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Abstract 

Syftet med den här studien var att undersöka konstnärliga och tekniska metoder som kan 

användas i skapandet av stråkarrangemang inom populärmusik. Frågeställningarna utgick från 

att undersöka både generella konstnärliga och tekniska metoder, samt specifika metoder som 

kan användas i situationer där målet är att simulera ett större sound i en stråkkvartett. I det här 

arbetet följdes arbetsprocessen med två stråkarrangemang, Intro-låten och 2.0. Som metod togs 

kontakt med tre professionella arrangörer med stor erfarenhet inom ämnet för konstnärlig och 

teknisk vägledning till slutförandet av arrangemangen. Detta resulterade i att inspirationen och 

rekommendationerna från arrangörerna togs i beaktning under slutförandet av arrangemangen. 

Under mixnings- och redigeringsprocessen reflekterades det över de olika metoderna som 

använts under studien. Avslutningsvis diskuterades vikten av att komma tillbaka till sin egen 

personliga smak och det man som arrangör anser vara bäst för låten då man arrangerar för 

stråkkvartett inom populärmusik. Förslag till framtida forskning gavs i att fördjupa sig i olika 

typer av speltekniker för stråkinstrument och undersöka hur dem fungerar i en pop-kontext, 

samt forska i skillnaderna mellan stråkorkester kontra stråkkvartett inom populärmusik.  

 

Nyckelord: stråkkvartett, stråkarrangering, arrangering, pop, populärmusik, musikproduktion  
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Inledning  
Arrangering har, så långt jag kan minnas, varit ett av mina största intressen inom musik.  Jag 

kommer ihåg när jag som trettonåring öppnade notprogrammet Sibelius för första gången. 

Nätterna kändes plötsligt väldigt korta, och jag kunde sitta dag ut och dag in och 

transkribera/skriva in klassiska kompositioner, egna arrangemang och verk i flera variationer 

av både stilar och instrumentsättningar. Jag brukar ibland skämtsamt säga att Sibelius är min 

första DAW1. Visst finns det lite sanning i det, eftersom det också är det första 

musikprogrammet jag upptäckte, långt innan jag visste om att andra program som Logic, 

Ableton och Pro Tools ens existerade. Och visst har mitt slit med Sibelius betalat av sig med 

åren. Under de senaste åren har jag fått den stora äran och möjligheten att få arrangera för flera 

olika sättningar och instrumentgrupper och dessutom suttit som kapellmästare i diverse 

orkestrar. Själva arrangeringstänket har dessutom visat sig vara en stor tillgång för mig när det 

kommer till att producera och skriva musik. 

En instrumentgrupp som jag med åren har märkt att jag har väldigt stor förkärlek till är 

stråkinstrumenten. Stråkarrangering är ett stort och brett ämne som bottnar i en flera hundra år 

gammal tradition. Under det senaste århundradet har det dessutom blivit allt vanligare att 

introducera stråk i olika variationer inom populärmusik. Ofta är själva stråkpålägget något som 

kommer in i en senare fas under musikproduktionen.  Man skulle kunna säga att det ofta 

används för att få till ”det där lilla extra”, eller som ”grädden på moset” i en låt. En känsla av 

lyx helt enkelt. Och visst är det svårt att inte tycka om smäktande stråkarrangemang som helt 

plötsligt lyfter produktionens slutliga resultat till helt nya höjder. 

Mycket av det jag har lärt mig om just stråkarrangering innan jag påbörjade min utbildning på 

Kungl. Musikhögskolan har jag läst mig till i böcker som Samuel Adlers The Study of 

Orchestration (1982).  Jag har också vid flera tillfällen bara provat mig fram utan att egentligen 

veta vad jag håller på med. Flera av mina arrangeringskunskaper har jag således gissat mig till 

i en process där jag låtit mitt eget öra avgöra vad det är som fungerar kontra inte, beroende på 

vilket resultat jag har varit ute efter. Jag har dessutom studerat en del klassiska partitur när 

andan har fallit på. 

 

1 Digital Audio Workstation. Ett musikredigeringsprogram. 
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När det kommer till stråkarrangering inom populärmusik känner jag att jag nu är intresserad av 

att undersöka mer ingående hur just den processen går till. Hur gör man t ex för att få ett 

stråkarrangemang att passa in på ett bra sätt i en poplåt utan att det på något sätt tar över hela 

produktionen? Och i de fall då det är önskvärt med ett ”stort sound” i en pop-låt; hur kan och 

borde man gå till väga för att få till det med när man endast har en stråkkvartett att tillgå? 

Till det här arbetet har jag valt att göra ett experiment kring möjligheterna med stråkarrangering 

inom pop. Jag har, sedan en tid tillbaka, fått i uppdrag att arrangera stråkpålägg till en god väns 

kommande album. Albumet kommer att inledas med en låt där stråket, enligt min väns 

beställning, gärna får kännas stort och symfoniskt, men samtidigt smälta in på ett bra sätt i 

produktionen. Stråket ska sedan återkomma som ett inslag över utvalda låtar senare på plattan. 

I denna studie har jag valt att fokusera på arbetsprocessen bakom två låtar till albumet, Intro-

låten och 2.0. Stråkarrangemangen kommer att spelas in av en stråkkvartett beståendes av 

vänner till mig och tillika studenter på Kungl. Musikhögskolan i Stockholm (KMH).  

