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Detta arbete handlar om kopplingen mellan musik och bildkonst, och hur denna kan användas 
inom komposition. Jag genomförde denna undersökning på grund av mitt icke befintliga emo-
tionella band till bildkonst med förhoppningen att skapa ett sådant. Jag fascinerades av tanken 
på att använda musik för att översätta det jag inte ännu förstod i bildkonst till ett medium jag 
kan sätta ord på, och tack vare det, även sätta ord på tavlan. Förhoppningen är att kunna dra 
lärdom av den musik jag komponerar för att förstå vad det är jag känner kring tavlan.

För att komma fram till ett resultat valde jag att komponera fem låtar till fem olika tavlor där 
jag enbart drog inspiration från sagda tavlor där jag, så utförligt jag kunde, försökte motivera 
och förklara varför jag valde att skriva som jag har gjorde. Dessa motiveringar kommer för-
hoppningsvis leda till en emotionell reaktion på tavlan samt en emotionell analys, vilket jag 
inte hade förmåga att skriva innan jag gick in i detta arbete. 

Undersökningen resulterade inte bara i svar på mina initiala frågeställningar, utan uppdagade 
även kringliggande frågor. Detta arbete inbjuder till samtal kring samband mellan musik och 
bildkonst, tolkningsprocesser samt konstens plats i musikundervisning och musikens plats i en 
större kulturell kontext.
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INLEDNING
Jag har studerat musik ända sedan jag fick möjlighet att välja inriktning i skolan och 
haft en stark nyfikenhet och velat lära mig nya instrument. Jag började spela gitarr när 
jag var 10, efter att jag vann en elgitarr på Gröna Lund, vilket var starten på mitt musik-
intresse. Därefter började jag samla på mig så många instrument jag kunde och försökte 
på egen hand lära mig så mycket som möjligt, både praktiskt och teoretiskt. Under hela 
min grundskoletid var nämligen sång mitt huvudinstrument. Efter gymnasiet köpte jag 
ett elektriskt trumset och valde att söka mig till folkhögskolor med just trummor som 
huvudinstrument där jag av en händelse hamnade i en jazzensemble, vilket senare ledde 
till en plats på kandidatutbildningen i jazz och rock med trummor som huvudinstru-
ment. Denna slingriga väg där jag hade svårt att hitta ett instrument som skulle vara mitt 
huvudinstrument gav mig en syn på musiken där jag som enskild musiker inte är i cent-
rum. Musiken som helhet och hur alla delar låter tillsammans var mitt största fokus. 
Min roll som musiker började växa sig tydligare. Jag utgick alltid ifrån vad som var bäst 
för musiken och detta är fortfarande min stora övertygelse; att varje musiker och in-
strument har ett ansvar att förhöja musiken och göra helheten till det bästa den kan bli. 
Väl på folkhögskolan började jag skriva egen musik och arrangera för större ensembler, 
alltid med helheten i fokus. Därför utgår jag sällan ifrån mig själv när jag skriver musik, 
alltså vad jag som trummis ska spela och att min del ska vara häftig eller rolig att spela. 

Jag har aldrig riktigt förstått mig på bildkonst. Jag har under mitt liv sett hur folk upp-
skattar tavlor och avundats det dem ser. Kanske uppfattar jag samma sak men har inte 
det vokabulär som gör det möjligt för mig att fullt ut förstå vad jag känner. Hantverket 
och tekniken har jag kunnat uppskatta men vad konsten ska förmedla i känslor och tan-
kar har jag inte upplevt fullt ut trots mina bästa försök. Därför hade jag avfärdat bild-
konsten som en konstform jag aldrig kommer att förstå mig på. 2022 var jag på en före-
läsning i samband med min utbildning som behandlade kopplingen mellan bildkonst 
och musik, konst tolkad med musik, gestaltad i en form som jag begriper. Detta var min 
väg in för att kunna sätta känslor på det som för mig bara var fina tavlor. Mitt intresse 
för bildkonst väcktes och jag hade fått ett nytt verktyg för att försöka förstå mig på detta 
fält. Jag ville använda den kunskap inom jazzkomposition jag hade samlat på mig under 
alla mina år som musikstudent för att översätta tavlor till musik. Jag ville låta musiken 
agera tolk. Med denna nyfunna inspiration bestämde jag mig för att skriva musik till 
tavlor och framföra dessa på min examenskonsert. Min ingångsvinkel i all musik jag 
skriver har tack vare min utbildning tydliga jazzreferenser, men eftersom att jag samti-
digt styrs en del av vad jag tycker är roligt vill jag även påpeka att jag är en intuitiv 
kompositör- en anledning till varför ett projekt som detta både är utmanande och intres-
sant. 
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Syfte
Jag vill undersöka om jag kan använda mig av musik, mer specifikt komposition utifrån 
tavlor, för att få en djupare uppskattning samt större förståelse för bildkonst.

Frågeställningar
Kan jag använda min kunskap inom ett konstnärligt fält för att få en djupare förståelse 
och uppskattning för ett annat? 

Kan jag använda komposition som ett verktyg för att konkretisera det abstrakta i konst? 

Om min förståelse och uppskattning för bildkonst fördjupas under detta arbete, kan jag 
konkretisera eller kategorisera min tankeprocess enligt någon vedertagen tolkningsteo-
ri?
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BAKGRUND
Att föra över ett konstverk till ett annat konstnärligt fält kan te sig mycket förvirrande 
då det inte finns någon objektiv sanning. “The truth is in the eye of the beholder” är där-
för ett uttryck som måste hållas i åtanke under denna undersökning eftersom den kom-
mer resultera i mina tolkningar (därav mina analyser) av dessa verk. Jag vill få tillgång 
till det subjektiva känslospektrat som finns i bildkonst men eftersom jag inte vet vad jag 
ska känna kring tavlor hoppas jag kunna spegla det jag ser i musik. Eftersom jag kan 
sätta ord på hur musik får mig att känna hoppas jag kunna använda detta för att sätta ord 
på tavlorna.

Musikundervisning i en större kulturell kontext
"Inspiring students is part of our responsibility. For some students, a hint and good ex-
ample may be good enough. They are eager, curious and need only a little push in the 
right direction.” (Marienne Uszler, American Music Teacher, 1995, s. 22)

Marienne Uszler pratar om hur alla konstformer är sammankopplade och hur alltför 
många, framförallt unga, musiker tänker på musik som ett isolerat fenomen. I verklighe-
ten hör alla konstformer ihop och har ofta till och med ett gemensamt vokabulär. Ord 
som kontrast, rytm, motiv, flöde, textur etc. kan hittas inom musikens termer såväl som 
bildkonstens. Vi kan även hitta liknande kopplingar inom andra områden som kanske 
inte är lika uppenbart förenade med ordet konst, såsom ingenjörskap, botanik och mat-
lagning, som även de delar gemensamt vokabulär. För någon som har mycket erfarenhet 
inom något av dessa fält är det enklare att se dessa kopplingar, men inte självklart. An-
tingen ser man sitt fält som det enda riktiga, eller så ser man det i en större kontext. 

Vi hör ofta hur en programmerare pratar om en bit kod som konst, och att konstruera en 
fungerande motor är kanske inte så långt ifrån att skulptera en perfekt avbild av en 
människa eller att dreja en fungerande vas. Inspiration till musik och bildkonst kan 
hämtas från i princip vad som helst, de rytmiska ljuden från en ångmotor kan översättas 
till musik och de geometriska formerna av mänsklig anatomi kan översättas till bild-
konst, realistisk sådan eller ej. För en veteran inom konst, oavsett vilken form vi pratar 
om, är det alltså enklare att se hur konst går att finna i allting runt omkring oss. De har 
tagit ett kliv ut ur den tekniska bubblan och ser världen för vad den är. De vet att konst 
inte är ett isolerat ämne. Däremot, för någon mindre erfaren, kan dessa samband vara 
svårare att se. Det är viktigt att förmedla denna aspekt av konst, kanske framförallt inom 
musik, till yngre studenter för att bredda deras perspektiv av vad konst faktiskt är, vilket 
jag hoppas att detta projekt kan bidra till; “For Miró, da Vinci and Klee, art was not a 
word beginning with a capital ‘A’. For students it usually is.” (Marienne Uszler, Ameri-
can Music Teacher, 1995, s. 22)

För att kunna förmedla något på ett instrument krävs det ett viss mått av teknik och 
skicklighet, men efter en viss punkt bör mer fokus läggas på annat. Exempelvis vad det 
är vi ska förmedla, vilket i många fall är samma över de olika konstnärliga fälten, att slå 
an något känslomässigt i åskådaren/lyssnaren. Det pratas väldigt lite om de kopplingar 
som kan göras mellan musik och de övriga konstnärliga fälten och genom att fokusera 
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mer på denna aspekt kommer musiken förhoppningsvis kunna tränga sig ur sin ram som 
ett isolerat fenomen för att bli del av en större helhet. Uszler beskriver hur många stu-
denter kan få fel uppfattning om musik då många lärare glömmer bort den större kultu-
rella kontexten, och istället enbart koncentrerar sig på teknik och noggrannhet. Studen-
ter får därför uppfattningen av att man kan lära sig att spela eller sjunga bra enbart base-
rat på ens tekniska kapacitet, men som alla vet är teknik inte allt. Man måste förstå var-
för man spelar, vad man vill förmedla och se till publikens och musikens behov. Detta 
går inte att inse om det enda man får höra under sin utbildning är hur man spelar snab-
bare.
“The loss of focus on technique is worth it many times over.”  (Marienne Uszler, Ame-
rican Music Teacher, 1995, s. 22)

Filmmusik som inspiration
Joel Douek (2013) beskriver hur människor är mycket mer benägna att uppfatta känslor 
audiellt och kan således luras av musik som ackompanjerar film. Douek exemplifierar 
detta med en omklippt version av trailern för “Mary Poppins” 1964 där obehaglig mu-
sik, originellt skriven för “An American Haunting” 2005, lurar oss att tycka att det vi ser 
är läskigt. Det finns massvis med exempel från detta i filmens värld, några exempel är 
stråkarna i “Here’s Johnny” ur “The Shining (1980)” https://www.youtube.com/watch?
v=EPj1eq1csm4, där de verkligen bygger upp spänning och obehag, eller “What Do You 
Want?” ur “Annabelle (2014)” https://www.youtube.com/watch?v=EPj1eq1csm4, som 
även den innehåller liknande olycksbådande musik. Visst är scenerna obehagliga även 
utan musik, men musiken höjer den känslan ytterligare och adderar det som inte går att 
beskriva med ord. På ett liknande sätt skulle inte första scenen “The Shire” ur “The 
Lord of The Rings (2001)” https://www.youtube.com/watch?v=qglEeUSqgu4 ingiva 
samma känsla av harmoni och skönhet som den gör utan den musik som ackompanjerar 
filmen. Musiken förhöjer landskapet till ett nästan magiskt sådant. Michel Chion (2019) 
styrker detta när han beskriver hur öppningsscenen i Bergmans film “Persona” föränd-
ras om man stänger av ljudet. Det extra sinnesintrycket går då förlorat och eftersom mu-
siken knyter ihop filmsekvenserna och skapar en enhet mellan dem känns scenen tom 
och budskapet som Bergman vill förmedla blir mindre märkbart. 

