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SAMMANFATTNING 
I denna studie kommer jag att undersöka den sydkoreanska musikmarknaden för att identifiera 
nycklar, mönster och tillvägagångssätt för att bredda min förståelse för genren K-pop, och på 
så sätt lyckas skapa ett konstnärligt verk som lyckas få chansen att pitchas ner till Sydkorea och 
K-popmarknaden. Mitt intresse för denna genre väcktes för första gången 2012, och har sedan 
dess legat och grott inom mig. Jag bestämde mig under hösten 2022 att jag under mitt sista år 
på Musikhögskolan i Örebro skulle ta chansen att undersöka och lära mig mer om den kore-
anska sidan av musikbranschen, för att sedan kunna ha chansen att arbeta aktivt mot Sydkorea 
som låtskrivare och producent.  
 
Jag har genom intervjuer, artiklar och litteratur tagit del utav information som jag sedermera 
använt mig av för att genomföra denna studie. Arbetet innefattar både mina men också mina 
respondenters tolkningar och erfarenheter utav musikbranschen och K-pop som genre.  
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INLEDNING 
 
 

Två veckor efter att jag tog studenten från Katrinelundsgymnasiet i Göteborg 
flyttade jag hemifrån. Året var 2012 och det var även under detta år jag be-
stämde mig för att dyka djupare in i låtskriveri. Under en hemmafest hos en av 
mina gamla vänner spelades en låt som för mig var något helt eget och unikt, 
något som jag aldrig tidigare hade hört förut. Låten sjöngs på ett annat språk 
än engelska, den var otroligt upplyftande, simpel i sin struktur och repeterade 
samma sak om och om igen. Det kändes som att hela festen ballade ur när låten 
spelades och alla sjöng med. Några veckor senare sjöng hela världen med i lå-
ten jag hade hört på en hemmafest i en sunkig liten tvårumslägenhet nere i 
Helsingborg. Låten hette Gangnam Style och detta var första gången jag hade 
hört K-pop.  

 

Under årens lopp har mycket av den svenska låtskrivarkraften gått åt att skriva 
musik åt artister och grupper inom K-pop och J-pop. ”Det svenska låtskrivar-
undret” har länge varit respekterat utomlands, men på senare år blivit oerhört 
eftertraktat på den asiatiska marknaden. Vi kan se en tydlig skillnad mellan låt-
skrivare som till största del skriver musik för den svenska, brittiska och ameri-
kanska marknaden, kontra de låtskrivare som skriver för den asiatiska mark-
naden. En framgångsrik låtskrivare som skriver för den förstnämnda marknaden 
kan i bästa fall oftast bara gå jämnt ut ekonomiskt, medan de framgångsrika låt-
skrivare som skriver för den asiatiska marknaden idag drar in flera miljoner 
varje år på enstaka låtar.  
1        

 
I denna undersökning kommer jag ha många olika roller och positioner då jag agerar 
låtskrivare och producent, där jag använder mig utav min egna erfarenhet och kunskap 
från studioarbete, låtskrivande och musikproduktion. Jag kommer agera branschaktör 
och använda mig utav mitt nätverk inom musikbranschen och jag är även en student på 
Musikhögskolan som försöker skapa nya insikter för mig själv, samt för framtida stu-
denter och andra läsare. Jag kommer att träffa A&R-folk och generaldirektörer från 
några av Sveriges största förlag inom genren, där jag kommer att få höra deras tankar 
kring skillnader, likheter, byggstenar och jämställdhet inom den asiatiska musikmark-
naden. Mitt mål med detta arbete är att få en djupare förståelse för genren, den asiatiska 
musikmarknaden, samt bredda mitt konstnärskap och mitt sociala nätverk. Jag vill även 
undersöka om K-pop faktiskt kan ses som en enskild genre eller om begreppet K-pop 
egentligen enbart är ett samlingsnamn för flertalet genrer som ges ut i Sydkorea. Denna 
frågan kan ge mig fördjupad insikt detta genom min undersökning i denna uppsats. I 
slutet av arbetet kommer jag med hjälp av de verktyg och kunskap jag får längs vägen 
skapa ett K-pop-verk som jag sen, efter att arbetet med det här projektet avslutas, ska 
försöka få ett förlag intresserad av och sedermera pitchad ner till Sydkorea.  
 
 

 
1            (Denna beskrivning är baserad på min skriftliga inlämning i Konstnärlig 
forskingsförberedelse vid Musikhögskolan höstterminen 2022). 
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SYFTE 
 
Syftet med denna studie är att utvecklas som låtskrivare och bredda min förståelse för 
genren K-pop och hitta nödvändiga nycklar jag kan ta nytta av i min klingande del, för 
att utöka mina chanser till att få min klingande del pitchad utav ett förlag inriktat åt K-
pop.  
 
FRÅGESTÄLLNING 
 
Vad särskiljer K-pop för mig som svensk branschaktör?  
 
Hur kan jag som låtskrivare inom svensk musikbransch använda mig av denna kunskap 
för att lyckas skapa ett konstnärligt verk ämnat för en asiatisk musikmarknad?  
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BAKGRUND 
 
BEGREPPSFÖRKLARING 
 
Genrefierande – Ett aktivt försök sätta musik i olika fack. 
 
Pitch – Att sälja in en låt till exempelvis ett musikförlag eller en artist. 
 
Track – En instrumental låt 
 
Topline/Topliner – Text och melodi. En topliner är en låtskrivare som enbart fokuserar 
på att skriva text och melodi.  
 
Cut/Split/Royalty Cut – Andelar av en låt. Kan vara procentsatser på upphovsrätten som 
låtskrivare, eller procent på mastern.  
 
Master – Den färdiga låtens fil. Ägs oftast till störst del utav ett skivbolag.  
 
Lead – En typ av beställning av en låt, skickas ut av förlag, skivbolag eller artistmanage-
ment 
 
Referenslåtar – Andra låtar som används som inspiration i en låtskrivarprocess. 
 
Sound – Kan innefatta idéer om ljudlandskap, genre eller idéer kring produktionen.  
 
Subförlag/Underförlag – Ett förlag i exempelvis Sydkorea, som arbetar tillsammans 
med det svenska förlaget 
 
Merch – Kläder och accessoarer med tryck på bandet/artisten 
 
Chant – Hockeykör 
 
Pay-off – Vanligt uttryck inom musik där hela låten bygger upp till en refräng eller ett 
drop. Lyssnaren väntar på att tillfredsställas, varpå refrängen kommer och lyssnaren får 
känslan av att komma hem.  
 
Bpm – Beats per minute, vilket tempo en låt har.  
 
Postproduktion – De sista stegen i produktionen av en låt, där en mixar och mastrar låten 
 
Mix – Färdigställande av en låt genom att volymställa, panorera, automatisera och addera 
olika typer av effekter till låtens ljudspår för att det ska låta så bra som möjligt.  
 
