
   
 

   
 

Örebro universitet 

Musikhögskolan 

Konstnärligt kandidatprogram i Musikalisk gestaltning 

Inriktning jazz- och rockmusik 

 

 

 

 

 

___________________________________________________________________________ 

 

Musikaliskt narrativ 
 

Hur man behåller den röda tråden 
 

___________________________________________________________________________ 

 

 

 

 

 

 

 

 

 

 

Kurs: Musikalisk gestaltning, Självständigt arbete, kandidatkurs 

Vårterminen 2022 

Författare: William Berrio García 

  



   
 

   
 

Sammanfattning: 

 
Författare: William Berrio García 
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Titel: Musikaliskt narrativ – Hur man behåller den röda tråden 

 

Title in English: Musical narrative – Keeping interest throughout the piece 

 

Konsten att komponera och arrangera musik har gått i arv under många hundratals år. I detta 
arbete sammanställer jag några vägar man kan ta för att nå ett tillfredställande musikaliskt 
narrativ. 

Vägen från koncept till idé redovisas när jag använder mig av olika tillvägagångssätt för att 
skapa kontraster, groove och följa den lyriska innebörden. Detta undersöktes med planen att 
arrangera musik som sedan blev en del av min examenskonsert.  

Arbetet har gett mig en djupare förståelse för människors uppfattning utav musik, vikten av 
ett musikaliskt budskap samt instrumentförståelse. 
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INLEDNING 
Jag har spelat trummor sedan barnsben. Det började med spelningar i kyrkan och kulturskola 
där jag lärde mig grunderna i musicera med andra. Under min gymnasietid på musik-estet 
spelade jag mer trummor och fick en inblick in i musikteorins värld. Hittills hade jag mest gått 
på autopilot. Mina föräldrar är musiklärare, mina tre syskon sysslar allihop med musik och jag 
följde strömmen. Men sedan följde mina två år på folkhögskola och här blev jag utmanad på ett 
vis jag aldrig känt förut. Jag fick anpassa mig till många nya situationer och ta del av kunskap 
på ett nytt sätt. I stället för att se trummor som ett instrument till för att hålla takten insåg jag 
dess potential. Hur man genom sitt spelsätt kan bidra musikaliskt till olika låtar, trots att man 
spelar trummor, var för mig ett nytt koncept. Musikteorin fick även den en ny innebörd för mig. 
Tack vare fantastiska lärare såg jag inte skalor och rytmer som något man övar på för att kunna 
utantill utan som något man använder sig av för att skapa musikaliska ting och vacker musik. 
Under mitt andra år på folkhögskolan arrangerade jag många låtar till det partyband vi spelade 
i varje vecka. En helt ny värld hade öppnat sig och den har jag levt i fram till nu. En konstant 
expanderande värld fylld med intressant kunskap och otroligt mycket glädje. Denna värld ville 
jag utforska mer, speciellt till min examenskonsert när jag till slut skulle ta examen från Örebro 
musikhögskola. 

Mina första klara tankar kring hur min egen examenskonsert skulle låta kom efter att ha sett en 
specifik alumns examenskonsert i april 2021. Hen hade arrangerat om några gamla 
rockklassiker till ett en timme långt electro-latin-jazz-metal-sjok musik. Jag upplevde att den 
röda tråden som skapades av hens arrangemang var mycket tydlig och intressant att följa med 
i. På grund av att musik ljöd konstant under så lång tid hade han arrangerat in gott om tomrum 
och tystnad utöver de större och mer ljudstarka delarna då detta krävs för att hålla intresset 
igång och man inte tappar koncentrationen. Extremt komplexa rytmiska idéer blandades med 
delar som var enklare för gemene man att förstå sig på och digga med till och jag satt bänkad. 
Genom konserten lutade jag mig längre och längre fram i ett försök att kunna ta in all 
information som strömmade från scenen. Detta ställde sig i stor kontrast till många av de andra 
alumnerna som examinerades det året.  

En klassisk och mer vanligt förverkligande av examenskonserter år 2021 på Örebro 
Musikhögskola innehöll en sorts “best of” lista. Man tog de låtar som man, under sin tid 
pluggandes musik, tyckt bäst om att spela. Dessa låtar övas sedan in igen och framförs rakt upp 
och ner i coverformat. När jag såg dessa konserter upplevde jag fortfarande stor musikalitet på 
scenen, men samhörigheten och den röda tråden hamnade i baksätet. Då konserterna med större 
grad covers hade väldigt olika konstellationer av musiker för att tillmötesgå den ursprungliga 
visionen av låten de spelade upplevde jag inte samma sammanhållning på scenen. Konserterna 
kändes även spretigare då musiken var tagen från världens alla genrer och framförda på samma 
konsert. Den röda tråden i “best of” konserterna var inte musikalisk utan återfanns i personen 
vars examenskonsert som framfördes. Men för mig som åhörare räckte inte detta till och jag 
uppskattade den konsert fylld utav electro-latin-jazz-metal mer än många andras. Detta 
upplevde jag utan att prata om musikalisk preferens eller prestation utan enbart på grund av att 
det fanns en vision som höll ihop låtarna. Låtar som annars kom från olika artister med olika 
visioner och ljudideal fann sin plats bredvid varandra i nya, kreativa och inspirerande lösningar 
och samtidigt hörde man alumnens personliga essens klart och tydligt. Jag bestämde mig där 
och då att jag skulle kämpa för att min konsert skulle uppnå det musikaliska narrativet. Även 
om inte hela min konsert skulle vara i ett enda sjok musik ville jag i alla fall ha ett parti där alla 
låtar satt ihop via nya arrangemang skapade av mig. Arrangemang med mina ideal, kreativa 
lösningar, prägel.  

 



   
 

   
 

SYFTE OCH FRÅGESTÄLLNINGAR 
Syftet med denna undersökning är att arrangera en musikalisk helhet med ett längre musikaliskt 
narrativ som sträcker sig över flertalet låtar. Detta vill jag åstadkomma samtidigt som jag håller 
lyssnarens intresse vid liv. 