I en artikel från 2010 skriver Stefan Koelsch om musikens påverkan på känslor och hur 
musik fysiologiskt kan påverka människor till det bättre. När spänning skapas i musik, 
alltså dissonanta toner i melodi eller färgningstoner på ackord som vill lösas upp till nå-
got annat, eller rytmer som känns olustiga, skapas samtidigt en fysisk mätbar spänning i 
delar av hjärnan (den orbitofrontala barken samt den ytliga amygdalan). När den spän-
ningen löses upp stimuleras andra delar av hjärnan (dorsalt stratium) som sänder ut do-
pamin (en signalsubstans som medför lyckliga). Skulle man däremot inte lösa upp den-
na spänning skapar man ett verktyg för att fysiskt förankra en negativ känsla. Den fysis-
ka laddningen i hjärnan löses inte upp och dopamin frisätts inte. Man blir alltså kvar 
med en olustig känsla. Bland annat detta verktyg använder Bergman i “Persona” med 
hammarslag, droppande vatten och vassa stråkar. Film räcker inte som enskilt element 
för att få en publik att uppleva den känsla filmskaparen är ute efter. Detta eftersom 
människan är mer benägen att uppleva känslor på grund av musik än av bild (Joel Dou-
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ek, 2013). Människor har lättare att associera minnen och känslor till musik än vad vi 
har till bild och film då det förstnämnda är mer abstrakt vilket gör det lättare att dra pa-
ralleller till egna erfarenheter. Film och bild kan vara för konkret för att vi ska kunna 
koppla personliga händelser till något vi ser. Joel menar att kompositörer bara pekar i en 
generell riktning med hjälp av exempelvis mollskalor för att slå an något ledset. Lyssna-
ren vägleds till sina egna minnen och identifiera dessa med hjälp av känslan som sätts 
av musiken. Den generella anvisningen av kompositören uppdagar då liknande känslor i 
människor med hjälp av åhörarens egna erfarenheter. Detta kan inte göras på samma sätt 
i bildspråk utan kräver något som talar mer till vårt undermedvetna.

Eftersom musik har en så stor inverkan på hur vi uppfattar rörlig bild, borde musik rim-
ligtvis fungera på ett liknande sätt till stillbilder (bildkonst). Den bör kunna förhöja ett 
verk genom att locka fram nya tankar och funderingar hos åskådaren, eller åtminstone 
hjälpa till att berätta en historia. Med hjälp av ett till sinne kanske åskådaren får en ny 
upplevelse, eller så blir det den sista knuffen som behövdes för att väcka intresset för 
bildkonst från första början.

Att översätta bild till musik
Att transformera bildkonst till musik är lättare sagt än gjort då de befinner sig i två olika 
dimensioner. Musik uppfattas audiellt, eller fonetiskt, den finns i tiden. Musik existerar 
bara för stunden man lyssnar och är i ständig förändring. för varje ton blir verket ett an-
nat, medan bildkonst finns i rummet. Den upphör inte att finnas för att tiden går och 
förändras inte heller med tiden (förutom vissa tecken på åldrande i färg etc.). Dessa två 
dimensioner existerar samtidigt men korsar aldrig varandra utan löper parallellt. Trots 
detta finns det många likheter mellan de olika fälten och de kan representera varandra. 
Färgval kan återspegla tonval och en statisk basgång kan representeras med pelare eller 
dylikt.
“Monet’s The Houses of Parliament is not Debussy’s La Cathédral Engloutie, yet the 
interplay of light and color is a visual expression of the texture of the music. Observa-
tions of this kind stir the imagination. They are hints and clues meant to arouse feelings 
as much as ideas.” (Marienne Uszler, American Music Teacher, 1995, s. 24)

Enligt Chelseigh Robinson (2013) finns det tre olika sätt att överföra bildkonst till mu-
sik vilka han benämner som Narrative music, Snapshot music och Musical ekfrasis (el-
ler musikalisk ekfras). 

Musikalisk ekfras innebär att man direktöversätter bild eller text till musik, och när man 
talar om bildkonst används det oftare till abstrakt konst där ett tydligt motiv kan vara 
svårt att hitta, därmed svårare att gestalta. Man måste då hitta andra källor till inspira-
tion än det som först når ögat. Till exempel kan man ta bokstäver ur en titel eller initia-
ler från konstnärens namn och använda dem som toner (G G H skulle kunna användas 
för Van Gogh eller D A A G H för Daagh Dehlvi) eller se geometriska former eller linjer 
och föra över dem till kvintcirkeln för att få ut ackordföljder. Fortsättningsvis kan man 
bokstavligen göra det man ser på tavlan på sitt instrument. Man kan gestalta abstrakta 
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prickar genom att slumpmässigt slå med fingrarna (likt att spela piano) på klaffarna på 
ett blåsinstrument eller gitarrsträngarna.

Snapshot music i sin enklaste form är att använda sig av strukturen och den grundläg-
gande känslan i tavlan för att bygga upp ett musikaliskt stycke. Det kan till exempel 
handla om symmetri i en bild, och att då skriva symmetriska melodier eller rytmer (allt-
så melodier och rytmer som låter lika oavsett från vilket håll de spelas) samt symmet-
riska skalor såsom heltonsskalan eller dimskalan. Man kan även fånga bildens känsla i 
ett tonalt centrum, alltså att välja en skala eller en tonart som symboliserar en känsla. 
Det tydligaste exemplet är en mollskala, exempelvis aeolisk, för att gestalta ledsamhet, 
eller en durskala, exempelvis jonisk, för att påvisa glädje.

Narrative music innebär att bygga upp en scen eller flera bilder utifrån det givna konst-
verket för att på så sätt föra in tidsaspekten i verket. Detta gör det enklare att få längd i 
kompositionen då man kan gestalta fler händelser och känslor i ett längre förlopp och 
ger även en större möjlighet för kompositören att tolka verket än de två tidigare nämnda 
strategierna. Detta går att likna vid filmmusik som försöker fånga det som förmedlas i 
bild. Musikens syfte är där att förtydliga budskap eller skapa känslor som är svåra att 
förmedla med ord.
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METOD
Jag har under en period på sju månader komponerat fem jazzinfluerade stycken för en 
kvintett bestående av kontrabas, elgitarr, piano/synth, trummor och träblås. Jag har 
medvetet försökt välja tavlor som ser annorlunda ut för att se vilka tillvägagångssätt jag 
använder, samt för att förhoppningsvis få kompositioner som inte är för lika 
varandra. Detta kommer att resultera i fem låtar som kommer att framföras och spelas in 
på min examenskonsert 21/4-23 där jag spelar trummor. Av dessa fem kommer tre låtar, 
den första, den tredje samt den sista att bifogas som klingande exempel på min under-
sökning. 
Mina medmusiker kommer att få notbladen tillsammans med bilder på tavlorna för att få 
möjligheten att tolka och förstå känslan jag är ute efter. Låtarna innehåller en del impro-
visatoriska moment där jag vill att mina medmusiker ska improvisera kring den känsla 
de får av tavlorna i kombination med hjälp av min musikaliska tolkning (ackorden som 
används i de improvisatoriska delarna) och vägledning. Jag förklarar även för dem hur 
jag vill att tavlorna ska representeras, men vill samtidigt att deras unika röster ska få 
finnas med, främst i de improvisatoriska momenten. Jag kommer inte att notera vad jag 
(trummorna) ska spela på låtarna då det skulle ta onödig tid och det är egentligen bara 
jag som berörs av det. 

Jag kommer i denna undersökning behandla den första, den tredje och den sista kompo-
sitionen för att komprimera texten men fortfarande få en kronologisk redovisning för 
hur undersökningen utvecklar sig, dvs, vilka element i min skrivprocess är samma från 
komposition till komposition? Använder jag olika verktyg i olika genres av bildkonst? 
Jag kommer i min undersökning redovisa och motivera de musikaliska val jag har gjort 
med syftet att komma fram till vilka verktyg jag använder mig av för att tolka bildkonst 
i musik. Kommer jag kunna använda mig utav dessa verktyg för att tolka bildkonst även 
utan musik? Jag kommer med min förståelse för det musikaliska uttrycket försöka sätta 
ord på bildkonst, som för mig är svårare att förstå, och på så sätt, förhoppningsvis, få en 
större uppskattning för bildkonst.

Tillvägagångssätt
Kompositionsprocessen är uppdelad i fyra större punkter med några mindre punkter 
som jag strikt håller mig till. Det hjälper mig att ha ett strukturerat arbetssätt och försäk-
rar mig om att jag faktiskt skriver musik utifrån tavlan och inget annat. Däremot har jag 
inga tydliga ramar för hur jag analyserar tavlorna eller tolkar dessa till musik utan vill se 
vart min kunskap och mina tankar för mig. Processen börjar väldigt brett för att succes-
sivt snäva av till detaljer.
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Brainstorming
1. En första tolkning av tavlan där jag försöker bilda mig en uppfattning av vad jag 

känner och ser, samt hitta former eller motiv som sticker ut för mig. Detta gör 
jag för att försöka skapa mig en helhetsbild som jag kan börja jobba utifrån.  

2. Jag skissar upp, för mitt inre, en form på låten utifrån min initiala tolkning. Allt-
så speglar jag min tolkning av tavlans berättelse i låtens struktur. Här skriver jag 
fortfarande ingen musik utan lägger upp idéer, fortfarande väldigt abstrakt, på 
hur de olika delarna ska sitta ihop, om jag känner att formen ska vara linjär eller 
inte (dvs. om det är flera delar på rad som inte egentligen hör ihop utan blir mer 
en kronologisk berättelse), eller om jag vill återanvända motiv och idéer i olika 
tappningar, t. ex. tonarter eller i olika instrument. Jag skriver inte ner detta utan 
jobbar med det som en ram i mitt huvud.  Först när jag har en tydlig idé om lå-
tens struktur börjar jag skriva musik. 

Grovt komponerande
3. Nu försöker jag hitta en musikalisk stämning eller atmosfär som motsvarar det 

jag känner när jag tittar på tavlan. Detta kan delas in i tre steg, utan inbördes 
ordning:  

Tonalitet kommer från den initiala tolkningen av tavlan, är den glad eller ledsen, dur 
eller moll. Hur glad eller ledsen är den, vilken mollskala/durskala ska ligga till grund 
för låten, vilken tonart känns rätt när jag tittar på tavlan eller när jag spelar piano till 
den. Hur ser harmoniken ut, är det många olika ackord, är den dominantisk, eller är det 
nästan inga ackord? Harmoniken kanske byggs upp av melodierna, eller så ligger det en 
bordunton under allt. 

Instrumenteringen föds även den ur den initiala tolkningen av tavlan, alltså om jag tän-
ker den som ljus eller mörk, legato eller staccato (långa eller korta toner), samt vilken 
känsla klangen på olika instrument har, mjuk, hård, vass eller rund. 

Groovet hittar jag genom att skriva eller spela olika grooves på trummor med tavlan i 
åtanke tills jag landar i ett som känns rätt. Samtidigt som jag gör detta försöker jag även 
sjunga något, oftast en basgång, som skulle kunna passa in och på så sätt kanske jag 
även hittar tonaliteten. Jag sjunger med för att förtydliga hur groovet kommer kännas 
tillsammans med basen och i kontexten av musiken.

Detaljerat komponerande
4.  När dessa grundstenar är lagda är det dags att börja skriva melodier och rytmer, 

dessa går ofta hand i hand och kan ibland kräva några försök innan de känns rätt. 
Beroende på hur formen är strukturerad och vad som sticker ut från tavlan kan 
jag även använda mig av motiv i tavlan för att komponera dessa delar.  
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5. Efter dessa fyra punkter är låten i sin enkelhet färdig och jag tittar på helheten 
och jämför den med tavlan och ser om jag behöver lägga till något. Stämmor, 
markeringar, breaks eller dylikt.  