Syfte  

Syftet med det här arbetet är att undersöka olika konstnärliga och tekniska metoder man kan 

använda sig av i en process då man skriver och spelar in stråkarrangemang till en pop-låt. Jag 

kommer att undersöka både det konstnärliga perspektivet när det kommer till förarbetet med att 

ställa samman stråkarrangemangen, samt den tekniska aspekten när det kommer till 

inspelningen av arrangemangen. Allt för att förhoppningsvis nå ett fint och välklingande 

resultat som både jag och min beställare är nöjda med.  

Frågeställningar  

- Vilka konstnärliga metoder finns det för att skriva stråkarrangemang till en pop-låt? 

- Vilka tekniska metoder finns det som kan användas vid inspelning av stråkkvartetter 

för att simulera en större ensemble och därmed ett större sound? 

Tidigare forskning och teoretiska utgångspunkter  

Studier  

Nilsson undersöker i sitt arbete Stråkarrangemang till popmusik (2019) tre olika metoder och 

förutsättningar under själva skapandeprocessen av stråkarrangemang till pop. Hennes syfte var 
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att utforska hur hon fungerar som stråkarrangör och jämföra dessa tre metoder med varandra; 

1) skriva arrangemang ensam till egna kompositioner 2) skriva arrangemang ensam till andras 

kompositioner och 3) skriva arrangemang tillsammans med andra till andras kompositioner. 

Hennes slutsats blev att både det musikaliska resultatet samt hennes egen effektivitet och 

tillfredsställelse mellan de olika metoderna varierade.  

Nilssons arbete är den enda studien jag har hittat på det specifika ämnet stråkarrangering inom 

pop. Däremot har en studie gjorts på ämnet arrangering inom pop för en annan 

instrumentuppsättning än stråkkvartett. 

I arbetet Arrangering av popmusik för saxofonkvartett (2017) berättar Eurell om sin process då 

han arrangerar befintliga, kända poplåtar till en klassisk saxofonkvartett. Även om det ligger 

långt från mitt arbete instrumenteringsmässigt, samt att han arrangerar för en kvartett utan back-

tracks2, så tar han upp fler konstnärliga aspekter man kan tänka på då man arrangerar för 

kvartettsättning. Han menar att det är viktigt att ta hänsyn till instrumenten man skriver för och 

förstå deras karaktärsdrag varpå han ge en beskrivning av varje instrument i saxofonkvartetten 

enligt hans egen uppfattning. Han beskriver arrangering som något som ”innebär bearbetning 

eller strukturering av något befintligt material”, och förklarar att han i sin arrangeringsprocess 

har två huvudsaker han ägnar sig åt, reduktion och instrumentation. När han nämner det 

sistnämnda menar han att ”utmaningen ligger i att utnyttja alla instrument på effektivast möjliga 

sätt” och betonar att arrangemangen han skrivit till sitt arbete är formade till att passa hans egen 

ensemble, där han också känner alla instrumentalister mycket väl. Han menar att detta 

påverkade hur han skrev vissa delar av arrangemangen.  

Böcker och digitala artiklar 

I The Complete Beatles Recording Sessions: The Official Story of the Abbey Road years 1962-

1970 (1989) av Lewisohn, kan man läsa om hur processen gick till när Beatles spelade in 

Eleanor Rigby. Producenten och stråkarrangören George Martin berättar i texten om att han var 

väldigt inspirerad av kompositören Bernard Herrmann då han skapade arrangemanget, framför 

allt ett verk som Herrmann komponerat till filmen Fahrenheit 451. Paul McCartney och 

ljudteknikern Geoff Emerick ville med Eleanor Rigby skapa ett sound olikt något annat som 

 
2 Musikaliska bakgrunder med kompletterande instrument 
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tidigare skrivits för stråkmusiker. Lewisohn beskriver i texten att det som hemligheten låg i var 

mikrofonernas position, med en beskrivning från Emerick: 

 ”On Eleanor Rigby we miked very very close to the strings, almost touching them. No one had really 

done that before; the musicians were in horror”. 

Stråket spelades in av en oktett som blev ombedda att spela arrangemanget i två versioner, en 

med vibrato och en utan, där dem föredrog att spela utan vibrato.   

Stewart, skribent för tidsskriften Sound on Sound, beskriver i artikeln Arranging for 

Strings:Part 1 (2012) sin process då han skapar stråkarrangemang för pop-musik. Han gör klart 

i början av artikeln att han inte har någon akademisk bakgrund, utan är självlärd inom ämnet 

stråkarrangering. Värt att nämna med denna artikel är att han ändå ger tips som kan vara 

värdefulla att ha med sig som kreatör i skapandeprocessen. Ett av dem är att föreställa sig 

storleken för ensemblen man skriver för, om det t ex är en stråkorkester eller en kvartett som 

ska spela in arrangemanget. Ytterligare ett är att introducera rörelser i arrangemanget. Han 

nämner att ”chord pads” (ackordmattor) absolut kan vara en användbar utgångspunkt, men 

betonar också vikten av att även introducera individuella melodier, en kontrapunkt, i 

stråkarrangemang, särskilt då man arbetar med levande musiker.  

En artikel som har inspirerat mig mycket i tidigare projekt då jag har arrangerat för stråkkvartett 

är How to arrange strings like a pro (u.å) av Pollack. I artikeln ger han många bra tips på 

konstnärliga metoder man kan använda sig av under skapandeprocessen av ett arrangemang för 

stråkkvartett, som att ta hänsyn till tonart; om man har den möjligheten, stråkkvartettens 

flexibilitet; att de både kan vara percussiva och lyriska, samt att våga introducera rörelser och 

självständiga melodier, kontrapunkt, inom arrangemanget, likt Stewart. Han menar att varje 

linje i arrangemanget hellre bör kunna stå för sig själv än att hela kvartetten ingår i en ”chord-

pad” där alla byter ton på ettan i takten samtidigt.  

