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Sammanfattning 

Under hösten 2019 och våren 2020 har jag utforskat en kreativ process med mig själv som 

ensam låtskrivare, instrumentalist och producent. Jag har ämnat att bättre förstå hur mina 

musikaliska färdigheter och influenser påverkar mitt konstnärliga uttryck och därigenom min 

personliga inverkan på vägen från idé till färdigt verk. Utifrån frågeställningar kring vilka 

möjligheter och begränsningar en helt individuell konstnärlig process erbjuder och påverkar 

upplevelsen av resultatet, hur mina musikaliska influenser manifesterar sig, avsiktligt eller 

inte, samt hur jag mer specifikt förhåller mig till textförfattande i min process, påbörjade jag 

detta arbete genom att bryta ned mitt skapande i elementära byggstenar, för att sedan börja 

mitt låtskrivande i en för mig ovan ände – nämligen med text. Efter en tids misslyckade 

försök med denna metod skrev jag, spelade in och producerade en låt med utgångspunkt i vad 

jag i stunden enbart uppfattade som en känsla. 

Senare reflektion ledde mig till att uppfatta tydliga musikaliska influenser i min musik som 

jag i stunden inte hade någon tanke på, samt har gett mig en stor uppskattning för teknikens 

roll – både som praktiskt verktyg, men även som inspirationskälla – i min kreativa process. 

 

Nyckelord: Låtskrivande, Multiinstrumentalist, DIY, 

Musikproduktion, Inspelning 
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1. Inledning 

Så långt tillbaka som jag kan minnas har jag drömt om att skapa någonting som jag helt och 

hållet kunde kalla mitt eget – musik som på sannast möjliga sätt berättade om vem jag var. 

När jag och mina närmaste vänner i mellanstadiet vid tolv års ålder startade vårt första band 

hamnade jag bakom trummorna mest därför att ingen annan ville; Mina vänner suktade efter 

det rampljus som till synes bara räckte till åt sångare och gitarrister. Min påtvingade roll till 

trots fattade jag direkt ett stort tycke för instrumentet, men redan då fanns det inom mig en 

önskan om att se på och skapa musik utifrån ett större perspektiv, utifrån något slags 

musikaliskt helhetstänk, där jag inte bara fyllde en funktion som instrumentalist, utan istället 

kunde krama ut så mycket av mig själv som fysiskt möjligt och överföra det till vartenda litet 

ljud som hördes i en låt. 

Dessa tankar har inte bara levt kvar, utan har med tidens gång enbart blivit starkare i takt med 

att jag har bekantat mig med diverse andra instrument, raffinerat mitt eget skapande och 

börjat tro mer och mer på min konstnärliga förmåga. Ju mer jag skriver, spelar och skapar, 

desto mer känner jag att detta är någonting jag vill fortsätta att utforska och utveckla, men de 

resultat som jag hittills har uppnått känns samtidigt inte tillräckliga. Jag upplever att det finns 

en ”oärlighet” någonstans i min skapandeprocess, något som hindrar mig från att känna den 

starka samhörighet med min musik som jag genom hela min musikaliska resa har eftersträvat. 

Detta ligger som grund till att jag genom att i detta arbete syna mitt skapande i sömmarna 

hoppas kunna lära mig någonting om hur jag på olika sätt kan ta mig an en kreativ process 

helt på egen hand och få musiken att låta och kännas som jag vill att den ska. 

Jag känner mig kanske inte helt bekväm med titeln ”multiinstrumentalist”, men i och med 

detta arbete verkar det vara en mantel jag kommer att behöva bära. När det kommer till 

förebilder inom detta område har jag egentligen bara en tydligt identifierbar sådan: Dave 

Grohl, tidigare trumslagare i en mängd olika band och bland annat ensam upphovsperson 

bakom Foo Fighters självbetitlade debutalbum. (Foo Fighters, 1995) Under en intervju gjord 

av Sam Jones (theoffcamerashow, 2013) beskriver Grohl hur han ser på att lära sig eller inte 

lära sig spela diverse instrument och hur han tillämpar sina musikaliska färdigheter i sitt 

låtskrivande. ”…Nobody taught me how to do that, I just sort of thought ”Oh, that sounds 

good.”…If I go to Ikea and buy a shitty fucking chair that I need to put together, I don’t 

really want to look at the instructions.” När det gäller att vara kreativ på mindre bekanta 

instrument så är detta ett tankesätt som jag verkligen kan relatera till och som jag kan 

förnimma i mina egna erfarenheter av låtskrivande. När jag tidigare har ställts inför att 

försöka skriva musik på exempelvis en gitarr så har jag i slutändan alltid förlitat mig på min 

smak – om någonting känns bra, så är det bra. Det är från denna vinkel som jag ämnar att ge 

mig in i detta arbete, med mitt eget tycke och smak som främsta vägvisare. 

Med tanke på att jag precis nämnt en stor musikalisk inspirationskälla är jag dock självklart 

medveten om att min musik influeras någonstans ifrån – att mina känslor och åsikter har sin 

grund i den musik som jag upplevt tidigare. Även detta är någonting som jag i detta arbete vill 

försöka uppnå en större förståelse kring – hur våra musikaliska influenser påverkar oss, även 

när vi inte medvetet nyttjar dem.  



Vilhelm Ax 

 

2 

   

2. Syfte/frågeställning 

Syftet med detta arbete är att bättre förstå hur jag som individ – med utgångspunkt i enbart 

mina egna musikaliska färdigheter och inneboende musikaliska influenser – formar mitt 

konstnärliga uttryck och att därigenom utforska min personliga inverkan på vägen från idé till 

färdigt verk. 

• Vilka möjligheter och/eller begränsningar innebär ett skapande där jag arbetar som 

ensam upphovsperson, låtskrivare, instrumentalist samt producent och hur förhåller 

jag mig till dessa? 

• Hur upplever jag resultatet av en sådan process i förhållande till min musikaliska 

vision? 

• Hur tar mina musikaliska influenser sig uttryck bara genom det faktum att musiken 

kommer från mig? 

• Vilken roll har textförfattandet i min konstnärliga process?  
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3. Metod 

3.1 Experimenterande inom låtskrivandeprocessen 

När jag tidigare har skrivit musik så har detta gjorts utifrån en underliggande mall som grovt 

skulle kunna brytas ner i tre byggstenar, vilka vanligtvis har klivit in i min process i följande 

ordning: 

Melodi/Riff → Harmonik → Text 

Dessa parametrar är uppenbart mycket förenklat uttrycka och väldigt breda, men jag har som 

sagt upplevt att mycket av mitt skrivande har följt denna form. Jag har dock sällan känt mig 

helt nöjd med de resultat som min metod har gett och har sällan känt att den musik jag 

producerat upplevs vara min egen. Till största del har detta missnöje varit centrerat runt mitt 

textförfattande. När texten har kommit till så pass sent som den ofta brukar göra i mitt 

låtskrivande så har den ofta upplevts som en efterhandskonstruktion, något som endast är 

skapt för att passa en redan etablerad harmonisk och melodisk struktur, snarare än något med 

en egen, inneboende meningsfullhet. 

I jakt på ett mer genuint textförfattande och därigenom förhoppningsvis uppnå ett mer 

genuint övergripande musikaliskt resultat har jag beslutat mig för att utforska ett låtskrivande 

som utgår ifrån just text. Jag har ämnat skriva tills jag känner att jag har någonting som känns 

tillräckligt bra för att endast vid den punkten tillåta mig själv att introducera en melodisk och 

harmonisk kontext. 

En stor del av detta arbetes syfte har legat i att göra en resa från idé till färdigt verk – om det 

vore så att detta nya förhållningssätt till min låtskrivandeprocess inte skulle bära frukt 

ämnade jag att släppa på tyglarna och se över om jag kunde uppnå ett klingande resultat på 

annan väg. Jag upplevde det i slutändan som viktigare för detta arbete att jag till syvende och 

sist hade något resultat överhuvudtaget att förhålla mig till än att just ovan nämnda metod 

utan undantag skulle vara det som drev genomförandet framåt. 

3.2 Dokumentation 

I syfte att skapa en slags kronologisk överblick över mitt skapande planerade jag att 

dokumentera eventuella tankar och funderingar som uppkom under arbetets gång i en 

loggbok, samt att dokumentera varje revision av eventuellt klingande material separat i hopp 

om att tydligare synliggöra resan från idé till färdigt verk. 