Emotionell analys av tavlan (vad representerar den för mig)
6. När låten är färdig har jag gått igenom hela tavlan och översatt den till ett me-

dium jag kan sätta ord på. Musiken hjälper mig att sortera komponenterna i tav-
lan till konkreta känslor och tankar och det blir således lättare för mig att sätta 
ord på det jag ser, med hjälp av det jag hör. Med denna översättning som verktyg 
skriver jag till slut ner min emotionella analys av tavlan vilket jag kommer redo-
visa under rubriken resultat. Dock känns detta som en viktig aspekt att ha med i 
metoden då jag under arbetets gång låser upp betydelsen och ett vokabulär med 
hjälp av musiken som tolk. 

Material
Tavlorna jag har valt att tolka och anledningarna till dessa val samt de kriterier som till-
kom under processen och varför de tillkom. Som ni kommer märka är alla fem tavlor 
med i listan nedan för att få en helhetsbild av urvalsprocessen, men som tidigare nämnt 
kommer jag bara att behandla tre av dem i undersökningen.  

Jag har valt bilder som jag har hittat på internet och har därför inte sett originalen. Med 
hjälp av sökord som abstrakt konst, surrealism samt modern konst, letade jag mig fram 
till olika hemsidor, i vissa vall Instagram och vissa fall google bilder, där jag tillslut hit-
tade dessa verk. Jag har inte tagit reda på ytterligare information om konstnären eller 
vad denne menar med verket i fråga utan ville ha en så neutral bild som möjligt av de 
verk jag valde. Detta för att kunna få en så ren reaktion som möjligt vilket leder till en 
så personlig tolkning som möjligt.

Infinity Trial - Vladimir Kush
Detta var den första tavlan jag valde och den enda anledningen till detta var att jag blev 
nyfiken. Jag ville förstå vad den fick mig att känna. Detta är något som är gemensamt 
med alla tavlor jag valde.

The Enigma of Desire - Salvador Dali
Likt den första tavlan blev jag nyfiken av denna och ville utforska varför. Jag kände att 
tavlan hade mycket att säga och jag blev inspirerad av att titta på den

Reflektioner - Van Arty
Efter två val tillkom några kriterier i urvalet. Jag ville hitta ett konstverk där konstnären 
fortfarande var vid liv och ett verk som var mer åt det abstrakta hållet. De båda tidigare 
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tavlorna är surrealistiska men gick ändå relativt enkelt att skapa en verklig historia 
bakom. Jag ville utmana mitt sinne genom att försöka förstå mig på mer och mer ab-
strakt konst. 

Becoming - Iris Scott
Samma kriterier gäller även här, men jag ville hitta något ännu mer abstrakt än tidigare.

Shame Shame - Shara Hughes
Den sista tavlan ville jag skulle vara något helt annat, alltså inte realistisk eller helt ab-
strakt och jag visste inte om det gick att hitta något sådant, men tillslut hittade jag Shara 
Hughes, som har något barnsligt över sitt sätt att måla. Titeln och stilen var tilltalande.
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RESULTAT 

Presentation
Tavla 1: Infinity Trail - Vladimir Kush 
Länk till tavla (Jag kontaktade konstnären angående rättigheter för att använda tavlan 
här men jag fick tyvärr inget svar) 

Detta var den första tavlan som jag fastnade för men jag visste inte varför, vilket var 
helt i linje med min undersökning eftersom jag ville välja tavlor som jag kände en spon-
tan dragning till. Jag började med att beskriva det jag såg; en kvinna som gick på en 
lång grusgång, en blå himmel med några fina moln, fåglar som svävar lätt och en äng 
med högt gräs som obemärkt verkar övergå till hav. Jag tänkte på tid samt livets gång 
och kände att denna komposition skulle ha en kronologisk form.

Till att börja med är denna låt uppdelad i tre större delar, som i sin tur är uppdelade i två 
eller tre mindre delar. 
Del 1; A, B och C
Del 2; D och E
Del 3; F och G

Del 1
Jag började min komposition med kontrabas och gitarr. Basen skulle representera vägen 
hon går på, den eviga vägen (slarvigt översatt från tavlans titel) med en hårt synkoperad 
basgång (som jag senare ändrade från 16-delssynkoper till 8-delssynkoper). Basgången 
skulle vara monoton i sin rytmik för att på ett fåtal ställen byta ackord. 

Gitarren skrev jag på ett liknande sätt men med komplementära rytmer och toner som 
utformar ett A7sus4. 

Jag ville börja låten med en lekfull A-del som gestaltar vinden som blåser i gräset och 
fåglarna som svävar lätt i himlen och därför valde jag att skriva melodin till tvärflöjt: 
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snabba flytande rytmer som lekte över grunden som lades av basen och gitarren. Melo-
din använder sig till mesta delen av en A-moll-pentatonisk skala då den för mig känns 
lätt, dvs inga vassa toner utan känns väldigt bekväm och hemma i tonarten och är rytmi-
serad med synkoperade 16-delar för att än en gång få det att kännas lekfullt och lätt.

I nästa del (B-delen) försökte jag gestalta att något längs vägen förändras. Melodin tas 
över av gitarren och 16-delarna byts ut mot 8-delstrioler. Här, istället för mollpentan, 
försökte jag använda mig av spänningstoner och genomgångstoner. Detta sker gradvis 
och mynnar ut i en känsla av kaos och ångest. Ackorden är desamma till en början och 
kontrabasen fortsätter att gestalta grusgången. Elgitarren har som sagt melodin, men jag 
ville ha kvar tvärflöjten i ljudbilden och skrev en komplementär melodi för att gestalta 
havet. Dessa två melodier ska tillsammans gestalta den gradvisa övergången från gräs 
till hav och förstärks av att de ibland spelar unisont (de är samma sak). I pianot la jag 
även till 8-delar på offbeat för att addera ytterligare spänning.

 
(00:44-00:54)

Efter 16 takter av en gradvis förändring skiftar tonaliteten och känslan i låten och ett 
parti (takt 41 till och med 48) som ska ingjuta en känsla av delirium, kaos och ångest tar 
vid. Ett G#mb11 läggs, gitarren spelar en melodi som inte passar in i det vi tidigare har 
hört och trummorna lägger hårda markeringar med basen.
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C-delen är ett soloparti som skulle spegla A och B men ha lite andra ackord för att ge 
mer frihet åt solisten.

Del 2
Denna del ska gestalta den inre kamp som uppstår i kvinnan när hon märker att land-
skapet har förändrats. Jag ville förmedla en tomhet till en början som byggs upp till tvi-
vel och vrede, som efter mycket grubbleri landar i att det är okej och att livet går vidare. 
Förändringen är läskig för kvinnan men hon landar till slut i ett lugn.

Jag började D-delen med ett pianoostinato där ett Fmaj7#11 spelas. Här är vi också inne 
i en ny tonart, F lydisk. Ackordet spelas i en polyrytmisk figur 4 över 3 som jag senare 
fick skriva om som punkterade 8-delar i 4/4 för att det skulle läsas som jag hörde det. 
Denna polyrytm är tre fjärdedelar lång och löser därför inte upp sig på ettan i varje takt. 
Det blir en tre takters lång fras vilket gör att hela denna del är uppdelad på detta sätt. 
Förkortningen av den mer vanliga 4-taktersperiod, som vi är så vana att höra, bidrar 
ännu mer till känslan av förvirring jag vill uppnå. Över detta ostinato skrev jag en låg 
stämma till pianot samt kontrabasen som ska gestalta den tunga känsla som kommer 
med ångest. Basstämman bygger på F-lydisk skala vilket är en ganska motsägande skala 
att använda sig av när man vill gestalta något mörkt då den lydiska skalan ofta används 
för att symbolisera ljus och glädje då den ofta benämns som den gladaste skalan, men 
jag tycker att det finns något intressant med att använda den som en grund för något 
mörkt. Den skapar ofta en drömsk karaktär tack vare sin överstigande kvart. Att lägga 
denna glada skalan i ett så lågt register blev en symbol för en mardröm och då vi hör 
något typiskt glatt i en mörkare kontext. Denna mardröm eller feberyra förstärks av pia-
noostinatot. 

 
(02:53-03:05)

Melodin som spelas av tvärflöjten bygger även den på F-lydiska skalan men adderar 
även den överstigande kvinten som ofta har en dominantisk funktion, men som i det här 
fallet är mer av en genomgångston för att förstärka känslan jag är ute efter. Rytmiken är 
betydligt enklare än vad som tidigare spelats och består enbart av fjärdedelar och åtton-
delar vilket bidrar till en tyngre känsla i låten. Temat spelas två gånger, en gång med 
enbart flöjten som melodiinstrument. Andra reprisen kommer gitarren in och spelar en 
motstämma som sedan övergår i att oktavera flöjtmelodin. D-delen går vidare till E-de-
len där elgitarr och trummor improviserar tillsammans över pianoostinatot och 
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basstämman. Solot är en vamp på 6 takter som i andra huset slår av på ett B7b9 för att 
leda in till nästa del och tonart. 

Del 3
I F-delen bryts känslan där vi landar i halvtakt med melodin som försöker jag gestalta 
efterdyningarna av en mardröm, den där tyngande känslan som kan hänga sig kvar även 
fast man vet att man har vaknat. Kontrabasen ger melodin en tyngd samtidigt som den 
spelas i ett ganska högt register, vilket bidrar med ett vasst och skört sound. Vi har även 
här bytt tonart. Vi är nu i A-dur för att ge en ljusare bild av det vi tidigare hörde. Vi kän-
ner igen oss i tonarten då del 1 gick i a-moll (precis som kvinnan känner igen sig i sin 
omgivning) men ser på situationen i ett nytt ljus. Genom en lång ackordföljd till ett 
Amaj9 vill jag gestalta kvinnans återblick på landskapet och dess förändring. 

 
(06:11-06:44)

Efter denna basmelodi kommer vi in i låtens slutskede, G-delen, där pianot gestaltar 
gräsets övergång till hav med successivt ökande underdelning (åttondel till åttondels-
striol till sextondelar). Över detta spelar tvärflöjten och gitarren parallella melodier för 
att knyta an till Del 1 och samtidigt förstärka bilden om att förändringen är okej. Genom 
återanvändning av underdelningarna och instrumenteringen från Del 1 vill jag förstärka 
den nya känslan; lugnet i helheten. Även kompet påvisar denna känsla genom ett halv-
tempo och en ackordföljd som tydligt leder till ett A-dur. Instrumentens funktion (vad i 
tavlan instrumentet gestaltar) har bytt plats med varandra. Flöjtens funktion har flyttats 
över till pianots högerhand, ackordföljden gestaltar den eviga vägen. Gitarren och flöj-
ten tillsammans med pianot visar på förhållandet mellan gräs och hav. För att skjutsa oss 
in i outrot skrev jag fyra takter med markeringar och en melodi som är menade att upp-
levas som modet att kasta sig in i något nytt med ett öppet sinne.
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(07:21-07:24)

Efter detta går vi in i en åtta takters lång outroslinga som ska runda av kompositionen. 
Tvärflöjten och elgitarren går samman och spelar en simpel melodi unisont, pianot 
kompar samt spelar en skriven slinga som påminner om den i A-delen. Detta samman-
taget ska symbolisera en känsla av lugn och storhet. Vi känner igen mycket av det vi hör 
men samtidigt är det nytt. Det är inget farligt med det nya denna gång, till skillnad från 
tidigare gånger där nya element har introducerats, utan ska knyta ihop kompositionen på 
ett fint sätt.
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Tavla 2: Reflektioner - Van Arty 

(Jag kontaktade konstnären och har rättigheter att använda tavlan här) 

Jag ville hitta ett verk som var mer åt det abstrakta hållet och började finkamma internet 
efter ett verk inom surrealismen och impressionismen som skulle fånga mitt intresse. 
Det ska tilläggas att konstnärerna till de två tavlor jag komponerat för tidigare inte läng-
re är vid liv och jag ville hitta en abstrakt tavla vars konstnär fortfarande är i livet. Jag 
blev tipsad om Van Arty, en relativt okänd men, i mina ögon, mycket duktig konstnär. 
Jag fastnade för hans verk Reflektioner. Anledningen var fortfarande oklar.