Metod  
Då jag påbörjade den här studien hade jag sedan en tid tillbaka arbetat med stråkarrangemangen 

till min väns kommande album och var således mitt i den konstnärliga skapandeprocessen av 

arrangemangen till plattan. Jag visste från början att jag hade en stråkkvartett att tillgå som var 

bokade till en inspelningsdag i april 2021, och påbörjade därför min process med att skapa 
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arrangemangen med en stråkkvartett i åtanke. Det stora och symfoniska soundet efterfrågades 

framför allt till den kommande plattans första låt, Intro-låten. Både jag och beställaren var 

enade om att det soundet nödvändigtvis inte behövde infinna sig under resten av plattan. 

Beställarens vision med Intro-låten var att arrangemanget skulle smälta in i produktionen på ett 

funktionellt sätt och inte ta över för mycket fokus från andra klingande instrument och lead-

sången. Vi ville sträva mot att kvartetten skulle fungera som ett fint komplement till låten och 

till resten av skivan. 

Vid detta projekts start hade jag sedan en period tillbaka varit osäker på hur jag skulle gå till 

väga för att få till ” det stora och symfoniska soundet” som både jag och min beställare var ute 

efter på endast en kvartett. Jag började med att sammanställa en lista på konstnärliga och 

tekniska metoder som jag sedan tidigare och under min tid på Kungl. Musikhögskolan hört talas 

om som man skulle kunna använda sig av i sådana här sammanhang. Till en början i den 

konstnärliga processen bestämde jag mig för att försöka tänka att jag arrangerade för 

dubbelkvartett istället för traditionell stråkkvartett vid skapandet av arrangemangen. Min vision 

med detta var att låta den ena kvartetten stå för långa legatolinjer och långa ackord medan den 

andra stod för kortare staccatolinjer och snabbare rytmiska figurer.  En av de första tekniska 

metoderna jag kom att tänka på var att låta spela in overdubs3 på kvartetten i hopp om att det 

kanske kunde leda till ett större sound. Jag funderade även på att låta musikerna spela in 

overdubs med sordin, vilket jag sedan tidigare hört talas om skulle kunna vara effektfullt för 

sådana här ändamål. Jag var även inne på ett tag låta musikerna byta platser med varandra, samt 

byta stråkar, under inspelningsdagen för att på så sätt kanske kunna återskapa en känsla av en 

större ensemble. 

För att få extra konstnärlig och teknisk vägledning inför slutförandet av arrangemangen till 

skivan bestämde jag mig för att ta kontakt med tre professionella arrangörer med stor och 

mångårig erfarenhet inom ämnet för att komma vidare i min process. 

Arrangemanget för 2.0 hade vid starten för det här projektet ännu inte påbörjats. Det var ett 

arrangemang som kom till ganska nära inpå inspelningsdagen och utformades mycket efter den 

inspiration jag fick ta del av efter jag kommit i kontakt med arrangörerna. 

 
3 Processen då man spelar in fler lager av samma karaktär, t ex stråkkvartett på en redan befintlig inspelning med 
stråkkvartett. 
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Etiska överväganden 

Samtliga arrangörer jag har valt att inkludera i projektet har tackat ja till att bli omnämnda vid 

namn i den här uppsatsen. Jag bedömde att namngivningen av arrangörerna var relevant för det 

här arbetet då dem allihop är mycket väletablerade och välkända namn inom musikvärlden, och 

att deras åsikter kring ämnet kopplat till deras erfarenheter därmed har extra stor tyngd. Övriga 

medverkande i studien har anonymiserats. Med hänsyn till copyright så har jag till den 

klingande delen av studien fått godkännande av min beställare att inkludera demo-inspelningar 

av låtarna som jag skrivit arrangemang till i den här studien. 

Arrangörerna – kort presentation 

Erik Arvinder är violinist, multiinstrumentalist och arrangör, utbildad vid Kungl. 

Musikhögskolan i Stockholm. Han har mångårig erfarenhet av arbete i orkestrar och har sedan 

2002 jobbat frekvent med stråkarrangemang och stråkinspelningar inom pop där han samarbetat 

med världsartister som Zara Larsson, Avicii och Childish Gambino, för att nämna några.  

Daniel Migdal är violinist och arrangör, utbildad vid Kungl. Musikhögskolan i Stockholm. 

Han har mångårig erfarenhet av arbete i orkestrar och har studerat master och solistdiplom i 

både Österrike och Schweiz. Han har under de senaste tio åren arbetat mycket med 

stråkarrangering inom pop och hunnit samarbeta med artister som Loreen och Ane Brun. 

Karl-Johan Ankarblom är musiker och sedan många år tillbaka en väl anlitad arrangör. Han 

började som gehörsbaserad folkmusiker i grund och botten och började tidigt intressera sig för 

arrangering och musikaler, arbete med orkestrar, teater och opera. Karl-Johan var kapellmästare 

och arrangör för storsuccén Så som i himmelen på Oscarsteatern i Stockholm.  

Mina intervjuer med arrangörerna ägde rum den 4 och 6 april 2021 på Zoom. Till intervjuerna 

hade jag förberett ungefärliga frågor. Värt att nämna med min vision med intervjuerna var att 

jag ville få dem att kännas avslappnade och mer som ett samtal om stråkarrangering. Erik 

träffade jag ensam och Daniel och Karl-Johan ingick i en gruppdiskussion där vi diskuterade 

ämnet. 