3.3 Inifrån – ut 

En grundförutsättning för att utforska ett skapande med mig själv som ensam upphovsperson 

har varit att jag har ämnat utföra alla av arbetets delmoment helt själv, för att på så sätt 

hoppas kunna redogöra för samt analysera min individuella inverkan på alla aspekter av ett 

klingande resultat. 

Tanken var att detta arbete skulle representera ett ”utsnitt” av mig själv som konstnär under 

den tidsperiod som arbetet sträckte sig över och min dåvarande förmåga att uppnå önskade 

resultat. Det enda metodiska ramverk som jag därför har ämnat att applicera på 

genomförandet handlade i grunden om att enbart jag skulle komma att påverka resultatet. Jag 

har i detta ändamål även valt att inte lägga någon särskild vikt vid att förbereda mig inför 

något av genomförandets delmoment. Jag har det vill säga inte ändrat mina övningsrutiner 

när det gäller diverse instrument eller på annat sätt förberett mig specifikt inför detta arbete.  
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4. Genomförande och Resultat 

Genomförandet av arbetet påbörjades med att utforska textförfattandets roll i mitt skapande. 

Efter att inget konstnärligt resultat uppnåtts med hjälp av denna metod fortgick arbetet genom 

att jag utifrån min dåvarande sinnesstämning och inspiration skrev, spelade in och 

producerade en låt som får ses som arbetets slutgiltiga resultat, vilken redovisas nedan. 

All We Are - Slutgiltig Mix 

4.1 Låtskrivande 

Text först 

Arbetet påbörjades med en tids utforskande av ett skapande med utgångspunkt i text. Otaliga 

veckor spenderades med enbart papper, penna och mina egna tankar som redskap. 

Inställningen var som sagt att jag inte skulle tillåta mig själv att tonsätta texten förrän den 

ansågs vara färdigställd. Denna process gick mycket långsamt framåt och lika många 

textrader som skrevs suddades så småningom även ut efter att ha bedömts som otillräckliga – 

ingenting dög. Avsaknaden av melodisk och harmonisk kontext som – om man ser till hur 

min process tidigare sett ut – brukar vara på plats innan textförfattandet påbörjas släckte 

varenda tillstymmelse till kreativ glöd lika snabbt som den uppkom. Denna del av arbetet 

avslutades därmed med en total avsaknad av konstnärligt resultat. 

Återgång till gamla sätt & demoproduktion 

Less på mig själv och med ganska mörka tankar om min förmåga att skriva musik, bestämde 

jag mig för att bara försöka låta kreativiteten flöda ohejdat, sittandes vid datorn hemma i min 

lägenhet. Med en gitarr i handen och med utgångspunkt i mina inre känslor av uppgivenhet 

och frustration hittades så småningom inspiration i ett ryckigt riff, som jag upplevde som 

ljudmässigt överensstämmande med de känslor som varit min utgångspunkt. Detta riff 

härmades på ytterligare ett gitarrspår – denna gång nedoktaverad för att i sammanhanget 

simulera elbas – och ett kompletterande ryckigt MIDI-trumkomp klickades hastigt in i datorn 

med provisoriska, samplade ljud. 

Med mål att förstärka riffet lades ytterligare, mer distade1 gitarrspår efter hand, för att bygga 

upp känslan av ett ökande kaos, som sedan går över i ett mer rullande, stabilt komp. ”Basen” 

fick här gå över till att glida mellan ett högt E och ett lågt F#, vilket ämnade skapa känslan av 

att lyssnaren kastades runt hejvilt. En gitarrmelodi med lite ljusare, rena, glada toner lades 

även till, i syfte att skapa någon sorts balans i arrangemanget och för att ge en kontrast mot 

allt det mörka och tunga som redan var på plats. 

Den ryckiga, fulsnygga känslan som hittills hade byggts upp i låten var det som ledde mitt 

skrivande vidare. Efter lite mer spånande med gitarren i handen hade ännu ett funkigt riff 

lagts till i arrangemanget. Figuren, tonspråket och det bryska avbrott som detta riff erbjöd 

kändes helt rätt i sammanhanget. 

AWA – De Första Riffen 

Jag tyckte speciellt mycket om hur det första F#sus4 ackordet kändes att spela, att det bara 

var en fråga om att ganska vårdslöst trycka ner ringfingret över strängarna på gitarrens fjärde 

band.  

 

1 Distortion/Dist: Effekt som genom att tillföra övertoner till ljudet gör det mer ”skitigt” och aggressivt. 

https://soundcloud.com/vilhelm-ax-746153936/all-we-are-250120/s-zjP2elGMZb5
https://soundcloud.com/vilhelm-ax-746153936/all-we-are-de-forsta-riffen/s-Lgkd95wEeJz
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Med detta på plats uppkom en tanke om att hitta ett svar på detta gitarriff, ett svar som skulle 

leda in i vad jag i den stunden bestämde skulle fungera som låtens vers. I mitt huvud hörde 

jag en arg, ganska statisk gitarrvägg som exploderade ut från det relativt lågmälda funkriffet. 

Ackorden till denna gitarrvägg hittades ganska mycket på intuition genom att känna mig fram 

längs gitarrhalsen, ett experimenterande som till slut ledde mig till ett F#7sus4 och ett 

Badd11. Ackorden bygger i stort sett på att låta höga E- och B-strängen ringa ut öppet 

tillsammans med några enkla figurer över de andra strängarna. Jag upplever en stark 

dragningskraft till tonarter som F#, just för att E och B-strängarna i öppet läge finns med i 

tonartens pentatoniska skala och därför ofta går att slänga in i ackord för att berika 

harmoniken utan att dra den alltför hårt i en specifik riktning eller ta för mycket plats. Att 

dessa öppna strängar ligger statiskt över båda ackorden upplevde jag som en starkt 

bidragande faktor i att delen uppnådde den känsla av att bli den vägg av ljud som 

eftersträvades. 

Vid detta lag fick jag en idé för hur basen skulle kunna komplettera denna del – något 

drivande, något som skulle fungera över båda gitarrväggens ackord utan att nödvändigtvis 

behöva röra på sig och på så sätt även förstärka det statiska och repetitiva i versens första riff 

– något som helt enkelt skulle förhöja båda de existerande gitarrspåren på en och samma 

gång. Efter en stunds trevande med det nedoktaverade gitarrspåret så hittades en figur som 

bidrog med just det säkra, pentatoniska driv som versen efterfrågade.  

För att förstärka den ”ljudvägg” som introducerades i och med versens anländande uppkom 

en tanke om att låta sången komma in vid exakt samma tillfälle, helst med en hel del kraft. 

Efter en stunds funderande kring vilken melodisk struktur en sådan kraftig inledningsfras 

borde ha, bestämde jag mig för någonting rakt, enkelt och tydligt och lät inspelningen rulla. 

När takten där sången skulle in sedermera anlände, så hörde jag plötsligt hur orden ”Say 

Hello” kväktes fram ur min mun. Inte helt överförtjust över mina ordval, men ändå av åsikten 

att de för tillfället fick fram den bakomliggande känslan tillräckligt väl, beslöt jag mig för att 

låta dem hållas och istället fokusera på att driva låten som helhet framåt. 

AWA – En Första Demo 

Dessa ord visade sig dock bli svåra att göra sig av med. När jag dagen efteråt fick inspiration 

till att försöka bygga på versens text och melodi så ville den där första frasen – född av ren 

instinkt – inte släppa taget. Istället för att envisas med att den inte kändes helt hundra så 

försökte jag istället återigen att finna mig i att den var där den var och låta skrivandet fortgå 

med utgångspunkten att texten i detta stadie inte var så viktig, utan än så länge snarare bara 

hade funktionen att assistera i att få fram en melodisk idé. Denna kväll resulterade i följande 

första utkast med medföljande text: 

AWA – Versidé  

Say hello 

to this residue 

Nothing but stain 

sticks like glue 

 

I can’t be your star 

a shattered sun 

You misplaced your trust 

and so, you have to run. 

