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SAMMANFATTNING 

Författare: Elin Blom Halvarsson 

Handledare: Mårten Nehrfors Hulten 

Titel: Konsten att förvalta ett röst-ID genom digitala verktyg; 
En studie i vokalmix.  

Title in English: The art of refining a vocal-ID through digital tools; A study in vocal mixing. 

I min uppsats har jag undersökt och forskat i hur jag genom användandet av digitala verktyg sedan 
kunnat förvalta mitt röst-ID vidare inom ämnet vokalmix. Anledningen till denna uppsats var att jag 
upplevde vissa svårigheter med att mixa min egen röst och därmed hade svårt att identifiera mig 
med hur den lät som mixad. Studien har riktat in sig på vokalmixning inom den samtida pop-gen-
ren. 

Undersökningen genomfördes i två delar. En del gick ut på att jag i min undersökning lät tre mixare 
göra varsin mix på en av mina egenskrivna låtar där jag var nöjd med hur mitt röst-ID framställdes. 
Under dessa sessioner höll jag även intervjuer med mixarna kring deras syn på vokalmix. Den andra 
delen i min undersökning gick ut på att själv göra två mixar av min röst, varav den ena innan de 
ovannämnda sessionerna, och den andra efter. 

Studien har gett mig insikt i både hur jag själv upplever och ser på min röst, samt hur andra ser på 
den. Den har gett mig större kunskap kring vad röst-ID egentligen är, samt ökat min förståelse och 
nyfikenhet kring hur man kan jobba med digitala verktyg med röst-ID:t som central punkt. 

Sökord: Röstidentitet, Mixning, Sång, Pop, Vokalmixning 
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INLEDNING 
Ariana Grande, Dua Lipa, Billie Eilish, Griff. 
Stora artister med stora röster, alla verksamma inom den samtida pop-musiken och alla med ett 
unikt Röst-ID och ett personligt uttryck som utmärker dem. Trots deras olika sound och karaktäris-
tiska sång har de åtminstone en sak gemensamt. Alla har de spelats in i studio och deras sångröster 
har blivit både editerade, bearbetade och mixade efter att själva inspelningen är gjord. Detta alltså 
innan vi som åhörare får ta del av dem på plattor, streaming-tjänster osv. Ofta är det dessutom flera 
yrkeskunniga människor inom musikproduktion och mix involverade i processen i förvaltandet av 
röstinspelningen. Men hur påverkar denna efterbearbetning egentligen det färdiga resultatet i hur 
rösten och dess personliga uttryck låter? 

Enda sedan jag var liten har min dröm varit att sjunga, bli artist och skapa musik. Jag började tidigt 
och som ung spelades jag in av ett flertal producenter. Stolt över min sångprestation återvände jag 
sedan till studion några veckor senare för att lyssna på det färdiga resultatet. Bara för att bli besvi-
ken. Rösten som ljöd ur monitorerna var min egen men ändå inte? Vissa egenheter i min röst var 
sparade (även om de var ytterst få) men rösten lät ganska konstgjord och hade dessutom en helt an-
nan klangfärg än vad jag själv identifierade mig med och var van vid. Jag hade ju en soulig röst, 
kunde trycka på ordentligt, både dista och waila och hade en stor vilja att redan då försöka beröra 
åhöraren genom känsloförmedling och uttryck. Kvalitéer som jag än idag värdesätter högt i mitt 
röst-ID, men som då hade slätats över och tillrättalagts. 

Detta kom senare till att bli en av anledningarna till att jag sökte mig till Musikproduktion och låt-
skriveri-linjen på Örebro Universitet. Jag ville lära mig mer kring den tekniska biten, utvecklas och 
få mer kontroll i hur min röst framställdes hela vägen, från röstinspelning till färdig produkt.  

Under mina tre år här på musikhögskolan har jag kommit att arbeta en hel del med sångproduktion. 
Jag har under utbildningens gång både spelats in, spelat in andra, editerat, producerat och mixat 
sång ett antal gånger och borde kanske därmed känna mig fulländad i ämnet jag nu valt att forska 
på? Men icke. Istället upplever jag att jag ännu inte lärt mig bemästra hantverket i att förädla röstin-
spelningen vidare (vokalmix), vilket jag dels tror är på grund av att jag ännu saknar vissa tekniska 
kunskaper kring hur jag ska göra, men också på grund av rädsla. Missförstå mig rätt, att mixa sång 
är något jag tycker är otroligt kul, men jag upplever en del svårigheter. Särskilt när det kommer till 
att mixa min egen röst. I rädsla för att överarbeta sången och riskera att tappa de detaljer och kvali-
téer som gör min röst till min, hamnar jag ofta i en position där jag istället gör alldeles för lite arbete 
på den. Detta i sin tur resulterar i att sången i slutändan rent kvalitetsmässigt inte låter lika bra som 
den kunde ha gjort och min önskan om att kunna nå ett samtida pop-sound där jag samtidigt får be-
hålla det som är jag, fallerar. Detta är något jag inte har råd att riskera då rösten har en så stor funk-
tion i samtida pop-musik och jag ser därför fram emot att djupdyka än mer i ämnet vokalmix.  
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Syfte 

Genom att forska på hur jag kan förvalta min egen röstinspelning vidare genom användandet av di-
gitala verktyg, vill jag undersöka hur jag kan gå tillväga för att lyfta mitt egna röstuttryck och sam-
tidigt möta de preferenser och ljudmässiga ideal som finns i samtida pop-musik. Jag hoppas kunna 
väcka en nyfikenhet hos läsaren och öppna upp för fortsatt forskning kring vokal-mix med den in-
dividuella rösten som central punkt. Jag hoppas att min studie ska upplevas relevant både för pro-
ducenter och mixare, men också för sångare som är nyfikna på den tekniska bearbetningen och vill 
lära sig mer. Oavsett yrkesgrupp inom musik, hoppas jag kunna ge en detaljerad inblick i hur man 
kan välja att ta sig an en vokalmix där den egna rösten får verka som en central punkt och förutsätt-
ning för den efterkommande tekniska processeringen. Slutligen hoppas jag att denna studie ska 
väcka tankar och öppna upp för reflektion kring ämnet vokalmix. 

Frågeställning 

• Hur kan jag med hjälp av digitala verktyg förvalta och lyfta fram mitt röst-ID och personliga 
uttryck i en vokalmix? 

Avgränsningar 

I denna studie har jag valt att avgränsa mitt arbete till att fokusera på själva efterarbetet som följer 
efter att röstinspelningen är gjord, och då med fokus på själva mixen. Jag kommer därför inte att 
belysa ämnen som exempelvis ”inspelning av sång” eller ”rösttekniker” då jag anser att dessa är två 
forskningsområden i sig. Istället kommer jag att fokusera enbart på vokalmix, och hur jag med hjälp 
av digitala verktyg kan förvalta röstinspelningen vidare och lyfta fram mitt röst-id. Denna studie 
kommer att dessutom rikta in sig på vokal-mix inom samtida pop-musik då det är inom det genre-
spektrat som jag själv är verksam i idag. Ytterligare anledning till att jag begränsar mig till samtida 
pop-musik är också att det finns olika röstideal inom olika genrer. Skulle jag se till genrebaserade 
röstideal som helhet skulle denna studie bli allt för stor och också förlora sitt fokus.  

Litteratur: 

Under uppsatsens gång kommer jag referera till olika typer av litteratur. En del kommer vara veten-
skapligt baserad forskning, men jag kommer också att referera till facklitteratur så som exempelvis 
musikprodd-tidningen SoundOnSound. 

Disposition: 

Denna uppsats inleds med en ”Bakgrund”, där tidigare forskning som gjorts i ämnena ”Röst-ID och 
”Vokalmix” kommer tas upp. Här kommer också centrala begrepp att redogöras för. Därefter kom-
mer ”Metoden”, som beskriver hur jag valt att undersöka de två ämnenas relation till varandra. Re-
sultatet kommer sedan att presenteras och analyseras i Del 3 ”Resultat”. Resultatet kommer innehål-
la både en klingande del och en skriftlig del. Slutligen kommer jag i Del 4 föra en diskussion kring 
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hur jag före kontra efter denna undersökning ser på förvaltandet av röst-id genom digitala verktyg 
samt svara på min frågeställning.  
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BAKGRUND 

Denna uppsats baseras på två olika ämnen (Röstidentitet och Vokalmix) och dessa tvås samröre med 
varandra. Jag har i denna del av uppsatsen valt att först separera de båda ämnena åt, då jag vill kun-
na undersöka dem båda på ett mer detaljrikt plan. På så sätt öppnar jag också upp för att läsaren 
enklare ska kunna följa med i texten, eftersom jag på ett tydligare sätt sedan också kan diskutera de 
båda ämnenas samröre och relation till varandra. Jag börjar med att redogöra för vad röst-identitet 
egentligen är. 

Röstidentitet 

I boken ”Den mänskliga rösten” (2020) lyfter Pia Ohlby begreppet ”råröst” som en grundstab för 
det personliga uttrycket: 

"Den röst som är du, färgad av de erfarenheter och upplevelser du har som människa. Jag kallar den specifikt 
egna personliga rösten för rårösten. Rösten i din kropp som är fri från ideal och förväntningar.” (s.19) 

Rårösten är alltså fri och grundar sig i dig själv som människa. Vidare menar Ohlby att vi, genom 
att se till oss själva och våra känslor, sedermera kan ”utmejsla” det egna personliga röstuttrycket 
och därefter aktivt kunna göra egna konstnärliga val för att skapa ett eget personligt sound (s.19). I 
sin bok ”Sången ädla känslor föder” menar Ohlby (2017) också på att innehavandet av ett personligt 
sound är en sångares, iallafall inom den afroamerikanska musiken, viktigaste uppgift (s.16).  

Vikten av att ha ett personligt sound är ett påstående som en annan sångpedagog och författare, Da-
niel Zangger Borch också trycker mycket på. Enligt honom byggs detta sound utifrån de fysiska 
röstförutsättningarna vi har, i kombination med de musikaliska idealen. I sin bok ”Den stora sång-
boken” (2019) ger han sin syn på vad den egna rösten egentligen är, och lyfter samtidigt begreppet 
röst-id: 

”Ditt sångliga röst-id (röstidentifikation) beror på hur just du ser ut i röstens olika delar. Din fysiologi, din 
morfologi, dina musikaliska influenser samt hur mycket du tränar din röst är dina grundpelare. Ditt röst-id har 
alltså en grundförutsättning men den förändras sedan ständigt allt eftersom du utvecklar din sång.” (s.12) 

Den egna rösten är alltså i ständig förändring och Zangger Borch menar på att det är du som sånga-
re som genom aktiva val leder den förändringen. Samtidigt belyser han vikten av att som nybörjare 
inom sång starta med att ”odla” det som är den egna röstens styrka, alltså det rösten naturligt redan 
har fallenhet för. Enligt Zangger Borch  är det där den unika röstkaraktären finns. Denna röstkarak-
tär är sedan det som får dig att sticka ut gentemot andra sångare och som sedan också kommer pre-
mieras av dina lyssnare. (s.13). Zangger Borch nämner dock längre fram i sin bok att den personliga 
klangen i rösten främst avgörs i hur ansatsröret (svalg, munhåla och näshåla) är utformat och att ett 
effektivt sätt att lära sig hur man kan ändra på sitt sound är genom att härma andra sångare (s.54). 

”Du kan jämföra ditt struphuvud, ditt svalg, din näshåla och din munhåla med en equalizer. Genom olika in-
ställningar förändras ljudet. Detta beror på att formanterna (resonanserna i ansatsröret) ändrar sin inbördes 
ordning. Formanternas mönster ändras vid varje nytt vokalljud genom att förstärka olika deltoner som skapas 
av stämbandsvibrationen.” (s.56) 

En intressant aspekt som Zangger Borch  lyfter är också frågan kring hur vi, gentemot andra, upp-
fattar vår egen röstklang. Han menar att vår uppfattning kring hur vi låter påverkas av hur både rös-
ten klingar i rummet vi befinner oss i, samt hur vibrationerna i kroppen påverkar vår upplevelse av 
den. Han nämner vidare att vi kan skapa oss en mer korrekt uppfattning kring hur andra uppfattar 
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vår röstklang genom att exempelvis hålla en stor bok tätt intill huvudet framför våra båda öron, eller 
kupera händerna 10 cm framför munnen och sedan testa sjunga eller prata. Resultatet blir att när vi 
sjunger utan bok eller händer låter vi lite basigare, medans vi när vi exempelvis kuperar händerna 
framför munnen låter mer ljus (s.55). 