A&R – Artist & Repetroir, person på till exempel ett skivbolag som arbetar med att upp-
täcka nya talanger 
 
 
 
 



 4 

 
 
Somliga menar att K-pop som genre uppkom redan på 1950-talet med tjejgruppen The 
Kim Sisters. The Kim Sisters var en koreansk poptrio som utan att kunna tala ett ord 
engelska lyckades slå igenom i USA genom sina soulinspirerade tolkningar av ameri-
kanska poplåtar. Likt dagens stora k-popstjärnor var The Kim Sisters oerhört talangfulla 
och obefläckat stylade. Under koreanska kriget uppträdde de för amerikanska trupper, 
och när de väl åkte över till USA, uppträdde de på Ed Sullivan Show vid tjugotvå tillfällen. 
De var de första koreanska artister vars låtar dök upp på Billboard-listor de anses vara de 
första koreanska artisterna som uppnådde framgång i USA (The Los Angeles Film 
School, odaterat).   
 
Många år senare, framåt 90-talet ser vi för första gången en grupp som liknar dagens 
megastjärnor. Gruppen Seo Taiji and Boys revolutionerade koreansk popmusik genom att 
sammanfläta det med amerikansk pop. Genom att mixa den nya stilen med hiphopkoreo-
grafi föddes den nya genren K-pop. Detta gick inte omärkt förbi skivbolagen i Korea, som 
såg möjligheten att tjäna stora pengar. Varpå de kopierade gruppens recept med genreö-
verskridande musik, attraktiva medlemmar, felfria uppträdanden och intrikat koreografi. 
Gruppen H.O.T anses vara den första ”riktiga” K-popgruppen då de helt och hållet togs 
fram som ett sätt att tjäna pengar, och tränades till att bli popstjärnor. Idag ser vi vad som 
kallas för den tredje generationens K-popgrupper som BTS, EXO, Seventeen och 
BLACKPINK som dominerar listor över hela världen. Framgången för dessa grupper är 
helt unik då traditionellt sett har USA enbart exporterat kultur, men varit restriktiva till 
att importera (The Los Angeles Film School, odaterat).   
 
Denna generations framgång tros bero till stor del på sociala medier. Med hjälp av sociala 
medier kunde en så pass nischad kultur som K-pop spridas globalt. Musikindustrin älskar 
unga attraktiva människor som kan sjunga, dansa och som kan attrahera konsumenter 
mellan 13 och 18 år. Varje generation har haft en uppsjö av popstjärnor att idolisera, men 
för första gången någonsin i USA är de inte vita, de är koreanska (The Los Angeles Film 
School, odaterat).   
 
Inblick i branschen och skapandet 
Enligt Peo Nylén på Cosmos Music bör en ta avstånd från det som är ”genrefierande” 
inom K-pop. Han menar att det inte finns något specifikt som gör en låt till en K-poplåt. 
I många fall kan en låt pitchas för att i ett senare revisionsskede utformas utefter artistens 
och A&Rs önskemål och behov. Självklart finns det byggstenar som kan vara bra att ha i 
åtanke vid skrivande och produktionsprocessen då många akter inom den koreanska och 
japanska musikmarknaden ofta består av fler än fem olika vokalister och dansare. 
 
Det är enligt Peo inte sällan som koreanska förlag utlyser olika typer av tävlingar för 
låtskrivare, där de skickar ett färdigt track som låtskrivare sedan skriver topline på. Varpå 
förlaget och skivbolaget sedan klipper och klistrar bland olika toplines. Han menar att 
detta beror på att samtliga vokalister i K-popakter har helt olika uttryck och olika konst-
närliga personligheter. Då är det sällan negativt att utforma ett verk där flera olika låtskri-
vare har skrivit topline. Detta resulterar sedermera i att royalty-spliten blir mindre och 
mindre ju fler låtskrivare har en cut på ett musikaliskt verk.  
Det viktigaste är enligt Peo att skapa en melodisk dynamik och ha en visuell framtoning 
i det musikaliska verket. Med visuell framtoning menar han att en bör förhålla sig till 
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låten visuellt och skriva utifrån att verket ska lätt gå att koreografera. Utöver de olika 
arbetssätten finns det andra stora skillnader mellan branschen i Asien och västvärlden. 
Precis som Oh (2018) skriver, menar Peo att den asiatiska marknaden är fandriven och 
idolfokuserad på ett helt annat sätt än vad branschen är i västvärlden. Han anser att väst-
världen bör lära sig utav den asiatiska popkulturen när det kommer till marknadsföringen 
gentemot den unga publiken. Det säljs fortfarande enorma mängder fysisk musik och 
stora mängder fanrelaterade produkter.  
 
Jag ser många paralleller mellan fan-kulturen i Asien och supporterkulturen inom till ex-
empel fotboll. Idoliserande av en akt har i många fall gått ut över rivaliserande akters fans 
och artister, till sådan grad att artister valt att avsluta sina liv. Pernilla Svanström på The 
Kennel beskriver bland annat hur Choi Jin-ri, även känd som SULLI från gruppen F(X), 
begick självmord 2019 efter att under lång tid blivit utsatt för grov cybermobbning av 
fans till en annan K-popakt. Den asiatiska musikbranschens sätt att skräddarsy popgrup-
per har även det bevisats påverka unga artister enormt. 2017 begick Jonghyun från den 
koreanska popgruppen SHINee självmord. I ett efterlämnat brev beskrev Jonghyun hur 
depression sakta trasat sönder honom inuti (The Los Angeles Film School, odaterat).   
 
K-pop och dess aktörer är fortsatt präglat av myter som de jag nämnt ovan. Jag har upp-
märksammat dessa, men väljer samtidigt att bortse från en mer omfattande analys av my-
tologin runt K-pop och fokuserar istället på hur denna information skapar en kontext för 
mitt utforskande av låtskrivande inom ett K-pop-uttryck.  
 
Upphovsrätt och splits 
Något som den asiatiska marknaden i stort sett är ensamma om i branschen är arbetssättet 
kring att översätta texterna till sitt hemspråk, men det lämnas ofta kvar strofer eller hooks 
på originalspråket. Detta innebär att de upphovspersoner som har skrivit låten bör för-
vänta sig att ytterligare upphovspersoner kommer vara med i en royalty-split. Möjligheten 
finns även att verkets ursprungliga idé kan gå förlorad eller ändras då texten går igenom 
en översättningsfas. Pernilla Svanström berättar: 

 
Pernilla: Den ekonomiska uppdelningen ändå är betydligt mycket mer generös i Asien, 
kontra västvärlden. Trots att upphovspersonerna, översättaren, det västerländska förlaget och 
det asiatiska underförlaget alla ska dela på intäkterna och procenten. 
 