Jag var inte speciellt förtjust i dessa rader, men upplevde ändå att texten var på väg mot att 

säga något av det jag var ute efter – att beskriva mina känslor av tvivel och hopplöshet inför 

mig själv, i stort och smått. 

https://soundcloud.com/vilhelm-ax-746153936/all-we-are-en-forsta-demo/s-w25Yi3fVYKc
https://soundcloud.com/vilhelm-ax-746153936/awa-verside/s-I9DZYxeQQDE#t=0:02
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Efterföljande dag påbörjades med att försöka sätta ihop samt utveckla det som så här långt 

hade skrivits och saker och ting började så småningom falla på plats. Plötsligt fanns en grov 

formskiss framför mig, där introriffet fick återkomma och även inneha rollen som refräng. 

Något betuttad i det versriff som tillkommit dagen innan inspirerades jag till att låta det 

återvända i ett litet ”viloparti” mellan låtens första refräng och andra vers. Tanken bakom 

detta var att skapa en formdel som mest av allt lät konstig – att den skulle spegla den inre 

turbulens och ambivalens varifrån den härstammade. Denna tanke resulterade även i den 

elgitarr som här spelar sextondelar på dämpade strängar genom en filtereffekt, pålagd i 

datorn. Jag upplevde även att den efterföljande versen behövde lägga i ännu en växel – göra 

kontrasten mellan den lilla vilan och det efterföljande öset ännu lite större – vilket resulterade 

i ännu en figur på elgitarren, med några ganska stökiga strängböjningar centrerade runt 

tonerna G#, F# och E, toner som troligtvis hittades och valdes på grund av att de allihop 

funkar bra över båda versens ackord.  

Jag passade även här på att testa lite fler melodiska idéer i demons andra vers för att ha något 

att jämföra de tidigare sångutkasten med, samt började treva efter melodier och tilltalande 

fraser i refrängen. Allt detta går att höra på följande slutgiltiga demoinspelning. 

AWA – Demo Med Sångidéer 

Min generella upplevelse var att denna demo verkligen fångade min ursprungliga idé, i alla 

fall på ett musikaliskt plan. De instrumentala elementen kändes lämpligt aggressiva och 

kaotiska och det lite ryckiga flödet i låtens arrangemang beskrev den upproriska hopplöshet 

som födde låten på ett sätt som jag kände mig väldigt nöjd med. Låtens text kändes dock 

varken rätt eller färdig, även om den upplevdes vara på väg åt rätt håll. 

Med en grundidé om låtens uppbyggnad på plats, kändes det lämpligt att börja bekanta mig 

med de ljud som faktiskt skulle spelas in – jag behövde ta med mig min demo in i studion. 

  

https://soundcloud.com/vilhelm-ax-746153936/awa-forsta-demo/s-xHxAyZ0Iixi
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4.2 Inspelning 

Uppmickning & tekniska förberedelser 

Över åren har jag plockat upp idéer här och där om hur man på bästa sätt mickar upp trumset 

och elgitarrförstärkare. Med hjälp av min fragmenterade kunskap nåddes till slut en 

uppmickning som såg ut såhär: 

1. Trumuppmickning, nr.1 
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2. Trumuppmickning, nr.2 
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3. Gitarrigg samt uppmickning 
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Utifrån min tidigare erfarenhet skulle båda de utnyttjade uppmickningsteknikerna kunna 

beskrivas som relativt standardiserade sådana. Dynamiska mikrofoner nära trummorna – vars 

styrka ligger i att hantera högt ljudtryck och i deras förmåga att enbart plocka upp den källa 

som de faktiskt riktas mot – och ett antal kondensatormikrofoner placerade längre ifrån 

trummorna, menade att bidra mer till det inspelade trumsetets helhetsintryck och inte minst 

dess ”attityd”, något som visionen för min låt och mitt trumljud innehöll rikliga mängder av. 

Uppmickningen av gitarrförstärkaren bestod av en ensam dynamisk mikrofon, placerad på 

kort avstånd från förstärkaren och centrerad i förhållande till högtalarelementets kon, en 

teknik ämnad att ta fram de arga, diskanta frekvenserna i gitarrljudet. Jag testade även att 

sätta upp en kondensatormick bredvid den dynamiska mikrofonen, men upplevde inte att den 

tog mig nämnvärt närmre det gitarrljud som eftersträvades, varpå den idén därmed slopades 

ganska kvickt. 

Inspelningsprocessen påbörjades med att göra en slaskinspelning på gitarr. Vid detta stadium 

lades ingen vikt vid att det som spelades in skulle låta ”bra”; slaskinspelningens enda 

funktion var att ha något att förhålla mig till under inspelningen av de första spår som hörs i 

det slutgiltiga resultatet, nämligen trummorna. Just trummorna valdes som utgångspunkt av 

två olika anledningar: Dels på grund av att jag i egenskap av trumslagare kände tilltro till att 

kunna spela in trummorna snabbare och mer effektivt än resten av de tilltänkta instrumenten, 

dels på grund av att jag tidigare i liknande situationer har upplevt att inspelning av 

exempelvis gitarr och bas förenklas markant av att ha den rytmiska grund som trummorna 

erbjuder att förhålla mig till. 

Trummor 

Efter att slaskgitarren spelats in i enlighet med min demo försökte jag sedan att tolka mina 

MIDI-inspelade trummor bakom ett riktigt trumset. Efter två tagningar fanns ett trumspår 

som kändes tillräckligt bra och som speglade formen från demoinspelningen till punkt och 

pricka. Den enda justering som gjordes var att hihaten2 spelades helt stängd i verserna – 

vilket ger ett kortare, mer distinkt sound – då jag upplevde att kompet på demon tog lite väl 

mycket plats i ljudbilden. 

Redan innan inspelningsprocessen börjat hade jag bestämt mig för att låten inte fick sluta så 

abrupt som den gjorde på demon, att det behövdes ytterligare en formdel för att få 

arrangemanget att kännas lite mer omväxlande och komplett. Efter att ha lyssnat tillbaka på 

mina nyss inspelade trummor uppkom en idé om hur en sådan formdel skulle kunna se ut. 

Inspelningen sattes på och jag sprang över till trumrummet där jag spelade in ett stick som i 

mitt huvud skulle börja ganska lågmält, för att sedan gradvis öka i intensitet och slutligen 

explodera ut i en sista, avslutande refräng. Ingen konkret idé om hur denna del slutligen 

skulle låta fanns i detta skede och eftersom den slaskgitarr som tidigare spelats in inte 

sträckte sig längre än till låtens andra refräng, spelades dessa trummor in i blindo. 

Utgångspunkten blev istället helt och hållet vilket känslomässigt syfte som jag upplevde att 

detta stick borde tjäna i låtens sammanhang. Tanken på att det som i denna stund spelades in 

kanske inte alls var rätt och skulle komma att behöva göras om helt var mycket närvarande, 

men mitt fokus låg på att bibehålla mitt ”flow” – att låta idéerna flöda och på så sätt ge min 

process fart framåt. Detta visade sig vara en lyckosam inställning, då de trummor som hörs i 

låtens stick till och med dess slut är just den där känslodrivna tagningen, gjord i relativ 

blindo. 

 

2 Hihat: Två cymbaler monterade mot varandra som går att kontrollera med fotpedal. 
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Bas 

Härnäst spelades elbas in, på grund av en kombination av kreativa och tekniska skäl. Då jag 

inte hade tillgång till basförstärkare skulle basen behöva kopplas rakt in det ljudkort som 

fanns på plats och spelas in med en helt ren signal. Påföljden av detta var att inga beslut kring 

hur basen slutligen skulle låta behövde fattas innan densamma spelades in, då en ofärgad 

signal är mycket lätt att bearbeta i datormiljö. Basen kunde således här spelas in endast med 

tonspråk och tekniskt utförande i fokus, för att vid ett senare tillfälle låta mig återvända till 

spåret och angripa det ur en mer kreativ synvinkel. Tanken var att denna snabba 

inspelningsmetod skulle verka ytterligare för att bibehålla processens framåtrörelse. 