 7 

Resultat och genomförande 
Resultat- och genomförandedelen av denna uppsats inleds med min skildring av intervjuerna 

jag förde med arrangörerna på Zoom kring ämnet stråkarrangering och stråkinspelning. 

Intervjuerna är uppdelade på två avsnitt; De konstnärliga metoderna och De tekniska 

metoderna. Därefter följer avsnittet Slutförandet av arrangemangen där jag redogör för hur jag 

gick till väga då jag fortsatte min skrivarprocess efter att ha tagit till mig arrangörernas 

rekommendationer.  Avslutningsvis följer en kort beskrivning av hur inspelningsdagen gick till 

för att sedan gå in i den avslutande diskussionen.  

De konstnärliga metoderna 

Vid tidpunkten för intervjuerna hade jag ännu inte färdigställt samtliga arrangemang till 

inspelningen. Jag passade på att be arrangörerna om konstnärlig vägledning, tips och inspiration 

för att komma vidare i mitt skrivande. Nedan följer en summering av de konstnärliga tankesätt 

som diskuterades med arrangörerna som kan komma till nytta då man skapar stråkarrangemang 

till populärmusik.  

Stråkets funktion 

Arvinder berättade om att stråkarrangemang till en pop-låt för honom handlar om att läsa av 

låten. Han berättade att något han brukar göra tidigt i sin skapandeprocess är att lista ut vad 

stråket ska ha för funktion.  

”Stråket ska vara en pad4: ok, hur kan jag göra den här paden så intressant och snygg som möjligt? Eller 

låten saknar hook5: stråket måste vara en hook. Om det ska vara en hook behöver det kanske inte vara en 

hook, en pad, en staccatogrej och innehålla massa runs 6samtidigt, utan ok, då kanske det ska vara en 

hook. Att man inte försöker göra för mycket tror jag”. 

 Han berättade också om vikten av att våga tro på sin vision och klargjorde att man ibland kan 

vara tvungen att sätta ner foten om producenten inte tycker likadant. 

 
4 ”Ackordmatta”. Stråket spelar ackord som backar upp andra element i produktionen, likt ett piano eller en synth.  
5 Det element i en låt, t ex en fras eller melodi, som oftast sätter sig först hos lyssnaren.  
6 ”Snabba löp” i stråket, t ex språng uppåt i en skala. 
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”Ibland har man rätt, ibland fel. Man måste leka producent när man är stråkarrangör. Beroende på hur 

stor del av låten stråket är med i så är du en del av produktionen. Därför är det viktigt att man tänker som 

en producent”.  

Arrangera för live-musiker 

Ankarblom menade att det nutida sättet att arbeta med datorn och samplingsbibliotek under 

skapandeprocessen av arrangemangen kan bidra till fällan att man ”skriver för samplingarna”. 

Vi diskuterade pad-stråk, dvs stråk som ligger på långa helnoter i ackord där alla instrument 

byter på ettan i takten samtidigt.  Han sa att man som arrangör ofta älskar sådant då det både 

ser lätt ut på papper och går förhållandevis snabbt att skriva, men att det lätt kan leda till ”ett 

rent helvete intonationsmässigt” under inspelningen. Han tog även upp snabba pianistiska linjer 

i sextondelar, ”sequenzer-material”, som ett exempel på något som inte alltid gör sig lika bra i 

en levande stråkensemble. och gjorde en liknelse till arbete med VVS-system. 

 ” Du bygger rör som musikerna ska hälla sin musikalitet i. Är de inte bra dragna så kommer det inte bli 

något drag i VVS-systemet överhuvudtaget. Jag försöker alltid tänka att live-stråket är bäst på 

melodiska saker; fraseringar, riktningar, allt som är musik. Pads funkar också, men där är det lätt att 

luras lite av datorn. Men det är klart att det måste få vara med i ett stråkarrangemang också. Ge dem 

musik så kommer de att briljera. Du får mycket mer fin energi från live-musikerna när de också fattar 

vad de gör”.  

Ankarblom fick medhåll av Migdal i sitt resonemang. 

” Det känns som varje gång vi har en kvartettsession och jag upptäcker dålig stämföring i mitt arr att man 

får betala för det i att det inte låter snyggt. Man hör att det är något som är fel, något konstigt hopp... Sen 

blir det alltid falskt, man hittar aldrig någon bra tagning att klippa till”. 

 Migdal instämde även med att alla musiker blir glada över att få spela en fin linje. 

 ”Speciellt om man är andra fiol eller viola, då känner man sig extra sedd. Vinner man stråkmusikernas 

gunst i början av en session får man tillbaka det i rent spel och fina grejer”. 

 Han tror också att det generellt finns mer utrymme än man tror i att arbeta med rörelser i ett 

pad-stråk. ”Men sen vet jag inte hur aktivt du skriver…” avslutade han och vände sig till mig 

med ett leende.   
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Skillnader i tankesätt mellan stråkorkester och stråkkvartett 

”Jag upplever att det är väldigt stor skillnad när man skriver för kvartett kontra en stråksektion 

konstaterade Migdal och fortsatte:  

”Först och främst ur en prodd- eller mixsynpunkt så tänker jag att ett stort stråk är mycket mer flexibelt 

och mjukt, och att det här stora symfoniska, luddiga, mjuka, stråket i en produktion tar mycket mindre 

plats. När man hör fyra stämmor i en stråkkvartett är det fyra individer som spelar. Det tar mer plats, det 

ger mer närhet. Det känns som man kan skriva mer ”busy” på ett sätt för stort stråk utan att det tar den 

platsen”. 