Sammanfattningsvis utgörs alltså vårt röst-id och vårt personliga uttryck/sound både efter hur vi 
rent fysiologiskt sätt ser ut inuti kroppen, men också efter vilka vi är som människor, våra konstnär-
liga val och preferenser kring hur vi vill låta. Jag vill avsluta denna del med Zangger Borch (2019) 
ord: 

”Det finns alltså många parametrar att bolla med i sökandet efter det personliga och önskvärda soundet. Kom 
ihåg att en ljudtekniker i en handvändning kan tona ner eller förstärka deltonerna i olika frekvensområden som 
du arbetat in under lång tid. Detta är på gott och ont, men är definitivt något du bör vara medveten om och 
kunna justera vid behov i dialogen med ljudteknikern”. (s. 57). 

Mitt röst-ID 

Innan uppsatsen leder vidare in till ämnet vokalmix tycker jag att det är väsentligt att lite mer ingå-
ende förklara kring hur jag ser på min egen röst. Redan i inledningen nämnde jag att jag har en 
ganska soulig röst. Jag har en botten i min röst där jag upplever att mycket av mitt röst-ID finns. Jag 
upplever min klangfärg som mjuk och rund i det registret och det finns en värme och en kraft där 
som jag uppskattar. Jag har dock en ganska brett röstregister, och når även rätt högt upp. I den högre 
delen av mitt register finns mycket av de mer poppiga detaljerna, jag upplever klangfärgen som lite 
klarare i det högre registret och det finns mer textur här. Här gillar jag att trycka på och använder 
mig gärna av tekniker så som att dista rösten och waila. Något jag fortfarande vill bevara i det högre 
registret är dock en röst-klang med botten, därför är en nasal klang är ingenting jag föredrar eller 
eftersträvar i mitt röst-ID. Jag har en bakgrund i soul, pop och RnB-musik med musikaliska förebil-
der så som exempelvis Beyoncé, Etta James, Solange, Ariana Grande och Griff och likt dessa vill 
jag behålla en botten och kraft även i det högre registret. 

Förutom klangfärgen i min röst, är också själva gestaltningen av text och känslor en viktig del av 
mitt röst-ID. Målet med min sång är att försöka få de som lyssnar att känna med mig i det jag 
sjunger, och de känslor jag vill förmedla. Artikulationen är något som är viktigt för mig, mycket 
eftersom att jag ibland tenderar att ”mumla” lite när jag sjunger på engelska. Samtliga nämnda kva-
litéer i mitt röst-ID är därför också något jag önskar att mixaren ifråga tar i beaktning och förvaltar 
vidare. 
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Vokalmix 

För att även den mer oinsatte läsaren enkelt ska kunna följa med i texten, vill jag börja denna del 
med att först redogöra för några centrala begrepp som kommer genomsyra resten av denna uppsats. 
Begreppen ifråga är diverse verktyg som vanligtvis används i mixning, och med förklaringen kring 
vad de olika verktygen gör följer också hur en kan använda dem inom just vokalmix.  

Begrepp inom vokalmix 

Equalizer (EQ) 
En Equalizer kan med enkla ord beskrivas som en frekvens-behandlare. 
Roey Izhaki beskriver i boken Mixing audio (2008)  EQ’n  som ett verktyg för att manipulera ljud-
källans frekvens-spektrum. Själva frekvens-spektrat sträcker sig vanligtvis från 20 Hz upp till 20 
kHz, och detta beror människor inte kan höra eller uppfatta varken lägre eller högre frekvenser än 
så. Izhaki (2008) trycker också på vikten av att förstå att EQ’s är ett av de viktigaste verktygen vi 
har till hands när vi mixar. Anledningen till detta är att EQ’s kan användas i mixning för många oli-
ka ändamål. Exempelvis kan vi ändra på ett instruments framtoning och sound genom att skära bort, 
förhöja, smalna av eller bredda olika frekvensområden.  En röst kan exempelvis få en rundare klang 
med mer botten, vi kan också göra den mer diskant - eller varför inte den klassiska telefonrösten? 
Möjligheterna till att vara kreativ blir med en EQ oändliga, men även om vi inte skulle vilja skapa 
de mest extrema förändringarna när vi mixar sång, har vi stor användning för EQ’n. ”Jobbiga” fre-
kvenser där sången lätt blir vass (ofta kring 2-6 kHz) eller  upplevs som hård kan mjukas till, och 
frekvenser där mycket av röstens ID eller klang sitter kan istället boostas. Att boosta lite i det högre 
frekvensspektrat (6-20 khz) ger mer detaljrik sång. Det är även här som ”air” eller ”sparkles” åter-
finns, något som  bidrar till det där brighta pop-soundet många eftersträvar idag.  

Ett av de vanligaste sakerna man börjar med att göra när man jobbar med vokalmix via en EQ, är att 
skära bort botten. Man lägger ett så kallat ”Low Cut-filter” på sången. I artikeln ”Vocal Production” 
(2012) beskriver Paul White att det är för att städa bort ohörbara men störande frekvenser från 20 
Hz.  

”Although you may not be able to hear these low frequencies, they eat up valuable headroom and occasionally 
conflict with the legitimate low frequencies in your mix from other instruments.” 

Detta leder oss in på ett ytterligare ett sätt vi kan jobba med EQ’s. Att skapa separation i ljudbilden 
mellan instrument. Detta är väsentligt även när vi pratar om vokalmix och relationen mellan exem-
pelvis leadsången och dubbar/stämmor. Izhaki (2008) nämner ordet ”maskning”, där två eller flera 
ljudkällor klingande i samma frekvensområde slår ut varandra och de blir därmed svåra att urskilja. 
Resultatet blir att det frekvensspektrat riskerar att låta ganska detaljlöst och mumligt eftersom vikti-
ga komponenter så som exempelvis rytmer eller toninnehåll kan drunkna bort. Problemet med 
maskning går att lösa genom att arbeta med just separation. Genom att gå in och EQ’a i de olika 
instrumentens frekvensområden, och ta bort eller boosta viktiga eller mindre viktiga frekvenser kan 
vi balansera upp mixen och få en mer detaljrik ljudbild. Izhaki (2008) lyfter dock en viktig aspekt i 
det hela - vi kan inte helt begränsa varje instruments frekvensområde, då kommer mixen inte gå att 
få ihop alls. Istället menar Izhaki att vi bör arbeta mot maskning till den grad att vi kan urskilja de 
olika instrumenten från varandra och försöka uppnå en balans mellan dem alla. (s.203) 
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Kompressor 

”Compressors, to a large extent, define much of the sound of the contemporary mix. It is no secret that com-
pressors can make sounds louder, bigger, punchier, richer and more powerful, and if they we’re kitchenware 
they would probably also make food tastier”. (s.266) 

En kompressors primära uppgift är, precis som det går att döma av namnet, att pressa ihop ljudspå-
ret och jämna ut dynamiska skillnader. Men Paul White (2012) menar också på att man med hjälp 
av kompression kan ge mer energi till sången och också hjälpa den att fortsätta höras, även om det 
är många andra instrument som låter samtidigt. Threshold, dvs tröskelvärdet, bestämmer vid vilken 
dynamik-nivå kompressorn ska börja arbeta. Ration bestämmer sedan hur hårt signalen ska arbetas. 
Attacken bestämmer hur snabbt kompressorn ska börja arbeta på ljudspåret och Releasen hur snabbt 
kompressorn ska släppa kompressionen. Slutligen bestämmer output/gain hur mycket kompressorn 
sedan ska förstärka den bearbetade signalen. 

Liksom valet av mick och preamps färgar ljudspåret vid inspelning, färgar kompressorn ljudspåret 
vid bearbetning. Olika kompressorer låter olika, vissa har en varmare karaktär, vissa är mjuka i sin 
framtoning medans andra är mer aggressiva. I dagens vokal-mixar är sången, iallafall i pop-sam-
manhang, ofta väldigt komprimerad. Vikten av att ändå försöka bibehålla dynamiken är något Izha-
ki (2008) lyfter.   

”Dynamics are a crucial aspect of a musical piece and a key messenger of musical expression. How impossible 
would our lives be if we could not alter the loudness of our voices? How boring would our singing be? A 
drummer would sound like a drum machine, and every brass instrument would resemble a car horn. If anything 
is to blame for the lifeless dynamics in contemporary music, it is the ultracompression trend.” (s.266) 

Ett effektivt sätt att komprimera sång på men ändå behålla viss dynamik, är därför att använda sig 
av så kallad parallell-komprimering (Paul White, 2012). Signalen delas i två, varav den ena signalen 
sedan skickas till en bus/aux med en kompressor på. Därefter kan du sedan blanda den torra signa-
len med den ”blöta” (påverkade) signalen och på så sätt få än mer kontroll över hur sången kommer 
låta. Det är också vanligt att använda sig av flera kompressorer i signalkedjan. Kanske har du en 
mjukare kompressor som endast jämnar till de mest utstickande frekvenserna, och sedan en kom-
pressor som via parallell-kompression kan arbeta ganska aggressivt.  

Multibandskompressor 
En multibandskompressor komprimerar också ljudspåret, men skillnaden mot en vanligt kompres-
sor är att multibandaren delar upp ljudet i frekvensband. Detta gör att du sedan kan välja ut specifi-
ka frekvenser i ett ljudspår som du vill komprimera mer, utan att för den delen behöva oroa dig för 
att påverka resten av frekvenserna i ljudet. Paul White (2012) nämner att multibandskompressorn 
därför med viss fördel kan användas framför en EQ i vissa situationer för att tämja utstickande fre-
kvenser, exempelvis inom vokalmix.  

”Occasionally I'll use a gentle notch to tame a low-mid 'honk', but where the singer's voice starts to sound ag-
gressive on higher notes or on louder sections, I find that using just one band of a multi-band compressor is 
often enough to tame it. You can use a conventional EQ to sweep through the vocal spectrum to see where the 
harshness is occurring — which will usually be somewhere in the 2-5 kHz range — and then set your com-
pressor band to enclose the same frequency range, bypassing all the other bands.” 

Att använda sig av en multibandskompressor kan därför vara ett mer precist sätt att jobba med stö-
rande eller utstickande frekvenser, och Paul White (2012) menar också att på att du därmed kan 
”polera” ljudet utan att riskera att det låter onaturligt. !
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Dynamisk EQ 
Skillnaden mellan en multibandskompressor och en dynamisk EQ kan tyckas luddigt. Båda behand-
lar ljudet genom att dela upp det i olika frekvensband. Men här gäller det som sagt att komma ihåg 
att en multibandskompressors uppgift fortfarande är att just komprimera det valda frekvensområdet, 
medans den dynamiska EQ’n istället sänker det valda frekvenserna i volym. 

De-Esser 
En de-esser är ett verktyg specialiserat på att tämja så kallade ”s”-ljuden (siblianter) och är ett av de 
vanligaste verktygen när det kommer till vokalmix. Izhaki (2008) förklarar de-essern såhär: 

”One way to treat sibilance is to attenuate the voice whenever sibilance occurs. This is done by feeding into the 
side-chain a signal that rises significantly in level whenever sibilance occurs. To achieve this, we boost the 
sibilance frequency on the side-chain signal, while often also filtering frequencies below it. Whenever the sibi-
lance peaks, the side-chain signal overshoots the threshold and the compressor pulls down the overall 
voice.” (s. 316) 

Reverb 
Izhaki (2008) nämner i sin bok att det finns flera olika sorters reverb, exempelvis finns det så kalla-
de IR-reverb (Impulse Response), där man spelat in hur ljud beter sig (studsar)  i riktiga befintliga 
rum. Sedan finns så kallade algoritmiska reverb, som är simulerade konstgjorda rum. Dessa an-
vänds ofta när man vill åt själva effekten och/eller soundet av ett reverb. 

För att inte sången ska drunkna bort i reverbet och bli ojämn gentemot tracket, brukar man jobba 
med något som heter ”pre-delay”. Paul White (2012) förklarar: 

”One of the oldest and best-known methods of keeping the vocal sounding forward is to separate the dry sound 
and the following reverb using a delay — something we call pre-delay, which most reverb plug-ins have built 
in. Pre-delay times can be anything from a barely-noticeable 30-40 ms to well over 100ms. Pre-delay has 
a real-life counterpart, because if you're standing close to someone in a very large space, you hear their voice 
coming over dry and bright, then when the sound of their voice bounces back from the distant walls, you hear 
the reverb a fraction of a second later.” 