Jag hade med utgångspunkt i min demo några ganska konkreta idéer om hur basen skulle 

spelas. Det enda stora frågetecknet var huruvida fingrar eller plektrum skulle användas, två 

tekniker som producerar väldigt olika ljud på elbas; att spela med fingrar skapar i min 

uppfattning ett dovare, mer kontrollerat ljud, medan plektrumet bidrar till att skapa ett bett 

och en distinkt attack. Detta frågetecken rätades dock snabbt ut med insikten om att den 

tekniska färdighet som krävdes för att spela de basidéer som hörs på demoinspelningen inte 

fanns inom mig. Det faktum att jag vid låtens begynnelse inte hade haft tillgång till en elbas 

och därför spelat in basgången på gitarr – med plektrum – ledde mig här till att även använda 

plektrum vi den faktiska basinspelningen. Den bitiga, mer aggressiva bastonen som 

plektrumet skapade kändes dock rätt i låtens sammanhang och sinnesstämning. 

Med basen hängandes över axlarna och med plektrum i handen började jag således att spela 

in de idéer som följt med från demoinspelningen. Jag gillade verkligen hur versfiguren 

kompletterade trummorna, men insåg snabbt att basgången i vers och refräng upplevdes 

alldeles för lika. De långa, glidande tonerna tappade effekt när de i nuvarande form var så 

pass frekvent återkommande genom i princip hela låten. Ett beslut fattades därför om att 

försöka ändra på hur basen spelades i refrängerna, vilket slutade i ett mer förenklat mönster, 

där basen följde med i gitarrens ackordbyten och höll sig till grundtonerna E, F# och B. 

Denna justering upplevdes ha dubbel effekt, både att versfiguren – om än oförändrad – i sig 

fick ett lyft och en starkare identitet, men också att refrängen nu kändes mer enhetlig, mer 

som den våg av frustration som jag hade sett framför mig när låtskrivandeprocessen började. 

Med verser och refränger i teoretisk ordning fanns det egentligen bara ett frågetecken kvar 

när det gällde vad basen skulle spela, nämligen sticket. Jag hade fortfarande verkligen ingen 

aning om hur det skulle låta, men med den framåtrörelse som i denna stund prioriterades över 

allt annat i åtanke bestämde jag mig för att bara sätta igång inspelningen och se vad som 

hände. Detta citat som samma kväll skrevs ned i min loggbok får beskriva min upptäcktsfärd. 

21 november 

Musiken gick igång och jag började spela med mitt i andra refrängen. När sticket närmade sig 
såg jag mina fingrar röra sig först till ett B, sedan glida upp till ett E för att slutligen landa på 

ett F#. När perioden började om hamnade jag återigen på ett B, men den här gången gled 

mina fingrar nedåt till basens låga E, för att sedan klättra upp ett helt tonsteg till F#. Jag 
gillade det jag precis hade spelat, men jag var i samma stund akut medveten om att jag hade 

en hel del takter kvar innan jag visste att trummorna skulle bryta ut i den där sista, avslutande 

refrängen. Efter några ögonblick fyllda av panik så märkte jag plötsligt att jag hade börjat 

spela versriffet igen och upplevde att det funkade riktigt bra till stickets trumkomp. 

Plötsligt fanns alla basdelar på plats. De fragmenterade inspelning som hittills fanns på plats 

höll dock inte i min mening tillräckligt hög spelmässig kvalitet. Jag beslöt mig därför för att 

försöka spela om alltihop i en sammanhängande tagning, vilket skulle visa sig ta en del tid. 

Som ovan basist var det en stor utmaning att hålla koll var mina fingrar borde vara härnäst – 
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speciellt i övergångar mellan formdelar hade jag en tendens att slarva bort mig. Efter ungefär 

fem, sex genomspelningar hade dock en duglig tagning rakt igenom hela låten uppnåtts. 

Gitarr 

Att spela in elgitarr genom en förstärkare var för mig ett ganska nytt och nästintill 

skrämmande koncept. Inom tidigare inspelning av gitarr har jag allt som oftast använt mig av 

den rena signalväg, rakt in i datorn, som användes till basen på denna inspelning, för att i 

efterhand med hjälp av diverse programvara omvandla dessa rena signaler till vilket ljud som 

än önskats. Fördelarna med ett sådant arbetssätt är just att möjligheterna har varit oändliga – 

att det har gått att experimentera väldigt fritt med ljudet efter att gitarren har spelats in – 

vilket även har inneburit att jag inte har behövt vara så noggrann med hur gitarren har låtit i 

inspelande stund, så länge som det jag har spelat in har hållit tillräckligt hög teknisk kvalitet. 

Men det stora problemet med detta tillvägagångssätt – tillika anledningen till att jag valde att 

i denna process spela in gitarrerna genom en förstärkare – har för mig legat i att jag med hjälp 

av programvara ännu inte har hittat exakt de gitarrljud som har eftersökts. Även om den 

metoden tidigare har visat sig vara smidig, så var min förhoppning inför denna 

inspelningsprocess att den ljudpalett som en förstärkare hade att erbjuda skulle ta mig närmre 

de ljudideal som existerade i mitt huvud. 

I mitt sökande efter dessa ljudideal fanns förutom min elgitarr följande utrustning till hands: 

- En förstärkare med diverse tonformande inställningar 

- Tre effektpedaler 

o En Pro Co ”RAT2” – en distpedal med ett mycket skränigt, ”fult” ljud 

o En Fulltone ”PlimSoul” – ännu en distpedal, denna dock kapabel till en mer 

fyllig, rund distortion 

o En Dunlop ”Cry baby” – En s.k. wah-pedal, ett samlingsbegrepp för pedaler 

med kontrollerbara, resonanta filter3. 

För att uppnå ljudet till det första gitarrspåret som spelades in – nämligen versens funkiga 

öppningsriff – visade det sig efter en del utforskande att endast gitarrförstärkaren skulle vara 

nödvändig. Efter en del experimenterande – främst centrerat kring de två distpedalerna – var 

upplevelsen att pedalerna färgade gitarrljudet alldeles för grovt för att uppnå det mellanting 

mellan distat och rent som var tilltänkt detta spår. Ett glädjande resultat hittades istället först 

när gainkontrollen på förstärkaren drogs upp, vilket ledde till just den mer diskreta distortion 

och attityd som eftersökts. 

När ett dugligt gitarrljud således hade uppnåtts, påbörjades inspelningen av nämnda versriff. 

Bilden av hur, när och vad denna gitarrdel skulle spela var tack vare demoinspelningen redan 

mycket tydlig, men mina begränsningar i rollen som gitarrist märktes snabbt av; jag hade 

ganska stora bekymmer med att spela långa stycken helt rätt eller ens – i mitt eget tycke – bra 

nog. Med hjälp av tålamod, samt en hel del klippande och klistrande mellan olika tagningar 

färdigställdes dock till slut detta gitarrspår. Denna gitarr tilläts även att precis som på demon 

följa med i refrängens gitarrfigur, vilket ämnade skapa en mer enhetlig ljudbild, låten igenom. 

När basen i sticket gick in på sin versfigur, kompletterades detta även med det tillhörande 

versgitarriffet. 

 

3 Filter: Effekt som skär bort ett givet frekvensomfång. 
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Av erfarenhet dubbades4 även denna gitarr i refrängen, med en underliggande tanke om att 

erbjuda mig själv större möjligheter att vid senare mixning experimentera med låtens 

dynamiska flöde och förhoppningsvis skapa en större kontrast mellan vers och refräng. 

Färdig med detta första gitarrspår bestämde jag mig för att det var dags att bygga upp den 

gitarrvägg som fanns med i versen på min demoinspelning. Ljudet som hade använts till 

denna gitarr på demon var medvetet stickigt och aggressivt, vilket ledde till min fokus nu 

drogs direkt till den mer ”arga” av mina två distpedaler – nämligen ”RAT”-en – vilket visade 

sig vara ett fördelaktigt val. När pedalen kopplades in möttes jag direkt av den brusiga, ilskna 

dist som önskades. Efter att sedan snabbt ha konstaterat att kontrollerna på pedalen i princip 

gick mellan väldigt arg dist och väldigt, väldigt arg dist så nöjde jag mig någonstans 

mittemellan. 

Inspelningen av detta gitarrljud visade sig vara betydligt enklare än det tidigare. Denna 

gitarrdel byggde inte speciellt mycket på teknik i greppbrädans vänstra hand, utan förlitade 

sig mer på högerhandens rytmik, något som för mig som trumslagare föll sig mycket mer 

naturligt. Det skräniga ljudet inspirerade mig även till att försöka skapa en massa oväsen i de 

delar då denna gitarr annars inte aktivt var med och bidrog. Jag blev speciellt nöjd med de 

små slumpmässiga ljud som kom ut ur förstärkaren under sticket och lät det allra mesta vara 

kvar. Även denna gitarr dubbades – dock rakt igenom hela låten den här gången – för att 

förstärka känslan av att detta verkligen var en vägg av argt, skrikigt oljud. 