Detta beror på att det strömmas och säljs musik på en enorm skala i Asien. Det kan vara 
stor skillnad för producenter som arbetar med den asiatiska marknaden kontra den väs-
terländska då vi i västvärlden ofta betalar en mindre summa pengar direkt till producen-
ten, dels för dess arbete, dels för att få filerna till låten. En kan säga att skivbolagen ”köper 
loss” låten. Utöver denna fasta summa brukar även producenter kunna förhandla om in-
täktsroyalties på mastern. Något som annars bara skivbolagen tar del av. En normal pro-
centsats brukar ligga på mellan tre och sex procent. Enligt Pernilla kan inte producenter 
förhandla till sig en procentsats av intäkterna på mastern på den asiatiska marknaden. Hon 
anser att detta beror på att det handlar ofta om så stora summor att det skulle i sådana fall 
göra varenda producent till multimiljonärer, och skivbolagen vill behålla de pengarna 
själva. I stället köper de loss låten för en större engångssumma, mycket större än vad en 
producent normalt sätt kan få i västvärlden.  
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METOD 
 
Konstnärlig forskning 
Denna studie görs genom konstnärlig forskning, då jag genom bland annat intervjuer och 
lyssningsexempel undersöker hur jag som västerländsk branschaktör kan bredda min för-
ståelse för en musikstil jag aldrig tidigare arbetat med, för att sedan tolka den i ett kling-
ande verk. Vetenskapsrådet (2015) beskriver:  

Speciellt för musikämnet är bl.a. en djupt förankrad tolkningstradition med beto-
ning på klingande eller ljudande artefakter. Här har funnits en historiskt betingad 
syn på teoribildning, starka kopplingar till pedagogik samt en uppdelning mellan 
producerande och reproducerande praktik, nyskapande och bevarande intressefält 
där kulturarv spelar en viktig roll. Den konstnärliga musikforskningen har hittills 
haft påtagligt fokus på konstmusik. Den drivkraft som tidigt funnits inom fri 
konst i att utvidga och konceptualisera förståelsen av material, metoder och tek-
niker har först på senare tid börjat märkas inom musiken. Experimentella uttryck 
handlar oftast om ljudskapande, delvis i interaktivt samspel med andra konstrikt-
ningar och vetenskaper. Man kan även skönja en vidgning från konstmusik till 
musikalisk konst (Vetenskapsrådet, 2015, s. 6). 

Intervjuer 
I denna studie kommer jag att främst använda mig av intervjuer med nyckelpersoner i 
musikbranschen som har flerårig erfarenhet utav den östasiatiska, främst koreanska och 
japanska musikmarknaden. Dessa är Peo Nylén på Cosmos Music med arton års erfaren-
het och Pernilla Svanström från musikförlaget The Kennel som arbetat i branschen i 25 
år.  
 
Peo började sin karriär på STIM, och har sedan 18 år tillbaka arbetat som Creative 
Director på Cosmos Music. Cosmos hette från början Scandinavian Songs, men ingick år 
2015 ett bolagsäktenskap med Cosmos Music, varpå de bytte namn till Cosmos Music 
Publishing. När Peo började sin karriär på Cosmos hade han enbart begränsad erfarenhet 
av K-pop, men han hade alltid varit nyfiken på denna del av musikmarknaden. Han åkte 
ner till en konferens under internationella musikmässan Midem i Cannes, dit många ko-
reanska skivbolag åker varje år. Väl där började han knyta kontakter med bolagspersoner 
från Sydkorea, varpå han senare åkte ner till Seoul för första gången och började sakta 
men säkert bygga upp ett kontaktnätverk inom den koreanska musikbranschen. Idag är 
Cosmos en av Sveriges största exportförlag inom K-pop.  
 
Pernilla Svanström arbetar som General Manager och A&R på musikförlaget The Kennel 
som har funnits sedan 2009. Hon har arbetat i musikbranschen på olika sätt sedan 1982, 
med bakgrund på bland annat det klassiska bolaget Merlin. The Kennel startades av pro-
ducenten Hayden Bell, som är en tidigare klient till Pernilla under tiden hon arbetade på 
Merlin. Pernilla började knyta kontakter i Japan och byggde snabbt upp relationer på den 
japanska marknaden, som sedan ledde till Korea.  
 
Det första jag gjorde efter valet av metod var att undersöka vilka respondenter jag kunde 
hitta som kändes valida och relevanta för min undersökning. Jag undersökte vilka svenska 
förlag som arbetar med K-pop och vilka som driver förlagen. Därefter blev jag tvungen 
att ta ställning till hur min intervju skulle vara strukturerad, både i frågornas utformning, 
samt om jag skulle träffa mina respondenter och hålla intervjun på plats, om intervjuerna 
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skulle ske över telefon eller i skrift. Efter närmare eftertanke bestämde jag mig för att 
använda mig av en kvalitativ intervjumetod, som enligt Alvehus (2013) ger mig möjlig-
heten att interagera med mina respondenter där jag kan undersöka känslor och motiv, 
undersöka hur diverse människor upplever vissa händelseförlopp eller hur diverse feno-
men kan framstå i anekdoter och berättelser (Alvehus, 2013, s.84). 
De frågeställningar mina intervjuobjekt har fått ta ställning till är följande:  

- Varför arbetar intervjuobjektet med den asiatiska marknaden? Detta för att få en 
inblick i intervjuobjektets bakgrund, men även få ta del utav dess synvinkel på 
ytan av marknaden. Jag undersöker deras syn på jämställdheten inom den asia-
tiska musikbranschen, då detta är ett viktigt ämne för mig vill jag utforska skill-
nader och likheter genom ett genusperspektiv. De får ta ställning till olikheter 
inom textförfattande av sexuell natur, om sexuell frigörelse och sexualiserandet 
utav artister.  
 

- Jag kommer fråga om genrens olika byggstenar, vilka stora skillnader de upplever 
mellan västvärldens och Asiens marknader, men även hur de tror att utvecklingen 
av genren kommer se ut under de kommande tio åren. Detta för att musikbran-
schen är plastisk på många sätt, snarare än statisk och är i ständig utveckling. Då 
K-pop som genre rör sig framåt med oerhörd takt upplever jag det väldigt intres-
sant att få höra om deras visioner. Vi kommer även prata om ekonomiska skillna-
der och deras upplevelse om varför vi svenskar är så framgångsrika på den asia-
tiska marknaden.  

 
Jag bestämde även att jag ville träffa mina respondenter på plats och hålla intervjun då 
enligt tidigare erfarenheter är det enklare att få både utförliga och reflekterande svar om 
en har respondenten framför sig medan en intervju genomförs. Det finns även möjlighet 
att ställa direkta följdfrågor på ett helt annat sätt än vad som vore möjligt om intervjun 
sköttes över mejl. Nästa steg i processen var att bestämma hur transkriberingen skulle gå 
till. Antingen skriver jag aktivt ner vad mina respondenter säger, eller så spelar jag in 
samtalet för att sedan transkribera vid ett senare tillfälle. För att intervjun skulle kännas 
så avslappnad och flytande som möjligt valde jag att spela in intervjuerna med mina re-
spondenters samtycke och transkriberade i efterhand. Både Peo Nylén och Pernilla Svan-
ström har givit sina medgivanden enligt samtyckeskravet som beskrivs i Vetenskapsrå-
dets riktlinjer (Vetenskapsrådet, 2002). 
 
Litteratur 
Utöver mina intervjuer kommer jag att ta del av relevant litteratur, främst Youjeong Ohs 
bok Pop City: Korean Popular Culture and the Selling of Place (Oh, 2018) och Sun Jungs 
bok Korean Masculinities and Transcultural consumption (Jung, 2010). Oh (2018) ana-
lyserar koreansk popkultur och hur den har format landet, infrastrukturen och männi-
skorna som bor där. Med fenomenet ”koreansk popkultur” som utgångspunkt hävdar Oh 
att försäljningen av platser med hjälp utav popkultur förmedlar två olika domäner: poli-
tisk decentralisering, samt globalisering av koreansk populärkultur.  
 