Frågeställningar: 

- Hur skapar jag ett musikaliskt narrativ och en tydlig röd tråd inom ramen för en jazz-
pop-rock-konsert? 

- Hur skapar jag ett landskap fyllt av intressanta musikaliska idéer och bibehåller intresset 
levande hos åhöraren? 

  

BAKGRUND 
Under följande del kommer jag redovisa begrepp som jag använder mig av i arbetet samt 
litteratur som hjälpt mig på vägen.  

Begreppslista 
Groove - Andrew C. Lewis (2005) förklarar i boken Rhythm ordet groove som att spela i time 
med en “bra” och svängande känsla. Han menar att om man befinner sig i groovet så stannar 
man där likt en nål på en LP-spelare ligger i spåret (the groove) på en gammal LP. 

Lyrik - Text i musik. Lilliestam (2006) talar om att man kan uppfatta text på kraftigt olika sätt. 
Han fortsätter att tala om att texter förstås och tolkas i ljuset utav melodi, röst, sångsätt, sound 
och musikstil. 

Synkoper - De rytmer som inte faller på slagen i en takt. 

Underdelning - Den minsta rytmiska byggstenen i en låt som man sedan förhåller musiken till.  

Breakdown – Musiken bryts ner till färre byggstenar som alla instrument sedan delar på. Detta 
för att skapa intensitet och dramatik.  

Litteratur 
Tematik och känslor 
En del av boken Musikliv av Lars Lilliestam (2006) handlar om vad människor gör med musik 
och likaså musik med människan. Han talar, i kapitlet “Vad gör människor med musik?” om 
aktivt och passivt lyssnande, eller vilket fokus man har på musiken. Olika människor besitter 
olika kompetenser som gör oss benägna att lyssna på musik på olika sätt. De allra flesta av oss 
vandrar fram och tillbaka mellan koncentration och icke-koncentration. Många människor 
lyssnar på musik fras till fras i väntan på den riktiga godbiten då de flesta inte klarar av att vara 
helt koncentrerade mer än 8-10 minuter. Olika genrer kräver även olika fokus som inom ett 
jazzstycke finnes i variationer i improvisationen och musikens sväng. All musik kan lyssnas på 
koncentrerat samt förstrött men olika musik lämpar sig olika bra till de olika beteckningarna. 
Reginald Smith Brindle (1986) talar vidare på detta ämne och problemet mellan 
sammanhållning inom ett stycke samtidigt som man bibehåller intresse. Att upprätta en 
sammanhållning i sitt stycke är A och O för att få musiken att kännas som en helhet. 
Sammanhållning är dock, i sig själv, väldigt lätt att skapa. Om du spelar tonen C på varje 
fjärdedel i tre minuter och kallar det för ett stycke har du skapat en fantastisk sammanhållning. 
Men om man behåller samma tema under en längre period kommer tankarna börja vandra och 
musiken sluta lyssnas på. Detta gäller även om musiken istället är intrikat och mycket sker hela 



   
 

   
 

tiden. Smith (1986) menar därför att en viktig del utav musikskapandet är att hitta en balans 
mellan nytt och spännande och gammalt och familjärt. 

Lilliestam (2006) talar om att en människas liv och identitet kan skildras genom viktiga 
händelser, kritiska ögonblick och misslyckanden. Det är vanligt att vi sammanfogar dessa 
minnen med musik och denna musik fungerar sedan som ett ljudspår från vårat liv. 

Lilliestam (2006) skriver fortsatt om hur kroppen reagerar när vi exponeras för musik. Muskler 
spänns och slappnar av, adrenalin, oxytocin och endorfiner utsöndras och vi börjar röra på oss. 
Dessa fysiska reaktioner hänger sedan samman med de emotionella processer som kroppen 
upplever. Den sociala samvaron som vi upplever, både genom att skapa och vara den som 
bevittnar skapelsen, framkallar munterhet och glädje. Gåshud, tårar, ökad puls och 
hjärtklappning, allt detta kan påverkas av musik. Vidare berättar han att dessa upplevelser oftare 
drabbar den som är oförberedd. Vardagliga musikupplevelser ger sällan upphov till dessa 
reaktioner utan det handlar oftare om mer sällsynta eller speciella uttryck, som till exempel i ett 
live-sammanhang. Men det svåra med att skapa dessa sällsynta och speciella uttryck, som David 
Beard och Kenneth Gloag (2005) poängterar, finner vi i hur olika respons olika människor har 
till samma musik. Och för att komplicera saken ännu mer, hur samma människa ger olika 
respons till samma musik när den blir satt i olika kontext.  

Tips och råd för komposition 
Musical Composition av Smith (1986) innehåller många matnyttiga tips och råd gällande 
komponering av klassisk musik som kan appliceras på många genrer likväl som arrangering. 
Han ger råd om du har svårt att börja eller tappar fart framåt under tiden du komponerar. Med 
stor sannolikhet handlar detta om att du inte har en vision eller föreställning om resultatet. Att 
sätta upp tydliga riktlinjer och hitta en klar bild om musiken du vill skapa kan hjälpa vid dessa 
stunder. 

Smith (1986) resonerar även kring vikten av form. Inte formen i sin klassiska mening, sonat-
form, binär-form och så vidare, utan formen som ser till att budskapet med musiken kommer 
fram. Ingenting ska stå i vägen för det emotionella flöde som musiken skapar. För att hitta och 
skapa det emotionella flödet anser Alan Belkin (2018) att det är viktigt att gå tillbaka till 
musikens grunder: sång och dans. I din musik bör du leta efter en stark och svängig puls får 
kroppen att vilja röra på sig. Tillika är impulsen att sjunga med en viktig faktor för det 
emotionella flödet. 

Att vara medveten om riktningen på musiken är viktig. Belkin (2018) menar att västerländsk 
musik, i kontrast till österländsk musik, ofta har en stark riktning framåt. Detta har fördelen att 
genom spänning och förväntan skapa större dynamiska kurvor. Han poängterar även att 
progressionen och riktningen framåt inte måste ha något att göra med harmonik och kan finnas 
både lokalt i mindre delar av musiken och utsträckt över många takter under en lång tid. 