Som tidigare nämnt vill man i pop ofta åt det mer brighta soundet på sången. Därför skär du ofta 
också bort botten i reverbet/reverben du använder med hjälp av en EQ, då de lägre frekvenserna i 
ett reverb tenderar att bråka med både sången och resten av mixen. 

Delay 
Delay är en effekt där man simulerar ett eko genom att förskjuta signalen från ljudkällan. Enligt Iz-
haki (2008) kan man också genom att använda delay skapa effekter så som chorus eller flanging. (s. 
376) 

Distortion 
Izhaki (2008) nämner att dist är det verktyg som ökat mest i populäritet det senaste åren, inte minst i 
pop-sammanhang. Han beskriver vidare att en, genom att lägga dist kan ge mer energi och aggres-
sion till mixen. Den används också för att ”skita ner” ett annars väldigt ”cleant” sound och tillföra 
lite ”edge” till mixen. (s.447) 

Automatisering 
Automatisering handlar om att gå in och ”volymåka” ett utvalt spår. Man justerar helt enkelt voly-
men på spåret lite olika under låtens gång, vilket är vanligt framförallt på leadsången. Författaren 
till boken ”Mixing Secrets”, Mike Senior, (2011) utvecklar: 
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”The amount of time top engineers spend riding lead vocal levels reflects the central importance of singing to 
most commercial music styles, and it’s by no means uncommon for more automation to be applied to lead vo-
cals than to everything else in the track put together.” (s. 292) 

Han fortsätter att förklara att en av anledningarna till att man gör det är för att människor tenderar 
att minnas text och melodier lättare än något annat i en låt. Att helt enkelt se till att leadsången hörs 
ordentligt anser han därför är rent fundamentalt för en låts framgång (s. 292). Han avslutar också 
med att nämna att automatisering inte enbart begränsar sitt möjliga användningsområde för vo-
lymjustering. Även EQ-inställningar, de-esser och dylikt kan automatiseras för att lyfta sången yt-
terligare (s. 293).  

Effekt-plugins 
Sammanfattningsvis digitala verktyg en kan använda för att bearbeta en röstinspelning. Det finns 
plugins som transponerar upp/ner rösten en eller flera oktaver, plugins som gör att struphuvudet 
upplevs bredare m.fl. Listan kan göras näst intill oändlig men jag har valt att lyfta de kanske vanli-
gaste typerna av digitala verktyg som används vid mix av sång. Mer specifika exempel på olika 
kompressorer, reverb och dylikt kommer sedan att presenteras i resultat-delen. 
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Vad är mixning? 

Med begreppen i ryggen, är det nu äntligen dags att börja fokusera på själva mixningen. Men för att 
kunna ge en så detaljerad bild inom ämnet vokalmix som möjligt, finner jag det relevant att först  
kort redogöra för vad mixning egentligen är. Izhaki (2008) beskriver fenomenet mixning såhär: 

”A basic definition of mixing is: a process in which multitrack material – whether recorded, sampled or synt-
hesized – is balanced, treated and combined into a multichannel format. Most commonly, two-channel stereo. 
But a less technical definition would be: a sonic presentation of emotions, creative ideas and performance.” (s. 
5) 

Izhaki trycker mycket på att mixning i sig är en konstform och ett hantverk. Självklart är mixning 
till stor del baserad och också beroende av teknik genom de verktyg som används. Ändå menar Iz-
haki att nästan vem som helst kan lära sig hantera den tekniska biten inom mixning om en lägger 
ner den tid som behövs. Tekniska kunskaper spelar med andra ord in, men Izhaki (2008) menar på 
att den sanna essensen av att mixa inte kan baseras enbart på tekniska kunskaper. Han påpekar det 
faktum att många tekniska mixar är just tekniskt bra, men också att många mixar där den tekniska 
biten kanske inte uppnår perfektion, fortfarande kan beröra åhöraren på djupet. Izhaki (2008) menar 
på att det primära fokuset hos en mixare bör ligga på att hjälpa till att leverera känslomässig kontext 
till musiken en mixar. Vidare belyser han vikten av att ställa sig frågor som: 

• What is this song about?  
• What emotions are involved?  
• What message is the artist trying to convey?  
• How can I support and enhance the song"s vibe?  
• How should the listener respond to this piece of music? (s. 4) 

Izhaki (2008), avslutar sedan med att nämna den enligt honom viktigaste egenskapen en mixare bör 
inneha. ”The mixing vision”. (s.4) Helt enkelt visionen över hur en vill att mixen ska låta.  

Senior (2011) är en annan framstående mixare och författaren bakom boken Mixing Secrets. Han 
anser att en av mixarens viktigaste egenskaper är att kunna analysera och förstå vad det är en hör 
när en ska börja mixa. 

”But even God’s own personal control room won’t help you mix your way out of a wet paper bag unless you 
know how to listen to what you’re hearing” (s.2) 

Senior (2011) lyfter också vikten av att som mixare kunna fatta objektiva beslut, trots att det ibland 
går emot ens egna subjektiva preferenser (s.2). Längre fram i sin bok nämner han dock att de egna 
subjektiva preferenserna såklart ändå har sin plats i mixen, då de är de kreativa valen vi gör som 
urskiljer våra mixar ifrån andras. Men Senior (2011) menar samtidigt på att en som mixare måste 
förmå sig att kunna se bortom sig själv och objektivt titta på vad som är bäst för låten och mixen i 
helhet.  

” You can create the vocal sound that launched a thousand ships, but it won’t launch a pedalo unless you can 
make it fit properly in your mix”. (s.57) 

	 14



Soniska Illusioner 

I min uppsats fokuserar jag på vokalmix i samtida pop-musik. En genre där samples, synthezisers 
och effektpluggar så som dist, reverb och delay ofta används flitigt. Hur vokalmixen sedan ljudar 
står sig såklart i relation till hur instrumentalen låter och jag vill nu passa på att lyfta ett begrepp, 
”Soniska illusioner” som jag anser är av yttersta relevans i sammanhanget. Enligt Izhaki (2008) är 
ett av de första valen en gör vid påbörjandet av mix, valet kring om en vill att det ska låta ”natur-
ligt” eller ”artificiellt”.  Att eftersträva det ”artificiella” kan tyckas motstridigt, speciellt i en uppsats 
som denna, men valet ifråga lägger grunden för hur vokalmixen i slutändan blir, inte minst när vi 
tittar på just den samtida pop-musiken. Izhaki (2008) lyfter också frågan kring popmusiken och dess 
konstgjorda karaktär.  

”Popular music nowadays tends to be all but natural – the use of heavy compression, distortions, aggressive 
filtering, artificial reverbs, delays, distorted spatial images and the like is routine. These enhancements, whilst 
not natural, increase the potential for creativity and profoundly affect the overall sound.” (s.15) 

Samtidigt vill Izhaki (2008) belysa att mixning i sin grundstab bygger på soniska illusioner. 
Han liknar det med den efterbearbetning som görs i bild/film. Att framhäva och förbättra bildens 
färger som i sig kanske skiljer sig ifrån hur det ser ut i verkligheten behöver inte vara något dåligt, 
istället förädlar vi bilden åt ett håll som i den befintliga kontexten helt enkelt kanske blir bättre. 
Detsamma gäller vid efterbearbetningen av ett ljudspår. (s.16) Att däremot våga att bearbeta ett 
ljudspår är kanske inte alltid helt enkelt: 

”Some inexperienced engineers are hesitant to process since they consider the raw recording a natural touch-
stone. Often they are cautious about gentle processing, as they are worried that even that will be 
harmful.” (s.16) 

Izhaki (2008) avslutar frågan kring naturligt vs artificiellt såhär: 

”Listening to a commercial track that was mixed with an artificial approach will reveal just how extreme mix-
ing treatments can be. Take vocals, for example: their body might be removed, they might be compressed so 
that there are no dynamic variations or they might be overtly distorted. We have to remember that radical mix-
ing is generally unperceived by the majority of listeners, who do not have a trained ear. For example, here are 
three sentences my mother has never said and will probably never say: Listen to her voice. It"s over-compres-
sed…” (s.16) 
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METOD 

Den praktiskt klingande undersökningen:  

För att kunna undersöka hur jag med hjälp av digitala verktyg kan förädla mitt röst-ID vidare kom-
mer jag i min klingande undersökning genomföra ett antal olika mixar av min röst. Jag kommer ef-
ter min undersökning erhålla totalt 5 vokalmixar av min låt Echo. Två av dem kommer jag ha gjort 
själv, medan tre av dem kommer vara gjorda av tre olika mixare, alla verksamma inom samtida pop. 
Mixarna görs i nedanstående ordning: 

Upplägg: 

Egen Mix 1:  
Jag mixar sången själv.  

Mix A, B och C:  
3 olika mixare, givna namnen A, B och C gör varsin mix på sången, utifrån eget tycke och smak. 
Jag sitter sedan med under en session där vi går tillbaka till mixen de gjort och pratar om den. Den-
na session sker i intervju-form där jag kommer ställa frågor kring tillvägagångssätt, val av pluggar 
mm.  

Egen Mix 2: 
Sista mixen kommer jag göra själv. Då kommer jag testa och använda mig av de tips och kunskaper 
jag fått ta del av under de mixsessions vi haft, och se om jag lyckats komma närmre min vision och 
förhoppning i förvaltandet av mitt röst-ID genom digitala verktyg.  

Förberedelser inför undersökningen: 

För att kunna genomföra min undersökning på ett bra sätt och också sedan kunna återberätta det på 
ett tydligt sätt kommer jag att skriva loggbok under undersökningens gång. Detta gäller både under 
tiden jag själv mixar men också under tiden jag sitter med som observatör under de 3 mix-sessions 
jag ska ha. Mina sessions och intervjuer med mixarna kommer sedan ligga till grund för hur jag 
själv kommer genomföra min slutgiltiga mix.  

För att undersökningen samtidigt ska vara relevant angående frågan kring förvaltandet av röst-iden-
titeten, har jag beslutat att genomföra undersökningen genom att använda en av mina egenskrivna 
låtar där jag själv sjunger. Låten ifråga går under titeln  ”Echo” (November 27e 2020) och anled-
ningarna till att jag aktivt valde denna låt för undersökningen är många.  Echo är en pop-låt med 
contemporary (samtida) RnB-influenser. Låten har en kreativ och stor vokalproduktion och det är 
också en låt där mitt röst-id verkligen får ta plats och lyfts fram på ett sätt som jag är bekväm och 
kan identifiera mig med. Valet till varför det just blev Echo har också att göra med att den finns till-
gänglig att lyssna på genom samtliga musikplattformar vilket ligger till fördel för läsaren till denna 
uppsats, om en skulle vilja gå in och lyssna för en tydligare bild kring hur min röst ifråga låter. 

Jag har också tagit ett aktivt beslut i att låta de mixare som deltar i denna undersökning mixa låten 
innan vår session äger rum.  Detta val baseras på att jag vill att de ska vara så fria som möjligt i sina 
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beslut och varken känna sig iakttagna, ifrågasatta eller bli påverkade av att ha någon som sitter och 
analyserar dem under mixandets gång. Det är helt enkelt ett val jag gör av hänsyn till de mixare som 
deltar i denna undersökning. Dessutom är det själva reflektionen, varför de använder vissa pluggar, 
varför de valt att bearbeta sångspåren som de gjort, som är intressant för själva undersökningen.  

Värt att nämna innan vi går in på resultatdelen är att instrumental-stemsen till låten redan är mixade 
i förhand. Vokal-stemsen är däremot orörda, sånär på att visst förarbete i form av editering, tuning 
och lättare volymjustering är gjord. För dubbar och dylikt är dessutom alla ”s” borttagna. Detta för 
att mixarna ska få fokusera på just mixning.  