 
 
Genom att analysera processen av platsmarknadsföring präglad av popkultur visar Oh hur 
hela stadsdelar produceras och säljs precis som popidoler genom att marknadsföra spek-
takulära bilder, snarare än betydande fysiska och kulturella kvaliteter. Oh demonstrerar 
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hur populärkulturens spekulativa, exploaterande och bildbaserade karaktär formar varu-
föringen av stadsdelar och hävdar slutligen att popmedierad marknadsföring av lands-
bygdsområden innebär att kapital dominerar det urbana rummet på mer sofistikerade sätt 
än vad en tror.  
 

Fram till 2012 verkade ledningen i Gangnam endast lokalt, det vill säga inom Syd-
korea. Men år 2012 blev Psys låt ”Gangnam Style” helt oväntat ett globalt fenomen 
som introducerade Gangnam till världen. Gangnam försökte då omvandla den 
oväntade globala uppmärksamheten till ett större turistflöde till området. Under 
perioden mellan november 2012 och oktober 2015 utfärdade Turism Promotion 
Department i Gangnam mer är fyrtio egenproducerade pressmeddelanden ämnade 
för att spridas bland inhemska och utländska mediekanaler (Oh, 2018, s.144).  

 
Jung (2010) undersöker den samtida utvecklingen av koreansk popkultur genom kore-
anska pojkbands till synes mångsidiga och fabrikstillverkade maskulinitet. Jung undersö-
ker transkulturell konsumtion utav tre olika ikoner inom popkultur: Japanska skådespe-
laren Bae Yong-Joon, online-kultskaran kring thrillern Oldboy och popstjärnan Rain. Ge-
nom dessa tre specifika men hybrida kontexter utvecklar Jung ett koncept kring mjuk 
maskulinitet, likväl som globala och postmoderna varianter av maskulina kulturella in-
tryck.  
 

Gruppen 2PM demonstrerar flera lager av maskulinitet genom olika bilder, gesti-
kuleringar och röster. De har förkroppsligat vad jag kallar ”fabriksskapad mång-
facetterad maskulinitet” som ofta representeras av manliga koreanska popgrupper. 
Det är multi lagrat, kulturellt mixat, simultant motsägelsefullt och framförallt stra-
tegiskt tillverkat (Jung, 2010, s. 165). 

 
Utefter resultatet av min undersökning kommer jag att skapa ett musikaliskt verk kon-
struerat för en manlig grupp. Arbetsprocessen är följande: Jag kommer att hålla intervjuer 
med mina informanter, där jag undersöker deras synvinkel och infallsvinklar inom k-pop 
som genre. Jag kommer därefter påbörja låtskrivarprocessen med att lyssna igenom upp-
daterade k-poplistor för att skapa en större förståelse för vad som är rent soundmässigt 
populärt just nu. Utefter detta kommer jag att skriva och producera mitt verk. Låtskrivan-
det och produktionen sker i min hemmastudio i Örebro. Inspelningen av sången sker på 
Musikhögskolan i Örebro.  
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RESULTATPRESENTATION 
 
Under studiens gång har jag upptäckt att det finns vissa beståndsdelar som är återkom-
mande hos de personer jag intervjuar, artiklar jag läser eller litteratur jag tar del av. I 
denna del följer utdrag ur intervjuer, utdrag ur litteratur, samt paralleller dessa två emel-
lan.  
 
Det finns många delar utav branschen som skiljer sig åt mellan västvärlden och Sydkorea, 
men en tydlig skillnad som återkommer är tanken kring det visuella. Att skriva musik 
utifrån ett visuellt perspektiv är något vi sällan ser i västvärlden. Att skriva konceptuellt 
förekommer tämligen ofta i tävlingssammanhang så som till exempel i Melodifestivalen. 
Det innebär att en skriver musik ”baklänges”. En börjar processen med att ta fram ett 
koncept kring artisten, sceneri, scenkläder, antal dansare, koreografi, samt vilken mål-
grupp framförandet ska riktas till. Därefter använder låtskrivarna och producenterna dessa 
beståndsdelar för att skapa en låt som är skräddarsydd för just detta koncept. På så sätt 
kan ett skivbolag enklare sälja in en artist till exempelvis Melodifestivalen, då hela kon-
ceptet för akten är färdigproducerad och planlagd. Genom att arbeta på detta sätt kan det 
även bli enklare att skapa en produkt som uppfyller de önskemål som beställaren har, 
vilket i detta fall är exempelvis ett skivbolag. Peo Nylén beskriver visuellt musikskapande 
under frågan kring skillnader mellan branschen i västvärlden och Sydkorea.  
  

Peo: Det är jag tror sticker ut som kan skilja från andra marknader är att man måste ha den 
här visuella touchen, att man måste liksom tänka visuellt. Man måste tänka på att gruppen 
är ofta bestående av kanske fler medlemmar än enbart en. De är konstruerade grupper med 
sångare och dansare och att det påverkar sättet man tänker på. Man bygger en låt så att det 
ska fördelas mellan rap och sång. Det ska fördelas mellan olika vokalister och man ska ha 
speciella break-delar, kanske för dans och så där. Det är väl det enkla generella sättet att 
beskriva det på 

 
Leads 
En kan se musikskapande på exakt samma sätt som försäljning och produktion. En kund 
kommer med en förfrågan, säljaren utför först en behovsanalys, och utefter vad säljaren 
får reda på inom behovsanalysen kan hen sedermera framställa en offert, eller ett förslag. 
Kunden godkänner förslaget och säljaren skickar beställningen till produktion. På samma 
sätt som inom försäljning arbetar även musikbranschen med leads. När jag började min 
karriär som säljare lärde jag mig att ett lead inom försäljning är en intresseförfrågan från 
en kund som är intresserad utav att bli kontaktad av säljaren för att eventuellt få reda på 
mer om en viss produkt, tjänst eller kanske rent utav att de vill köpa eller beställa det som 
företaget erbjuder. Inom försäljning talar man även om kalla och varma kunder. Moore 
(2018) beskriver kalla kunder som potentiella kunder som inte än visat intresse för pro-
dukten som säljaren erbjuder, och som säljaren kontaktar utan att fått förfrågan om detta, 
antingen via telefon eller exempelvis dörrknackning. Varma kunder är de som visat in-
tresse för säljarens erbjudande och som önskar bli kontaktade (Moore, 2018). 
 
Inom musikbranschen jobbar skivbolag och managements oerhört mycket med leads. De 
skickar ut en förfrågan till ett förlag, som sedermera skickar ut förfrågan till sina låtskri-
vare och producenter. Ett musikaliskt lead från ett skivbolag innehåller ofta vilken typ av 
artist de söker låtar till, men inte alltid vilken specifik artist leadet gäller. Förfrågan inne-
håller ofta vilken genre, vilket sound och vad de gärna ser att låten handlar om. Har låt-
skrivarna tur innehåller även leadet ett antal referenslåtar, vilket helt enkelt är låtar som 
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har det sound eller känsla som de eftersöker. I exemplet nedan (exempel 1) är ett skarpt 
lead från ett sydkoreanskt skivbolag.  
 
LEAD 
5-member boy group: Summer's Lead Single in Japan 
  
DEADLINE (to our mailbox) 
16th Feb (Thu) GMT EOD.  
 
STYLE - Funky Soul Vibe Song 
A bright, energetic song with a funky and soulful vibe and a carnival atmosphere. The ideal song should 
have a positive energy and be suitable for a summer festival, allowing the group to have a good time with 
their fans. 
 