Groove 
Groove ville jag försöka använda som ett lim eller klister som skulle hålla ihop hela konserten. 
Att genom groove skapa en röd tråd. Under mina år som trummis har jag fått utforska ordet 
groove och dess betydelse i många olika sammanhang och har egentligen kommit fram till en, 
i mitt huvud, sanning. Spelar du musiken, så groovar du. Att groova i olika genrer kräver olika 
sorters disciplin. Men i alla fall är det musiken som står i första rummet och ens ego i andra. 
Viktigt att poängtera är att man inte måste spela så lite som möjligt för att groova. Det första 
kompet man lär sig på trummor, ett vanligt rock-komp, kan vara otroligt svängigt. Ett bra 
exempel på detta är Jacob Colliers låt Running Outta Love (2020). Men sväng och groove kan 
också vara mycket mer avancerade, Tower of Power tycker jag har ett fantastiskt bra exempel 
på detta med låten Pocketful Of Soul (2008). Det viktiga är i alla exempel att det man spelar 



   
 

   
 

spelas som en del av ett större sammanhang och inte som en solokonsert. Groove kan inte heller 
uppnås i alla låtar trots att man spelar med musiken. Fjögur píanó (2012) av Sigur Rós är en 
långsam balladliknande låt där alla instrument spelar fantastiskt med i musiken, men inget 
groove kan här höras. Jag tycker att en bra tumregel för groove brukar vara, om man kan dansa 
till musiken så kan det groova, om man vill dansa till musiken så groovar det redan. 

Men vad gör groove intressant? Groove tenderar att vara förutsägbara. Ordet förutsägbar brukar 
ofta klinga negativt men i detta fall menar det på någonting bra. Om man vet vart nästa etta 
kommer falla är det lättare att digga med i musiken. Som redan nämnts är dans en stor indikation 
på hur groovig musiken är. Att dansa till en låt med tydlig puls är väldigt mycket lättare än till 
ryckig musik där man inte vet vart ettan ska falla. Ibland finner man inte groovet i en låt förrän 
efter några lyssningar, och riktig progressiv musik med mycket taktarsbyten kan, för den som 
lyssnat in sig, vara extremt groovig. Groove är alltså abstrakt att sätta fingret på, det är också 
ytterst subjektivt. Och trots detta var det en stor del av vad jag ville få ut av min examenskonsert. 

 

METOD 
I detta stycke presenterar jag målet med min examenskonsert i relation till ljudbilden, den 
övergripande tematiken samt låtval. Jag kommer använda mig av en kvalitativ metod där jag 
genom analys och jämförande med befintlig musik skapar eget musikaliskt material. 

Ljudbild 
Om man tittar på min Spotify så kan man hitta närmare 300 spellistor. Jag gör ofta nya listor 
med bara några enstaka låtar. Antingen inför en spelning eller för att någon rekommenderar ett 
album. Men det finns en lista som vart med mig sedan 2013 och jag fortfarande lyssnar flitigt 
på. Listan vid namn “Det svänger” innehåller mycket funk- och soulmusik som jag helt enkelt 
genom åren tyckt är riktigt groviga. De innehåller ofta synkoperade melodier, mycket 
underdelning i kompinstrumenten och torra ljudbilder med lite efterklang och reverb. Denna 
ljudbild tänkte jag tidigt att min konsert skulle eftersträva. Band som Scary Pockets (2022) och 
Hiatus Kaiyote (2016) där ljudbilderna är torra och musiken svängig ville jag försöka efterlikna. 
Jag har sedan länge influerats av dessa i mina arrangemang. Bland annat skapade jag ett 
arrangemang av NSYNCs Bye Bye Bye (2000) med denna känsla redan samma termin, 
vårterminen 2021 (Bilaga 1). 

Denna var en del av det studioprojekt som ingår i utbildningen på Örebro Musikhögskola och 
blev ett testförsök till om jag skulle kunna skapa något svängigt för en större ensemble. Jag blev 
oerhört nöjd med resultatet. Särskilt då vi endast hann repa två gånger innan inspelning. Detta 
gav mig en större tro på mina egna arrangemang och mig själv i rollen som kapellmästare.  

Tematik 
En stor källa till inspiration redan innan jag började arrangera var bandet Dream Theater. Min 
bror och jag började lyssna på dem när jag gick i högstadiet och är idag det band jag lyssnat 
absolut mest på genom åren. De är extremt erfarna och kunniga inom att skapa tematik och 
musikaliska narrativ vilket är den delen utav deras musik som jag tycker absolut bäst om. De 
lyckas få låtar på 15 minuter att var intressanta hela vägen igenom. John Petrucci (2017) talar i 
relation till albumet The Astonishing (2016), ett koncept-musikal-album, om hur musiken har 
en viktig roll att guida och få lyssnaren att skapa bilder kring hur historien i texten utspelar sig.  

Jag insåg tidigt att jag ville utnyttja den idé som Dream Theater använder sig av i låten 
Octavarium. De slutar låten med samma melodi som de spelar i början och anknyter därigenom 
början, efter en lång resa genom olika låtar och musikaliska sammanhang, till slutet. I låten 



   
 

   
 

Octavarium hör man först en melodi vid 3:47 (Dream Theater, 2005). Den spelas här på en synt 
och backas upp av gitarr, bas, trummor, något tystare stråk samt kör. Den levereras relativt 
kraftfullt och går sedan över till ett tydligt komp från en akustisk gitarr. Melodin tar sin plats, 
som vilken annan melodi som helst, och går sedan vidare utan att man lägger mer fokus på den. 
När den sedan återfinns i slutet utav stycket hör man den i sin fulla kraft. Melodin föranleds av 
ett gitarrsolo som jag bara kan beskriva som ett riktigt “hjälte-gitarr-solo" som landar på en lång 
sista ton. När sista gitarrtonen läggs kommer en hel stråkorkester och lägger sig på huvudtemat, 
som vi hörde i början, vilket ger den en mycket mer storslagen känsla än tidigare då det bara 
var en synt som spelade. När sista tonen läggs ut i stråket kommer hornen in och lägger en 
tydlig susfyra till sustvå till durters som skapar ett otroligt pampigt slut. Detta, på grund av det 
faktum att man redan hört temat i början av låten, trots att det gått nästan 20 minuter. En fin 
detalj är också att sista textraden lyder: “The story ends where it began” vilket jag tycker får en 
fantastisk koppling med det musikaliska som sedan följer. 