I vanlig ordning försökte jag bilda mig en uppfattning av tavlan och började med titeln. 
Reflektioner, eller reflektion, att reflektera. Att fundera över något, eller en reflektion av 
något annat, likt en spegelbild. I tavlan ser det ut som att man tittar ut på en gles skog 
genom ett gammalt, lite smutsigt fönster. Det är inte en hel glasskiva utan ser mer ut 
som ett fönster med spröjs. I detta speglas små fläckar av ljus. Dessa ljusfläckar har tyd-
liga geometriska former, trianglar och rektanglar. Jag fick en idé om att använda mig av 
dessa trianglar för att skapa en melodi utifrån den riktning triangeln visar; ner, upp, ner, 
ner, upp. Strukturen för formen har börjat komma till liv och jag känner att det finns 
några olika delar jag vill gestalta, men dessa delar hör ihop. Det är alltså inte en krono-
logisk struktur utan jag kommer vilja återanvända mig av motiv och idéer. Som i tavlan 
vill jag att musiken ska vara som lager på varandra, fönstret, de geometriska formerna 
och träden. 
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Till skillnad från de föregående tavlorna där jag använde mig till mesta dels av Narrati-
ve music och hade filmmusik som största referens till hur jag skulle ta mig an kompone-
randet, valde jag här att byta bana. Att konstruera en färdig berättelse kring tavlan visa-
de sig hämma den spontana emotionella reaktion jag ville åt och resulterade i en känsla 
knuten till den historia jag hade skapat och inte till tavlan i sig. För att få en så ren reak-
tion som möjligt valde jag därför att inte bygga upp ett narrativ och fokusera mer på vad 
jag ser i bilden; Snapshot music. Detta för att se hur min uppfattning av tavlan skulle 
utvecklas genom att identifiera och benämna olika motiv i tavlan med musikaliska ideér 
för att sedan se hur dessa ideér binder samman och påverkar mig. Musiken agerar tolk 
för det jag inte förstår; vad tavlan försöker säga mig emotionellt.

Jag började med att fastställa grunden och instrumenteringen som formen skulle stå på 
och fick snabbt en känsla av att ett 12/8-groove skulle passa bra, en snabb underdelning 
för att spegla tankens hastighet. Det finns tack vare detta mycket spelrum att uttrycka 
olika idéer. I trummorna är det ofta mycket som händer samtidigt, rytmer som överlap-
par varandra, precis som grubblande tankar ofta gör. Att det skulle vara synth istället för 
akustiskt piano var även det klart redan från början då jag föreställde mig en mjuk men 
vass ljudbild. Även sopransaxofon passar bra in i detta ideal. Synthen skulle spela ett 
snabbt arpeggio i ett högt register så jag stavade ut ett Gm i tvåstrukna och trestrukna 
oktaven. Med tanke på alla snabba underdelningar och den intensiva rytmiken det med-
för ville jag ha något som grundar låten. Den skulle inte kännas stressig, utan snarare 
lite orolig. Kontrabasen blev ankaret och jag skrev en fyra takters lång basgång med 
halvnoter, (G A, D C, G A, D F) som tillsammans med syntharpeggiot och trummorna 
fick utgöra grunden för den första delen i låten. Jag valde att skriva låten i G-dorisk på 
grund av tillgången till den stora sexten. Hade den varit skriven i ren moll, eller någon 
annan mollskala, hade det låtit för ledset. Jag uppfattade tavlan snarare som melanko-
lisk.

Låten är indelad i tre större delar med två eller tre mindre delar vardera 
Del 1; A och B
Del 2; C och D
Del 3; E, F och G

Del 1
Melodin valde jag att lägga på sopransaxofonen. Precis som med basgången ville jag att 
melodin skulle vara lite tyngre och mer sparsmakad. Melodin börjar med ett oktav-
språng från F till F med betoning på den andra triolen, överbunden till en punkterad 
halvnot. En snabb start följt av en lång och självsäker ton symboliserar för mig en slags 
klarhet eller insikt. Fraserna startar alltid med ett långt F för att sedan leta sig vidare till 
platser man kanske inte hade tänkt. Melodin i A (och i princip hela låten) är egentligen 
byggd på denna enkla idé, att likt sinnet leta sig obemärkt till platser man inte visste att 
man skulle, eller att komma dit man hade tänkt men att vägen dit inte gick som planerat. 
I första reprisen dubblar synthen kontrabasens linje och trummorna har ännu inte kom-
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mit in i ett fullt groove. Melodin känns därför ganska lätt och drivande då basen och 
synthen enbart spelar halvnoter. 

Efter 16 takter kommer vi tillbaka till början av A och spelar samma sak igen men den 
här gången spelar elgitarren melodin tillsammans med saxofonen fast en oktav ner. 
Synthen börjar spela sitt arpeggio och trummorna kommer in i ett fullt 12/8-groove. Här 
byts rollerna som melodin och kompet har haft. Kompet kommer kännas väldigt dri-
vande med snabba uppåtgående figurer i synthen. Melodin, som nu stöttas av elgitarren 
upplevs mörkare och segare i kontrast mot de rytmiska lagren som har tillkommit. 

I B-delen ska ljudlandskapet öppna upp sig. Synthens uppåtgående triolarpeggio över-
går i raka nedstigande 16-delar som stavar ett C#aug till F/C,

 
(01:26-01:43) 

samtidigt som elgitarr, trummor och bas markerar Ett och Två och, i swing. Melodin är 
även den i swing. Jag ville att denna del skulle representera något förvrängt drömskt 
vilket jag tycker att denna förändring gör. Vi byter tonalt centrum och landar i ett F69 
efter tre takter, men även C#aug till F/C har en förlösande känsla. B-delen avslutas med 
ett Gb7b9 till Fmaj7 som sedan går in i en solodel. B-delen ska kännas som en insikt, 
inte nödvändigtvis en bra sådan, eller en slutsats på något man har funderat över. Men 
denna klarhet passerar snabbt och det tar inte lång tid innan man är inne i nya tankeba-
nor.

Del 2
I Solodelen (C och D) vände jag på den harmoniska idén från B-delen och spelar i C-
delen från ett vilande ackord (C7sus4) till ett mer dissonant ackord (Bbm6/Db) i samma 
rytmiska figur. Solovändan är åtta takter lång och landar även den på ett Fmaj7. Över 
detta är det tänkt att en saxofon ska improvisera. Ut ur solot landar vi dock inte på 
Fmaj7 utan fortsätter med C7sus4 till Bbm6/Db.

D-delen fortsätter med samma harmoniska idé men höjt en halvton, C#7sus4 till Bm6/
D. Det tonala centrat ändras igen, men även rytmiken förändras till sju takter i 3/4 samt 
en takt 4/4. Detta för att gestalta att få ett nytt perspektiv på samma tanke. Jag skrev en 
basgång som skulle kännas udda och drivande. Synthen tar över improvisationen för att 
tillsammans med det harmoniska och rytmiska skiftet få en fräsch ljudbild.
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(04:42-04:55)

Del 3
I E-delen sker en ganska drastisk förändring där jag byter tonart ännu en gång, till G-
dur, och taktart till 9/4 (som är noterat i 3/4 för att det blev lättare i notprogrammet jag 
använder). Denna del fungerar lite som en transportsträcka där dynamiken byggs upp 
och ett nytt groove introduceras för att ta sig in i F-delen. 

F-delen, i sin struktur, ska gestalta den mjuka formen man kan se i tavlan. Valet av 9/4 
ska spegla detta med en känsla av att inte riktigt veta när perioderna börjar samt att ac-
kordbyten kommer på oväntade platser. För att förtydliga ännu mer är det en fem takters 
lång period (eller 15 som det står skrivet i 3/4). I en geometrisk form med hörn (triang-
lar, kvadrater osv) kan man lätt se mönster och spegla detta med strikta rörelser i en 
komposition, så jag försökte göra det motsatta med den här delens harmonik och form. 

Melodin ska däremot gestalta de tydliga geometriska former som syns med den idé jag 
nämnde tidigare; ner, upp, ner, ner, upp.

 

(08:02-08:11) 

Mot saxofonens melodi spelar elgitarren en melodi som har sin egen riktning, men leder 
till samma plats som saxofonmelodin. De två melodierna är till en början kontrapunk-
tiska, dvs två unika melodier som tillsammans skapar harmonik, men som enskilt funge-
rar som huvudmelodi. Tanken är att man inte ska veta vilken som är huvudmelodi. På 
vissa ställen går dessa melodier ihop och spelar unisont. F-delens två sista takter (två 
takter i 9/4) spelas helt unisont. Detta ska gestalta hur man kan ha två tankegångar i hu-
vudet samtidigt.
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(08:02-08:11)

När vi sedan går in i G-delen kommer vi att känna igen oss. Vi är tillbaka i B-delen, 
med lite modifikationer. Underdelningen har för kompet övergått till raka sextondelar 
och elgitarren spelar melodin en oktav under saxofonen. G-delen är dubbelt så lång som 
B-delen (dvs 16 takter istället för 8). Jag gjorde medvetet B-delen ganska kort för att G-
delen skulle kännas större. Som jag tidigare nämnde ska B-delen kännas som en insikt 
och G-delen ska kännas på samma sätt fast tydligare. Därför gjorde jag denna del läng-
re, samt skrev om slutfrasen i båda husen. Melodin är likadan i båda husen, det är har-
moniken och kompet som bestämmer hur melodin tolkas. I första huset är ackorden 
Bbmaj7, C7, Dm, (funktionellt IVmaj7, V7, VIm) vilket gör att vi inte uppfattar att me-
lodin hittar hem, en så kallad bedräglig kadens. I andra huset löser jag upp harmoniken 
och melodin helt med en så kallad fullständig kadens där dominanten går till det förvän-
tade ackordet; tonikan, i det här fallet C7 till F69. 

Efter detta skrev jag en outroslinga till sopransaxen som återspeglar idén i A-delen, bro-
derad med kanon i elgitarren. Kontrabasen och synthen spelar samma basgång som i A-
delen. Här vill jag att musiken ska få landa och klinga av innan kompositionen till sist 
tar slut.
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Tavla 3: Shame Shame - Shara Hughes 
Länk till tavla (Jag kontaktade konstnären angående rättigheter för att använda tavlan 
här men jag fick tyvärr inget svar) 

Detta är den sista tavlan jag skulle komponera för. De tidigare tavlorna tog mig från sur-
realism till abstrakt fingermålning och jag ville hitta en tavla som inte föll inom den ra-
men vilket var svårare än jag trodde. Jag ville hålla mig borta från realism men ändå 
hitta något som stack ut från de tidigare abstrakta verken jag hade jobbat med. Jag leta-
de på internet och hittade Shara Hughes på Instagram, vilket ledde mig till hennes 
webbsida och vidare till tavlan i fråga; Shame Shame.