 Migdal fick medhåll av Ankarblom.  

”Med stråkkvartett hörs alla kompromisser så otroligt tydligt. Det kommer du undan med i en större 

ensemble för där blir fissionen högre”.  

Unisont stråk  

Vi fortsatte att diskutera olika konstnärliga metoder man skulle kunna använda sig av i 

skapandet av ett stråkarrangemang för att få det att låta större om en stråkkvartett. Jag frågade 

Migdal om vad han ansåg om att skriva unisont stråk, varpå han svarade:  

”Jag tycker det är väldigt snyggt. Jag tänker generellt att unisont stråk är underskattat. Det kan också vara 

ett sätt att få det att låta större än vad det egentligen är, eftersom man då helt plötsligt har fyra personer i 

samma rum som spelar i oktaver, eller samma ton. Då får man plötsligt det där som gör att det låter 

större.”  

Kvartett med overdub 

Jag presenterade en idé jag hade kring mina stråkarrangemang till plattan för Arvinder och 

undrade hur han ser på arbete med kvartett med overdub från ett arrangeringsmässigt 

perspektiv, dvs när man använder sig av dubbla kvartetter, i det här fallet en staccato-kvartett 

och en legato-kvartett, på samma låt i en pop-kontext.  

”Det är väldigt vanligt och händer hela tiden. Det känns som det, framförallt nu, är mer fokus på att ha 

separation i mix, och då istället för att spela in det med en oktett och få in allt på samma gång är det en 

fördel att man gör det i två olika omgångar då man spelar in staccato och legato för sig”.  

Han berättade om ett projekt han gjorde för några månader sedan där de gjorde detta med en 

hel stråkorkester på 30 personer. 
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 ”En tagning med långt stråk för full orkester, och en tagning med staccatogrejer för hela orkestern. 

Ovanpå det hade vi tre stycken kvartettpålägg, två korta och ett med långa stråkar, så alltså tre kvartetter 

plus två hela stråkorkestrar på en och samma låt. Jag tycker det blev rätt coolt, men då var den väldigt 

baserad på stråk, bara stråk och trummor”.  

De tekniska metoderna 

När jag berättade om min vision med det här projektet för arrangörerna gjorde jag det klart för 

samtliga att målet med den första låten på plattan som jag arbetade med, Intro-låten, var att nå 

ett resultat som skulle kännas stort och symfoniskt, som dessutom gärna skulle smälta in på ett 

bra sätt i produktionen. Jag berättade om de olika tips jag haft med mig sedan tidigare på olika 

typer av dubbningstekniker; låta musikerna dubba sig själva med sordin, låta musikerna byta 

positioner med varandra mellan tagningarna, samt låta musikerna byta stråkar mellan 

tagningarna. Nedan följer en summering av de tekniska metoderna man kan använda sig av i 

sådana här sammanhang som diskuterades.  

Att dubba eller inte dubba…  

Både Arvinder och Migdal berättade om att de under sin tid som stråkarrangörer testat alla 

möjliga sorters dubbningstekniker7; byta stråkar, försöka spela som olika sorters personer med 

olika typer av vibraton, blandat tagningar där de ligger lite på klicket och där de hänger efter 

lite, allt för att simulera att det är fler som spelar. Båda två var dock enade om att det i slutändan 

mest bara tar massor med tid och att resultatet aldrig blir så stort som man tänker sig att det ska 

bli. ”Jag har verkligen gjort det mycket och testat det, men det jag oftast landar i är att det aldrig 

blir så bra” konstaterade Migdal och fortsatte:  

”Det är någonting som händer. Men det låter inte som en stor orkester, mer som en kvartett i rymden. Jag 

upplever inte att det på något sätt påminner om en större stråkorkester, det är någonting annat. Någonting 

luddigt och stort”.  

Migdal fortsatte i sitt resonemang och förklarade problematiken som kan leda fram till det här 

resultatet enligt honom. 

 ”Man spelar annorlunda när man är flera stycken i ett rum som spelar samma sak. Man tänker sig en ton 

som man producerar som en cirkel. När man är en stämma på åtta personer är det som att man skapar den 

 
7 Samma som over-dub. I den här kontexten innebär det att dem spelar in sig själva flera gånger. 
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tillsammans alla åtta, och då spelar man annorlunda. Man vill inte skapa den här runda klangen i sig 

självt, utan blanda in den med andra. Det är svårt att återskapa den när man spelar helt själv med en 

tagning, eller flera tagningar man ska göra senare”. 

 Han avslutade med att konstatera att ”om man kan hitta ett effektivt sätt att göra det med fler 

stråk, som Arvinder, blir det både bättre och i längden inte särskilt mycket dyrare”. 

Sordindubbar, positioner och stråkar 

Jag frågade Arvinder under min intervju med honom om vad han ansåg om de tekniska tipsen 

jag hade med mig sedan innan.  Angående byte av positioner svarade han såhär:  

”Det beror på hur bra gäng du har. Jag skulle snarare förespråka en sordindubb i så fall, det är väldigt 

effektivt om man bara vill att det ska fylla på lite. Mer än två sordindubbar fyller oftast ingen större 

funktion, men det kan vara läge att göra två stycken sordindubbar om du vill ha det riktigt stort. Om de 

har lärt sig låtarna och spelat mycket ihop sedan tidigare så är det ändå bara fiolerna som kan byta plats, 

men det kan skapa andra problem. Jag tror inte man ska byta stämmor egentligen. Om vi vill dubba 

kvartett gör vi inte det heller, hur bra musiker man än har. Man har olika approach till saker osv… Det 

skulle jag inte rekommendera”. 