Låtar 
Examenskonserten måste självfallet vara en representation utav mig vilket gjorde valet av låtar 
till ett viktigt beslut. Eftersom jag ändå skulle arrangera om låtarna gjorde det ingenting vilken 
genre de var på dem i original. Det var bara en fråga om hur långt bak i tiden jag ville gå. Skulle 
jag ta låtar som var viktiga från vuxen ålder, från strax efter gymnasiet och framåt, eller kanske 
bara låtar som jag lyssnat på när jag var yngre. Då jag ville försöka återskapa min musikaliska 
resa och inte endast vad jag lyssnar på nu eller för den delen bara vad jag lyssnade på under 
min uppväxt så gillade jag tanken på en mix mellan de olika tiderna. Jag påbörjade sedan en 
lista på Spotify. 

Maroon 5, Dream Theater, Eva Cassidy, Susanne Sundfør, Trapt, Panic! At The Disco, A 
Perfect Circle, Steely Dan, Snarky Puppy, BIllie Eilish, Salem Al Fakir, Coldplay, Christian 
Waltz, Dodie, TOOL, The Real Group, Lady Gaga, Paramore, Lisa Nilsson är exempel på 
artister vars musik hamnade i denna lista. 63 låtar samlade jag på mig som jag kände 
representerade mig och min uppväxt samt vem jag är idag. Jag valde sedan ut låtar på grund av 
lite olika anledningar och det kommer att tas upp i resultatdelen. Men de slutgiltiga låtarna samt 
deras plats ser man här: 

 
Sammanfattningsvis ville jag skapa ett sjok musik på cirka tjugo minuter. Det skulle finnas en 
tydlig tematisk början och slut. Musiken i sig ska vara synkoperad och svängig, röra sig i genren 
funk/neo-soul och vara fylld av låtar från min uppväxt. Detta blev målet för min 
examenskonsert. 

 



   
 

   
 

RESULTAT 
I detta kapitel får vi följa arrangeringsprocessen från början till konsert. Hur jag går tillväga i 
min arrangeringsprocess samt hur jag använder mig av kontraster, lyrisk innebörd och groove 
med målet om att skapa ett musikaliskt narrativ och röd tråd. 

Arrangeringsprocess 
Jag påbörjade arrangeringen av projektet utan en tydlig idé av det musikaliska narrativ jag sedan 
skulle sikta på. Jag finner det nämligen mycket enklare att skapa och förhålla sig till en idé om 
jag redan har skapat lite musikaliskt material. Som Smith (1986) nämner i sin bok Musical 
Composition finns det få saker som tömmer ens sinne snabbare än ett tomt partitur. Och med 
det sagt påbörjade jag projektet i mitten. 

Två låtar stod ut för mig ganska snabbt, Secret av Maroon 5 (2002) och Sacrified Sons av Dream 
Theater (2005). Jag tyckte mig höra en mashup mellan dessa två. När jag arrangerar musik 
finner jag det enklast att börja i en DAW (Digital Audio Workstation). Jag hittar åtta eller 16-
taktersloopar där jag lägger på instrument efter instrument tills jag når fram till ett, i det här 
fallet, svängigt resultat. 

Jag plockade upp Logic, kopplade in ett MIDI-keyboard och började plinka in pianointrot till 
Sacrified Sons (2005) i 4/4 istället för originalets 6/8. Jag matchade sedan melodin från Secret 
(2002) med denna nya pianoslinga till ett mycket tillfredställande resultat. Jag testade mig fram, 
raka 16-delar eller swingade 16-delar, lämna mycket plats i basen och lägga tydliga ettor eller 
ha ett synkoperat och rörigt komp, och landade till slut i en versloop som jag var nöjd med. Jag 
jobbade även fram en refrängidé på liknande sätt. Under hela denna tid är det svänget som har 
fokus. Jag har inte börjat omarbeta ackord, ändra på melodier eller lagt till några andra 
instrument än trummor, bas, gitarr, piano, ännu utan har kvar ursprungsmelodin och ackorden 
från låten. I detta fall fungerade ackorden med Sacrified Sons (2005) vers oförskämt bra med 
melodin från Secret (2002) och detta blev grunden till min skapelse. 

Sångmelodi med underliggande pianokomp i Sacrified Secret. 

Jag tog sedan en paus från Logic och slog mig ner vid ett piano. Med groovet i bakhuvudet 
kände jag mig mogen att gå på harmoniseringen. Detta tenderar att ta tid för mig då jag, trots 
stort intresse av musikteori och grundläggande pianokunskaper, ofta faller tillbaka i samma 
fotspår när jag skriver nytt material. Jag spelar det jag känner igen och har spelat tusen gånger 
förut och det är en av de stora anledningarna till att jag gillar att arrangera mer än att komponera. 
När man komponerar hittar man förstås inspiration från yttre källor. Jag minns tydligt efter jag 
sett musikalen Chicago hur jag ville utforska uppåtgående linjeklichéer, att kromatiskt vandra 
uppåt från kvinten så att färgningarna på tonikan blir b6, 6, b7, 7. Men när man komponerar 
måste man skapa allting från ett tomt ark. Även om du har inspiration för en specifik idé så 
börjar du alltid med ett tomt blad. Även om jag blev taggad på Chicago-idén i stunden försvann 
den känslan så snart jag satte mig framför mitt notskrivningsprogram. Om jag däremot har en 
melodi med text att förhålla mig till, eller rent av några takter sväng som jag skapat genom 



   
 

   
 

Logic hoppar mina hjärnceller igång betydligt snabbare. I just det här fallet med låten Sacrified 
Secrets, som jag senare valde att kalla min mashup av Sacrified Sons (2005) och Secret (2002), 
räckte det till en början med att jag tog harmonik från Dream Theater-låten och lade den över 
Maroon 5s låt. 