Val av mixare 

Jag har till min klingande undersökning tillfrågat tre mixare om de vill göra varsin vokalmix på 
Echo. Samtliga tre mixare har studerat/studerar samma program (Musikproduktion och Songwri-
ting) som jag gör här på Musikhögskolan Örebro. Varför jag valde att fråga just dessa tre är dels för 
att jag under mina tre år av studier haft möjlighet att jobba med dem alla ett flertal gånger. Alla tre 
är mer inriktade på mixning än vad jag är, de besitter mer kunskap än mig både gällande den tek-
niska biten av mixning, men också kring mixning som helhet. Jag ansåg helt enkelt att jag kunde 
lära mig mycket kring vokalmix från dem. Dessutom är de alla tre väl bekanta med min röst, vilket 
jag också tyckte var bra i och med att undersökningen går ut på att se hur de väljer att förvalta mitt 
röst-ID vidare.  
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RESULTAT 
Resultatpresentation 

Egen Mix 1: 
Den första mixen gjorde jag den 20 april 2021. Eftersom alla intrument-spåren redan var mixade på 
förhand, började jag med att solo:a alla sångspår och lyssna igenom dem för att skapa mig en över-
blick. Spåren bestod av; Leadsång, Dub L och R, FalsettDub L och R, Predubbar, Harm 1, 2, 3 och 
4, HERE-stämmor, Adlib, Outro Melodi, Outro Melodi Harm, Echo och VOX FX. Många av spåren 
är dessutom lagrade stämmor på varandra, så låten har i sin helhet ett ganska stort vokalarrange-
mang.  

Det första jag gjorde var att ställa in intrument-stemsen i volym gentemot varandra, och sen ställde 
jag in leaden i relation till dem. Efter det gick jag egentligen bara i turordning utefter hur sång-spå-
ren låg i projektet och ställde in volymerna även mellan dem. Efter volyminställningen fortsatte jag 
med att pana ut Dub L och dub R åt varsitt håll (inte allt för brett satsade på runt +-30, vilket jag 
kom att ändra längre fram under mixandets gång till +- 44 för att skapa en lite mer bredd i ljudbil-
den. Jag gjorde ett aktivt val att lägga spåret ”adlib” lite åt höger (+ 8) samt lägga outro melodi och 
outro melodi harm åt varsitt håll +-17. Detta gjorde jag för att jag upplevde att det annars blev så 
tjockt i mitten. Efter att ha panat ut spåren som jag önskade gick jag direkt in på leadsången.  

Det första jag lade på leaden var en EQ (Logic Stock). Jag skar botten upp till 125 Hz, skar lite mid 
(-1,5 dB), valde att boosta lite vid 865 Hz (knappt en dB) och punktmarkerade sedan ut frekvenser 
kring 1,3 kHz och vid 4 kHz som jag dämpade ca 3,5 dB var . Detta gjorde jag då jag upplevde en 
ganska störig tonklang vid 1,3 som lät lite nasal och vass. Vid 4 kHz upplevde jag att det fanns nå-
got som susade, väste lite så därför skar jag där. Efter EQ’n lade jag en De-esser, och efter det gick 
jag in med en EQ igen och skar mer i toppen på olika frekvenser mellan 9,6 kHz och 13,1 kHz. 

Sedan var det dags att gå in med kompressor. Jag valde återigen en av Logic Stock’s egna (Vintage 
VCA) och valde att lägga den på en bus för att kunna mixa in hur mycket av kompressorn jag ville 
ha. Thresholden ställdes in på -20, Ratio på 5, jag hade en ganska snabb attack med en lite längre 
release och använde mig också av kompressorns Gain  Out för att få upp volymen. När jag blev 
nöjd med kompressorn skickade jag sången vidare till ett reverb, även den lades på en bus för att få 
större kontroll kring hur mycket av reverbet jag ville ha. Reverbet jag använde mig av var Valhalla 
Plate-reverb (inställning Chrome). Jag gillade soundet av det, den specifika inställningen är ganska 
bright och attacken anges som medium vilket passade mig bra. Jag lade ett kort pre-delay och lät 
inte heller reverbet klinga ut särskilt långt. Målet var att skapa en ambiens som inte var särskilt stor 
men ändå färgade sången lite. Jag ville jobba med två reverb, ett lite mindre reverb och ett större för 
att blanda dem lite så jag lade sedan på ett till reverb, Valhalla VintageVerb. Detta reverb är ett av 
mina favoriter, det beskrivs som en lite mörkare klangfärg och här ställdes den in på 20.00 ms vilket 
är ett längre pre-delay än vad Plate:et hade. Jag ville inte riskera att dränka bort artikulationen i 
sången så därför fick den ett lite längre pre-delay, och även längre decay för att få klinga ut ordent-
ligt. Båda reverben automatiserades sedan på ett lekfullt sett genom låtens gång där verserna var lite 
mindre och refrängerna blev större. Slutligen lade jag en liten dist för att brighta upp leaden lite.  

Sedan var det dags för dubbarna. Jag valde att använda samma kompressor som till leaden. Även i 
det här fallet var det genom parallellkomprimering. De är inte jättekomprimerade utan fick lite 
svängrum rent dynamiskt. Sedan skickades de vidare till ett Valhalla Platereverb för att limma ihop 
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lite bättre med leaden. Falsettdubbarna fick nästan exakt samma behandling som dubbarna, men är 
något mer komprimerade för att inte sticka iväg för mycket. 

På predubbarna ligger också samma kompressor, men här lade jag istället för ett Platereverb det sto-
ra reverbet, ValhallaVintageVerb som leaden också har. Dessa stämmor har vissa längre toner som 
”hänger lite” så jag ville ge dem lite mer kraft och förstärka deras ”bag” lite. Därför använde jag 
mig av ett längre reverb här.  

Om dubbarna var ganska sparsmakat behandlade så gjordes desto på stämmorna. På Harm 3 och 4, 
som skickades in i VintageVerb, maxade jag signalen. Dessa ville jag skulle upplevas som mer fly-
tande och ambienta, och skulle egentligen bara fylla ut och ”måla” lite i bakgrunden. På Harm 1 och 
2 däremot (Harm 1 innehåller även stämman i andra versen) lade jag desto mer tid på att få ihop 
det. Jag använde samma kompressor som på leaden, skickade in dem i både Valhalla Plate och Vin-
tageVerb och sedan även till en dist (allt detta via bus). Disten lade jag för att boosta lite i toppen på 
dem och ge dem lite mer textur.  

På HERE-stämmorna lade jag samma kompressor och Platereverb. Även ValhallaVintage lades på, 
men här automatiserade jag den så att mer reverb kom i samband med att stämmorna växte i ton-
höjd och styrka. Detta för att skapa illusionen av att allting växte sig större in till chorus 2 och 3.  

På Adlib samt på Outrostämma och Outrostämma Harm lade jag bara VintageVerb. Och på Echo-
spåret och VOXFX-spåret gjorde jag faktiskt ingenting. De hade redan lagda effekter så som delay 
och reverb så jag upplevde inte att det behövdes.  

Klingande reflektion av min egna mix, nr 1: 
Generellt för mix 1 är att jag nu när jag lyssnar på den i efterhand, upplever den ganska ojämn. Det-
ta beror främst på att leadsången inte är tillräckligt komprimerad, ena stunden upplevs den väldigt 
nära, andra gånger försvinner den och stämmor och dubbar tar överhanden. Jag upplever inte riktigt 
att mitt röst-ID kommer till sin rätt. Sången som ganska omixad och också lite tråkig. Detaljer i det 
högre registret skar jag ju bort, vilket jag i efterhand kan höra är ett misstag. Just EQ och kompres-
sion tycker jag är ganska svårt, vilket tyvärr också hörs i denna mix. Anledningen till att jag tog bort 
vissa frekvenser högre upp var för att jag började leta aktivt efter störiga frekvenser. Jag blev nog 
lite för ivrig och tog bort fel saker. Klangfärgen i rösten finns där, vilket jag gillar, men rösten sak-
nar som sagt en del klarhet, vilket också ligger högre upp bland de nu dämpade frekvenserna. Istäl-
let är det en annan klang, gissningsvis i mid-frekvenserna som tar överhand och blir både vass och 
för stark i perioder. Resultatet blir att rösten upplevs lite dov och texturlös. Den souliga rösten där 
dynamik får ta utrymme, och där uttryck och känslor förmedlas upplever jag inte riktigt här.   
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Sammanställningar av mix A, B och C: 

I texten nedan följer sammanställningar av de tre intervjuer jag under de olika mixsessionen genom-
fört. Valet kring varför jag valt att sammanställa dem i ett mer kortfattad version av intervjuerna än 
originalen, grundar sig i att det redan är ganska mycket text för läsaren att ta sig igenom. Jag har 
därför valt att plocka fram det jag tycker var extra väsentligt samt särskilde de olika mixarna åt, för 
att återge en så bred bild kring mixande av sång som möjligt. Med det sagt har jag sparat många 
detaljer kring val av plugins och dylikt då detta är relevant för att sedan förstå hur jag gjorde min 
slutmix. Värt att nämna inför denna läsning är också att Mixare A är den som gjort den publicerade 
mixen på Echo. Därmed mixade också Mixare A de instrumental-stems som använts till denna upp-
sats och som de andra två mixarna därför också haft att förhålla sig till när de gjort sina mixar. 

Mixsession A: 
Följande mixsession genomfördes den 22 april 2021. Under vår session gick Mixare A igenom hur 
han hade tänkt när han tog sig an vokalmixen i Echo. Efter att ha ställt in volymer och panoreringar 
som han önskade, och även grupperat dubbar och stämmor, gick han direkt in och började kompri-
mera leadsången (Efter att ha lagt ett low-cut filter vid 95 Hz). Motiveringen bakom att börja sig-
nalkedjan med en kompressor, i detta fallet en LA-2a (med Peak Reduction på -50), låg i att mixa-
ren ansåg att det inte går att ställa en riktigt bra volym på sången gentemot resten av tracket, förrän 
man komprimerat den. Vidare menar han att volymen ifråga sedan kommer att påverka hur en 
EQ:ar, därför är det viktigt att redan från början få till kompressionen rätt. Valet bakom själva kom-
pressorn, LA-2a:n, motiverade han såhär: 

”Normalvis när jag mixar, kör jag antingen på en LA-2A eller 1176:a, annars kör jag denna (Gain reduction 
compressor från JTS) som jag har kört på dubbarna tillexempel. Den här är brutal, och det var därför jag inte 
använde den på leaden, på din röst för att den komprimerar för mycket.” 

Efter en LA:2a, som komprimerade helheten, gick Mixare A vidare med ytterligare en kompressor, 
en 1176:a. Denna ställdes in på både en väldigt snabb attack och release, så att den bara angrep top-
parna (exempelvis konsonanttoppar) och jämnade ut spåret ytterligare. 

”Jag gillar generellt att komprimera ganska mycket på sången. Men den här låten är lite ambient och ska vara 
lite flytande och liv i den, så man fick hitta en balans mellan hård kompression och en kompression som gav 
lite mer utrymme. Däremot dubbar och stämmor har jag ingen nåd mot. Dom dödar jag. ” 

Mordet på dubbarna ifråga genomfördes med kompressorn Gain Reduction (JTS) som jobbar väl-
digt statiskt. Varför Mixare A ville ha dubbarna mer statiska och med mindre dynamik var för att de 
annars ansågs tappa sin funktion och riskerade att ta fokus från leaden. Kring frågan angående för-
lorad dynamik, något som gjort att jag själv tycker komprimering av sång är ganska känsligt och 
svårt, resonerade Mixare A såhär: 

”Jag var också rädd för det i början, men tillslut orkade jag inte bry mig längre. Nu drar jag så hårt tills det 
låter bra. Grejen är att pop har inte så mycket dynamik liksom, och jag tycker att i pop om det inte är kompri-
merat tillräckligt så låter det inte fint dynamiskt utan det låter bara o-mixat. Hur man kan jobba med dynamik 
är att först komprimera det väldigt mycket och sen automatisera det väldigt mycket. Man jobbar ju emot sig 
själv hela tiden (behandlar dynamik med att komprimera hårt). Men det är en genre-grej liksom. Generellt är 
det jag komprimerar mest leaden, för det är den som ska vara framme och måste kontrolleras mest, den lägger 
jag mest tid på för att få det snyggt och bra. Sen dubbar - stark kompressor och samma med stämmorna.” 