REFERENCES 
Sonny Cleveland - Gold  
             
 Exempel 1. Skarpt lead från ett sydkoreanskt förlag (namn är borttaget av upphovsrättsliga skäl). 
 
 
En bransch driven av fans 
Både Nylén och Svanström är överens om att en annan stor skillnad som återkommer är 
det faktum att branschen i Asien är väldigt fandriven. En väldigt stor del av artisteriet i 
Asien går ut på att bygga, interagera och skapa en relation med sin följarskara på ett helt 
annat sätt än i västvärlden. Självklart arbetar artister med att interagera med sina fans på 
sociala medier i västvärlden också, men i Asien är det fansen som driver marknaden. Det 
finns en helt annan mentalitet när det kommer till vad det innebär att vara ett fan till en 
artist.  
 
Det säljs fortfarande oerhörda mängder fysiska skivor, merch och memorabilia. Bran-
schen i västvärlden är i stället mer fokuserad på livemusik, då det inte finns några märk-
värdiga summor pengar att tjäna på streaming, och den fysiska försäljningen av musik 
försvann under 00-talet när streamingtjänsterna tog över. I västvärlden har vi heller inte 
en kultur där fans till artister viger hela sina liv åt att följa, köpa och ta del av allt som 
artisten gör. Samtliga intervjuobjekt påpekar arbetssättet de asiatiska skivbolagen använ-
der sig av cirkulerar mycket kring att dra nytta av fan-kulturen kring artisterna. På så sätt 
sköter affärerna i princip sig självt.  
 
Idolfabriken 
Under mina intervjuer återkommer begreppet ”idolfabrik” frekvent. Jung (2010) beskri-
ver hur skivbolag i Sydkorea marknadsför en image kring sina manliga K-popgrupper, en 
image som kallas Chogukjeok boys, vilket direkt kan översättas till ”globalt orienterade 
pojkar”. Detta betyder kort sagt att de marknadsförs som transnationella då kapitalister 
inom Sydkoreansk underhållningsindustri strävar mot globalisering av dess popkultur. 
 
Jung menar att termen Chogujeok boys representerar en form av idealiserad och anpass-
ningsbar manlighet som är kosmopolitisk och genomsyrad utav positivitet och optimism. 
Denna typ av image är något som blivit oerhört populärt och eftersträvansvärt bland unga 
kvinnor, inte bara i Korea, utan både i andra asiatiska länder och runt om i världen. Dessa 
K-popgrupper marknadsförs med en image som går utanför linjen av de traditionella ste-
reotyper av vad manlighet är. 

De dynamiska transkulturella flödena av sydkoreanska pojkbandsidoler som ex-
emplifierar en mångsidig maskulinitet visar hur noggrant tillverkade, välplanerade 
och kulturellt hybridiserade populära Chogukjeok-produkter möter alla de 
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komplexa önskemål som finns hos globala masspopkonsumenter. Även om det var 
näst intill ofattbart för fem år sedan verkar du nu vara verklighet att en amerikansk 
familj inom en snar framtid kan sitta och äta lördagsmiddag medan de tittar på en 
idolvarieté med Chogukjeok-grupper på tv (Jung, 2010, S.170, min övers.) 

 
Oh (2018) fokuserar på effekterna och på de spatiala aspekterna av koreansk popkultur, 
och därigenom hur koreanska städer säljer sina städer och landsbygdsområden till turister 
genom att vara associerade med populärkultur. Oh beskriver hur K-pop kan uppfattas 
utav västerländska länder. Han menar att den västerlänningar som kommer i kontakt med 
den koreanska popkulturen och inte känner till dess historia, kan uppfatta musiken som 
”idol-fokuserad”, vilket Oh definierar som kommersiell och strategiskt skräddarsydd mu-
sik (Oh, 2018, s 102). Att dyrka och se upp till idoler är en stor aspekt inom konsumtionen 
av koreansk popkultur, både hos inhemska och utländska fans. Enligt Oh är koreansk 
musik främst brydd om att skapa en polerad och önskvärd bild utav artister, vilket i sin 
tur kommer att generera vinst genom försäljning av sekundära produkter så som merch 
och memorabilia (Oh, 2018, s 120). 
 
Referenslåt 
Det första jag valde att göra inför att jag skulle börja skriva och producera min klingande 
del utav min undersökning var att gå igenom ett antal referenslåtar. Som jag nämnt tidi-
gare är en referenslåt något som låtskrivare och producenter kan använda som inspiration 
när de ska skriva nytt. Det kan handla om sound, genre, vokal-produktion, instrumente-
ring, beat eller liknande. Enligt Pernilla Svanström är denna del i låtskrivarprocessen en 
utav de viktigaste delarna när en ska arbeta med att skriva K-pop, då det krävs en förstå-
else för genren och soundet om en ska lyckas skapa något som sedermera har chans att 
plockas upp. Jag fastnade för låten ”Future perfect” av den koreanska gruppen Enhypen. 
”Future Perfect” bygger till stor del av ett simpelt men storslaget beat, som tillsammans 
med medlemmarnas chant och kaxiga uttryck skapar en väldigt pompös känsla och rytm. 
Låten är byggd med ett intro som även fungerar som post-chorus, introt går sedan in i en 
rap-vers, en längre och lugnare pre-chorus som väldigt snyggt bygger upp till ett storsla-
get drop in i refrängen som bygger på beat, rap och chant. Därefter har producenterna helt 
enkelt kopierat och klistrat hela låtformen en gång till.  
 
En låt föds 
Jag började med att skapa ett enkelt beat med kick och en clapsnare i ett tempo som var 
snarlikt ”Future Perfect”. En clapsnare är en sampling som innehåller både ljudet av en 
hård klapp och en virveltrumma. När jag hade lagt ett grundbeat började jag med att testa 
mig fram till en basgång som jag upplevde kunde lira bra tillsammans med beatet. Efter 
att ha testat olika varianter kom jag fram till att en slags ”walking-bass” fungerade bra 
tillsammans med beatet jag hade gjort. Jag duplicerade min bas i tre olika lager för att 
skapa rätt tyngd jag var ute efter, varpå jag bland annat valde att lagra en av basarna med 
en Steinbergflygel. Jag mindes att den amerikanska artisten Kendrick Lamar hade använt 
denna typ av lagringsteknik på sin låt ”Humble” från albumet Damn. Och att jag hade 
reagerat på hur oerhört mäktigt jag tyckte att baskompet var i just den låten när jag hörde 
den första gången. Lagringen bestod nu utav en sub, en relativt mer aggressiv distad synt-
hbas och en Steinbergflygel som spelar bastonerna på flygelns lägre register.  
 
När detta var klart hade jag skapat produktionens fundament, trummor och bas. Men jag 
upplevde kompet saknade både lite fart och även lite substans. Med tanke på låtens 
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relativt höga tempo i 140 bpm, fanns det ändå en viss halvtaktskänsla i vissa delar på 
grund av hur beatet och basen spelade ihop. Då behövde jag något som kunde skapa en 
falsk upplevelse av fart. Jag flyttade runt bastonerna och adderade några toner på synkop, 
samt la in några fler slag med kicken för att skapa rätt groove med de nya basdelarna. Att 
lägga slag, bastoner eller ackord på synkop eller upptakt är ett vanligt sätt inom musik-
produktion att få upp en upplevde känsla av fart, samtidigt som man adderar mer rytm till 
groovet.  
 