Vid denna tidpunkt hade jag redan fyra kompositioner under bältet och kände att jag 
kunde identifiera vad i tavlan som fångade mitt intresse. Tillvägagångssättet som jag 
beskrev ovan, att benämna olika motiv i tavlan med olika musikaliska ideér visade sig 
medföra det resultat jag ville uppnå; att kunna uppleva en spontan emotionell reaktion. 
Först och främst fastnade jag för titeln, men i kombination med motivet, ett stort träd av 
något slag, omringat av många mindre blommor, upplevde jag, kanske för första gång-
en, en initial känslomässig reaktion på ett konstverk. I de första två tavlorna fick jag leta 
mig dit genom att skriva en historia som jag kunde förstå och på så sätt skapa en reak-
tion, men då inte på tavlan i sig, utan på det jag skapade runt den. Nu, med hjälp av 
komposition tre och fyra, kunde jag uppskatta tavlan samt förstå vad som fick mig att 
uppskatta den redan innan jag började komponera. Jag märkte hur undersökningen hade 
gett det resultat jag ville åt. 

Som vanligt började min process med att jag skapade mig en helhetsbild av tavlan och 
dess intryck. Tavlan är målad på ett barnsligt vis och det finns något lekfullt i dess ut-
tryck. Detta i kontrast till det stora trädet (huvudmotivet) vilket jag upplevde som klum-
pigt och skamset. Samtidigt upplevde jag en stor känsla av stolthet och acceptans. Detta 
fick bli den känslomässiga grund som jag kom att skriva musiken på.

Strukturen på låten kände jag skulle bli ganska simpel. Kontrasten jag upplevde var det 
jag ville gestalta, det skamfyllda mot det stolta, det stora mot det lilla. Jag hade en tydlig 
idé om att låten egentligen bara skulle innehålla två delar, en bastant, skamsen och stolt, 
samt en dansande, lätt och liten. Dessa två idéer skulle byggas ut genom små justeringar 
eller tillägg. Tanken var att det skulle kännas som att det hela tiden kom nya delar, men 
låten är egentligen samma sak om och om igen ihopsatta på olika sätt. Jag delade in lå-
ten i fem delar med denna idé i åtanke. 

Del 1: A, B och C
Del 2: D
Del 3: E och F
Del 4: G
Del 5: H och I
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Del 1
Jag kände tidigt att melodin skulle börja med kontrabas och piano, då det är två större 
träd som syns i bilden. Även om man bara lägger fokus på det stora gula i mitten och 
lätt missar det stora lila trädet som är mer i bakgrunden ville jag gestalta att det är där. 
Detta förmedlas genom den unisona melodi jag skev, istället för att lägga melodin på ett 
instrument. Jag bestämde mig även för att ha med en tenorsaxofon på grund av dess re-
gister och djupa klangfärg. Jag satte mig vid ett piano för att få inspiration och började 
på måfå spela tonerna Db, Gb och C efter varandra och tyckte att den lite vassa klangen 
passade fint till känslan jag fick av tavlan. Slingan fick representera blommorna, och 
blev den harmoniska grunden till låten. Elgitarren kom även den att gestalta blommorna 
och ängen. Valet av orkestrering (vilka instrument som spelar vad) kommer vara av stor 
vikt då de olika instrumenten gavs fasta roller i denna komposition. Melodin ville jag 
som sagt lägga i ett lägre register för att gestalta det klumpiga, men också det stolta. För 
att förtydliga det klumpiga är hela melodin synkoperad för att upplevas felplacerad, pre-
cis som det stora trädet känns malplacerat i tavlan. Låten började med ett intro där en-
bart melodin spelas med förhoppningen att första tonen kommer att upplevas som första 
fjärdedelen för att sedan vridas runt och upplevas som den är skriven när pianot kom-
mer in med sin kompfigur i A-delen. Melodin utvecklas sakta men säkert under A-delen 
för att leta sig ner till ett C i slutet av varje fras vilket ska förstärka känslan av stolthet. 
Tack vare tonerna i pianots kompstämma känns melodins slutton, C, som ett modigt och 
stort påstående. Kompfiguren i pianot håller sig väldigt nära den ursprungliga idén ge-
nom hela A-delen med några få förändringar. Efter åtta takter bytte jag ut halvnoten mot 
samma rytmiska motiv som föregår den och förblir samma hela vägen fram till B-delen. 

Först i B-delen tillkommer elgitarren och trummorna med rytmiskt unisona markering-
ar. Här tillkommer även mer konkret harmonik som spelas av pianots högerhand vilken 
förstärks av de toner elgitarren spelar i sina markeringar. Dessa markeringar kommer, 
likt melodins rytmik, på slag som ska förvirra lyssnaren, men de gör det med ett lugn. 
Gitarren ska som sagt gestalta blommorna och dessa markeringar ska upplevas som att 
vinden fångar dem och får dem att svaja. Melodin blir här mer intensiv i sin rytmik men 
spelar fortfarande väldigt synkoperat. I takt 28 landar dock melodin på tre raka fjärdede-
lar, men upplevs inte komma på slagen då de kringliggande takternas frasering har bör-
jat kännas normalt. Dessa raka fjärdedelar känns precis lika synkoperade som den reste-
rande melodin. Detta var tanken och ska gestalta känslan man kan få när man känner sig 
obekväm att göra något. Man gör rätt men det känns fel i kroppen, som att man inte pas-
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sar in.

 
(00:58-01:03) litet felspel på inspelningen men takt 28 är intakt

Detta leder oss in i C-delen som är en utsmyckad version av A-delen. Pianot återgår här 
till högerhandens originalidé och det som var melodi (i kontrabasen och pianots väns-
terhand) smyckas ut och blir här en basgång. Trummorna kommer i med ett ordentligt 
komp där bastrumman hänger med basgången och kantslag på raka fjärdedelar ger stad-
ga till de synkoperade rytmerna. 

(01:03-01:19)

Melodirollen tas över av elgitarr och tenorsaxofon. Eftersom saxofonen också symboli-
serar det klumpiga (tillsammans med kontrabasen och bottenregistret i pianot), och elgi-
tarren symboliserar det lugna och rofyllda, möts dessa igen (tidigare pianot högerhand 
och melodi) men med ny ljudbild. Här kommer orkestreringen in igen och tillför ett nytt 
lager till känslorna jag vill gestalta. Jag skrev till en början en unison melodi men skrev 
senare om delar av den så att enstaka toner skulle skapa harmonik.
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(01:03-01:19)

Tillsammans med kompet skapar melodin en stolt och bastant helhet, utan några ut-
skrivna ackord. Det klumpiga och rofyllda går här hand i hand för en stund. Harmoni-
ken skapas av de individuella melodierna som alla bygger på grundidén i A-delen. Det 
som kändes något trubbigt och opassande har hittat sitt sammanhang. 

Del 2
Del 2, eller D-delen, är betydligt kortare än Del 1. Detta är mycket medvetet då den ska 
gestalta trädets försök att passa in i sin omgivning. Detta genom att tenorsaxofonen spe-
lar en melodi som är skriven för att låta lätt och dansande; mycket 16-delar och synko-
per, men i ett lägre register än gitarr och piano. Harmoniken här är tydligare än i föregå-
ende delar då den tillsammans med kompet symboliserar den blomstrande ängen och 
himlen. Pianot och elgitarren har en slinga som i andra reprisen ligger i ett högt register, 
detta för att visa skillnaden mellan trädet och blomsterängen. Tack vare denna kontrast 
känns melodin lite malplacerad vilket är känslan jag var ute efter. Melodin ska inte rik-
tigt passa in trots sitt goda försök. Här är dock melodin på bara ett instrument, trots att 
jag tidigare nämnde att jag ville dubbla melodin genomgående för att gestalta de två 
träd som syns i tavlan. Jag valde dock att lägga fokus på skammen här som gradvis 
byggs upp av att gitarren och pianot går upp i ett högre register. Den känslan förstärks 
även av att melodin står för sig själv. När man är omringad av olikheter och känner sig 
misslyckad eller malplacerad kan det lätt bli att man glömmer bort den eller de som är i 
samma sits som en själv. Så här kan man tänka att melodin speglar båda träden var för 
sig.
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(01:36-01:42) 

Groovet ändras till halvtempo i trummorna som följer basen och elgitarrens rytmik. I 
det stora hela blir det en ganska drastisk skillnad i känslan på låten, dock bara i 16 takter 
innan man kommer in i andra huset där jag skrev en avslutande svans för att komma in i 
nästa del. Melodin spelar en ganska drivande linje som för att säga att den vill tillbaka 
dit den hör hemma, medan resterande instrument har en tyngre känsla och markerar ac-
kord på halvnoter. Pianot antyder om nästa del med samma idé som i A-delen, som se-
nare kommer tillbaka i G-delen. Svansen klingar sedan av på ett unisont E innan vi går 
in i E-delen. 

                 
(02:07-02:14)
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Del 3
E-delen är väldigt lik A-delen med vissa förändringar. Basen tar återigen vid melodin 
men dubblas här av tenorsaxofonen istället för pianot. Melodin är här helt utelämnad 
och har inget komp som stödjer den. Det blir en väldigt skör känsla då saxofonen och 
kontrabasen ska spela väldigt tyst, igen för att gestalta känslan av skam. De fyra första 
takterna är precis som början av A-delen men nästa fyra takter är omskrivna för att leda 
oss in i nästa del.

I F-delen kommer pianot in och kompar med en utsmyckad version av högerhanden från 
A-delen. När jag skrev denna figur kopierade jag bara över högerhanden och la den en 
fjärdedel senare i vänsterhanden. Jag gillade verkligen kontrasten av det höga registret 
på pianot mot saxofonen och kontrabasens låga register. Jag ändrade sedan några toner i 
vänsterhanden och utgick då bara ifrån vad jag tyckte lät rätt utifrån de känslor jag ville 
gestalta; skam, mystik och förvirring. Jag skrev alltså ingen ackordsskiss för detta utan 
betraktade pianots stämma mer som två melodier som tillsammans skapar harmonik, 
precis som i A, och C-delen. Tack vare dissonansen i pianot och den stora kontrasten i 
instrumentens register upplever jag denna del som just skamsen, mystisk och förvirran-
de.

 
(02:33-03:04)

Del 4
Del 4 innefattar egentligen bara ett gitarrsolo men med tanke på låtens struktur kände 
jag att den behövde särskiljas från de två sista delarna. G-delen är nämligen en återgång 
tillbaka till D-delen och formen därifrån återanvänds i sin helhet, dock är reprisen denna 
gång öppen och man går in i andra huset på que (när solisten meddelar resterande 
bandmedlemmar att hen är färdig med sin improvisation och vill gå vidare med låten). 
Det som skiljer denna del från D-delen ur ett analytiskt perspektiv är att jag här ville 
gestalta känslan av att passa in, istället för att inte passa in. Gitarren har en klangfärg 
som jag tycker passar bättre ihop med blommorna och ängen än vad saxofonen gör och 
är således anledningen till att jag inte ville att saxofonen skulle improvisera i denna del.
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Del 5
Ut ur solot går vi in i outrodelen som består av H-, och I-delen. Dessa är, skulle man 
kunna säga, en summering av C- och F-delen. H-delen spelas likadant som C-delen där 
bara trummorna skiljer sig genom att spela mer blött (spela på delar av trumsetet som 
har mer efterklang, ride-cymbalen istället för stängd hi-hat, öppen virvel istället för 
kantslag osv). I C-delen är trumkompet mycket mer statiskt medan trummorna tar sig 
fler friheter att improvisera under H-delen. Detta eftersom jag ville åt en friare och luf-
tigare känsla.