Men nu åter till leadsången. Efter att kompressionen var på plats lades en de-esser till för att tämja 
de vassa ”s” som stack ut. Här såg vi också att han hade automatiserat den vid första versen vilket 
vi, när vi diskuterade kring varför, kom fram till var resultatet efter en feedback ifrån mig (när mix-
en inför släpp gjordes). Jag hade ansett att en del av artikulationen försvann och därför hade de-es-
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sern inte gått på lika hårt just där. Efter att kompression och de-essern var på plats, fick nu EQ:n 
göra entré i signalkedjan. Den första EQ:n som lade, den som stod för low-cuten vid 95 Hz var en 
NieveEQ (enligt Mixare A’s egen utsago ”sin to go to”). Därefter tog en annan EQ vid (Waves - 
Scheps 73(s)) och här lades en boost på 2,3 dB vid 10 kHz. Detta var alltså den EQ:n leaden i Echo 
fick. När jag frågar varför han inte skar botten högre upp än 95 Hz menade han att låten, i det här 
fallet, skulle upplevas för tunn eftersom mycket av drivet låg i min röst. Han menade att man i en 
sån här låt behöver basen för att driva på, och också behålla mjukheten i rösten. Något förvånad 
frågar jag om han alltså inte heller gick in och ändrade mer högre upp i frekvensområdena i sången? 
Svaret Mixare A ger visar också hans syn på en ska jobba med EQ:s.  

”Nä jag brukade göra det förut, men sen så insåg jag att äsch är det bra inspelat så behöver man inte göra det. 
Det är klart att man ibland behöver rädda grejer, men jag har mer och mer börjat se EQ som klangfärg, ska det 
var basigt eller toppigt eller middigt? Generellt ser jag främst hur man färgar den. Men jag har använt en dy-
namisk EQ (jobbar som en kompressor men är en EQ, drar ner ett specifikt värde). Jag har lagt en liten cut vid 
200-300 Hz för att dämpa lite när du tar i typ, så visst, lite sånna grejer kan jag göra. Man behöver inte göra så 
mycket sånt, tillslut sitter man mest och förvirrar sig själv när man gör sånt.”  

Slutligen sammanfattar han själv att han är mest brutal med kompression och dist, medans EQ:n 
snarare får rollen att skapa separation och klangfärg då han ändå önskar hålla det så "naturligt som 
möjligt”. Dubbar och stämmor fick desto mer EQ-behandling. På dubbarna lades en boost på 7 dB 
vid 32 kHz då de bara skulle bidra med luft och ”air-ljud”. På vissa stämmor skars en del av det 
högre frekvensspektrat bort. Ett exempel där detta gjordes är under sticket i låten, där cellon istället 
får stå för diskanten och därmed tar fokus, medans sången istället hamnar bakom. Detta påpekar 
Mixare A, är också ett effektivt sätt att jobba med dynamik på. Genom hur man placerar allting i 
ljudbilden i relation till varandra.  
Något av det jag tyckte var mest spännande i Mixare A’s sätt att jobba med EQ, var när han berätta-
de mer i detalj kring hur han jobbat med separation gällande leaden och stämmorna.  

”Jag fokuserar väldigt mycket på att saker inte ska störa varandra. Det här en plugg (Waves Factory - Track 
Space), man kan säga att det är en slags EQ plugg som som man sidechainar till ett spår (denna ligger på 
stämmorna och i detta fall sidechainat mot leadvoxen) och så har jag valt ut ett visst frekvensområde där lea-
den är väldigt framträdande. Så varje gång leaden sjunger tillsammans med stämmorna så duckar det här fre-
kvensområdet för att inte bråka med leaden men ändå vara där och fylla upp. För att göra plats så att inget ska 
bråka…I det här fallet kanske jag ville behålla det jättehöga och och basen i stämmorna, men på ett sätt så att 
det inte bråkar med leadsången. Och om leadsången inte skulle vara så framträdande i vissa sektioner på de här 
frekvenserna så får ju stämmorna ta mer plats och det är därför den är så bra! Den är ju dynamisk. Det är klart 
att man hade kunnat göra en vanlig EQ-kurva men då hade den ju varit statisk och då blir det ju inte det där 
samspelet. ” 

När det kommer till effektpluggar, börjande Mixare A började med reverbet, då det enligt honom 
”sätter tonen för hur det kommer att låta sen”. I detta fallet användes ett ganska långt Valhalla-re-
verb där botten EQ:ades bort. Även dubbarna skickades till samma reverb som leaden, men till 
stäm-paketet lades ytterligare ett stort reverb till (Valhalla Ambiens). Detta reverb lades direkt på 
stäm-gruppen, och om det skulle önskas mer reverb på någon specifik stämma läggs det sedan till 
extra på det spåret. Ett Slapback-delay (Izotope DD delay) lades på leadsången. Ett delay med lite 
50-tals sound vars funktion var att skapa mer djup och och bredd. Detta delay finns med på le-
adsången hela låten igenom. Mixare A berättar att han sedan skickade lite av leadens reverb till de-
layet för att på så sätt skapa en fin och också mer enhetlig ambiens och atmosfär. Han berättar att 
han ibland kan gå in och automatisera upp vissa specifika ord i delayet, men eftersom det fanns ett 
Voxfx-spår där detta redan var gjort, var det inget som behövdes. Vidare var det enda som lades till 
på Voxfx-spåret och eko-spåret (som ligger under refrängerna med ett echo-delay) lite extra reverb 
och dist. Dist lades också på hela leadsången. När jag frågar kring varför man lägger dist på sång 
svarar Mixare A såhär: 
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”Man ger lite fräs till sången, och ger lite topp också så man slipper EQ:a lika mycket. Man får lite mer attityd 
och om man distar saker så känns det lite mer som att limmar ihop det med resten. Om jag känner att sången 
ska låsa sig mer med musiken så kan man testa dist. Man kladdar ut det lite. Jag skickar sången till distbussen, 
på själva distbussen låter det kaos - här ska det bara dista så mycket som möjligt, och sen ställer jag in hur 
mycket dist jag skickar sen.” 

Slutligen skickas leaden till en Doubbler (Waves) en plugin som skapar en fakedubb som tillförde 
lite mer kropp. Den automatisering som gjordes var lite volymåkning. Utöver det så var det de-es-
singen som var lite mindre i första versen, samt lite reverb och delay-åkningar, exempelvis i vers 2 
där det under en kort stund blir helt tyst eller som i slutrefrängen där sången blir helt torr.  
När jag frågar kring vad målbilden med mixen var, samt vilka kvalitéer Mixare A ville lyfta fram i 
min röst, får jag svaret: 

”Målbilden med vokalmixen var att få den stabil men ändå flytande. Motsägelsefullt kanske, men det måste 
vara flytande för det är ändå en viss ambiens, men det är fortfarande pop så det måste vara komprimerat. Gäl-
lande din röst var det tillexempel att jag inte skar för mycket botten. Sången var mjuk, så man ville behålla den 
sköna botten men ändå lite aggression.” 

Klingande reflektion av Mix A: 
Jag upplever sången som både klar och ganska bright, den har textur men samtidigt en mjukhet i sin 
klang. Den har också fått ha kvar en del av sin botten, vilket jag tycker om då den bär en del av mitt 
röst-ID. Leadsången känns balanserad gentemot både resten av vokalpaketet och tracket. Den får 
behålla lyssnarens fokus trots att både stämmor och dubbar stundtals samtidigt är ganska framträ-
dande. Tillsammans skapar de en fin atmosfär runt leadsången. 

Värt att nämna här är ju att jag tidigare också godkänt den här mixen för publicering (det är denna 
version som sedan gick vidare till mastern), så jag var ju redan då nöjd med hur mitt röst-ID fram-
ställdes. Jag vet att en input jag hade på en tidigare version var att de-essern tog lite för hårt i första 
versen så att artikulationen inte blev lika tydlig, något Mixare A gick in och justerade på denna ver-
sion. Jag tycker mixen framställer mitt röst-ID väl. Hade man velat gå ännu lite mer åt det poppiga 
hållet hade man kunnat brighta upp sången lite till. Sammanfattningsvis upplever jag dock att mixa-
re A har förvaltat vidare mitt röst-ID mycket väl. Jag identifierar mig med hur rösten är framställd, 
och de kvalitéer jag nämde under rubriken ”Mitt Röst-ID” har lyfts fram. 

Mixsession B 
Mixsession B genomfördes den 26e April 2021. På frågan om Mixare B lyssnat på originalet innan 
svarar han att han hört låten tidigare, men att han valde att inte använda den som en referens när han 
skulle göra sin egen mix eftersom han inte ville riskera att fastna i att vilja ta efter den, utan vara 
friare i sina val. Istället nämner han den samtida RnB-sångerskan Jhéne Aiko och hennes låt  "10 k 
hours (feat. Nas) som en referens till sångsoundet.  

Mixare B började också sin signalkedja på leadsången med en kompressor, en LA-2a. Här var den 
inställd så att den främst angrep topparna, för att tämja den lite men samtidigt bevara dynamiken.  
Han gick sedan vidare med en NieveEQ för att brighta upp sången lite. 

”Det var något ljud, ett s-ljud runt 3 kHz, som lät lite hissigt  (otydliga s), det var inte jättejobbigt dock utan 
jag tycker att det var lite ID i sig, en skavank som är bra. Så jag behöll det men lyfte lite strax vid 4 kHz för att 
få lite mer s-iga s. Sen lyfte jag egentligen den köttiga delen av rösten, kring 2 kHz, och så skar jag botten ( vid 
142 Hz). Sen tog jag fram ytterligare en EQ, här skar jag ytterligare lite botten (vid 169 Hz), och tog bort lite 
vid 625 Hz. Anledningen var att jag ville ta bort lite mer mid, så att frekvenser runt 1,5-2 kHz kom fram lite 
mer.”  
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Vidare skar Mixare B också bort något han beskriver som visslande ljud, och gick sedan in med en 
de-esser (Sibliant - Waves) då han upplevde att kompressorns release agerade för långsamt och 
därmed gjorde vissa konsonanter så som exempelvis ”t” och ”s” för vassa/starka. Efter det gick han 
in med en 11760 (Logic Stock) som pressade ihop allting ytterligare. Mixare B berättar att han fun-
derade på hur mycket dynamik han ville behålla och att han fick testa sig fram. Till slut kom han 
fram till att han ville gå mot det poppigare hållet, och lade därför en väldigt snabb attack på kom-
pressorn men med en ganska långsam release för att tajta och platta till allt. Han nämner att vissa 
ord ibland kunde försvinna i uttalet ibland, och detta åtgärdade han genom att använda sig av plug-
gen Fresh Air (Slate) för att gå in och boosta lite high-mid, utan att ”toppa” till de allra ljusaste fre-
kvenserna.  

Sedan var det dags att skicka leadsången till ett reverb. Mixare B beskriver att han först hade ambi-
tionen att försöka hålla hela leadvokalen torr, alltså fri från reverb, men att det inte lät som han öns-
kade och därför slutligen lade på ett (TALreverb). Vid frågan kring varför han ville behålla leaden 
torr, svarar han: 

”Egentligen var det för att kunna separera leaden från allt annat. Men samtidigt är det åt det ambienta hållet 
man vill ha det, allt ska vara väldigt ambient,  så jag försökte hitta ett mellanläge där vokalen känns ganska 
torr, men inte helt fattig på utrymme.” 

Mixare B fortsätter berätta att han jobbade mycket med pre-delayet för att inte dränka artikulationen 
i sången, och gick sedan in med en EQ och tog bort lite midsektioner samt skar botten för att kom-
ma åt det mer toppiga soundet. Detta då han säger att han tyckte rummet kändes lite för verkligt, 
enligt egen utsago "för köttigt och grumligt och inte tillräckligt ambient”.  Då artikulationen fortfa-
rande upplevdes lite otydlig, trots EQ:n, skickade han, istället för att gå in och automatisera alla en-
skilda ”s” genom låtens gång, hela sångspåret till en dist. Där EQ:ade han bort allting till ca 5 kHz 
och fasvände sedan allt. På detta sätt så släcktes de jobbiga ”s”en ut men sången behöll fortfarande 
sin topp. 