 Arvinder betonade att det framför allt handlar om vad man har för approach till spelet i sådana 

situationer.  

”Om ena violinisten vill göra ett glissando på ett ställe måste den andra göra det också om de byter plats. 

Byter man plats måste de spela precis likadant”. 

Migdal var inne på samma tankegångar under min intervju med honom. ”Man har sitt unika 

sätt att spela på oavsett hur mycket man kan variera och varierar” och gav ett exempel hur på 

hur det kan se ut i en dubbningssituation.  

”Alla de där små, ganska charmiga saker som gör ens eget unika sound blir fyrdubblat till sist, vilket gör 

att det låter helt hysteriskt. Man låter som ett dragspel efter ett tag”.   

Jag frågade Arvinder om vad han tyckte om idén om att byta stråkar på musikerna varpå han 

svarade att man absolut kan testa, men att det enligt honom kommer ge en minimal skillnad. 

Täcka upp med samplingsbibliotek 

Ankarblom frågade mig om jag har erfarenhet att arbeta i samplingsbibliotek och att det i sådana 

här fall oftast är den bästa vägen att gå om man vill få något att låta stort. 
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 ”Är det stråkkvartett som spelar kommer det nästan vara det soundet vad man än gör. Man kommer aldrig 

undan DNA:t i att det är en individuell musiker som spelar. Om man ska få det att låta stort kan man styra 

undan från det med samplingsbibliotek och stråkkvartett ovanpå på topp. Där kommer man långt, 

framförallt nuförtiden. För att få det så bra som vi vill ha det så tar det väldigt med tid. För stort sound 

tror jag det är vägen att gå mer än överdubbshetsen”.   

Ankarblom berättade vidare om att han under sitt jobb som arrangör och kapellmästare för 

musikalen Så som i himmelen fick väldigt fina kommentarer över att allt kändes live och stort. 

I orkestern hade han med sig en violinist och två cellister som fick stå för live-stråket och 

tillägger att han också fick ”kvartettsound från de tre med några dubbelgrepp” med glimten i 

ögat. 

 ”Så fort det är melodiska saker är det live-stråket som gör det, och när det är pads är det synthen som gör 

det. Bra trick för att lura öronen”.  

Låta kvartett låta kvartett 

Arvinder berättade under sin intervju att han inte dubbar upp med samplingsbibliotek själv, 

utan hellre i så fall spelar in med en större orkester.  

”Jag tycker inte det är särskilt stimulerande, då man begränsar sig så mycket. Då kan det vara bättre att 

låta kvartetten låta som den gör och fylla upp den med en analog pad eller något som är snyggt.” 

 Han nämnde Lana del Reys låt Summertime Sadness som ett exempel på en produktion där 

kvartett låter stort. 

”Jag tror det handlar mer om hur man behandlar det och att man hittar ett bra rum, att man jobbar mycket 

med reverbet. Då kan ni få vad som helst att låta stort”.  

Han betonade även att man absolut kan använda sig av overdubs med kvartetter och 

sordindubbar, ”men då ska man veta att det är det soundet man vill ha”. Han avslutade med att 

konstatera: 

”Om man vill att det ska låta som full symfoniorkester av en kvartett kan man ju testa alla möjliga trick, 

men varför ska man göra det? Om du försöker göra ett filmscore8 med stråkkvartett, absolut. Då kan man 

snacka om ”sweetening”; när man baserar någonting på samplingar men lägger ett lager av single players 

ovanpå. Det förstår jag mer varför man gör, om man vill att något ska låta Zimmer. Men det här låter ju 

 
8 Soundtrack till en film.  
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som att det är en pop-platta. Då skulle jag hellre fokusera på att jobba med andra faktorer i produktionen 

för att få det att låta stort.” 

Vilka mikrofoner? 

Jag frågade arrangörerna om förslag på mikrofoner man kan använda sig av till en sådan här 

typ av inspelning.  

Arvinder rekommenderade djupa mikrofoner med mycket botten. 

 ” Det hjälper framförallt när man ska dubba. Det mesta av det här fasknaset tycker jag hamnar i diskanten, 

så ju brightare mickar man har desto värre blir det tycker jag personligen. Se till att ha ett bra rumspar 

och att hålla ett vettigt avstånd till huvudparet, antingen ett A/B par framför kvartetten eller någon X/Y-

skiss. Båda låter bra och har sina fördelar och nackdelar.” 

 Mikrofonspecifikt rekommenderade han M50 och M49, DPA, OMNI och Schoeps-NK4, med 

den sistnämnda på fioler och viola och stormembran på cello, gärna U47 eller U87. Han sa att 

han kan tycka att DPA är lite för brighta ibland, och gav alternativet att köra bandmikrofoner, 

som Coles och Royer, som närmickar på instrumenten. ”Det låter superfint”. Han sa även att 

man kan sätta upp två Coles i Blumlein och använda dem som huvudpar och avslutade med att 

det finns ”massa varianter, ta bara ingenting som är för bright”.  

Migdal instämde till mångt och mycket med Arvinder.  

”Det man vill ha är ju en närmick på alla instrument. Jag tänker mig att när man ändå är där kan slänga 

upp två kanske lite konstrasterande stereopar. Det finns ju massor alternativ…”. 