Efter att jag hittat rätt groove adderade jag claps i raka åttondelar över mitt beat, för att 
skapa en känsla av kontinuitet då mitt beat och basgång var väldigt rytmiserande. Då kan 
det vara skönt som lyssnare om det finns beståndsdelar som är stagnanta och inte ändrar 
på sig. Jag la även in två olika hi-hat-mönster för att få ytterliga variation i beatets groove. 
Därefter upplevde jag att jag hade fundamentet till låtens refräng klar och det var dags 
börja titta på topline. Jag tycker att det är enklast att börja med att sätta låtens refräng 
först i låtskrivarstadiet, då det blir enklare att veta vad det är en bygger upp till när en 
sedan ska skriva en vers och en brygga. Och en kan påverka låtens handling och rörelse 
på ett enklare sätt om refrängen sätts först.  
 
Hook 
Jag kände att jag ville bygga på idéen om att använda mig utav chants på samma sätt som 
Enhypen gör i ”Future Perfect”, men jag tyckte inte nödvändigtvis att det passade att ha 
rapdelar mellan chanten i min refräng då groovet i refrängen redan var så kraftigt i det 
instrumentala. Det är lätt att dribbla bort sig själv och lägga kaka på kaka, vilket kan 
resultera i att lyssnaren inte vet vad hen ska fokusera på om det händer alldeles för mycket 
i en refräng, varpå hela groovet faller platt. Om det är något jag lärt under den här under-
sökningen är det att det är viktigt att skapa något lyssnaren kan haka upp sig på. Det är 
som tidigare nämnt oftast ett visst ord i hooken som sjungs på engelska, och det är det 
ordet som lyssnaren ska ”haka upp sig på”, därav uttrycket ”hook”. Min process när jag 
skriver topline är helt enkelt att jag tar på mig hörlurar och sätter mig framför mikrofonen, 
och sedan improviserar jag. Efter en stund hade jag hittat en melodi som byggde på tre 
stavelser i sextondelstakt mot beatet. Jag testade olika ord och meningar som kunde funka 
med antalet stavelser melodin hade. Jag testade bland annat:  

• Walk alone 
• Take me home 
• In my zone 
• Holding on  
• Moving on  
• Do me wrong 
• Something wrong 

 
Jag pausade och funderade på vad det egentligen var jag ville att låten skulle säga. Vad 
hade den för budskap? Jag testade att då att visualisera vad jag såg framför mig på en 
scen eller i en musikvideo när jag hörde refrängen med dess nya melodi. Och det stod 
väldigt snart klart för mig att låten var väldigt koreografiorienterad och dansvänlig. Jag 
såg framför mig hur 7 personer stod på en scen och framförde låten med en simpel med 
cool koreografi som var enkel att hänga med i. Då slog det mig plötsligt – Låten ska ju 
såklart handla om att dansa!  
 
Topline 
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Ett ord som jag fastnade för under testprocessen var ordet ”Tornado”. Det fungerade ut-
märkt tillsammans med melodin då ordet innehåller tre stavelser, Tor, Na och Do. Min 
idé var att texten skulle handla om att en står på ett dansgolv tillsammans med en person, 
och den personen får ens kropp och känslor att snurra som en tornado. Texten i refrängen 
ser ut som följande:  
 
Tornado Tornado 
Spinning like a Tornado, Tornado 
Do it like a Tornado, Tornado 
Movin like a Tornado, Tornado 
We’re going up, up, up 
Get to the top, top, top 
We got the moving 
We got groovin 
You know we’re spinning like a Tornado, Tornado 
Do it 
Just get in to it 
We’re like a Tornado 
 
Vers & Rap 
Med en solid refrängidé färdig var det dags att ge sig på verserna, och med tanke på att 
jag ville att refrängen skulle smälla ordentligt och att den skulle agera som ”Pay-off”, 
ville jag förenkla mina verser. Jag valde att minska groovet i mitt beat och istället för att 
arbeta med ett melodiskt baskomp valde jag att likt Enhypen i ”Future Perfect” använda 
mig av en enkel distad sub-bas. Jag ville att låten skulle följa ett sångmässigt mönster 
som gjorde att det var lätt att känna igen nya delar, och där lyssnaren kan föreställa sig 
att det är en ny vokalist som kommer in. Låtens första vers-del skrev jag som en intro-
duktion till vad som komma skall i låten, där lyssnaren lite kort skulle få vaggas in i ett 
relativt mer aggressivt ljudlandskap. Ur ett visuellt perspektiv, sett till att låten är skriven 
till en popgrupp, är denna del av versen skriven till en av gruppens refrängsångare med 
en kaxig tonalitet och röstkvalitet. Jag ville att de olika versdelarna skulle skilja sig till-
räckligt mycket från varandra i både röstläge men också i melodi, för att föreställningen 
av att det är en popgrupp som framför låten skulle vara eminent. Därav skrev jag en rak 
melodi som egentligen enbart följer kicken och basen de första åtta takterna. Rent text-
mässigt fungerar denna del av låten som en introduktion till ämnet. Texten handlar om 
att skapa ett scenario där personen som sjunger förklarar för en annan person att han gör 
vad som helst för att få dansa med henne. Texten i denna del är följande:  
 
When you call 
I´m on my way 
And if you say my name  
I´m gonna stay 
So let´s get down on the floor 
Let´s get away 
Feel the beat of the drum 
Beat, beat of the drum 
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Här efter ville jag ta in låten i ett mer aggressivt ljudlandskap. Jag la in nya baslager där 
jag introducerar lyssnaren för den låga pianobasen för första gången, med en melodi som 
kontrasterar både sångmelodin och beatet för att skapa mer sväng. Först nu introduceras 
också gruppens rappare. Med aggressivt och energiskt röstläge sjunger han om hur det 
känns när han står nere på dansgolvet med personen han sjunger till, hur hon får honom 
att känna och vad han tycker om henne. Jag ville verkligen arbeta med rytmiseringar och 
kontraster mellan beatet, basen och sångmelodin för att skapa en ledande känsla framåt, 
likt tekniken jag tidigare nämnde kring användandet av synkoper och arbetssättet med 
upptakt. Jag anser att jag lyckades väldigt bra med att fånga både en aggressiv och kaxig 
känsla, samtidigt som melodin studsar bra tillsammans med beatet och basen. Jag har här 
även försökt arbeta mycket med call & response för att trycka lite extra på känslan av att 
låten framförs av en grupp. Texten är som följer:  
 
Moves like Tyson 
You got a body to die for 
Mind on flightmode 
Eyes on the prize 
You´re a diamond 
 
Dancing like we´re in a movie now 
Throwing our heads and our bodies down 
Every night 
All of the time  
You and I  
Blinding lights 
 