När detta var klart upplevde jag att låtens ryggrad var på plats, på alla ställen förutom i 

stickets första halva. Upplevelsen var att den saknade något slags gitarrelement som 

harmoniskt komplement till de bastoner som redan fanns där. Målet var att skapa ett litet 

andrum i låten, en punkt som gick att bygga uppåt ifrån. Distpedalen kopplades därför ur och 

ett sökande efter ett ”renare” ljud påbörjades, men någonting kändes inte helt rätt. Ackorden 

som hade letats fram utifrån den redan existerande basen – B7, E och F# – passade bra in i 

sammanhanget, men gitarrljudet kändes platt och livlöst. Först när en rytmisk tremoloeffekt 

lades på det inspelade spåret i datorn infann sig känslan av att denna gitarr hade hittat hem. 

Sedermera dubbades även denna gitarr, denna gång för att undvika att låten föll alltför hårt i 

dynamik från den tidigare refrängen. 

Det som sedan återstod var att ta ställning till den utsmyckning som fanns med på 

demoinspelningen. Jag kände fortfarande starkt för det gitarriff som kommer in i låtens andra 

vers och började således med det. Till denna del eftersträvades ett fylligare, tjockare ljud, 

som sedermera hittades med hjälp av PlimSoul-pedalen.  För att vara ett så pass litet element 

i låten så tog det mig en ofantlig mängd tid att sätta; de böjda toner som riffet byggde på 

visade sig vara svåra att träffa helt rätt i tonhöjd. Till slut överkoms dock även detta hinder 

och en kompletterande dubb fick färdigställa detta riff. 

Hela basspåret dubbades även det på distad gitarr, ett trick som jag i tidigare produktioner 

något motsägelsefullt har upplevt kan hjälpa basfiguren att tränga igenom just den typ av 

stora gitarrväggar som mitt arrangemang började likna. 

Den filtrerade gitarren från demoinspelningen fick också vara med på ett hörn. Det tog dock 

samma oproportionerligt långa tid att få till som det tidigare, böj-fokuserade gitarriffet. 

Processen började med försök att med hjälp av datorn återskapa samma filtereffekt som låg 

på demoinspelningen, men efter en tids otillräckliga resultat lånades en wah-pedal av en 

klasskamrat – vilket var just den effekt som mitt filter försökte härma – varpå ännu mer tid 

 

4 Dubb: Inspelning som i största möjliga mån härmar en redan existerande sådan. 
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ägnades åt att få in den fotteknik som krävs för att kontrollera en sådan. Att få fotrörelsen att 

synka med de dämpade sextondelar som spelades på gitarren visade sig vara en för mig helt 

ny typ av koordination som tog ett litet tag att få grepp om. 

Det enda element från demoinspelningen som inte togs med i låtens fortsatta produktion var 

det luftiga arpeggio som kan höras under refrängen på nämnda demo. Jag kände på det ett tag 

i detta nya inspelningssammanhang, men kom snabbt fram till att det kändes alldeles för glatt 

och inte överensstämde varken med den känsla som låten härstammade ifrån eller den 

musikaliska estetik som jag under denna dag i studion hade byggt upp. 

Som avslutande moment för kvällen sattes en grovmix av det som hade åstadkommits ihop, 

med målet att på ett mer klarsynt sätt kunna analysera mitt instrumentala arrangemang och se 

över huruvida någonting upplevdes som överflödigt, eller om någonting saknades. 

AWA – Instrumental Grovmix 

Jag upplevde arrangemanget vid denna punkt som ett tillräckligt bra underlag för att ta mig 

an den del av processen som fram tills nu hade lämnats relativt orört, nämligen sångmelodi 

och tillhörande text. 

Text & Melodi 

Efterföljande dags arbete utgick ifrån den sångmelodi och text som fanns på 

demoinspelningen. Öppningsfrasen kändes fortsatt stark och jag fann mig dragen till många 

av de melodiska motiv som hade experimenterats fram i demons andra vers. Efter en stunds 

filande så hade en melodisk mall uppnåtts för versen. Därefter letades fraser fram som rent 

stavelsemässigt fick plats i nämnda mall – jag tog mig an textförfattandet likt ett pussel, där 

varje mening hade en bestämd mängd plats att fylla, dikterat av melodin. Efter en tids 

pusslande uppstod en text till låtens första vers som såg ut så här: 

Say hello 

to the total compromise 

Give you a role, you’ll read your 

lines 

Ready, set, go 

Jump your rope 

until they hang you out to dry 

Fly with a smile and wonder why 

your skin’s all bone 

Ready, set, go 

Den som tidigare nämnt ihärdigt fasthållande frasen ”Say Hello” var – på något vis till min 

besvikelse – fortfarande kvar, men jag försökte överlag att fokusera på hur orden och fraserna 

kändes och hur de kompletterade melodin istället för att fastna i tankar om att det fanns 

någonting som bättre skulle sätta ord på mina känslor och tankar precis utom räckhåll. 

Utifrån detta tankesätt upplevdes texten som fullgod, om än något vag. Jag bestämde mig i 

vilket fall som helst för att återigen prioritera bibehållandet av mitt arbetes upplevda rörelse 

framåt och satte mig därför direkt och började spåna på vers nummer två. Med melodin 

fastställd och en tidigare vers att förhålla mig till blev denna andra vers till relativt snabbt. 

Lay yourself down 

Need you to stay obedient 

You see the pulpit you made is up 

for rent, 

no hand-me-down 

Save your crown 

and be the king of a court of glass 

Race for the truth and finish last 

Live it down 

Ready, set, go

Även här upplevdes känslan bakom orden som helt rätt, även om det hade börjat bildas en oro 

inom mig kring huruvida textens hittills relativt oklara läggning skulle göra helhetsintrycket 

lidande. Jag bestämde mig dock för att omfamna detta faktum och inte döma ut min text 

innan den kunde observeras ur ett helhetsperspektiv. Därmed påbörjades arbetet på att skriva 

https://soundcloud.com/vilhelm-ax-746153936/awa-instrumental-grovmix/s-7K4phZaAbnR
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en refräng, helst en som kontrasterade versernas flummighet med ett mer tydligt uttalat 

budskap. 

Mitt första och största hinder att ta mig över innan refrängen kunde börja ta form var att det 

här ännu inte fanns en tillstymmelse till melodisk idé att förhålla mig till. Visserligen hade 

några trevande försök slängts in i demoinspelningen, men detta var ingenting som gav 

inspiration till det arbete som i denna stund som låg framför mig. Processen att skriva en 

refräng började därför vid denna punkt från noll. 

Mitt första steg blev att försöka formulera några påståenden kring vad jag ville att texten och 

melodin här skulle åstadkomma. Mycket av det som framkom handlade om att skapa 

kontraster till den sång som redan fanns på plats i verserna. De långa pauserna som återfanns 

mellan versens fraser skulle helst ersättas med en mer konstant ström av ord och toner och det 

något lågmälda registret skulle släppas iväg uppåt och frigöras i någon sorts musikalisk 

skärseld. Jag satte igång inspelningen och prövade mig fram genom olika idéer tills jag till 

slut landade i något som ansågs uppfylla mina kriterier. Allteftersom melodisnutt efter 

melodisnutt började falla på plats följde även små textfraser med. Följande refrängtext och 

tillhörande melodi blev på detta vis färdigställt i princip samtidigt. 

Found your purpose telling lies  

and now you’ve got everybody wanting to die 

Are you learning just now? 

This is all, this is all we are 

Jag upplevde att denna text uppfyllde de mål som jag hade satt upp för mig själv kring ett mer 

rakt och direkt budskap och den tillhörande melodin kändes som just den dynamiska 

uppväxling som hade eftersökts. Härnäst uppkom dock ett dilemma. Den refräng som tidigare 

spelats in på diverse instrument var dubbelt så lång som den tillhörande sångdel som just 

komponerats. Takterna kunde inte bara lämnas tomma, refrängen tappade då all den energi 

som hade byggts upp. Borde refrängen förkortas vilket därmed skulle tvinga mig till att 

behöva spela om alla de instrumentala delar som hela gårdagen hade ägnats åt att sätta ihop? 