På dubbarna skars lite kropp i form av midfrekvenser bort. Botten skars vid 200 Hz och även top-
pen togs bort ner till 4 kHz.  Leaden var igång samtidigt och stod till referens för hur dubbarna 
EQ:ades. Samma kompressor (LA-2a) som till leaden användes, men Mixare B valde också att dista 
dubbarna lite för att separera dem något från leaden. Sedan användes EQ för att separera dubbarna 
sinsemellan varandra, och tänket kring att separera dubbar (och även stämmor) sinsemellan genom-
syrar hela Mixare B’s vokalmix. Viljan att bygga separation mellan de olika vokal-spåren motiveras 
med att han hellre vill skapa för mycket kontraster än för lite. Outro-stämmorna jobbade han först 
med som en grupp, för att sen i slutskedet separera dem genom att börja EQ:a fram en separation. 
Först skars allt under 200 Hz bort. Lite topp lyftes, precis över de jobbiga s:en runt 6 kHz för att 
göra dem lite spetsigare. Sen skickades de vidare till en kompressor som endast angrep de längre 
tonerna, men som annars bevarade dynamiken. Allt skickades sedan till en dist som fick brighta upp 
det lite och sedan lades ett stereodelay för att bredda dem ytterligare. Delayet gav en kanon-effekt 
och gruppen skickades sedan vidare till två reverb, ett stort rum och sen ett ännu större, detsamma 
som låg på leadsången, för att binda ihop allt. Efter detta EQ:ades de lite slutligen lite olika för att 
bygga separation. 

Flera kreativa val som Mixare B gjorde under låten var exempelvis att automatisera en reverbswell 
in till chorus 2, ett annat var att EQ:a fram det som närmast kan liknas vid en ”telefonröst” på första 
meningen in till sista choruset, ett val som återigen baseras på att skapa kontrast till det befintliga 
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samt tillföra något nytt. Under refrängerna där jag sjunger Echo, lade han ett delay på fjärdedelarna 
som skapar just ett eko, och i slutet lade han också till ett stereodelay. När han tog sig an adlib-
stämman, i slutet av låten, ville han dock först ta bort den då den kändes rörig ihop med resten.  

Men jag beslutade mig för att jag ville ha kvar den så jag använde mig av multibandskompression. Genom att 
trycka ihop toppen på den så fick den plats. Den bråkar mycket med stråket, så jag fick kämpa en del men med 
hjälp av multibandskompressorn så fick jag tillslut in den. Sen ligger en LA-2a som dämpar topparna på den” 

Mixare B beskriver att han lyfte toppfrekvenserna lite med hjälp av en EQ, men att han tog ner lite 
high-mid där knarret i sången (i själva ansatsen till wailen) låg. Knarret fick, enligt honom, gärna 
vara kvar men att behövde bli lite mer subtilt för att passa ihop med resten. Adlibstämman är även 
något dissonant i sin melodi och speciellt gentemot stråket. Beslutet om att trots allt behålla den 
motiverar Mixare B såhär: 

”Det sköna med den är att den är skitigast i hela prodden, vilket gör att det är skönt att ha kvar den så att inte 
hela prodden bara ljudar perfekt, det blir något annat”. 

Slutligen klargör Mixare B att han inte automatiserade volymerna något alls, och motiverar valet 
med att leaden dels var väldigt komprimerad och att dubbar och stämmor stod för dynamiken. Skul-
le leaden då börja automatiseras så menar Mixare B på att resten av balansen i vokalmixen fallerar. 
Därför var den enda automatisering som gjordes på reverben.  

I slutet ställde jag Mixare B frågan vad hans målbild med mixen hade varit, samt vilka kvalitéer i 
min röst som Mixare B valt att lyfta fram. Han svarade såhär: 

”Målet med vokalmixen var att skapa så mycket kontrast som möjligt. Jag ville inte att det skulle bli en RnB-
låt i mängden utan ville ge den ett mer ”poppigt” sound. Det jag ville lyfta i din röst var framförallt den dyna-
miska progressionen, vilket jag gjorde genom att komprimera leaden mycket men behålla dynamiken genom 
att låta stämmor och dubbar vara mindre komprimerade.”  

Klingande reflektion av Mix B: 
Sången känns i sin helhet väldigt poppig, den är bright och klar. Röstklangen upplever jag som 
brightare och lite ”smalare” gentemot hur jag själv upplever min egen röst. Detta gör också att jag 
upplever rösten något mer nasal och lite tunnare än vad jag själv tycker att min röst är. Å andra si-
dan hör man verkligen vartenda ord, artikulationen är tydlig och framträdande vilket är väldigt posi-
tivt. Värt att nämna är att ”knorrarna” jag ibland gör vid ansatsen har bevarats och lyfts fram här, 
vilket är en viktig detalj i mitt röst-ID. Ibland upplever jag dock att dessa ”knorrar” kanske blir lite 
väl framträdande. Jag tyckte också om att Mixare B lät stämman som ligger under andra versen 
komma fram lite mer, det skapade en fin kontrast mot leaden. I uppbyggnaden in till sista refrängen 
tycker jag att klangen i rösten blir mer lik min egen uppfattning kring min röst. Här upplever jag att 
leadsången fick mer botten och kropp. Sammanfattningsvis upplever jag sången är både energi- och 
detaljrik, speciellt i det högre frekvens-spektrat. Det jag kan sakna är lite mera botten. 


Mixsession C 
Den sista, mixsession C, hölls den 29 April, och även Mixare C hade hört originalet sedan innan. 
Han använde den lite som bollplank men hade i övrigt ingen låt som referens till sin mix. Istället 
försökte han angripa mixen genom att först fundera kring åt vilket håll producenten haft intention 
att låten skulle gå, och sen hur han själv ville att den skulle låta gentemot den redan befintliga mix-
en. För att skapa kontrast till instrumentalen som han beskriver som ganska dov, berättar Mixare C 
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att han ville få vokalen att upplevas mer nära och ”in your face”. Han ville få sången att låta mer 
bright och poppig.  

Signalkedjan ifråga påbörjades med att lägga ett low-cut filter vid 100 Hz (EQ:n som användes var 
FabFilter’s Q2). Sedan togs också lite resonanstoner bort via ett low-shelf filter. 
Efter att EQ:n var på plats gick Mixare C vidare med en de-esser. Varför han inte satte en kompres-
sor före de-essern motiverar han med att den hade behövt jobba hårdare och att man då riskerade att 
höra när den duckar. Efter de-essern använde Mixare C pluggen Soothe2, en typ av dynamisk EQ, 
för att ta bort mid-frekvenser samt ytterligare resonanstoner. Sedan var det dags för kompressor. 
När jag påpekar att alla 3 mixare haft olika signalkedjor och olika tillvägagångssätt reflekterar Mix-
are C såhär: 

”Jag tänker att det kanske handlar mycket om vad man uppmärksammar först. Anledningen till att jag väntade 
med kompressorn är för att jag uppmärksammade tonen först, och ville få bort det och allting som sticker iväg, 
och det blir nästan 10 gånger värre om jag ska försöka få bort det i efterhand om jag har komprimerat.” 

Valet av kompressor föll på en LA-2a, inställd så att den jobbade ganska hårt och tryckte ihop all-
ting. Mixare C påpekar att det i sig fick sången att låta lite onaturlig, men att det ihop med tracket 
och sen vid pålägg av reverb skulle klinga mycket mer naturligt. För att bygga än mer närvaro i 
sången, så användes ytterligare en EQ (Revival - Slate) som boostade kring 7 kHz. En EQ, som en-
ligt Mixare C är en storfavorit, eftersom den dels boostar väldigt toppigt i sig men också innehar lite 
dist vilket gör att toppen ifråga upplevs som väldigt mjuk. Resultatet blev att sången blev brightare, 
men ytterligare en de-esser lades till för att sätta ”s”en på plats lite mer. Efter att den kom på uppfat-
tade Mixare C att ett specifikt ord stack iväg lite, så en multibandskompressor (FabFilter) lades på 
så att just de berörda frekvenserna duckade undan lite. Ett effektivare sätt än att volym-automatisera 
menar Mixare C, då man vid volymåkning berör alla frekvenser (sänker allting i volym) vilket man 
i det här fallet inte vill. Mot slutet av signalkedjan lades en ytterligare EQ för att tämja lite highmid 
då sången, när den tog i, upplevdes lite för vass kring de frekvenserna. Även lite botten skars bort. 
En parallellkomprimering gjordes också med hjälp av kompressorn Gain Reduction (JTS) eftersom 
Mixare C upplevde att sången stundtals blev lite ”uppäten” av allt annat i låten. När det blev dags 
för reverb föll valet på ett hall-reverb (Valhalla). Jag frågar varför han valde just det reverbet: 

”Jag tycker den upplevs lite dovare så att den inte bråkar så mycket med talet och artikulationen. Plate har en 
annan efterklang, det har ofta lite jämnare efterklang och det kan upplevas för mycket. Varför just ett Valhalla-
reverb beror på att det dels passade i låten, sen är de också väldigt poppiga och man hör dem överallt.” 

Efter reverbet fanns en önskan om att bredda sången lite, något Mixare C säger att han brukar lösa 
med att lägga ett chorus på sången. I detta fall hittade han istället ett delay, Ambient Lead Vocal 
(…?). Just detta delay hade dessutom ett filter, vilket var en fördel enligt Mixare C då det därmed 
inte var för toppigt vilket isåfall hade riskerat att bråka för mycket med leaden. Slutligen lades ett 
till reverb på för att ge en lite 3D-effekt och ”tjocka till” sången lite. När det sedan var dags att gå 
igenom dubbar och stämmor, frågade jag hur Mixare C tänkte när han skulle börja jobba med dem: 

”Jag kollade dels på arrangemanget, hur ofta alla stämmor är med, och utgick från att de stämmor som är med 
ofta troligtvis har större prioritet. Jag kollade också på funktioner stämmorna har. Om det är att lyfta bryggan 
in till refrängen och så vidare.” 

Mixare C beskriver att han började med dubbarna. Här började han med att lägga lite Auto-tune för 
att vässa sången lite, för att sen skicka dem vidare till en EQ där lite midfrekvenser skars bort för att 
få dem att upplevas lite luftigare. Frekvenser kring 3 kHz dämpades också lite. Så lades en LA-2a 
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på, en kompressor som alla tre mixare i denna uppsats använt sig av. Varför valet föll på den beskri-
ver Mixare C såhär: 

”Den är lätt att jobba med, och sen tycker jag den har en väldigt naturlig attack och release, så vokalen upplevs 
inte för långt bort men inte heller för nära. Den klampar inte ner på transienterna heller liksom, hade jag känt 
att det är för mycket transienter hade jag tagit en annan, men jag upplevde inte det och tog därför en LA:2a.  
Men den är väldigt enkel, och om man snabbt vill trycka ihop ett ljud utan att ändra envelopen, alltså attack 
och release, så är den väldigt bra.” 

Kompressorn efterföljdes av en EQ (Revival - Slate) för att bygga mer kontrast, ge mer air till sång-
en och lyfta den lite från reste av tracket. En dist lades på (Fabfilter Saturn) då Mixare C ville be-
gränsa disten till ett specifikt frekvensområde, kring 2-6 kHz. Ett Plate-reverb (Soundtoys) lades på 
med ett high-passfilter och sedan togs ytterligare lite oönskade rumstoner bort. Så var det dags att 
börja arbeta med stämmorna och Mixare C beskriver att han upplevde att de mest skulle verka som 
effekter och placeras i bakgrunden. Exempelvis började signalkedjan på pre-stämmorna med en EQ 
(Fabfilter) som tog bort både topp och botten, samt en del mid eftersom han upplevde att den kroc-
kade med leadsången. När jag nyfiket frågar kring hans syn på EQ’s, beskriver han den såhär: 

”Just när det handlar om småpill med frekvenser, när något sticker iväg, brukar jag tänka väldigt stort, asså 
jobba med stora drag och sen lyssna hur det låter i relation till allt. Det spelar ingen roll i hur det här låter för 
sig, utan det är hur det låter i helheten. Att tänka liksom, bas, låg mid, mid, och över mid. Att tänka vad som 
ska bidra med vad, och också tänka: okej men om något ska låta långt bort? Då är det inte jättemycket sub, och 
inte jättemycket bas, men inte heller särskilt bright, så då kan jag ta bort det. Sen är mid och låg-mid det jag 
själv tycker kan vara svårast att få till. Genom att ta bort mid, upplever jag att det känns väldigt långt bak, asså 
när något är scoopat. Höga och låga frekvenser upplever jag representerar högt och lågt, medans mid represen-
terar fram och bak. Så brukar jag tänka.” 