Pre-chorus 
Efter all den aggressiva och kaxiga känsla som frambringats i versen ville jag nu ge lyss-
naren en paus och en chans att pusta ut en stund. Det är vanligt förekommande att låtars 
pre-chorus eller brygga är lugn och uppbyggande, för att refrängen ska smälla hårdare. 
Därav skrev jag bryggan ur ett lugnt och uppbyggande perspektiv där min idé var att 
popgruppens försiktiga ”skön-sångare” med klassisk popröst skulle få en chans att skina. 
Jag valde att börja bryggan i dur för att inbringa en känsla av hopp och lättnad, vilket jag 
upplevde var väldigt skönt för örat efter en väldigt hård vers. Jag arbetade med det instru-
mentala för att framhäva en atmosfärisk och flytande känsla i produktionen, samtidigt 
som jag påbörjande att bygga med risers och percussion som skulle leda in i refrängen på 
ett bra sätt. Jag ville att den upplyftande känslan skulle komma smygande i bryggans 
andra del, för att inte stressa lyssnaren direkt med för mycket information. Jag ville att 
bryggans andra del skulle låta som ett rymdskepp påväg att lyfta, och arbetade därför 
väldigt mycket med noise och stora ”cinematiska” trummor för att ge lyssnaren en byg-
gande känsla av att taket snart skulle flyga iväg. Rent textmässigt ville jag ge intrycket av 
att personerna låtens handling nu står på dansgolvet, men det är paus mellan låtarna. De 
ser varandra i ögonen och för ett ögonblick uppstår en känsla av att de är helt ensamma i 
rummet. Texten är som följer:  
 
 
We got some time  
You know you can be mine 
You´re the only on that I´ve been looking for  
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Now we´re ballin like we own the court 
You are so high and I´ve always been low 
We can stay up all night flying on the dancefloor 
 
We got something going on 
Through the window and wall 
We can be the last ones standing 
Spinning round and round  
We´re like a 
 
Andra versen 
Andra versen ser nästan exakt likadan ut som den första, med skillnaden att den är för-
kortad. Jag valde att halvera första sångdelen, och halvera rap delen enbart för att bryggan 
är väldigt lång inom ramarna av hur en poplåt bör se ut. Jag upplevde också att det inte 
gjorde någonting om versen kortades ner andra gången den kommer då bryggan och re-
frängen är oerhört starka i sig själv. I versens andra del är kaxigheten i sången tillbaka. 
Delen handlar om att klockan nu är långt in på natten och det kanske är dags att gå hem, 
och detta kanske nu är sista dansen. Texten är som följer:  
 
This can be our best ride 
Watching every move will make us pass out 
The way you make me feel is like we´re 
Dancing alone in a room 
We´re like Bonnie and Clyde 
You´re my ride or die  
 
We got the night 
Breaking the sky 
Making me high  
All of the time 
 
Slutet gott, allting gott 
I detta skede av låtprocessen var allt jag behövde göra rent produktionsmässigt att skapa 
ett intro och ett outro. Jag landade i att använda mig utav urklipp av refrängens chant-
delar, för att jag ville att låten skulle ha en direkt igenkänningsfaktor. Anledningen till att 
jag gjorde valet att använda mig av detta i både introt och i outrot var helt enkelt för att 
knyta ihop säcken på ett bra sätt. Det var ett sätt för mig att sätta punkt på hela låten.  
 
Efter postproduktionen var det dags att testa låtens vingar för att se om jag hade landat 
rätt i min analys av K-pop och lyckats skapa en låt som låg inom rimliga ramar av vad K-
pop är. Jag ville låta någon som stod utanför undersökningen ta del av mina tankar och 
min låt. Jag valde därför att höra av mig till en tidigare kontakt som heter Jon Hällgren. 
Jon driver förlaget Line Out i Uppsala som är lite utav en nykomling som K-popförlag. 
Han har lång erfarenhet av den asiatiska musikmarknaden och Jag ville låta någon som 
stod utanför undersökningen ta del av mina tankar och min låt. Mitt mål med hela under-
sökningen har varit att lära mig och förstå tillräckligt mycket om K-pop för att kunna 
skapa en låt som ett förlag sedan tycker håller tillräckligt bra kvalitet för att vara intres-
serade av att pitcha låten till artister i Korea. Efter att ha pratat med Jon och skickat låten 
till honom för feedback stod det snart klart för mig att jag lyckats med mitt mål att få låten 
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pitchad. Jon tyckte att låten var väldigt stark och höll en bra kvalitet rakt igenom. Han 
upplevde framförallt refrängen som oerhört ”hookig” och tror att den kan göra sig väldigt 
bra i både Sydkorea och Japan.  
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RESULTATANALYS 
 
När jag gick in i den här undersökningen visste jag inte riktigt vad jag skulle förvänta mig 
eller om det ens fanns någon idé för mig att försöka mig på att skapa musik i en genre jag 
aldrig gjort förut och som jag inte kunde någonting om. Det infann sig en rädsla av att 
misslyckas och en rädsla kring ”tänk om jag inte kommer på något när jag ska skriva 
musiken”. Men någonstans har jag också förstått att jag, likt säkert majoriteten av mina 
kurskamrater har utvecklat en högre lägsta nivå inom låtskrivande och musikproduktion 
de senaste tre åren. Jag tror att jag har mina kurskamrater att tacka för detta. Innan jag 
påbörjade mina studier hade jag aldrig skrivit musik tillsammans med någon annan då jag 
inte litade på någon annans kunskap eller kreativitet. Men jag har lärt mig att släppa på 
min kreativa integritet och jag kan idag finna ro i att det alltid kommer att komma något 
som ändå låter hyfsat vettigt eller som i alla fall går att arbeta med och utveckla.  
 
När jag väl satte mig ner för att påbörja produktionsprocessen kände jag mig relativt lugn 
i kunskapen jag hade tagit med mig från intervjuer med mina respondenter, litteraturen 
jag tagit del av och musiken jag lyssnat på. Detta gjorde att jag kunde ta vissa saker i 
beaktning när jag sedan skrev låten, så som vikten av att tydliggöra att låten skulle vara 
till en grupp och inte till en soloartist. I bästa fall kan man som producent använda sig 
utav flertalet sångare under en inspelningsprocess, men jag upplevde det som större ut-
maning och även mer kreativt för sångaren Simon Hvitt, att vi tillsammans arbetade på 
att uttrycken i alla olika delar skulle kontrastera varandra tillräckligt för att få lyssnaren 
att förstå att låten är menad att sjungas av en grupp.  
 
Något jag speciellt fastnat för under undersökningens process är idéen om K-popmark-
naden som idolfokuserad. Även detta är en aspekt som jag försökt ta in i produktionen 
och arrangeringen av vokalproduktionen. Genom att arrangera vokalerna på ett sätt att de 
olika delarna kontrasterar varandra, skapar man också tillfällen för de olika vokalisterna 
att skina. Genom att arrangera vokalproduktionen på detta sätt får idolerna möjlighet att 
sjunga för och med sina fans, där deras enskilda fans lära sig deras separata delar främst. 
Jag har likt Oh (2018) beskriver, kommersiellt och strategiskt skräddarsytt mitt klingande 
verk för att kunna generera en tydlig och polerad bild utav gruppen som framför låten 
(Oh, 2018, s. 120) 
 
En annan aspekt jag funnit ytterst intressant under min undersökning har varit idéen om 
visuellt skrivande. Jag har tidigare bara snuddat vid ämnet under diskussioner med låt-
skrivare och producenter som arbetat mycket med Melodifestivalen. Jag upplever att detta 
är ett väldigt bra sätt att skriva och producera på, speciellt vid lansering av en ny artist i 
ett så stort musikprogram som melodifestivalen där tydligheten kring hela artisten med 
framträdande, persona och låt måste vara solklar. Jag tror att det kan vara en god idé att 
oftare tänka visuellt och konceptuellt inom låtskrivande då det ger låtskrivaren och pro-
ducenten möjligheten att verkligen arbeta målstyrt. Det är mycket enklare att arbeta mål-
styrt och konceptuellt än att ha hela spektrumet av tankar och idéer till förfogande på en 
och samma gång.  
 