Borde refrängens sångdel försöka upprepas en gång till med samma text, alternativt skriva till 

ännu ett sjok rader inom samma melodiska mönster? Efter en tids undersökning av dessa 

frågeställningar nåddes följande slutsatser: 

- Refrängen kunde inte förkortas då sångens flöde i min mening krävde en längre 

period mellan verserna för att upplevas som symmetrisk och helt enkelt kännas rätt. 

- En upprepning av den tidigare refrängmelodin gick inte att åstadkomma på ett 

musikaliskt och smakfullt sätt, då den första frasens upptakt inte hittade plats i eller 

efter den sista frasens avslutande toner.  

I och med detta överläggande kom jag fram till att refrängen hade ett tomrum som behövde 

fyllas, men samma resonemang ledde mig även fram till tanken på att detta tomrum inte 

kunde fyllas av ”mig själv”. Det jag som sjöng den del av refrängen som hittills hade 

fastställts var färdigt – det hade redan sagt det som det ämnade att säga. I den stunden föddes 

tanken om att jag behövde kliva utanför mig själv – av både känslomässiga samt 

arrangemangsmässiga skäl – och tanken om en kördel föddes således. Refrängens avslutande 

rad – ”All We Are” – kändes som en rimlig utgångspunkt för en sådan del och jag började 

därmed att slänga in idéer i refrängens tomrum i väntan på att någonting skulle pricka rätt, en 

process som först resulterade i en pentatonisk överstämma och sedermera även i en 

understämma som nyttjar sig av båda de relativa dur- och mollterserna i tonarten för att 

förstärka känslan av spänning och kaos som eftersträvades. 
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I och med dessa körer var nu refrängen komplett. Det enda sångelement som återstod att 

spela in var ett par textrader som hade spelats in på min mobil sent kvällen innan, ämnade för 

den lilla vilostund som bröt av mellan låtens första refräng och andra vers. 

Just space on a trip 

getting busy so we don’t feel like shit 

Ändamålet för dessa rader var att skapa en slags slöhet, uppgivenhet och allmän underlighet i 

denna del för att på så sätt bidra till en ännu större kontrast mellan denna och de mer 

drivande, ilskna formdelar som omgav den. För att driva hem poängen ytterligare spelades 

dessa textrader in med talröst i tre olika tagningar– alla med samma rytmiska struktur men 

med medvetna skillnader i tonfall och höjd – vilka sedan blandades ihop samt filtrerades och 

distades för att skapa en ännu mer bisarr effekt. 

Till sist dubbades sången i alla refränger samt inledningsfraserna av varje versperiod. Nedan 

följer det material som kom att fungera som grund till produktionens slutgiltiga del, nämligen 

mixning. 

AWA – Grovmix Med Vokal 

4.3 Mixning 

Mina kunskaper inom mixning har jag till allra största del tillskansat mig med hjälp av 

diverse internetforum samt videomaterial på Youtube. Erfarna, professionella mixare med 

årtionden av erfarenhet såsom Dave Pensado och Warren Huart har med sina hundratals små 

instruktionsvideos fått agera huvudsakliga vägvisare i mitt sökande efter verktyg och metoder 

att ta mig an denna för mig relativt främmande process med. Med dessa resurser som 

utgångspunkt har jag försökt att formulera min egen syn på vad en mix faktiskt ämnar 

åstadkomma; Ur mitt perspektiv handlar mixning i grunden om att helt enkelt få alla element 

att få plats i ljudbilden. Till detta ändamål har jag med hjälp av ovan nämnda resurser 

formulerat de parametrar som erhålls att arbeta med som grovt uttryckt dessa fyra – volym, 

frekvensmässigt innehåll, dynamiskt omfång, samt placering i en stereobild. Till min hjälp i 

detta använde jag främst de mest grundläggande av verktyg som finns i en DAW5, nämligen 

EQ, kompression samt panorering. 

Om det är någonting som mina personliga erfarenheter inom just mixning har lärt mig, så är 

det värdet av att redan från början av inspelningsprocessen ha en idé om hur en vill att det 

slutgiltiga resultatet ska låta. Ju fler beslut som fattas just kring hur saker ska låta i olika 

stadier av inspelningen, desto tydligare uppfattar jag att det i mixningsmoment blir hur saker 

och ting till sist borde sitta ihop och var i låtens ljudbild som de hör hemma. Just tack vare att 

detta förhållningssätt följt med mig redan från början av min process och noggranna val 

gjordes när det gällde allt från trummor och cymbaler till gitarrljud åstadkoms en stark grund 

tidigt i mitt mixande med hjälp av endast grundläggande verktyg, såsom EQ6 och 

kompression7. 

Vid detta skede i processen utfördes mitt arbete mest på en helt teknisk nivå – överflödiga 

frekvenser skars bort och alla ljud komprimerades till olika grad i ändamålet att göra deras 

närvaro genom låten mer konsekvent. Snabbt kom jag dock till den punkt i mitt mixande där i 

min mening dess egentliga värde återfinns, nämligen i den ofantliga mängd kreativa 

 

5 DAW: Digital Audio Workstation, programvara för ljudbearbetning 
6 EQ: Förkortning av Equalizer. Modul med funktionen att antingen höja eller sänka specifika frekvenser i 

volym 
7 Kompression: Ett minskande av ljudspårets dynamiska omfång, oftast utfört med hjälp av en kompressor. 

https://soundcloud.com/vilhelm-ax-746153936/awa-grovmix-med-vokal/s-OGk8pT2rxo6
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möjligheter som processen erbjuder. Med hjälp av parallellprocessering8 av trummor och bas 

– där jag blandade in hårt distade samt hårt komprimerade spår parallellt med de obehandlade 

– nådde jag mycket närmre den estetik som eftersöktes. Gitarrerna distades även de en extra 

gnutta för att framhäva och förädla deras bett och aggressivitet. Inspirerad av en video 

(Sound On Sound magazine, 2016) jag nyligen sett där Eric Valentine bryter ner hur han 

åstadkommit gitarrljudet som hörs på albumet Songs for the Deaf (Queens Of The Stone Age, 

2002) provade jag att med hjälp av extrema EQ-kurvor höja de låga, mulliga frekvenserna i 

den gitarr som kommer in i låtens andra vers och blev ytterst nöjd med det fylliga resultat 

som uppnåddes. 

De sångdubbar som spelats in tillät mig att injicera en hel del distortion och attityd även i 

dessa element, utan att behöva göra det rakt på det huvudsakliga sångspåret och på så sätt 

kunna balansera det tydliga mot det skitiga. 

Med tanke på att jag tidigare nämnt att jag upplever att mixningen förenklas drastiskt av att 

redan tidigt i inspelningsprocessen fatta beslut kring hur saker och ting ska låta förvånade det 

mig föga att basen skulle visa sig vara det svåraste elementet att få till. Den rena inspelningen 

ville inte alls limma med resten av ljudbilden och tycktes vad jag än försökte inte vilja hitta 

sin plats. Till slut fick jag med hjälp av en lång kedja av EQ, kompression och dist ett ljud 

som kändes dugligt. Den gitarr som dubbar basgången fick dock anses som min räddning i 

nöden. Även om den inte hörs särskilt mycket i min resulterande mix så upplevdes den som 

otroligt saknad när den inte var med, tomrummet som den lämnade efter sig var i min mening 

ohyggligt stort. Denna relation mellan vad vi faktiskt kan peka ut i en ljudbild kontra hur 

praktiskt taget ohörbara element kan bidra till hur vi uppfattar musiken har för mig varit en 

ovärderlig upptäckt som här visade sig vara oerhört nyttig kunskap. 

Min idé om att under inspelningsprocessen dubba många av mina gitarrspår visade sig under 

mixningsprocessen vara ett fördelaktigt drag. Genom att panorera ut de nästintill identiska 

spåren långt ut åt vardera sida i stereobilden erbjöds två stora fördelar. Det erbjöd mig dels ett 

mycket större dynamiskt omfång att arbeta med – de två stereopanorerade spåren lät otroligt 

mycket större och mäktigare än ett ensamt spår – och dels lämnade panoreringen plats i 

stereobildens mitt åt några av låtens kärnelement, såsom bastrumma, virvel, elbas och 

leadsång.  