 Precis som Arvinder rekommenderade han Coles i Blumlein ”om man vill åt det soundet”. Han 

sa också att  

”Ju mer lyxigt och stort man vill att det ska vara, desto mer kan man använda sig av stereoparet, för att 

få den inbyggda panoreringen och rummet. Det är inte alltid man vet exakt hur artist eller producent 

tänker sig att prodden ska vara, och då kan det vara bra att ha lite att välja mellan. Släng upp allt du 

hittar.”  

Slutförandet av arrangemangen 

Efter att jag hade genomfört intervjuerna med arrangörerna så gick jag vidare i projektet genom 

att slutföra arrangemangen som vi skulle spela in. Det var totalt fem arrangemang som var 

planerade att spelas in till inspelningsdagen, och i det här arbetet har jag fokuserat på att lyfta 
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fram två av dem för att ge exempel på hur arrangörernas kunskap och tips påverkade mig i både 

den konstnärliga och den tekniska processen. Nedan följer en kort beskrivning av 

arrangemangen och deras karaktär, samt hur de är uppbyggda, för att visa på de konstnärliga 

metoderna jag använde mig av då jag skapade dem.  

Intro-låten 

När jag påbörjade arbetet med det här arrangemanget skrev jag det med en dubbelkvartett i 

åtanke, där den ena kvartetten skulle spela långa legatolinjer, och den andra snabbare och 

kortare rytmiska upprepade figurer, ostinaton. Innan min intervju med arrangörerna var jag 

orolig för att arrangemanget skulle ta för mycket fokus från andra element i produktionen och 

bli ”för stort för låten”. Efter min intervju med Arvinder som bekräftade att det är väldigt vanligt 

med sådana här typer av stråkarrangemang inom pop, så bestämde jag mig för att ändå gå på 

originalidén. Originalarret hade fler stämmor och kändes i mina öron lite tjockare än 

slutprodukten. Därför bestämde jag mig för att gå in och städa upp i arrangemanget innan 

inspelningsdagen för att kolla eventuella stämkorsningar, dubbleringar och dubbelgrepp som 

jag då bedömde inte behövdes.  

Stråket i den här låten introduceras mot slutet av låten. Arrangemangets nav består av 

legatokvartetten som spelar långa linjer. Ovanpå detta ligger staccatokvartetten som spelar 

korta rytmiska figurer. Som en sista detalj ovanpå kvartetterna ligger en snabb figur i violin 1 

och 2 i arrangemanget, som till inspelningsdagen placerades om till violin 1 och cello istället.  

2.0 

Den här låten kom till ganska nära inpå inspelningen, och bakgrunden med denna ser därför 

annorlunda ut än Intro-låten, eftersom jag påbörjade arrangemanget först efter jag genomfört 

intervjuerna med arrangörerna.   

Arvinder pratade under min intervju med honom om stråkets funktion, och det var någonting 

jag försökte ha i åtanke då jag skrev arrangemanget till 2.0. Min vision var att stråksektionen i 

denna låt skulle bidra till en känsla av enkelhet och något lättsamt, och på så sätt tillföra något 

extra till låten. Han nämnde även att det enligt honom ofta är mer intressant att låta kvartett låta 

kvartett, än att försöka få dem att låta som något de egentligen är. Detta bidrog till att jag skrev 

detta arrangemang med en klassisk stråkkvartett i åtanke.  
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Under min intervju med Migdal och Ankarblom diskuterade vi vikten av att tänka linjer då man 

arrangerar för live-musiker. Det var även något jag med det här arrangemanget försökte ta extra 

mycket hänsyn till. Intressant nog så är det samma ämne som både Pollack och Stewart nämner 

i artiklarna jag hade med mig in i det här projektet; att våga sig på att ge musikerna en fin 

melodi då man arrangerar och tänka kontrapunkt, istället för att låta dem spela varsin ton i ett 

ackord där de sedan byter till nästa ackord samtidigt. 

Stråket kommer in relativt tidigt i den här låten jämfört med ”Intro-låten” och håller sedan i 

sig under hela låtens gång. Till andra versen kommer soloinsatser från stråkmusikerna vilket 

var tänkt att fungera som en rolig variation, och för att lämna utrymme till att låta 

stråkkvartetten växa dynamiskt konstant mot slutet av låten.   

Inspelningsdagen 

Stråkpålägget till det här projektet spelades in den 11 april 2021 i Studio 2 på Kungl. 

Musikhögskolan i Stockholm. Under inspelningsdagen hade jag med mig både en 

inspelningstekniker och artisten själv i studion, samt stråkkvartetten beståendes av goda vänner 

till mig från den klassiska institutionen på Kungl. Musikhögskolan. Inför inspelningsdagen 

hade artisten förberett ljudfiler och exporterat ut tracks på låtarna vi skulle spela in till. Vi hade 

även sett till att förbereda click-tracks på samtliga låtar till inspelningen, och synkat 

notmaterialet med projekten i Pro Tools. Jag dirigerade till klick under inspelningen. 