För att stämmorna verkligen skulle stanna bak i ljudbilden, lades en kompressor på som jobbade 
främst på de partier där jag tog i. Sedan lades ett bright effekt-reverb på (Kilohearts), ett val Mixare 
C gjort pågrund av reverbets tidiga reflektioner och rum. Generellt för samtliga stämmor, handlade 
det mycket om att kontrollera midfrekvenserna för att behålla deras placering i ljudbilden. Stäm-
morna i pre-chorusen automatiserades volymmässigt för att skapa en typ av ”våg-effekt”. Stämmor-
na som tillkommer i pre-chorus nr 2 fick även ytterligare en effekt på sig i form av en EQ (Tape) 
som brightade upp dem. Detta gjordes för att lyfta allting snäppet högre. En kompressor lades på, 
och sedan skickades allting till ett Plate-reverb (Valhalla) för att slutligen avsluta kedjan med att 
addera ett pre-delay för att öka separationen lite. När vi sedan kom fram till ”Here”-stämmorna be-
rättade Mixare C att han använt sig av pluggen ”Izotope Imager” och med hjälp av denna automati-
serat stämmorna så att de fick mer bredd ju högre automatiseringen gick. Han fortsatte sedan sig-
nalkedjan med att lägga en EQ, men poängterar vikten av att ständigt se till helheten när man mixar.  

”När det finns så många spår, ett så stort vokalpaket, så är det viktigt att man inte gör för mycket utan ser till 
sammanhanget. Så man får lyssna, vara uppmärksam och bedöma, vad tänkte jag göra? Blev det som jag tänk-
te göra? Men så lät det och jag tyckte det lät bra, så då gick jag in och brightade upp lite, den kommer ju bara 
en eller två gånger så det blir inte jobbigt om den är lite väl bright, hade det vart leaden hade det inte funkat 
men här funkar det. ” 

Under sticket, när en vokal-stämma går jämsides med stråket, prioriterades stråket och fick ta lead-
funktionen medans sången placerades bakom. Jag bad Mixare C utveckla det valet: 

”Leadsången har ju haft leadfunktionen hela vägen fram hit medan stråket fått stå tillbaka lite, och sticket är 
ofta ett parti där man vänder på kontraster. Har något varit stort innan ska det bli mindre, och så vidare så det 
är lite så jag tänkte. Och eftersom stråket ligger till vänster, och sången var panad till höger redan i stemmen, 
så förstod jag ah så det är något slags svar.. de dansar liksom tillsammans. Så då tänkte jag att det hade vart 
coolt om stråket nu får leaden, så kan vi förstärka att den har leaden genom att göra någonting i kontrast som är 
längre bak. Därför placerades sången där.” 

	 26



Automatiseringen som gjordes på vokalmixen preciserades till reverb och delay-effekterna, något 
Mixare C lekte en del med under låtens gång. Slutligen ställdes frågan kring vad som varit Mixare 
C’s målbild kring mixen, samt vilka egenskaper i min röst som han velat lyfta fram lite extra: 

”Målet med mixen var att få den mer bright och stå lite som en kontrast mot tracket. Gällande din röst ville jag 
bibehålla och bygga på energin, brighta till soundet mer och tajta till allt så det lät mer pop.” 

Klingande reflektion av Mix C: 
Sången upplevs som rund och mjuk i sitt framträdande men ändå klar. Den känns poppig i sitt 
sound och upplevs ganska bright utan att bli för vass. Toppigheten och artikulationerna hörs dock 
fortfarande. Klangfärgen upplever jag som varm även om jag hade önskat lite mer botten.  Jag gillar 
att man hör min knorr vid ansatsen in till ”and all I know” (under sista uppbyggnaden in till sista 
refrängen), där får den lite rockigare och souligare delen av mitt röst-ID ta lite extra plats. När jag 
sjunger ”yet Im here..” i uppbyggnaden kan jag dock uppleva rösten som något spröd, att den sak-
nar lite kraft. Den mid-frekvensen jag själv upplevde som störande när jag gjorde min första mix 
finns inte här, men kanske är den lite väl bortscoopad just här? Sammanfattningsvis upplever jag 
hela vokalmixen som en fin kontrast mellan poppigt och mjukt. Jag hade eventuellt önskat lite mer 
botten, så att kraften i rösten hade lyfts fram ytterligare.   

Egen Mix 2: 
Denna mix gjorde jag den 19 maj 2021. Anledningen till att jag gjorde den så pass sent var för att 
jag ville hinna ”smälta” all den kunskap jag fått under mina mixsessions. Denna gången började jag 
återigen med att ställa in volymen på leadsången gentemot tracket samt alla sångspår gentemot 
varandra. Därefter fortsatte jag  med att gruppera dubbar och stämmor. Jag panade ut dubb L och R 
hela vägen ut åt varsitt håll för att redan från början ge mer bredd åt sången. 

Jag började med leadsången och lade först av allt ett Low-Cut filter via en EQ (FabFilter) för att sen 
gå direkt in med en kompresssor. En LA-2a (Logic Stock). Samtliga mixare hade använt sig av en 
LA-2a och jag gillar soundet av den då jag upplever den lite varmare i sitt sound så jag ville testa 
den. Threshold satte jag på -20 och Ratio på 6.1:1. En snabb attack och en lite längre release gav 
ganska mycket kompression, vilket jag ville ha den här gången för att inte riskera att sången skulle 
”komma och gå”. som i första mixen. Jag ville ha sången mer jämn i sin dynamik. Värt att nämna är 
att jag den här gången också lade kompressorn direkt på spåret och jag parallellkomprimerade alltså 
inte. Efter LA-2an gick jag in med en 1176 (Logic Stock). Denna fick angripa topparna men ställdes 
in väldigt lätt. Efter 1176:an gick jag in med en EQ (Logic Stock). Jag hade redan skurit botten upp 
till kring 95 så med denna skar jag endast lite kring 3 kHz (-1.9 dB) och boostade lite topp (från 7 
kHz och uppåt).  

Efter EQn gick jag in med en De-esser (Logic Stock) för att sedan boosta lite topp via effektpluggen 
Fresh Air (Slate). Därefter gick jag dock in med en De-esser igen eftersom att jag upplevde att vissa 
”s” fortfarande smet iväg lite.  

Sedan var det dags att lägga reverb. Jag valde ett stort hall-reverb (VallhallaVintageVerb) som jag 
lade på en bus. Revrebet fick ett pre-delay på ca 10.00 ms. Denna gång valde jag också ett annat 
mode än vid första mixen, ”Bright Hall”. Jag valde det då jag tyckte det lät poppigare. Jag skar även 
bort botten på reverbet upp till  200 Hz. Efter reverbet lade jag på ett Delay (iZotope DDLY Dyna-
mic Delay). Alla tre mixare (under sessionerna) hade använt sig av delay för att bygga djup och 
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bredd i sin mix. Jag testade därför att lägga på ett delay (inställt på 1/8.), och skickade sen in det i 
ett reverb för att skapa en fin ambiens.  

 Jag upplevde att sången på vissa ställen försvann lite, så jag ville lyfta fram den igen. Jag lade på 
den aggressiva kompressorn Gain Reduction (JTS) via parallelkompression och använde ytterst lite 
signal men tyckte ändå att den gjorde jobbet. Slutligen lade jag via en bus på en dist (Fabfilter 
Saturn 2) som jag boostade kring 7,5 kHz. Detta gjorde jag för att åter igen brighta upp sången lite.  

Efter leaden började jag med dubbarna. Redan på gruppkanalen lade jag på en kompressor (Gain 
Reduction, JTS) som jobbade ganska hårt. Sedan jobbade jag främst med EQ:n för att på så sätt 
skapa lite mer plats åt leadsången och lägga dubbarna längre bak. På Dub L och R skar jag botten 
upp till kring 165 Hz, skar topp till kring 6 kHz och tog även bort lite midfrekvenser kring 800 Hz. 
Sedan skickade jag dem till samma dist som leaden fått för att limma ihop dem lite.  
Med falsett-dubbarna jobbade jag snarlikt, men här använde jag istället deras höga register för att ge 
lite energi och lyfta låten (de kommer in först i prechorus 2). Jag gjorde detta genom att boosta 
ganska mycket topp på dem. Detta var också i syfte att lyfta leadsången lite eftersom det här är en 
del där mycket händer samtidigt och leaden annars riskerade att drunkna bort lite.  

På Pre-dubbarna skar jag botten likt tidigare dubbar. Jag skickade dem till disten (Fabfilter Saturn 
2) för att ge dem lite mer textur. Sedan skickade de vidare till leadsångens reverb (ValhallaVintage-
Verb). Efter reverbet skickade jag dem till en stereo-spreader. Här gick jag också in och automatise-
rade en del både i spreadern, i volym och i reverbet. Jag ville att det, varje gång jag höll ut på de 
långa tonerna i prechorusen, skulle växa sig större. Efter det skickade jag predubbarna till ett sista 
reverb (ValhallaPlate) för att blöta till dem lite ytterligare så att de smälte in bättre i mixen.  

När det så var dags för stämmorna började jag med att lägga en kompressor (LA-2a, Logic Stock). 
Kompressorn var ganska mjukt inställd då jag ville att stämmorna skulle få ha lite mer dynamik och 
få röra sig lite mer. Hela gruppen skickade också till ValhallaVintageVerb eftersom jag ville fortsät-
ta bygga inom samma ”klangfärg”. Harm 3 och 4 är de stämmor som först kommer in i låten (under 
Pre 1). Dessa var en riktig utmaning att placera i ljudbilden. Det kändes som att de stack ut vart jag 
än la dem. Tillslut skar jag både topp, botten  och lite midfrekvenser med en EQ (Logic Stock) för 
att sen parallelkomprimera ihop dem med Gain Reduction (JTS). Här använde jag mig också av ett 
tredje reverb, Space Designer (Logic Stock). Ett stort och bright hall-reverb då jag upplevde att de 
behövde blandas in ännu mer för att inte ta fokus från leaden. På Harm 1 och 2 gjorde jag EQ-mäs-
sigt samma sak som på spår 3 och 4 men dessa skickades till ValhallaVintageVerbet då de var lättare 
att placera.  

När det så blev dags för HERE-stämmorna gjorde jag ingenting utom automatiserade volymen i takt 
med att de växte. På Echo-spåret och på VOX-FX gjorde jag ingenting alls. På Adlib-spåret lade jag 
endast på lite reverb (ValhallaPlate) och på ” Outro Melodi”-spåret brightade jag upp toppen lite 
och skickade det till ValhallaVintageVerb. På sista spåret i vokal-paketet, ”Outro Melodi Harm” 
lade jag en EQ  med skuren botten och topp. Under Sticket, där stämman sjunger ihop med cellon, 
ville jag försöka skapa bilden av att stämman bryter igenom cello-melodin och återtar fokuset. Där-
för automatiserade jag så att den i början upplevs bakom cellon, för att sen växa i frekvens igenom 
och över cellon. Subtilt men en rolig effekt som gav lite symbolik till låtens budskap. Det sista jag 
gjorde var att automatisera bort reverb och delay på några ställen (exempelvis som under andra ver-
sen eller första meningen i sista refrängen) för att skapa lite mer kontraster. 
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Klingande reflektion av Egen Mix 2: 
I min andra mix tycker jag att jag förädlat mitt röst-ID på ett bättre sätt än i mix 1. Rösten har en 
varm och rund klang, men här finns också en brightness och artikulationen är tydlig vilket jag gillar. 
Sången upplevs poppigare men här finns också den där bottnen som jag värdesätter. Jag upplever 
inte heller att jag stör mig på den något nasala klang som jag upplevde under mix 1. Sångmixen 
upplever jag både mer balanserad men också mer dynamisk än mix 1 vilket i sig kan tyckas motsä-
gelsefullt då sången är komprimerad mer. Egentligen handlar det nog främst om att sången är mer 
balanserad, så att dynamiken jag levererar genom min sångprestation lyfts fram då hela sången blir 
mer framträdande i mixen. Stundtals kan jag uppleva sången som något dov och lite energilös. I ef-
terhand kan jag känna att jag kunde ha brightat upp den lite mer samt komprimerat den lite hårdare. 
Sångpaketet som helhet är också för starkt gentemot tracket, vilket jag i efterhand gärna hade velat 
justera. Jag kan också känna att jag nog velat komprimera lite mer i första versen då vissa konso-
nanter, speciellt ”T” sticker iväg lite väl mycket.  
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Resultatanalys 

Analys av Egna Mix 1: 
Under Mix 1 hade jag ingen speciell strategi utan angrep mixen så som jag brukar. Jag lyssnade fak-
tiskt inte på Echo på Spotify innan då jag ville se hur jag genom fritt tyckade och smak lyckades 
förvalta mitt röst-ID. Jag upplever att jag hade svårt att se till de olika dubbarnas och stämmornas 
egentligen funktion, vilket bidrog till att jag ville att allt skulle höras. Leadsången saknade också en 
del kompression, jag parallelkomprimerade den ju bara och dessutom med ganska mjuk komprime-
ring i rädsla för att platta till den för mycket. Detta resulterade dock i att jag upplever den för dy-
namisk. Den kommer och går för mycket, vilket gör att den drunknar undan stämmor och dubbar 
ibland och därmed tappar sin plats som fokusgrad 1. Sången upplevs inte heller så poppig, har inte 
så mycket textur och lite framstår faktiskt lite tråkig. Den upplevs ganska dov i sin klangfärg och 
låter faktiskt ganska omixad.  