Vid den här punkten hade jag fått en idé om hur jag ville skapa början på mitt musikaliska 
narrativ. Jag valde en låt som skulle starta hela konserten och därigenom vilken låt som skulle 
vara den sista låten i sjoket musik då jag ville efterlikna Octavariums (2005) tematik som 
tidigare nämnts. Sedan 2013 när jag gick mitt första år på gymnasiet har jag med entusiasm följt 
serien Grey’s Anatomy. Serien hade under sina första avsnitt ett längre intro där låten Cosy in 
the Rocket från bandet Psapp hörs (2005). Under senare säsonger kortas låten ner till en liten 
melodi som spelas på klockspel och man hör textraden: “Nobody knows where we might end 
up, nobody knows”. Att koppla ihop innebörden med meningen för att skapa långt medley där 
lite allt möjligt skulle ske kändes för mig självklart. Därför började jag tänka på hur jag skulle 
vilja arrangera denna låt till slutlåten likväl som början av konserten. Under åren som 
musikstuderande har jag spenderat många timmar i övningsrummet. Många gånger medan jag 
suttit och bara spelat för mig själv bakom trummorna har en idé eller snyggt trumkomp landat 
i min famn. När detta händer har jag tagit fram min mobil och spelat in. Den tredje november 
2020 hade jag haft en sådan dag. När jag letade inspiration till Cosy in the Rocket (2005) nästan 
ett år senare så tog jag mig en titt genom röstmemon och hittade trumkompet som kom att bli 
grunden för denna låt. 

I min arrangeringsprocess börjar jag nästan alltid som redan nämnt i en DAW för att få ner en 
grundkänsla jag vill åt. Det mesta jag får ner är gehörsbaserade saker jag hör i stunden. Ofta får 
jag även ner någon blåsslinga som jag tycker är snygg, men jag tenderar att alltid köra fast efter 
ett tag och det gjorde jag även i denna gång. Jag var inte säker på vart jag ville ta vägen efter 
en refräng och slutade där att arrangera i DAWen. Jag hoppade istället till ett 
notskrivningsprogram. I notskrivningsprogrammet får jag en annan överblick kring hur jag 
utformat låten. Det är lättare att harmonisera blåsidéer utefter de utsatta ackorden och jag ser 
tydligare vad som saknas och vart jag kan behöva lägga in fler kontrastskapande idéer. 

Med en grund att stå på började jag fundera kring hur skulle jag gå tillväga för att skapa och 
bibehålla intresset från de som lyssnade? Jag valde att utforska tre vägar djupare. Kontraster, 
lyrisk innebörd samt groove. 

Kontraster 
Innan jag började arrangera hade jag antagit att min konsert skulle vara ganska lugn och att 
svänget skulle skapas genom det man inte spelar snarare än det man gör. Det kanske låter 
kontraproduktivt att skapa sväng i något som inte spelas, men detta är ett väldigt effektivt sätt 
att skapa intresse och engagemang. Förväntan som ligger i tystnad är betydligt större än den 
som ligger i mycket ljud. Tänk på skräckfilmer där det sista som händer innan monstret hoppar 
fram är att allt ljud försvinner. Det var så här jag började skapa mina två första arrangemang, 
mycket luft. I båda fallen stötte jag på en vägg, jag kände att musiken blev tjatig. Det måste 
hända något nu för att ge kontrast till resten av musiken. Och här fick jag återigen, trots att det 
inte fanns med i min ursprungsplan, inspiration från Dream Theater. 

Dream Theater spelar progressiv metal vilket innebär mycket kontraster. Tonartsbyten, 
tempobyten, taktartsbyten och även genrebyten mitt i låtar. Ett exempel på detta är i låten The 
Dance Of Eternity vid minut 2:30 (Dream Theater, 1999) där de helt går från grundgenren och 
tillfälligt faller in i ett ragtime-inspirerat mellanspel. Detta är typiskt för Dream Theater och får 
mig som lyssnare att inte ha en aning om vad jag ska förvänta mig härnäst och sitter därför på 
helspänn. I deras låtar använder de sig av dessa interludier på ett mycket effektivt sätt. För då 



   
 

   
 

mellanspelen ibland känns oväntade fyller de alltid en funktion, de ger kontrast och mening och 
rättfärdigar att deras låtar ibland är så långa som 25 minuter. Deras utförande går helt i linje 
med det Smith (1968) skriver om i Musical Composition att det viktiga med en introduktion, 
likväl som ett mellanspel, är att den förbereder vad som komma skall. De bildar en enhet med 
resten av musiken. Det här fanns i mitt bakhuvud medan jag började vandra längre och längre 
från grundlåtarna i mina egna arrangemang för att uppehålla åhörarnas intresse. Detta utan att 
glömma bort en av de intressanta egenskaperna med kontraster. Kontraster kan låta hur som 
helst. Har man ett mjukt lugnt stycke musik räknas en plötslig ljudstark händelse som kontrast. 
Om man tvärtom befinner sig ett högljutt stycke så kan en plötslig tystnad vara det som krävs 
för att fånga lyssnarens intresse. Mer är inte alltid bättre.  