I-delen är en omorkestrerad och utsmyckad variant av F-delen. Pianot spelar samma ka-
nonfigur som i F, och saxofonen spelar samma melodi som i F, dock dubblad av elgitar-
ren istället för kontrabasen. Kontrabasens stämma fortsätter ungefär likadant som i H-
delen men har bytt roll från melodi till komp. 

 

(06:16-06:28)

Några enstaka toner är utbytta mellan de olika delarna i kontrabasen för att få harmoni-
ken att låta som jag ville. De flesta förändringarna i basens toner är oktaveringar för att 
få ner registret lite och på så sätt ge mer tyngd till låtens sista del. 
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I sin helhet ska kompositionens lite trubbiga och klumpiga melodier och figurer stödjas 
upp av varandra och bygga på varandra som kugghjul och tack vare detta flyter låten på 
och känns varken trubbig eller klumpig. Trots denna flytande känsla känner jag att jag 
fångade tavlans essens och de musikaliska motiven berättar alla sin egen historia.
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Analys
Min undersökning har tagit mig på en resa från att knappt kunna uppskatta den känslo-
mässiga upplevelsen av bildkonst till att ganska direkt kunna njuta av och uppleva 
känslomässiga och intellektuella reaktioner. Genom att komponera utifrån tavlor tving-
ade jag mig själv att dyka ner i analyser och tolkning. Med hjälp av musik har jag fått 
verktyg som jag kan använda för att uppskatta konst på ett djupare plan. 

När jag komponerade Infinity Trial var det första gången jag analyserade ett konstverk 
och jag märkte hur jag började bygga upp en historia bakom tavlan, likt en filmscen. Jag 
försökte, i mitt inre, måla bilder av det som hände innan och det som hände efter, alltså 
utgick jag från tre bilder. Detta var inget jag tänkte på i stunden utan blev mitt verktyg 
för att sätta ord på den berättelse jag ville förmedla med min komposition. Dock med-
förde detta att jag hade en förutbestämd idé om vad som skulle hända och vad jag ville 
uppleva. Detta gjorde det således ganska svårt att känslomässigt knyta an till verket.

Jag gick tillbaka många gånger och gjorde ändringar i kompositionen då jag försökte 
skriva något som stämde överens med berättelsen jag konstruerade kring tavlan, vilket 
var mycket svårare än jag trodde. Jag skrev många melodier och ackordföljder som 
stämde med min berättelse, men inte med tavlan. Jag behövde påminna mig själv om att 
gå tillbaka till tavlan. Den skulle vara källan till inspiration och det tog flera försök in-
nan jag skrev något som lät som det jag såg. När jag väl hittade grunden till komposi-
tionen föddes fler idéer och komponerandet flöt på relativt bra. 

Infinity Trail präglas till största del av Narrative music och användningen av detta till-
vägagångssätt föreföll väldigt naturligt. Jag såg denna tavla som en längre kronologisk 
berättelse, och tog således mycket inspiration från filmmusik. Dock var denna process 
intellektuell snarare än emotionell. Jag fick därför aldrig riktigt någon emotionell reak-
tion, även efter att kompositionen var klar, utan det kändes snarare som att jag hade löst 
ett pussel. Detta trots att vissa delar, främst Del 2, stämde bra med den känslomässiga 
vision jag hade i huvudet. 

Reflektioner tolkade jag mest med hjälp av Snapshot Music. Till skillnad från Infinity 
Trail som jag såg mer som en längre berättelse, hade jag denna gång bara bilden som 
utgångspunkt. Jag försökte gestalta olika delar av tavlan i olika melodier och klangfär-
ger och direktöversätta känslan jag fick av tavlan, snarare än att konstruera en historia. 
Mitt tillvägagångssätt var att konkretisera känslorna med ord och dra liknelser till om-
världen. Jag ville förmedla känslan av att grubbla, motsägelse och melankoli. Jag an-
vände mig av musikalisk ekfras i F-delen, mest självklart kanske i melodin som gestaltar 
de trianglarna som syns i tavlan, men hela strukturen på den delen skulle jag vilja lägga 
in i den kategorin. Taktart, periodicitet och ackordbyten ska direkt gestalta den runda 
formen i tavlan. 

Shame Shame var för mig den gestaltning som gick fortast och enklast. Det märktes att 
jag nu hade fyra verk under bältet och jag kände att jag kunde analysera tavlan emotio-
nellt tidigt i processen, till skillnad från Infinity Trail där analysen kom sent i processen, 
om den ens kom till över huvud taget. Som jag tidigare nämnt konstruerade jag en histo-
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ria kring Infinity Trail och jag noterade att jag inte kände något utöver det jag redan 
hade bestämt mig för att tavlan skulle säga. Jag fick alltså ingen fördjupad bild av vad 
tavlan betydde och analysen nyanserades inte under arbetets gång. Arbetet med Snap-
shot music och Musikalisk Ekfras, i enlighet med Chelseigh Robinson (2013), gjorde att 
jag inte hade bestämt vad tavlan skulle säga utan lärde mig istället att låsa upp tavlans 
betydelse allt eftersom. Efter att jag komponerat två låtar utifrån detta tillvägagångssätt 
kunde jag använda dessa verktyg, och på så sätt uppskatta och förstå tavlan på ett till-
fredställande sätt, utan att ta omvägen att tolka tavlan i musik. Den sista tavlan Shame 
Shame komponerade jag på samma sätt med hjälp av Snapshot music och Musikalisk 
ekfras. Jag märkte att jag inte fastnade på de initiala stegen i mitt tillvägagångssätt utan 
kunde relativt snabbt börja komponera. Jag behövde heller inte gå tillbaka och redigera 
det jag hade skrivit särskilt mycket utan det som hamnade på papper stannade för det 
mesta intakt.

Emotionell tolkning av tavlor
Som den sista punkten i mitt tillvägagångssätt vill jag skriva ner min emotionella tolk-
ning av tavlorna och jämföra dessa med min initiala tolkning av verken för att se hur 
den utvecklats.

Infinity Trail - Vladimir Kush 
Initialt såg jag en äng som övergick i hav, en kvinna som gick längs en grusgång, en blå 
himmel med några enstaka moln där några fåglar svävade lätt. Det som senare kom till 
mig var att kvinnan på grusgången kanske inte uppfattar omvärlden på samma sett som 
jag ser den. Alltså att hon kanske är uppslukad av tankar eller njuter av stunden och då 
inte blickar så långt framåt. Tillslut kanske hon upptäcker att det som var gräs nu är hav 
och hon står med vatten upp till knäna. Grusgången är borta och ångesten tar över. Hon 
försöker förstå vad det är som händer och får panik. Efter mycket möda tar hon sig ur 
sitt perspektiv och ser sin omgivning likt en fågel, ser hur allt hänger ihop, och det är 
okej. Tavlan är en representation av livet, hur tiden går och händelser hänger ihop med 
varandra. Allt och alla kommer från samma sak och är i sin essens samma sak; atomer 
och energi. Allt för ofta blir vi uppslukade av nuet och gör saker större än vad dem är.

Innan jag komponerade låtarna såg denna tolkning ganska likadan ut, men jag lyckades 
efter ganska lång tid komma på vad det betydde. Jag kunde alltså inte sätta ord på vad 
den fick mig att känna eller vad den betydde för mig förrän efter alla låtar var kompone-
rade. Jag kunde då komma tillbaka och försöka analysera den igen med mer kunskap.

Reflektioner - Van Arty 
Jag ser en gles skog genom ett smutsigt fönster som utgörs av en massa mindre rektang-
lar. I fönstret speglas ljus i triangulära former. Träden har inga löv och de flesta grenar 
ser avbrutna ut. Jag skulle drastiskt säga att det ser ut som en död skog, eller åtminstone 
en väldigt skadad sådan. Ungefär mitt i tavlan ser jag något som är format som ett pä-
ron, något runt och mjukt mitt i allt det vassa, en ganska stor kontrast till alla hårda 
former jag tidigare nämnt. Allt detta såg jag i min initiala tolkning av tavlan, men dess 
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betydelse kom till mig först när kompositionen var färdig. Kontrasten till trots är denna 
mjuka form skuggad på ett sådant sätt att jag nästan inte la märke till den. Även ljus-
glimtarnas betydelse är svår att bestämma då mitt fokus drogs till de mörka och hårda 
formerna. Däri ligger dess betydelse. Min slutsats av detta blir således att det är en re-
flektion av en persons inre. När de hårda, mörka och vassa tankarna tar över är det svårt 
att ge plats åt dem ljusa och mjuka partierna, även om vi ser dem lägger vi ingen större 
vikt vid dem. Det mjuka och runda, det goda vi gör och den fina människan vi är finns 
där men det kräver mycket för att orka fokusera på dem när det finns så mycket som 
känns hårt och vasst i samma ram.  

Denna analys växte sig fram under kompositionens gång. Jag la märke till fler och fler 
saker och deras betydelse uppdagades ju mer musik jag skrev. Den initiala analysen var 
mer objektiv, det var bara saker jag såg och det fanns ingen betydelse bakom dem, men 
när jag satte musik till dessa objekt blev de laddade med känslor. Jag kunde då beskriva 
vad de sa mig och hur de hörde ihop. Den slutgiltiga analysen är därför bara en mer 
emotionellt laddad och detaljerad version av min initiala tolkning.

Shame Shame - Shara Hughes
Ett stort träd omgivet av en blomsteräng och längre bort i bakgrunden av bilden ännu ett 
stort träd. Träden känns malplacerade och klumpiga. Som titeln antyder upplever jag en 
känsla av skam, dels på grund av deras utstickande utseende, dels av att de står så långt 
bort ifrån varandra. Hade träden stått tillsammans på ängen kunde de ha stärkt varandra 
och hjälpt varandra att passa in. Det är som att träden skäms för sina utseenden och slo-
kar på grund av det. Samtidigt står dem där, i all sin prakt, och jag vill inbilla mig att 
skammen kommer övergå till stolthet, för de är ju unika tillskillnad från alla blommor 
på ängen som ser mer eller mindre likadana ut. För mig representerar tavlan det mod 
som krävs för att uppskatta och älska sig själv för den man är, att man passar in trots att 
omgivningen säger något annat. Alla har vi vår roll att spela i livet och att skämmas 
över den man är skadar inte bara en själv utan samhället i stort då vi alla lär oss av 
varandra och våra olikheter.  

Denna analys, som jag nämner ovan, kom till mig tidigt i processen. Jag lärde mig myc-
ket av de två tavlor jag komponerade för innan denna och jag behövde inte lägga så 
mycket energi på att förstå vad jag kände eller såg. Det kom naturligt, förhoppningsvis 
för att min kunskap hade fördjupats, men det kan också betyda att budskapet i tavlan var 
mer konkret än de tidigare. Oavsett leder detta mig till att min analysförmåga och emo-
tionella anknytning till bildkonst har växt under detta projekt eftersom jag inte kunde 
sätta ord på mina känslor kring tavlor, om dessa ens existerade, innan jag började med 
detta arbete. 

Ett hermeneutiskt perspektiv
Under min undersökning växte ett symbiotiskt förhållande fram mellan komposition 
och analys av tavlan i fråga. Jag kunde se nya saker i tavlan tack vare den musik jag 
skrev, och dessa gav mig ny inspiration till fraser, rytmer och melodier. En tanke födde 
en idé som i sin tur födde en ny idé. En fråga gav ett svar vilket i sin tur uppdagade en 
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ny fråga. För att besvara frågan om min tankeprocess kan kategoriseras så skulle den 
bäst beskrivas av den hermeneutiska tolkningsteorin. Den visualiseras ofta som en cir-
kel där man går från helhet till något nytt för att komma tillbaka till helheten med ny 
förståelse; se något i tavlan, skriva musik, se/förstå något mer i tavlan, få ny musikalisk 
idé osv. Enligt nationalencyklopedin används denna metod för att tolka texter, främst 
inom teologi, rättsvetenskap och klassisk filosofi där den ses som ett regelverk för att 
tolka texter på bästa möjliga sätt. Dess användning inom musik är ett relativt nytt feno-
men och så vitt jag kan se finns det väldigt lite forskning på detta.  