Analys av mix A, B och C: 
Resultatet av dessa tre sessions, blev tre olika mixar med både en del skiljaktigheter men också lik-
heter. Samtliga har behandlat vokalpaketet med stor respekt både för artist och producent, men har 
också adderat sig själva i form av eget tycke och smak. Gemensamt för alla tre mixare är också att 
de baserat mycket av sitt mixande på att försöka förstå vokalproduktionen utifrån funktion samt att 
de försökt se mycket till helheten och hur allt står sig i relation till varandra. De har alla haft olika 
signalkedjor vilket jag tyckte var väldigt spännande. Mixare A och B valde att börja sina kedjor på 
leadsången med att lägga en kompressor, medans Mixare C gick in med en EQ och sen vidare till en 
de-esser. Mixare B och C har gått åt ett än mer poppigt sound på sången i den mening att deras mix-
ar upplevs något brightare än Mixare A’s mix, men samtliga mixare har använt sig av ganska hård 
komprimering. Mixare A och C har ändå låtit leadsången stå för den största dynamiken och istället 
gått hårdast mot stämmor och dubbar, medans Mixare B istället låtit stämmor och dubbar stå för 
dynamiken. Mixare B är också den som flitigast använt sig av EQ’n och byggt mest på separation, 
även sinsemellan dubbar och stämmor, medans Mixare A och C, även om de gått in ibland och ju-
sterat, jobbat med dubbar och stämmor mer enhetligt. 

Samtliga har ändå, enligt min mening, valt att gå mer åt det artificiella hållet för att mixen ska nå 
det samtida soundet som pop-sång idag har. Man har lekt mycket med både reverb och delay, för att 
skapa ambiens och bredd, och dist har hos alla tre varit ett effektivt verktyg för att skapa ett mer 
bright och energidrivande sound samt ”limma” ihop sångpaketet med resten av tracket. Alla mixar 
erhåller olika delar av mitt röst-ID vilket jag tyckte var en spännande upptäckt. Olika mixare har 
valt att lyfta olika kvalitéer vilket tydligt visar exempel på hur vi som individer när vi mixar också 
lägger in vår egen prägel och ”touch”. Samtliga mixare spelade också en väsentlig roll i hur jag, 
tack vare deras breda kunskap, sedan fortgick att förvalta mitt röst-ID vidare i min slutgiltiga mix.  

Analys av Egna Mix 2: 
När jag tog mig an min andra mix kände jag att jag hade lite mer på fötterna än vid mitt första 
mixtillfälle. Jag upplevde därmed också att jag hade en tydligare bild över hur jag ville att sången 
skulle låta. Den skulle ha textur, vara bright men samtidigt behålla sin botten och sin runda klang-
färg. Den skulle vara komprimerad och balanserad men samtidigt ha kvar lite av dynamiken. Jag 
hade inför min andra mix valt ut specifika saker ifrån alla tre mixsessions som jag ville ta med i min 
mix, och jag hade även införskaffat några av de pluggar som mixare A, B och C använt sig av. Ex-
empel på detta är kompressorn Gain Reduction (JTS) som både mixare A och C använt sig av, Dis-
ten Saturn 2 (Fabfilter) som mixare C använde och så effektpluggen Fresh Air (Slate) som mixare B 
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använt sig av. Därför var min målbild med mix 2 också en blandning av ovanstående tre mixsessio-
ner. Likt mixare A och C behandlade jag dubbarna mer enhetligt och med mycket kompression. I 
behandlingen av stämmorna ser jag likheter med hur Mixare B jobbade. Här automatiserade jag mer 
kreativt och försökte behålla en del av dynamiken för att skapa en lite mer lekfull atmosfär.  

Mixarna i jämförelse med varandra 

”Egen mix 2” i jämförelse med ”Egen Mix 1”: 
Gentemot min egen mix 1 komprimerade jag sången mycket mer i mix 2 (och dessutom i flera om-
gångar!). Jag vågade ta ut svängarna mer med både reverb och delay vilket jag inte riktigt vågade 
under mix 1. Jag upplevde också jag under arbetet med mix 2 såg mer till både sångspårens funk-
tion och till ljudbilden som helhet. Jag upplevde att jag kände mig mer kreativ under arbetet med 
mix 2 och att jag hade tydligare visioner kring hur jag ville få det att låta. Slutligen upplever jag att 
mix 2 går mer åt det artificiella hållet och låter mer poppig än mix 1 gör vilket jag tycker är positivt. 
Jag upplever dock inte att mix 2 låter mer konstgjord än mix 1, bara att den låter bättre och mer 
energirik än vad mix 1 gör. 

Min ”Egna Mix 2” jämfört med Mix A: 
Mix A’s sång låter mjukare i sin framtoning än vad den gör i min mix. Sången har en något tunnare 
klangfärg i mix A, men har samtidigt behållt mycket av botten i klangen vilket jag uppskattar. Sång-
rösten i mix A upplevs mer luftig än vad den gör i min mix. I min mix är artikulationerna dock lite 
tydligare än i mix A, vilket är positivt. Dock tenderar vissa konsonant-ljud istället att sticka iväg 
mer i min mix, medans de i mixare A’s sångmix ligger på sin plats. 

Min ”Egna Mix 2” jämfört med Mix B: 
Mixare B’s sångmix är betydligt smalare i sin klangfärg än i min egen mix. Här ligger fokuset mer 
på de ljusare frekvenserna, och sången upplevs mer poppig än i min egen mix. Jag upplever att min 
sångmix har lite mer botten vilket också är något jag saknar i mix B. Detalj-rikedommen i artikula-
tionerna är något jag avundas Mix B, man hör vartenda ord vilket är positivt. I min mix tenderar jag 
stundvis att låta lite mumligt, vilket inte är att föredra när om en, som jag, redan har ett något otyd-
ligt engelskt uttal.  

Min ”Egna Mix 2” jämfört med Mix C: 
Min sång är inte lika blöt som i Mix C utan är torrare. Klangfärgen i min mix skiljer sig också lite 
från i Mix C. Mixare C’s vokalmix upplevs lite tunnare än min, den är lite smalare och är också lite 
toppigare än min mix. Min mix har mer botten och sångklangen upplevs lite mer fyllig. Det jag kan 
uppskatta med min egen mix är att när jag tar i och sjunger på ”…yet I’m here” så upplever jag att 
min röst har mer kraft än vad Mixare C’s sångmix har. Jag gillar att det, i min mix också finns en 
textur när jag håller ut i slutet av den frasen, något jag kunde sakna i Mix C.  
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Sammanfattning av de klingande mixarna 

Avslutningsvis tycker jag att att alla mixar; A, B och C, har lyckats mixa sångpaketet bättre gente-
mot tracket än vad jag lyckats med. Min sångmix är högre i volym och upplevs därför ligga lite ut-
anpå tracket, vilket ingen av mix A,B eller C gör. Min mix upplevs också tjockare medans mix A, B 
och C upplevs mer luftigt. Deras mixar låter också mer mixade än min egen mix 2. Troligen beror 
det dels på att min sångmix ligger lite utanpå tracket, men också för att jag upplever att både mix A, 
B och C har lyckats skapa mer enhetliga ljudbilder och ”världar” i form av ambienser och rum, 
medans mix 2 inte riktigt är där än. !
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DISKUSSION 

Att undersöka hur man kan mixa sin röst med det egna röst-ID’t som central punkt har varit  både 
roligt och utmanande. Izhaki (2008) satte nog huvudet på spiken när det kommer till att förklara 
varför jag upplevt vissa svårigheter med att mixa min egen röst.  

”Some inexperienced engineers are hesitant to process since they consider the raw recording a natural touch-
stone. Often they are cautious about gentle processing, as they are worried that even that will be 
harmful.” (s.16) 

Och egentligen kanske inte den här rädslan är så obefogad? Att vara rädd om sitt röst-ID och sitt 
personliga sound som man under flera år aktivt jobbat fram är ju egentligen ganska logiskt. Ohlby 
(2020) nämnde ju att rårösten ifråga består av våra erfarenheter och upplevelser. Det personliga 
soundet är en härligt kompott av oss själva, våra känslor, musikaliska preferenser och också som 
Zangger Broch (2019)  nämnde, fysiologiska förutsättningar. Röstens ID utgör och är därför en väl-
digt stor del av oss själva som individer, och då är det inte längre konstigt att rösten också kan bli en 
öm punkt hos sångare när vi mixar den. 

Min uppfattning är att det är viktigt att kunna påminna sig själv om att den egna röstens ID dock 
inte står som ensam fokuspunkt i en låt. Det finns flera aspekter man behöver ta hänsyn till när man 
mixar. Exempel på detta är ljudbilden som helhet, sången gentemot tracket och också leadsången 
gentemot stämmor/dubbar. Om vi skulle lämna sången helt oprocessad, skulle det bli svårt att få 
ihop låten och skapa en helhet eftersom alla sångspår skulle slåss om förstaplatsen samtidigt. För att 
lyssnaren till låten ska kunna få en härlig upplevelse, behöver vi när vi mixar därför se till funktio-
nen varje sångspår utgör, och kunna prioritera vem som ska göra vad. Stämmor och dubbar kommer 
kanske behöva backa längre bak i ljudbilden och komprimeras lite hårdare för att leadsången ifråga 
ska kunna få ta sin plats i mixen. Detta behöver inte betyda att vi måste kompromissa den egna rös-
tens ID, men vi kommer behöva välja vart det egna röst-ID ska vara som mest framträdande.  

Samtliga mixare som deltagit i denna studie har alla valt att plocka fram olika saker från samma 
röst-ID, vilket har varit både intressant och lärorikt. I många fall har de använt liknande eller rent av 
samma digitala verktyg, men utfallet har blivit att alla mixar ändå låter olika. En mixares egna pre-
ferenser kring hur sången bör låta färgar mixen, det är ju det som, precis som Senior (2011) nämn-
de, gör mixen till ens egna. Därför är min uppfattning att det är viktigt att ha en öppen dialog sånga-
re och mixare emellan, kring hur man vill och önskar att rösten ska uppfattas och presenteras, så att 
sångare och mixare har samma eller åtminstone liknande vision. 

Min syn på digitala verktyg har förändrats efter denna studie. Jag har i och med denna uppsats insett 
att de digitala verktygens främsta uppgift faktiskt är att hjälpa min röst vidare. Det behöver inte 
handla om att förvandla rösten till något den inte är, istället målar och broderar vi ut den mer, gör 
den än mer detaljrik. Genom att lyfta upp de saker man uppskattar i sin röst hjälper de digitala verk-
tygen också till att bygga vidare på det personliga soundet. För egen del upplever jag att förståelsen 
kring de digitala verktygen och hur jag kan använda dem i syftet att lyfta min röst har gjort mig mer 
kreativ när jag mixar. Jag känner mig friare i mina val, och jag upplever att jag får fler idéer kring 
hur jag kan lyfta fram de egenheter, kvalitéer och detaljer i rösten som jag gillar.  
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Avslutningsvis nämnde jag i min inledning några framstående sångare och ställde samtidigt den 
öppna frågan kring hur efterbearbetningen av en röstinspelning egentligen påverkar det färdiga re-
sultatet i hur rösten och dess personliga uttryck låter. Där och då särskilde jag alltså på den egna 
röstens ID och vokalmix, trots att jag var medveten om att det endast var den mixade versionen av 
rösten vi som åhörare fått ta del av. Min uppfattning efter denna studie är att vokalmixning istället 
är en förlängning av det redan sångmässigt utvecklade röst-ID:t och en del av det personliga soun-
det. 
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