Cosy in the Rocket (2005) är, enligt mig, relativt ointressant rent musikaliskt. Det mesta med 
versen är extremt repetitivt och förutsägbart: basen, melodin och en slinga som upprepar sig i 
bakgrunden. När sedan refrängen kommer förändras melodi men resten av låten behåller 
ungefär samma karaktär. I brist på musikalisk kontrast gjorde jag mitt bästa för att skapa det i 
min version. Jag utnyttjade att den simpla melodin fungerar i två olika tonarter för att ge ett 
oväntat moment till refrängen. Jag konstruerade trum- och baskompet så det lades 
sextondelssynkoper på ovanliga ställen. Detta gav en hetsig och tydlig framåt-känsla. Men trots 
detta saknades något och det är här de oväntade Dream Theater-vändningarna sattes i spel. Då 
jag tidigare satt ihop två låtar, Sacrified Sons (2005) och Secret (2005), till en låt fick jag idén 
om att göra det igen med denna låt. Jag återgick till Spotify-listan och hittade två melodier tagna 
från hit-spelet The Sims 2 (2005). Låtarna Bare Bones (2005) och The Sims 2 Theme (2005) 
fastnade jag för. För att ge kontrast till den hetsiga, glada och spretiga ljudbilden jag skapat i 
Cosy in the Rocket (2005) ville jag komma ner lite i tempo och ge en mer säker, tung och lite 
arg känsla. Jag skrev därför ner ett gitarrsolo byggt på kvintol-underdelning. Detta ledde in i ett 
riktigt tungt och argt stycke med mycket dimackord som slänger sig och skaver mot varandra 
innan musiken helt byter spår igen och hoppar in i en del med klassiska jazzackord, vandrande 
bas och tydlig swing som spelas i trummorna. Jag fortsatte under resten av mitt arrangerande 
på detta sätt, varje gång jag körde fast tog jag ett steg tillbaka, såg vad stycket musik jag precis 
skrev innehöll och skapade musikaliska kontraster till det.  

Lyrisk innebörd 
Jag har ofta varit en källa av förundran för mina vänner som lyssnar mycket intensivt på texten 
i musiken. De tycker att den är en väldigt viktig del, om inte den viktigaste delen, av musiken. 
Jag själv uppskattar nästan bara texter som är satta i en mer sårbar position med färre starkt 
ljudande kompande instrument, annars hör jag inte texten. Detta brukar också leda till att de 
texterna jag faktiskt lyssnar på är ganska deppiga och sköra. Men jag är medveten om att det är 
en stor andel människor som lyssnar på text, speciellt icke-musiker, och att den sångaren som 
sedan ska sjunga på min examenskonsert kommer ha lättare att relatera till texter som sitter 
ihop på ett rimligt sätt. Därför ville jag att mina mixningar av låtar skulle hänga ihop och 
fungera lyriskt.  

Den första och sista textraden som hörs i mitt sjok är som redan nämnt: “nobody knows where 
we might end up, nobody knows”. Jag valde denna rad då jag dels kopplade ihop den med min 
favoritserie genom tiderna, dels för den röda tråd som binder ihop början och slutet utav 
musiken men innebörden medför också stor frihet. Jag kunde i princip arrangera vad jag ville 
emellan de två gångerna man hörde texten då den refererar till livets osäkerheter. Vad händer 
imorgon, vad gör jag om tio år, var ska musiken ta vägen härnäst? Mitt sjok musik börjar med 
att man hör denna textrad försiktigt över en tom konsertsal, helt ensam och skör, innan 
resterande instrument ansluter sig ett efter ett. Sedan ljuder en fanfar som skulle gjort sig bäst 
på melodifestivalen eller liknande och som är väldigt olikt resten av musiken som komma skall. 



   
 

   
 

Jag jobbar med musikaliska kontraster och vandrar från det pampiga introt till ett lugnt, stabilt 
och soulfunkigt komp som blir början av den första låten. Men trots att jag i denna instans 
använde mig av musikaliska kontraster höll jag mig helt i linje med den lyriska innebörden som 
redan upprättats. Nobody knows where we might end up, nobody knows. Tanken med detta, 
ganska kaotiska intro, är att både åhörare som lyssnar på text och de som inte gör det kan hitta 
något att hänga upp sina tankar på. De kan förhoppningsvis båda finna intresse i samma stycke 
musik och därigenom bibehåller jag deras intresse. 

Efter preludiet landar vi i den första låten, Ignore my Crown, som kom att bli en mix av 
Paramores Ignorance (2009) och Billie Eilishs (2019) You Should See Me in a Crown. Dessa 
två låtar valdes, utöver att de vart med mig i många år, just på grund av sina budskap. Ignorance 
(2009) innehåller en massa ilska. Ilska riktat mot en person eller grupp som rotar sig i att 
personen eller gruppen i fråga, som titeln påstår, är ignoranta. I You Should See Me in a Crown 
(2019) tolkar jag texten som att man vet sina styrkor och svagheter, man vet att personer runt 
omkring tar för lätt på en och man vet att när timmen är slagen kommer de ångra att de någonsin 
underskattat en. Med detta i bakhuvudet konstruerade jag ett väldigt specifikt solo som kretsade 
kring en trumpet. Solot börjar med endast bas, trummor samt trumpet på ett väldigt avskalat 
vis. Solot byggs sedan upp med kvintackord från trombon och tenorsax. Dessa symboliserar i 
mitt huvud de ignoranta, nedlåtande men samtidigt tomma orden som texterna talar om. Solot 
fortsätter uppbyggnaden med att jag försöker få fram en puttrande ilska genom en ettrig 
gitarrslinga. Detta slutar sedan i plötslig tystnad som bryts av den enda refrängen under hela 
första låten. 

Solodel i notform från låten Ignore my Crown. 

Refrängen som sedan kommer går musikaliskt i samma riktning som texten från You Should 
See Me in a Crowns (2019) refräng. Texten: “You should see me in a crown, I'm gonna run this 
nothing town, watch me make 'em bow, one by one”, kan enligt mig antingen tolkas som en 
tanke eller en handling. Antingen passivt aggressivt eller hotfullt och argt. Jag valde att tolka 
den genom det senare perspektivet och arrangerade därför en väldigt arg och energifylld 
refräng. Återigen gör jag kopplingar mellan musiken och texten för att göra mitt bästa för att 
representera tonen som vi hittar i den lyriska delen i det klingande som ligger bakom. 