Utöver EQ, kompression och distortion utnyttjades även en hel del kreativa effekter såsom 

delay9 och reverb10 för att på olika sätt både skapa en mer sammanhängande ljudbild – 

exempelvis skickades alla instrument till ett och samma reverb för att skapa känslan av att de 

spelades i samma rum - men även med målet att framhäva vissa ljud och göra dem mer 

uppfattbart distinkta. Exempelvis gavs virveltrumman ett helt eget reverb i syfte att lyfta fram 

den ur ljudbilden och ge den en helt egen yta att jobba med. Även de olika sångspåren 

skickades till en rad separata reverb och delay av olika längd och textur vilka skapades mer 

med hjälp av mitt tycke och smak snarare än någon uppfattning om vad som var rätt eller fel. 

En av de ofrånkomliga konsekvenserna av att bearbeta mina ljudspår oavsett vilket verktyg 

som användes var att i princip alla beslut medförde en uppfattad skillnad i volym. Varje 

beslut förde därför med sig en lyssningsrunda, där jag efter bästa förmåga försökte 

dechiffrera hur alla låtens element nu förhöll sig till varandra. En sådan runda fick även bli 

 

8 Parallellprocessering: Att blanda bearbetade ljudspår med obearbetade sådana 
9 Delay: Effekt som ”härmar” ett givet ljud efter givet tidsintervall 
10 Reverb: Effekt som simulerar efterklang. 



Vilhelm Ax 

 

18 

   

mixningsprocessens avslutande moment och efter några slutgiltiga volymjusteringar hade 

följande första mix uppnåtts. 

All We Are – Första, Färdiga Mixen 

En fälla som jag snabbt fann mig i gällande mixandet var känslan av att aldrig kunna ta ett 

slutgiltigt beslut om att låten var färdigställd. Akut medveten om min bristfälliga 

kunskapsbas inom området drogs jag konstant till att försöka göra om och förbättra min mix. 

Jag upplevde att jag lärde mig nya tekniker och metoder i princip dagligen under denna 

period och i takt med att jag tillskansade mig mer kunnande pånyttföddes även detta sug efter 

att bygga vidare på låten i hopp om att nå ännu närmre min vision. Men i och med den 

slutliga insikten om att detta kretslopp av inlärning och justering skulle kunna fortsätta i all 

evighet så bestämde jag mig sent i januari för att kalla låten färdig. De justeringar som vid 

detta lag hade gjorts jämfört med den första mixen upplevdes inte som världsomvändande, 

men var i min mening ändå markanta. Några av de större förändringar som skett hittades hos 

virveltrumman, som upplevts lite väl stark hade sänkts en aning i volym och därmed hittat en 

ännu bättre plats i ljudbilden samt hos gitarrfiguren i andra versen tillämpades en kompressor 

sidechainead11 till sången i syfte att lyfta fram den en aning i mellanrummen när sången inte 

var med, för att sedan lämna plats när densamma senare kom in. Ett sista tillägg var ett 

rytmiskt delay på sångfraserna i vilostunden mellan låtens första refräng och andra vers, som 

fyllde ut och förstärkte delens underlighet. 

4.4 Analys av influenser 

Jag trodde först att jag skrev den låt som detta arbete resulterade i utifrån en känsla och 

ingenting annat, men upptäckte i efterhand en mängd både musikaliska och känslomässiga 

influenser i min låt som jag kunde spåra till annan musik som varit en stor del av mitt liv och 

min musikaliska resa. Dessa insikter kom när jag efter arbetets genomförande återvände till 

mina inspelningar för att se över hur de förhöll sig till varandra. Redan från och med de allra 

första inspelningarna upplevde jag mig höra tydliga referenser till musik som spelat en stor 

roll i mitt liv och i takt med att min låt växte fram började jag kunna precisera ett antal låtar 

som bara växte och växte i inflytande. Den mest slående influensen hittade jag i Alanis 

Morissettes ”You Oughta Know” (Morissette, 1995, spår 2) som min låt delar alltifrån tonart, 

ackord, en stor del av den generella formuppbyggnaden samt – i min uppfattning – 

övergripande estetik med. Jag insåg exempelvis att det B7-ackord som på instinkt blev 

stickets öppningsackord är detsamma i denna låt. Samma sak gäller även för det rytmiska 

tremolo som jag valde att lägga på gitarren och det trumkomp som jag i blindo här valde att 

spela, vilka båda bär skrämmande likheter med dess motsvarigheter i just denna låt. 

En annan tydlig influens hittade jag i det parti som jag genom detta arbete har benämnt som 

vilopartiet mellan låtens första vers och andra refräng. Jag insåg här att jag till mitt eget 

sångmässiga uttryck hade hämtat rikligt med inspiration från artisten Becks slöa, 

anspråkslösa rappande, väl exemplifierat i låten ”Loser” (Hansen & Stephenson, 1994, spår 

1).  

 

11 Sidechaining: Att aktivera en kompressor från ett annat spår än det som komprimeras 

https://soundcloud.com/vilhelm-ax-746153936/all-we-are-251119/s-iFQWP
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5. Diskussion 

Vad ska komma först? 

Om det är någonting jag har lärt mig av detta arbete, så är det nog att ett av de största hinder 

som jag har att överkomma mellan mig själv och ett konstnärligt uttryck som har sin 

utgångspunkt i min individ så är det min dåliga vana att ifrågasätta min egen konstnärliga 

process. En av de ursprungliga idéerna bakom detta arbete var att utforska mitt eget skapande 

på ett så okonstlat och oforcerat sätt som möjligt, men i mitt sökande efter ett uttryck som på 

ett så genuint sätt som möjligt beskrev mig själv så låste det sig. I mina försök att skriva 

musik på det sätt som jag rimligtvis tänkte skulle producera ett så ”genuint” resultat som 

möjligt – alltså med utgångspunkt i textförfattande – så tror jag att jag även skapade hårda 

krav på vad min musik borde säga. Självmedvetenheten blev kvävande – ingen textrad som 

jag skrev var bra nog. Avsaknaden av musikalisk kontext skapade en nakenhet i min text som 

också den var förödande för min kreativitet. Jag tror att jag i mitt textförfattande verkligen 

förlitar mig på att textens innehåll på många sätt ska bäras upp av musiken som den omges av 

– tonerna blir en krycka för texten att luta sig mot. 

Det faktum att det resultat som detta arbete till slut uppnådde kom till först när jag beslutade 

mig för att överge min utgångspunkt i textförfattande gjorde mig först besviken. Men ju mer 

tid som gick efter arbetets slutförande, desto mer perspektiv upplevde jag att jag fick på min 

process och mitt slutgiltiga resultat. I skrivande stund är jag ytterst nöjd med den låt jag till 

slut skrev och spelade in, både när det gäller musik som text. Objektivt sett så har kanske inte 

texten den tydligaste av innebörder, men jag vet verkligen varför jag skrev den och finner en 

stark personlig mening bakom varje ord. Ur ett musikaliskt helhetsperspektiv tycker jag 

dessutom att alla låtens element drar åt just det ilskna, uppgivna håll som jag i 

skrivprocessens begynnelse hade i åtanke. Efter vidare reflektion har jag även insett att min 

musikaliska smak aldrig har varit centrerad runt tydliga, raka texter, utan att dragningskraften 

snarare har funnits hos ett mer odefinierbart helhetsintryck. När en låt väl har gripit tag i mig 

har jag senare insett att jag plötsligt kan hela den tillhörande texten utantill, utan att 

egentligen ha reflekterat speciellt mycket över vilka ord som sägs eller vilket budskap som 

försöker framföras. Ta exempelvis låten Born on a Horse (Neil, 2009, spår 5), vars första vers 

innehåller följande textrader: 

I pronounce it aluminium 

’Cause there’s an I next to the U 

and M 

Now write it down slowly 

And read it out fast 

She’s got eyes 

Preposterous eyes 

I’ve never had a lover who’s 

my sister or my before

När jag läser denna text så säger den mig absolut ingenting, men i ett musikaliskt 

sammanhang upplever jag att den blir till ett slags kärl i vilket låtens sammanlagda uttryck 

samlas, vilket i sin tur har lett till att denna text har etsats fast i mitt minne på ett sätt som 

känns otroligt kraftfullt. Principen bakom detta går i min mening att applicera på mitt eget 

låtskrivande och textförfattande; En låttext – hur vag den än tycks vara i ett vakuum – kan i 

ett musikaliskt sammanhang uppfattas som otroligt stark och meningsfull, ett fenomen som 

jag verkligen känner att arbetets resulterande låt är representativt för. Med denna insikt i 

varför mitt textförfattande ser ut som det gör känner jag mig mer bekväm än någonsin förr 

med mitt arbetssätt och känner ett pånyttfött förtroende för detsamma. 