I Henry Egidius (publ. 1994, rev. 2023) psykologilexikon förklarar han hermeneutik 
som en förståelse- och förklaringsprocess som är avsedd att skapa inlevelse och fördju-
pad insikt i ett mänskligt, socialt och kulturellt sammanhang. Denna är den enda typ av 
förståelse som är relevant för detta begrepp. Hermeneutik inom kultur har således en 
stor betydelse för denna typ av undersökning, alltså hur jag kan skapa mig en fördjupad 
förståelse och skapa insikt i ett kulturellt sammanhang; bildkonst. Hermeneutik blandas 
ofta ihop med andra sätt att förstå och förklara. Egidius (publ. 1994, rev. 2023) nämner 
logik och fenomenologi där man i den förstnämnda förklarar olika ting och händelser, 
däribland konstverk, med hjälp av de förlopp som föregick dem; orsak och verkningar. 
Detta passar inte in på min undersökning då jag inte tog reda på ytterligare information 
om konstnärerna eller konstverken. Jag undersökte inte heller vad konstnären ville säga 
med verket, utan hur jag uppfattar och tolkar detta. Som tidigare nämnt utgick jag en-
bart från verket och den information som fanns tillgänglig i det som finns målat. Inte 
heller fenomenologi förklarar min tankeprocess då det är ett psykologiskt fenomen för 
att kategorisera objekt (Egidius, pub. 1994, rev. 2023). Vi använder det tillexempel för 
att avgöra vad som är en möbel och vad som är en annan typ av inredning. Till viss del 
använder jag mig av detta då jag konkretiserar vissa abstrakta motiv, men denna process 
är isolerad från den emotionella process som jag skulle kategorisera som hermeneutik, 
alltså att förstå vad tavlan får mig att känna och varför. Fenomenologin används snarare 
som ett lexikon, medan hermeneutiken används för att stoppa in dessa ord i en känslo-
mässig kontext. 

Svar på frågeställning 
Kan jag använda min kunskap inom ett konstnärligt fält för att få en djupare för-
ståelse och uppskattning för ett annat?
Att använda redan befintlig kunskap för att ta till sig en ny sådan är ett vedertaget sätt 
att arbeta. Hela tiden drar vi paralleller till det vi vet för att förstå vår omvärld och just i 
denna undersökning var min kunskap inom musik det viktigaste redskapet. Eftersom 
musik och bildkonst har så många gemensamma drag i vad de vill uttrycka och på vilket 
sätt de gör det, var det en väldigt bra metod för att fördjupa min förståelse och uppskatt-
ning för bildkonst. Som jag nämnt tidigare är detta inte enbart applicerbart på musik till 
bildkonst, utan kan appliceras på många olika konstnärliga fält. Jag vill även tillägga att 
denna process skulle te sig annorlunda om någon annan skulle genomföra arbetet då al-
las personliga kunskap, alltså det material man använder sig av för att förstå omvärlden, 
ser annorlunda ut. 
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Kan jag använda komposition som ett verktyg för att konkretisera det abstrakta i 
konst?
Ja, men kompositionen i sig räcker kanske inte som verktyg. Det tog tre kompositioner 
innan jag hittade vilka kompositoriska tekniker som fungerade för att spegla det jag an-
såg var rätt. De två första kompositionerna blev mer av en efterhandskonstruktion där 
jag byggde upp en berättelse till musiken som passade in på tavlan, istället som i de tre 
sista, där jag hela tiden kände att det var rätt för tavlan. I dessa tre försökte jag att be-
nämna olika objekt i tavlorna med rytmiska eller melodiska fraser för att ge motiven liv. 
Eftersom jag inte kunde göra det med ord blev detta ett nyckelverktyg som låste upp ett 
sätt att komponera som kunde förklara för mig hur jag kände kring tavlorna. Det ska 
sägas att detta fungerade väldigt bra för mig men det behöver inte vara det enda sättet. 
Det viktiga är att hitta kompositoriska verktyg som på ett så träffsäkert sätt som möjligt 
kan översätta det du inte förstår, eller förklara det du försöker förmedla.

Om min förståelse och uppskattning för bildkonst fördjupas under detta arbete, 
kan jag konkretisera eller kategorisera min tankeprocess enligt någon vedertagen 
tolkningsteori?
Som jag nämnde ovan visade det sig under undersökningens gång att jag hade ett her-
meneutiskt tankesätt. Jag fick nya uppenbarelser av det jag precis gjorde, som gav mig 
ytterligare inspiration till att hitta nya saker, både i tavlan och i kompositionen. Det tyd-
ligaste exemplet jag kan ge är att jag inte kunde skriva ner en emotionell analys av Re-
flektioner förrän kompositionen var klar. Först då hade jag en tydlig bild av vad tavlan 
sa, vilket fick mig att inse att jag kan använda mig av musik för att förmedla känslor, 
men musik kan också lära mig vad jag känner. Musik fungerar alltså både som ett ska-
pande verktyg och ett förklarande redskap. Jag fick en musikalisk förklaring på vad tav-
lan sa mig, först när jag hade hela kompositionen, likt en svensk synonym till ett eng-
elskt ord man ännu inte förstår. Under hela processen låste jag upp min tolkning bit för 
bit med hjälp av de kompositoriska verktyg jag nämner, och dessa bitar gav mig en rikt-
ning för vart kompositionen skulle ta vägen.  
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DISKUSSION
Reflektion kring metod

Min metod fungerade relativt bra. Det tog tid innan jag kom underfund med hur jag 
skulle gå till väga då jag aldrig har arbetat på detta sätt innan. Dock började någon slags 
struktur ta form efter tavla tre då jag började greppa vad som fungerade bra och mindre 
bra för att hålla mig till tavlan som inspirationskälla. Jag märkte att jag började benäm-
na olika motiv i tavlan med rytmiska eller melodiska fraser. Det kunde handla om att 
bakgrund kontra förgrund fick en varsin huvudmelodi eller att olika framstående motiv i 
bilden fick varsitt instrument tilldelat sig. Inget av detta var påtänkt innan utan blev ett 
naturligt tillvägagångssätt som utvecklade sig under undersökningen. Detta var heller 
inget jag la märke till under undersökningen utan uppenbarade sig i efterhand när jag 
skulle reflektera över min process. Detta sammantaget resulterade denna undersökning 
inte enbart i en ökad uppskattning av bildkonst utan även i konkreta kompositoriska 
verktyg för gestaltning av en annan konstform.

Jag valde att gå in i denna undersökning utan några referenser eller ramar för att helt 
enkelt se vad som hände, vilket hade sina för- och nackdelar. Å ena sidan kände jag mig 
fri att gå på instinkt i mina val av tavlor och jag kände att jag inte behövde ha någon 
motivering till mina val. Det eliminerade den skrivkramp jag ofta kan känna när jag ska 
börja komponera och gjorde att jag kände mig fri att skriva vad som än föll mig in. Å 
andra sidan hade det varit skönt att ha någon sorts struktur på vad jag skulle komponera. 
Jag hade mina punkter i tillvägagångssättet som jag höll mig till under skrivprocessen 
men detta var något som jag konstruerade under min första komposition och sedan an-
vände mig av under min undersökning. Dessa punkter reglerade inte heller vad jag skul-
le skriva utan fungerade mer som ett ramverk för hur jag skulle skriva. Inget var förut-
bestämt och det gjorde att jag kände mig lite vilsen varje gång jag var färdig med en 
komposition och skulle påbörja nästa. Jag tror dock att detta var det bästa tillvägagångs-
sättet för mig då jag, som jag nämner ovan, inte har gjort något liknande förut. Att jag 
enbart skulle se till tavlorna för inspiration var tillräckligt avgränsade och det var ibland 
svårt nog att hålla mig till detta. Jag ville inte sätta några fler restriktioner på musiken 
än denna men valde senare att avgränsa mig vid valet av tavlor. Det kändes som en till-
räcklig utmaning att tolka mer och mer abstrakta verk, vilket i sig var inspirerande. 
Hade jag i ett tidigt skede valt att binda mig till specifika musikaliska restriktioner tror 
jag att min inspiration och glädje att komponera hade bleknat något. 

Jag hade en tanke om att filmmusik och dess inverkan på film skulle vara en viktig pa-
rallell i mitt arbete vilket visade sig inte stämma. Jag försökte som sagt göra om Infinity 
Trail till en filmscen då det var den enda ingångsporten jag hade till att tolka bild i mu-
sik. Detta visade sig begränsa min kreativitet och hämmade mitt arbete. Om det var att 
jag använde detta på fel sätt, att denna metod inte fungerade bra med just denna tavla, 
eller om rörlig bild och stillbild är två separata ting som bör hanteras på olika sätt vet 
jag inte, men efter min andra komposition försökte jag släppa denna metod och fokusera 
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mer på Chelseigh Robinsons (2013) teorier. Däremot tror jag fortfarande att det finns ett 
samband mellan stillbild och musik och att de verkligen kan höja varandra på ett sätt 
likt musik till rörlig bild, dock kanske sambandet ligger mer i upplevelsen av resultatet 
än vad det gör i processen. Ett mellanting till att komponera så som jag har gjort och så 
som man komponerar till film skulle kunna vara att komponera musik samtidigt som en 
konstnär målar sin tavla. Där är både det visuella och audiella är i rörelse samtidigt, som 
musik till film. Detta blir dock mer improvisatoriskt än vad det blir kompositoriskt och 
skapandeprocessen i sig blir en del av konstverket. Detta sker ganska ofta och blir mer 
utav ett konstnärligt samarbete. Det jag har skapat, och anledningen till varför jag fann 
att jag inte kunde ha filmmusik som inspiration var att mina skapelser inte står i en ab-
solut relation till tavlan (det visuella). Filmmusik är skapad för att passa en scen och det 
är dens huvudsyfte, medan min musik har en tredimensionell aspekt. Den kan lyssnas 
på för sig själv och är skapad för att det, den kan höja tavlan till vilken den är skriven 
och den kan slutligen också agera som en tolk för att förstå tavlan. Trots att filmmusik 
också kan lyssnas på utan filmen så är det inte vad den är skapad för. Där denna liknelse 
skär sig är vid tolkningen. Filmmusik tolkar inte film, den adderar eller förhöjer. Jag 
försökte tolka bildkonst, alltså återskapa den med hjälp av ett annat språk. Filmmusik 
återskapar inte filmen utan adderar som sagt ett ytterligare element till något redan exi-
sterande. 