   
 

   
 

Groove 
Jag tog mig an groove på två olika sätt i mitt medley. De två sätten jag försökte efterlikna kan 
man hitta i låtarna från Tower of Power samt Jacob Collier som jag nämnt i bakgrunden. Jag 
ville försöka hitta groove i både det lilla och enkla samt även i det stökigare där fler saker händer 
i trumkompet. De två första låtarna, Ignore my Crown och Sacrified Secrets var mina försök att 
hitta sväng och groove i det lilla. Med tydliga kompidéer för bas och keyboard som följer 
trumkompets enkelhet försökte jag skapa en stadig och svängig grund för melodin att stå på. 
Blåset fick mer solistiska roller inom vers och refräng då det fanns plats för dem att fylla ut lite 
tomrum. I de andra två låtarna, Nearly Witches (Ever since we met Mona Lisa...) och Cosy in 
The Sims skapade jag ett mycket mer rörigt ljudlandskap. Mer frihet gavs till basen och 
keyboard medan gitarren ligger på snabba 16-delar. Blåsinstrumenten fick här mer fokus på 
bakgrundsackord och längre toner medan sången hörs. Tar man mer plats i trummorna så måste 
något annat instrument ta mindre plats och vice versa. Det blev även mycket fokus på att hitta 
till groovet under våra reptillfällen då groove nämligen inte tenderar vara något man övar sig 
till utan snarare något man spelar sig till, tillsammans.  

Konserttillfälle 
Under följande stycke kommer jag referera till olika tidpunkter i det klingande materialet. 
(Bilaga 2) 

Målet för min konsert var att skapa ett sjok musik på cirka tjugo minuter. Det skulle finnas en 
tydlig tematisk början och slut. Musiken i sig ska vara torr, röra sig i genren funk/neo-soul och 
vara fylld av låtar från min uppväxt. Detta samtidigt som jag bibehöll en tydlig röd tråd och 
intresset hos publiken. Lyckades jag? 

Om vi börjar med det som är lättast att vara objektiv till klockade hela sjoket, under 
konserttillfället, in på nästan exakt 17 minuter. Genren höll sig till stora drag inom funk/neo-
soul. Vid 00:53 och 04:39 hör vi början av Ignore my Crown respektive Sacrified Secret som 
båda håller sig väldigt tydligt i någon form av nedskalad soulfunk. Nearly witches (Ever since 
we met Mona Lisa...) och Cosy in the Sims landade mer i den rörigare funkens värld vilket man 
kan höra här 08:57 och här 13:54. 

Något jag dock inte såg komma innan jag började arrangera var mina plötsliga infall av 
någonting mycket råare och som endast kan beskriv som rockigt. Vi hittar exempel på detta vid 
03:32. Här befinner vi oss till en början fortfarande i funkens och svängets värld innan vi ganska 
raskt hoppar in i ett så kallat breakdown. Breakdown betyder i detta fall att instrumenten alla 
spelar en gemensam rytm samtidigt som trummorna lägger sig på simplare och längre rytmer. 
Sången agerar här solist och får stort fokus. Dessa är vanligt förkommande i rock- och 
metalmusik. Vi hittar ett till liknande fast ännu lite råare breakdown vid 07:52. Vid 15:11, 
framåt slutet av sjoket, får vi ytterligare ett moment av breakdown. Denna gång med gitarren i 
fokus i form av ett solo och med en mer svängig underton. Dessa råare rockiga inslag var 
någonting jag inte planerat för. När jag satt och arrangerade och skrev ner dessa delar tänkte 
jag i stunden att det skulle vara häftigt med dessa lite tyngre och råare partier, men insåg inte 
att de skulle sticka ut så pass mycket som de faktiskt gjorde. Men dessa delar sticker ut utan att 
kännas ologiska. Jag tycker att de passar in i musiken och följer Smiths (1986) ord om att hitta 
en balans mellan nytt och spännande och gammalt och familjärt. Då vi hör liknande råa delar i 
tre av fyra låtar hjälper det också enormt för att bibehålla den röda tråd jag strävat efter. 

Jag har funderat i efterhand hur jag kom för mig att arrangera dessa råare delar och varför de 
blev så rockiga. I min lista på artister och låtar jag valde musik ifrån till min konsert finner vi 
många rockartister. Jag lyssnade på nästintill bara rock tills det att jag började plugga musik på 
riktigt. Så hela högstadiet och gymnasiet. Denna sorts musik är sammanfogad med mina minnen 



   
 

   
 

på samma sätt som Lilliestam (2006) talar om nostalgi. Dessa är de delar jag är mest nöjd med 
under min konsert, förmodligen då det är en djup del av mitt liv och identitet. 

Jag hittade flera röd trådar. Alla delar av musiken innehåller en plötslig tystnad eller paus. Four 
on the floor,  man spelar baskaggen varje fjärdedel, är ständigt återkommande och fungerar som 
ett lunkande drivmedel. Det faktum att jag inte byter sättning under musikens gång blir i sig 
själv en sorts röd tråd. Samma instrument betyder nämligen liknande ljudbild genom musikens 
gång. Samtliga låtar innehåller en solodel som slutar i just den låtens klimax och förstås 
återfanns melodin och texten “nobody knows where we might end up, nobody knows” i slutet 
av musiken. Det finns förstås flera, både medvetna och icke, röda trådar som går igenom sjoket, 
men dessa var några av de största. 

Till sist är det fråga om publikens intresse. Detta är en svårare fråga att svara på då jag själv 
inte satt i publiken, här kan jag bara gå på min egen uppfattning. Vid flertalet tillfällen hör vi 
publiken. Några jubel och utrop hörs på inspelningen vid 00:43, 07:54 och 13:50. Även om det 
inte hörs in i mickarna så var det annars en väldigt högljudd publik för att vara en konsert på 
Örebro musikhögskola. Likt Lilliestam (2006) talade om att lyssna på musik med skiftande 
koncentration i väntan på “godbitsfrasen” märkte man tydligt hur åskådarna lyssnade mer 
intensivt vid låtbyten och stora förändringar som de råare delar som diskuterats ovan. Jag 
spelade under denna kväll ytterligare 40 minuter musik efter detta sjok, och trots det 
kommenterade de allra flesta min första del av konserten när de kom fram för att tacka. Detta 
säger mig att intresset bibehölls av en stor del av publiken. Den känsla jag själv hade när jag 
satt på examenskonsert i april 2021 återfanns i några av åhörarna på min konsert. 