Jag gillade även Peo Nyléns åsikt kring vikten av att inte försöka genrefiera K-pop. Jag 
håller med och anser att det är dumt att genrefiera musik överlag. I mitt tycke ska musik 
och kreativitet vara fri från samhällets begär att sätta saker i fack. Alla låtar kan funka i 
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alla genres, och alla genres kan funka för alla låtar. Allt handlar bara om hur en väljer att 
producera och arrangera. Genres är plastiska och förändras hela tiden. Om vi ska följa 
idéen om vad Pop är så är idag Gangster-Rap och EPA-dunk pop i mitt anseende. Dessa 
genres är särskilt populära i 2023 års Sverige. Tanken om att K-pop endast är en specifik 
genre verkar dumt för mig efter att jag fått förståelse för den koreanska musikmarknaden, 
då stilen på musiken inom vad som går under K-pop-paraplyet är så oerhört bred. Jag 
anser att Peo verkligen har rätt i sitt påstående, allting kan verkligen vara K-pop.  
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DISKUSSION 
 
När jag nu ser tillbaka på min undersökning frågar jag mig själv om jag kunde gjort 
någonting annorlunda för att göra processen enklare för mig själv. Jag valde under pro-
cessens gång att intervjua personer i branschen som är med och styr de förlag som arbetar 
med K-pop, istället för låtskrivarna bakom låtarna. Anledningen till detta är dels för att 
knyta kontakter som kan vara viktiga för mig i mitt framtida musikskapande, men även 
då förlagen gärna håller hårt i sina låtskrivare. Varpå de oftast är svåra att få tag i. Hade 
jag även haft ekonomi och tid, hade det säkerligen varit både nyttigt och bra för under-
sökningen att åka ner till Seoul för att intervjua branschpersoner i Korea för att undersöka 
skillnader mellan mina svenska respondenter och de koreanska.  
 
Jag tror inte att undersökningen hade blivit bättre vid val av annan metod. Inom ett så 
pass nischat ämne som K-pop anser jag att den bästa möjliga metoden att använda är att 
intervjua nyckelpersoner som har längre erfarenhet av ämnet. Jag har inga idéer på hur 
en annars skulle gå till då det tidigt var en självklarhet för mig att använda mig utav 
respondenter till undersökningen.  
 
Jag är stolt över mig själv för att jag lyckats genomföra undersökningen och nå det resul-
tatmål jag hade utsatt. Det fanns en rädsla innan jag påbörjade undersökningen, en rädsla 
kring hur jag skulle kunna skapa en uppsats kring ett såpass löst ämne som ”hur man 
skriver K-pop”. Jag känner att jag har fått en bredare förståelse kring ämnet K-pop i stort, 
men även kring musikbranschen som helhet. Det finns många aspekter jag kommer ta 
med mig från undersökningen, bland annat att skriva visuellt, att skriva på tighta deadli-
nes, och att det verkligen går att lyckas om en låt är tillräckligt bra.   
 
Jag tror att andra låtskrivare och musiker som är intresserade utav K-pop som genre och 
vill ge sig in i den delen av musikbranschen kan finna min uppsats som nyttig, sett till 
den begränsade tillgängligheten av material och litteratur kring ämnet. Jag anser inte att 
min uppsats givit en komplett bild av låtskrivarprocessen inom K-pop-systemet, men jag 
tror att den kan hjälpa en ung låtskrivare att få en någorlunda tydligare bild av branschen, 
vilka arbetssätt en kan använda sig utav och hur en kan gå tillväga dels för att skriva en 
bra K-poplåt, men även hur en kan gå tillväga för att få låten pitchad. På så sätt känner 
jag att jag även lyckats med uppsatsen. Inte bara för att min undersökning var lyckad 
genom att jag lyckades nå mitt resultatbaserade mål, utav även för att min undersökning 
potentiellt kan vara till nytta för en framtida student på musikhögskolan.  
 
Sett till att visuellt tänkande är en så stor del utav den koreanska popkulturen och att 
samtliga utav mina intervjuobjekt lägger stor vikt vid detta fenomen ser jag det som kri-
tiskt att försöka anamma detta när jag skriver mina klingande delar utav detta arbete. Jag 
kan använda mig utav ett konceptuellt och visuellt arbetssätt för att säkerställa att jag ger 
mig själv de bästa möjliga chanserna att lyckas med mitt mål med projektet.  
 
Jag kan utgå ifrån Jungs tankar kring maskulinitet när jag skriver mitt klingande verk mot 
en manlig grupp. Detta kan innebära att jag får tänka till när det kommer till vad låten ska 
handla om och vad den ska ha för sound. Jag kan även ha det visuella tankesättet i åtanke 
när jag väljer hur jag vill producera låten. Därigenom kan jag skapa en produktion som 
är lätt att lägga på minnet, en låt som är skräddarsydd för att kunna koreografera danssteg 
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till, och jag kan även lägga upp olika delar i låtens uppbyggnad, därigenom kan flera olika 
typer utav vokalister få sin beskärda del av rampljuset i en egen del utav låten.  
 
 
Efter min undersökning stod det klart för mig vad jag ville att min låt skulle förmedla till 
den som lyssnar. Jag ville skapa en låt som var byggd med en simpel basgång och ett hårt 
trumkomp. Denna idé bygger på något min mentor berättade för mig att en känd låtskri-
vare en gång sa: ”Det ska räcka med trummor, bas och sång. Resten är bara ’lull-lull’.” 
 
 
 
 
 
 
 
 
 
 
 
 
 
 
 
 
 
 
 
 
 
 
 
 
 
 
 
 
 
 
 
 
 
 
 
 
 
 
 
 



 21 

REFERENSLISTA 
 

Alvehus, Johan. (2013). Skriva uppsats med kvalitativ metod: En handbok. Stockholm: 
Liber. 

Jung, Sun. (2010). Korean Masculinities and Transcultural Consumption. Hong Kong: 
Hong Kong University Press.  

Moore, John. (2018). TechTarget, MSP Business Strategy, Sales Lead. 
https://www.techtarget.com/searchitchannel/definition/lead 
 
Oh, Youjeong. (2018). Pop City: Korean Popular Culture and the Selling of Place. Ith-
aca: Cornell University Press. 
 
The Los Angeles Film School. (Odaterat). A Brief History of K-Pop. URL: 
https://www.lafilm.edu/blog/a-brief-history-of-kpop/ 
 
Vetenskapsrådet. (2002). URL: 
https://www.vr.se/download/18.68c009f71769c7698a41df/1610103120390/Forsknings-
etiska_principer_VR_2002.pdf  
 
Vetenskapsrådet. (2015). URL: 
https://www.vr.se/download/18.2412c5311624176023d25aaa/1556010356110/FF!-
Aemnesoversikt-2014-Konstnaerlig-forskning_VR_2015.pdf 
 
  