Om jag skulle göra ett liknande projekt i framtiden hade jag nog utvecklat min metod 
med tydligare ramar för vad jag skulle komponera. Jag hade till exempel kunnat, med 
hjälp av papper och penna, utformat en tydligare plan innan jag började komponera, 
istället för att brainstorma som jag gjorde nu. Med hjälp av tavlan hade jag kunnat skis-
sa upp linjer på formstruktur, dynamik och orkestrering. Jag hade nog också försökt att 
hålla mig till tydligare melodiska och rytmiska idéer och redan innan bestämt mig för 
vilka motiv i tavlan som symboliseras av vilka musikaliska motiv. Det var något som 
växte fram under denna process och som jag använde mig av under komponerandet av 
de senare låtarna, men det var inget jag bestämde innan jag började komponera. För att 
utveckla metoden hade jag velat renodla de olika tillvägagångssätt som Chelseigh Ro-
binson (2013) beskriver och välja ut ett och hålla mig strikt till detta för att få en ännu 
tydligare struktur på mitt arbete samt att se hur detta påverkar komponerandet. Om jag 
tar mig an ett liknande projekt vill jag se konsten live då jag tror att det skulle förhöja 
upplevelsen. Ett foto på internet kan bara ta en så långt och att få se detaljerna i texturen 
och färgåtergivningen på riktigt tror jag medför ännu mer inspiration. Även stämningen 
av en vernissage påverkar hur man upplever konsten. Det finns en seriositet som inte 
existerar i ens vardagsrum med laptopen i knät. Dock tror jag inte att det hade hjälp sär-
skilt mycket i denna undersökning med tanke på att min förmåga att uppskatta det innan 
detta arbete. Jag hade nog inte kunnat ta till mig de detaljer som fanns att hämta i textu-
ren. 

Påverkan på min framtida kompositionsprocess
Detta sätt att komponera har på flera sätt visat mig både styrkor och svagheter i min 
kompositionsprocess och detta projekt kommer definitivt att ha en inverkan på mitt sätt 
att komponera i framtiden. Jag lyckades som sagt hitta viktiga verktyg för att kunna ut-
trycka det jag vill förmedla genom att bestämma vad olika fraser och ackordföljder be-
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tyder. Jag tyckte hela projektet var ett roligt och givande sätt att dra inspiration och jag 
kommer nog i framtiden att försöka hålla mig till att på förhand bestämma vad jag vill 
skriva om. Jag har tidigare försökt tolka människor i musik och det är det närmaste detta 
projekt jag har kommit, och låtarna som kommit ur dessa idéer är de jag är mest nöjd 
över, förutom de fem som komponerades under detta projekt. Utan att tydligt bestämma 
vad jag ska skriva om och utan de verktyg som nämns ovan upplever jag ofta en grov 
skrivkramp. När det första partiet blir färdigt (säg A-delen på en låt), där jag inte har 
använt mig av dessa verktyg (ta Infinity Trail som exempel, där jag inte hade hittat des-
sa verktyg ännu) har jag haft svårt att påbörja nästa del och låten blir således sällan fär-
dig, och om den blir det känns den ofta osammanhängande. Genom de nya verktyg jag 
har låst upp kan jag gå tillbaka till min inspirationskälla och kärnmotiven för komposi-
tionen för att se vart låten är på väg och på så sätt inte fastna i ”delen är färdig vad gör 
jag nu?”.

För att förtydliga vikten av dessa verktyg; något jag inte nämnde under undersökningen 
var alla de låtar och idéer som jag gav upp på. Jag har nio utkast på låtar, varav flera är 
idéer till samma tavla, som aldrig blev färdiga, och de är allihopa komponerade innan 
jag hittade sagda verktyg. De påbörjades mellan Infinity Trail och The Enigma of Desire 
och har en eller två färdiga delar. Jag fastnade helt enkelt för att jag inte visste vad vad 
jag ville säga här näst, eller hur jag skulle angripa tavlan och kompositionsprocessen. 
Något klickade när jag påbörjade Reflektioner då jag började benämna motiv i tavlan 
med instrument eller musikaliska motiv. Därefter flöt skrivandet på tack vare detta sätt 
att komponera.

Framtida forskning
Jag tror att detta arbete kan vara till grund för en hel del framtida forskning. Det finns 
litteratur kring sambandet mellan konst och musik men inte så mycket som jag hade 
önskat, däremot finns det en uppsjö av litteratur kring filmmusik. Som jag nämner ovan 
tror jag att en koppling mellan filmmusik och musik till bildkonst existerar och jag skul-
le gärna se mer forskning på detta område. En tanke jag hade när jag inledde detta pro-
jekt var att anordna en vernissage med de tavlor jag komponerade för och att vid varje 
tavla ha ett antal hörlurar där åskådaren kan lyssna på en låt komponerad för tavlan i 
fråga. Det händer relativt ofta att det finns livemusiker på plats som spelar ett stycke 
komponerat för en eller flera tavlor, men för att ta det ett steg längre och för att göra det 
hela mer lättillgängligt, skulle jag vilja se inspelade versioner vid dessa event. Jag tror 
att detta skulle göra bildkonst mer attraktivt för människor som är lika mig, som inte har 
en självklar dragning till bildkonst, vilket kan resultera i en större uppskattning för en 
bredare allmänhet. Bildkonst erhåller större status än musik, den är mer exklusiv. Värl-
dens mest populära skiva idag kan streamas på youtube gratis, och vem som helst (med 
internetuppkopplning) kan ta del av originalverket. Däremot finns det bara ett origi-
nalexemplar av till exempel Leonardo da Vincis ”Mona Lisa” och den hänger idag i 
Louvren i Paris. Vill man i sin ensamhet och bekvämlighet i hemmet uppleva ett origi-
nal av en känd konstnär får man betala betydligt mer än för samma upplevelse av mu-
sik, en CD-skiva kostar ungefär 200kr. Skulle ett projekt av denna karaktär bli vanligare 
kanske statusen av musik och musiker kan höjas. För att få upp statusen på musik till 
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den av bildkonst innebär det dock att musiken till denna vernissage inte släpps på 
streamingsajter, utan endast kan upplevas på plats tillsammans med konstverken, vilket 
möjligen skulle resultera i en negativ uppdelning av musik där populärmusik (i detta fall 
all musik som går att köpas eller streamas) och konstmusik (som i detta fall enbart kan 
upplevas live) ställs mot varandra. 

Som jag nämnde tidigare tror jag även att det finns mycket ny kunskap att hämta inom 
forskning på hermeneutik inom musik. Det har för mig varit ett självklart arbetssätt som 
har fungerat bra med min intuition. Utan denna gradvisa ökning av förståelse hade jag 
förmodligen inte uppnått det resultat jag ville och kanske fastnat i att skapa betydelsen 
innan jag var färdig med kompositionerna. Som sagt används detta mest för tolkning av 
text vilket också är en konstform. Enligt mig är kopplingen till dess användning inom 
annan konst inte så långt borta. Detta skulle därför kunna användas för att förstå kopp-
lingar mellan konstformer och dess likheter. Utöver det skulle det även kunna användas 
vid undervisning istället för att föreläsa och berätta för elever vad de ska känna inför 
konstverk. Jag är väl medveten om att denna undersökning och musiken den har resulte-
rat i är ett försök att förmedla en känsla kring ett konstverk. Skillnaden är att dessa 
kompositioner är min egna tolkning av vad verken säger just mig och det är detta jag 
vill dela med mig av. Att låta studenter få gå igenom processen av att verkligen förstå 
deras version av verket i fråga skulle nog få en större påverkan på dem än vad en förut-
bestämd berättelse får. Det har det i vilket fall haft på mig. Jag skulle kunna likna mina 
första kompositioner med att få betydelsen förklarad för mig, om än förklaringen kom 
från mig själv, och de sista vid att hitta betydelsen själv. 

Kulturens plats i musikundervisning
Under detta arbete har jag reflekterat mycket kring utbildning inom musik och hur det 
pratats väldigt lite (i alla fall inom jazzutbildningar) om konst kontra musik och hur 
dessa är mer sammankopplade än vad man kan tro. Som jag nämnde i min inledning så 
minns jag endast ett tillfälle under alla mina år som musikstudent där vi faktiskt pratade 
ingående om detta ämne och dess användning. För mig var det något helt nytt och väl-
digt spännande och jag tror att många studenter skulle bli intresserade av kultur på ett 
nytt plan om detta förmedlades starkare. Man skulle till exempel kunna ha ett ämne på 
utbildningen (låt oss kalla det kulturorientering) där studenter får hämta inspiration från 
diverse kulturella kontexter, exempelvis tavlor, arkitektur, skulpturer osv, under impro-
visationer för att öva på att tänka på vad det är man vill förmedla. Att ha en fast källa att 
utgå ifrån. Det jag märker hos mig själv i mina improvisationer är att jag ofta famlar i 
mörker efter idéer och då letar efter vad det är jag vill säga, istället för att säga något 
över huvud taget. Jag rycks ofta med av autopiloten och pressen av att spela något coolt 
istället för att tänka på mina fraser; vad vill jag förmedla och hur ska jag gå tillväga för 
att få fram mitt meddelande? Det måste sägas, att tänka på det man vill få sagt under en 
improvisation är inte idealt, man vill tänka så lite som möjligt och låta inspirationen tala 
för sig själv, men att öva på det kan förhoppningsvis få in ett annat tankesätt i det un-
dermedvetna och på så sätt eliminera antalet gånger man spenderar ett helt solo på att 
leta efter vad man vill säga och efteråt känna att man inte sa något alls. Att använda sin 
kunskap för att bättre förstå ny kunskap görs hela tiden inom andra utbildningsområden, 
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till exempel använder vi samhällskunskap för att förstå historia och, kanske det tydligas-
te exemplet, svenska för att förstå engelska. Att använda bildkonst som ett förtydligande 
i hur vi förmedlar ett budskap skulle därför kunna vara ett viktigt redskap i undervis-
ningen och vise versa för att få en större kulturell grund att stå på. Detta medför ytterli-
gare kunskap att använda sig av vid inlärning och blir en positiv spiral av lärande.

Självklart ska musiken vara i fokus på en musikutbildning, men det kan bara föra gott 
med sig att prata om musik i en större kontext. Musik är trots allt konst, men det be-
handlas ofta som ett isolerat fenomen. Att prata om likheterna mellan konstarternas oli-
ka fält kan öppna för en hel del intressanta diskussioner och samarbeten, exempelvis 
min idé om en vernissage.

Min undersökning har utan tvekan lett till en ökad uppskattning av bildkonst, men har 
även lett till en uppskattning av annan typ av konst. Jag stannar ofta upp och förundras 
av arkitektur och jag tycker att matlagning är mer intressant än förut, hur olika kompo-
nenter drar fram och kompletterar varandra. Användningen av min kunskap inom ett 
område för att bättre begripa ett annat har lett till att jag letar efter dessa samband även 
på andra håll, med andra kunskaper jag besitter. Exempelvis är en väl genomtänkt 
maträtt mer lik en tavla eller en låt än vad man kan tro. Det brukas även här ett gemen-
samt vokabulär med ord som komposition, textur, kontrast och palett etc.

Slutord 
För att summera denna text vill jag igen hänvisa till “The truth is in the eye of the be-
holder” och påminna om att detta är mina tolkningar och känslor kring tavlorna, men 
förhoppningsvis har dessa, samt denna text, inspirerat till ett ökat intresse för konst och 
kultur. För mig var denna process viktigare än vad jag kunde ana. Jag fick en ökad upp-
skattning för konst och kultur, lärde mig mycket om mitt eget musicerande och jag fick 
med mig viktiga kompositoriska verktyg. Dessa verktyg var nyckeln till att öka min för-
ståelse och överföra min kunskap inom musik till bildkonst. Utöver det är dessa verktyg 
även applicerbara på improvisation. Kompositionen i sig kan alltså ses som ett steg 
längs vägen, där huvudsyftet och målet med mitt arbete var att jag ska upptäcka en dju-
pare förståelse och uppskattning för konst. En förståelse och uppskattning som sträcker 
sig bakom det fina hantverket hos en konstnär. Målet var, för att förtydliga, att kunna se 
en tavla på samma sätt som jag kan lyssna på musik: med förståelse och uppskattning.   
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