 

DISKUSSION 
Resultatreflektion 
Att arrangera om en redan befintlig låt tror jag kan vara det yttersta svaret för vad musik gör 
med människor och därigenom vad människor gör med musik. Som Lilliestam (2006) nämner 
i boken Musikliv är att arrangera en nästintill mytomspunnen verksamhet med många stigar 
man kan vandra på. Litteratur som täcker hur man arrangerar finns det gott om. Genom tiderna 
har många olika människor med olika bakgrunder gjort sitt bästa försök att tolka och ge vidare. 
Att hitta sin egen nisch i detta kluster av information kan vara krävande och tungt arbete 
samtidigt som det kan inspirera och ge mersmak. Den information jag oftast valde att ta med 
mig handlar mer om människor än musiken. Musik är till för människan, är en del av våra 
kulturer och gör sig allra bäst när människor uppskattar den. För mig handlar inte arrangering i 
första hand om en konstform eller ett sätt att skapa en show. För mig handlar arrangering om 
att berätta en historia och ta med publiken på en resa. Som musiker och trumslagare så är mitt 
mål alltid att tjäna musiken, att göra mitt yttersta för att få den att låta så bra som möjligt. Under 
examenskonserten ska man visa upp den kunskap man har jobbat sig till under de åren som 
tillbringats på skolan. För mig så innebar inte detta en konsert med flashiga trumfills och långa 
trumsolon. Varje instrument har sin plats och trummorna har för mig den viktigaste rollen, att 
vara limmet som får musiken att hålla ihop. Att genom ett lyhört och självsäkert spelsätt leda 
sina medmusiker genom det musikaliska landskap som byggs upp. I den konsert som 
framfördes den 22/4 2022 så var jag limmet. En historia berättades från början till slut och det 
var jag som ledde sagan framåt.  

Syftet och de frågeställningar jag valde till denna uppsats är stora. Hur skapar man ett 
musikaliskt narrativ? Detta är en fråga som man försökt svara på i generationer och har tusentals 
olika lösningar. Det blev stundom problematiskt att ta steg närmare svaret på frågan då det finns 



   
 

   
 

så många tillvägagångssätt. Jag lyckades bryta ner problemet i mindre lösningar vilket i sig 
också känns som det ultimata svaret på frågan om hur man skapar ett musikaliskt narrativ, man 
tar ett steg i taget. Vilken känsla vill jag att publiken ska känna, vad gillar jag att skriva för 
musik, är de musikaliska lösningarna jag skapat fortfarande relevanta för stycket i stort. Tanken 
att börja bygga ett hus kan kännas orimligt stor, men om man lägger en sten i taget så kommer 
man till slut fram.  

Min resa genom arrangemangets virrvarr gick i linje med att hitta sin nisch i 
arrangeringsböcker. Det var stundom lätt och flöt på, stundom slitigt och otacksamt. Arbetet 
hade en stor begränsning som jag självmant lade till. Jag valde att inte be om råd eller direkt 
inspiration från medmusikanter eller lärare. Jag tog på mig arbetet ensam och ville även avsluta 
det så. Syftet med denna begränsning var att utmana mig själv. Musik är ett ämne som är väldigt 
speciellt. Om man till exempel jämför med matematik så finns där alltid ett rätt svar. 1+1=2 
och så är det bara. Men inom ramen för musik finns det många tusen vägar att gå. Genom att 
utmana mig själv så måste jag hitta lösningar på problemen. Det enda felet man kan göra inom 
musik är att inte försöka. Alla lösningar som skapas under processen är godtagbara och det var 
därför jag ville försöka skapa allting själv. Detta gav förstås många hinder som hade gott mycket 
snabbare att överkomma om jag hade frågat instrumentalisten själv hur deras instrument bäst 
kan implementeras i musiken. Men då jag redan arrangerat en del till större ensembler och ville 
utmana mig själv valde jag att tro på min egen kunskap och satte upp denna begränsning fullt 
medveten om potentiella komplikationer. 

Tankar inför framtiden 
Framåt så vill jag utforska samspelet mellan lyrisk innebörd och musiken mera. Jag har fått upp 
ögonen för de nyanserade och intressanta budskap som lyrik har att komma med. Att tolka 
texter genom instrument och olika musikaliska händelser fann jag vara ett utmärkt sätt att ta sig 
ur en idétorka. Detta är något jag inte gjort så mycket då innebörden av låtar, i mitt huvud, 
sällan har skapats utav text utan utav den melodik och harmonik som omringar. Att fortsätta 
arrangera och till kanske till och med ge mig på konsten att komponera är jag mycket taggad 
på. Att jobba i projekt är något jag finner väldigt givande och tydligt. Sätta en deadline, skriva 
musik, dra ihop människor samt genomföra giget. Detta är ett arbetssätt som tilltalar mig. 

Groove har jag, genom mitt val av instrument, valt att lägga ner mycket tid på. Genom detta 
projekt har jag insett de kunskaper jag besitter inom groove på just trummor. När det kommer 
till de resterande kompinstrumenten har jag dock mycket att lära mig. Att sätta mig ner och 
försöka skapa groove på nya instrument är därför något jag ser fram emot att lägga tid på. 

Vad jag talat om i detta projekt är en liten del utav ett mycket större pussel som, via olika röster, 
läggs bit för bit. Jag anser att relevansen för mitt arbete träder fram främst som inspiration och 
hoppas att arbetet och informationen som framkommit kring musikaliska narrativ uppskattats 
och kan inspirera vidare.  
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