Vilhelm Ax 

 

20 

   

Influenser, inspiration & originalitet 

Ingen av de låtar som trädde fram som influenser när jag i efterhand analyserade mina 

inspelningar var någonting som jag hade hört på väldigt lång tid innan jag skrev arbetets 

resulterande låt, men deras inverkan på mitt skapande är för mig omöjlig att bortse ifrån. I ett 

TED-talk föreläser producenten Mark Ronson om samplingens historia och den långt stående 

tradition som existerar inom populärmusik av att ”låna” delar av den musik som talar till en. 

” …They were sampling those records because they heard something in that music that spoke 

to them, that they instantly wanted to inject themselves into the narrative of that music” 

(TED, 2014). Även om jag i mitt arbete inte hade arbetat med just sampling så är tanken om 

att sätta in sitt jag i ett musikaliskt narrativ något som jag starkt kan relatera till hur jag 

upplever min egen process när jag i efterhand har försökt göra observationer utifrån. Detta är 

nämligen exakt vad jag anser att jag gjorde den där kvällen när jag satte mig ned med gitarren 

och letade fram min låts första riff. Jag skulle vilja beskriva det som att jag för varje känsla 

har arkiverat låtar, artister och sound som jag tidigare upplevt har överensstämt med mina 

känslor och därmed omedvetet infinner sig i min kropp så fort den motsvarande känslan gör 

det. I min ångestfyllda uppgivenhet hittade jag med andra ord Alanis Morissette och Beck 

och genom dessa influenser riff, ackord och sångfraser som jag upplevde speglade den känsla 

som jag upplevt som startskottet på min kreativa process. 

 

Reflektioner kring att arbeta helt på egen hand 

Jag har upplevt stor påverkan av att arbeta helt själv i princip i alla delar av detta arbetes 

process. Att utgå ifrån text – vilket i detta arbete inte gav något resultat överhuvudtaget – har 

i min erfarenhet från tidigare samarbeten med andra lyckats bättre än vad det gjorde här. Där 

jag tidigare upplevt att min självmedvetenhet känts mindre påträngande när jag inte ensam 

har behövt stå för en texts innehåll och substans, kände jag att den i denna del av mitt 

genomförande påverkade min kreativitet starkt negativt. Samtidigt så var ju syftet med detta 

arbete att utforska hur resan från idé till färdig låt faktiskt ser ut; Om jag inte hade gjort resan 

till textens värld, kanske jag aldrig hade nått den sinnesstämning som blev min låts 

startpunkt. 

När det kommer till de aspekter som jag upplevde berikade den process och som jag i 

slutändan har att tacka för att jag åstadkom något resultat överhuvudtaget, så tror jag att det 

mesta har att göra med hur pass flexibel och formbar min skapandeprocess får vara när jag 

inte har något annat att förhålla mig till än mig själv. Låtskrivande, inspelning och produktion 

blev i mitt genomförande inte till isolerade processer som behövde utföras i en viss ordning, 

utan fick istället leva i symbios, utföras lite huller om buller och konstant bidra med idéer till 

hur jag skulle ta låten vidare. Detta något kaotiska arbetssätt har jag inte upplevt som 

gångbart i ett mer gemensamt skapande, då det i mångt och mycket bygger på att jag alltid 

tillåts följa min inspiration och på så sätt bibehålla processens framåtrörelse; När jag har 

arbetat med andra har det fallit sig naturligt att processen blivit mer demokratisk och 

därigenom kanske upplevts som mindre ensam, men också som något mindre intuitiv för mig. 

En annan aspekt av att arbeta på egen hand är att mina färdigheter inom diverse instrument, 

inspelning, produktion och mixning såklart är väldigt varierande, vilket även speglas i alla 

delar av mitt genomförande. Hur detta förhåller sig till min musikaliska vision är för mig 

något diffust. På många sätt upplever jag att många av de beslut som jag fattade under 

arbetets gång blir ännu mer mina egna just för att de speglar min nivå av kompetens – jag 

skriver helt enkelt den musik som jag är fysiskt kapabel till att skriva, vilket må låta 

uppenbart, men är för mig som konstnär en väldigt viktig sak att påminna mig själv om. Just 

det faktum att allt som hörs i mitt resultat kommer från mig och bara mig och har formats lika 
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mycket av mina färdigheter som mina begränsningar blir i min mening det som i slutändan 

definierar hur jag som individ inverkar på min egen process. 

Jag tror dock inte att jag hade upplevt mina brister som fullt lika charmiga eller 

karaktärsgivande om det inte vore för mina möjligheter att med hjälp av tekniska verktyg 

kompensera för de allra grövsta av begränsningar som jag stötte på i mitt arbete.  Jag vill 

lägga särskild vikt vid teknikens funktion i min process, både som inspirationskälla och som 

verktyg. Till hjälp i att skapa min första demo hade jag diverse mjukvara, gjord för att 

emulera olika gitarrförstärkare och pedaler. Jag är helt övertygad om att de gitarrljud som jag 

utifrån min idé letade fram i datorn var en stor anledning till att de riff som kom till lät som 

de gjorde och jag tvivlar starkt på att jag hade kommit på dessa – och därigenom lyckades 

göra resan till en färdig låt – utan dessa verktyg. 

   När det kommer till det rent praktiska så förenklades min process märkbart av de 

redigeringsmöjligheter som en DAW erbjuder; utan att kunna klippa och klistra ihop 

tagningar tvivlar jag på att jag exempelvis hade kunnat spela in gitarrer som höll tillräckligt 

hög kvalitet för att förmedla min musikaliska vision. Med tekniken som hjälpmedel kunde jag 

kompensera för de färdighetsområden som annars hade kunnat begränsa mig alltför hårt ur ett 

kreativt perspektiv.   

Om det är någon del av detta arbete där jag fortfarande finner mitt personliga uttryck som 

lidande och där det möjligtvis hade förhöjt min relation till den resulterande musiken att 

lämna ifrån mig arbetet till någon mer kunnig, så är det inom mixningen. Jag upplever det 

som ett extremt djupt ämne från en rent teknisk synvinkel och jag känner inte att jag är riktigt 

”där” än.  Men jag upplever som jag även tidigare nämnt att min kompetens och insikt inom 

detta ämne ökar för i princip varje dag som går, så vem vet, kanske återvänder jag en vacker 

dag till detta sisyfosarbete och försöker igen. Och igen. Och igen. 

5.1 Slutord 

Jag vet inte om jag går ur detta arbete med några solklara lärdomar. Mitt försök till att vända 

upp och ned på min process och börja med textförfattandet får i detta fall ses som ett 

definitivt misslyckande, men det ledde ändå till slut till den känsla och det upplevda behov av 

ett rakt och enkelt låtskrivande som sedermera gav ett resultat som känner mig nöjd med. Att 

musiken som blev till innehöll tydliga spår av musik som ligger mig varmt om hjärtat känns 

väl på vissa sätt som en självklarhet, men jag skulle i framtiden verkligen vilja titta närmre på 

varför den musik som inspirerar oss i stunden är just den det är. 

Om det är något som jag i och med detta arbete verkligen har fått en ökad uppskattning för så 

är det teknikens roll i min kreativa process. Med en DAW som stödhjul och med diverse 

mjukvara som inspirationskälla känns det på många sätt som att det bara är rätt mängd 

tålamod och tid som står mellan mig och min musikaliska vision. Självklart känner jag att jag 

har otroligt mycket utrymme för musikalisk utveckling på alla sätt och vis, men det faktum 

att jag skapade något helt på egen hand – något som jag kan känna mig stolt över –har utan 

tvekan motiverat mig till att fortsätta att utforska mitt individuella skapande. 
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