Gällande mikrofonerna så valde jag att lita på de rekommendationer som både Arvinder och 

Migdal bidragit med till projektet. Jag hade inte tillgång till exakt alla mikrofoner de 

rekommenderade, men försökte utefter förutsättningarna som fanns vara så trogen 

rekommendationerna som möjligt. Jag bestämde mig för att prova en mix av närmikrofoner, en 

Blumlein-uppställning på rum, samt en standard A/B mickning på rummet för att ha flera 

alternativ att kunna välja mellan senare i mixnings- och redigeringsstadiet. Mikrofonerna vi 

hade tillgång till och bestämde att använda oss av var följande: 

Rumsmikrofoner 

A/B mickning på rum: Neumann TLM67 x 2 (stormembran, kondensator) 

Blumlein-uppställning på rum: Coles 4038 x 2 (bandmikrofon) 
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Närmikrofoner 

Violin I – Schoeps CMC-64 (småmembran, kondensator) 

Violin II - Schoeps CMC-64 (småmembran, kondensator) 

Viola – Royer R121 (bandmikrofon) 

Cello (top) – Beyerdynamic M160 (bandmikrofon) 

Cello (body) – Neumann U87 (stormembran, kondensator) 

Jag var ute i sista stund med arrangemangen till inspelningsdagen och lyckades till sist skriva 

klart dem dagen innan inspelningen. Detta innebar a-vista för musikerna, som inte sett noterna 

eller hört låtarna innan. Planen var att vi skulle hinna lägga stråk på fem låtar, men p g a tekniska 

problem blev vi försenade i schemat och hann endast med fyra.  

Min originalidé med inspelningsdagen var att jag skulle gå all-in och göra allt för att få 

stråkkvartetten att låta så ”stort” som möjligt. Jag hade till en början tänkt att jag skulle låta 

musikerna byta både positioner med varandra och stråkar, men på rekommendationer från både 

Arvinder och Migdal bestämde jag mig för att stryka den idén och istället dubba upp med sordin 

på den låt som skulle kännas stor och symfonisk – Intro-låten. Detta för att spara tid och för att 

dem under båda sina intervjuer varit tydliga med att dessa byten allt som oftast inte blir så som 

man tänkt sig, eftersom det enligt dem var mer sannolikt att det skulle leda till problem och 

förvirring än det resultat man till en början förväntat sig.  

Efter inspelningen gick jag igenom tagningarna och mixade två av låtarna tillsammans med 

inspelningsteknikern, som också fungerat som ett extra öra under inspelningsdagen. Detta 

bidrog till att mixnings- och redigeringsprocessen gick mycket snabbare än vad den skulle ha 

gjort om jag skulle ha utfört den på egen hand.  

Under redigeringsprocessen testade jag även att dubba upp stråket med samplingsbibliotek, på 

rekommendation från Ankarblom, som ett försök till att simulera ett sound av en större 

ensemble. Jag gjorde tre olika versioner på Intro-låten enligt följande modell; 

1) En med endast stråket 

2) En med stråket + sordindubbstagningar 
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3) En med stråk + sordindubbstagningar + samplingsbibliotek 

Samt tre versioner på 2.0 enligt följande modell: 

1) En med samtliga mikrofoner 

2) En med endast Blumlein-uppställningen 

3) En med Blumlein-uppställningen + samplingsbibliotek 

Avslutande diskussion  
Nu när jag ser tillbaka på det här projektet är jag otroligt glad över att jag fick möjligheten att 

intervjua de här tre, i mina ögon, fantastiska arrangörerna. Det vi kom fram till och diskuterade 

under intervjuerna påverkade mig väldigt mycket under slutförandet av projektet. Ju längre jag 

kom med arbetet, desto mer började jag nästan ifrågasätta vad det var för resultat jag var ute 

efter egentligen.  

Jag tycker att Arvinders poäng med att ”låta kvartett låta kvartett” absolut är en viktig faktor att 

ta hänsyn till då man skriver stråkarrangemang till pop-musik. En sak jag visste tidigt i det här 

projektet var att jag hade tillgång till mina goda vänner och därmed en stråkkvartett. Nu när jag 

ser mig i backspegeln kan det i efterhand kännas lite lustigt att jag från början kämpade så 

mycket med att försöka få dem att låta som något dem egentligen inte är. Arvinder belyste detta 

under min intervju med honom, då han frågade mig varför jag var ute efter ett sådant resultat. 

Det gjorde mig medveten om att det under en skapandeprocess, särskilt när man som jag 

ständigt strävar efter att försöka uppfinna hjulet med varje nytt projekt man tar sig an, faktiskt 

kan vara lätt att glömma bort att det är en stor lyx bara att få möjligheten att jobba med en 

stråkkvartett. Det är inte alltid man behöver gå över ån efter vatten.  

Migdal betonade samma ämne under min intervju med honom när han konstaterade att arbete 

med dubbar sällan leder en fram till det resultat man vill ha. Han berättade om de olika 

arrangeringsmässiga perspektiven man kan ta hänsyn till då man skriver för en stråkorkester 

kontra kvartett. Han belyste med det att musikerna i dessa olika sättningar spelar på olika sätt, 

vilket gör det väldigt svårt att återskapa ett sound av stråkorkester i ett kvartettsammanhang. 

Det var intressant att ta del av hans åsikt att en stråkorkester ofta tar mindre plats i en produktion 

än stråkkvartetten. Det fick mig att tänka om. 



 18 

Under slutförandet av arrangemangen försökte jag ha dessa nya insikter i åtanke. När jag skrev 

arrangemanget till 2.0 tänkte jag framförallt på det som kommit fram under intervjun med 

Ankarblom; nämligen vikten av att försöka tänka rörelse, frasering och fokusera extra mycket 

på stämföringen då man skriver för live-musiker. Det märktes under inspelningsdagen att 

stråkmusikerna tyckte att 2.0 var väldigt rolig att spela, jämfört med flera av de andra 

arrangemangen vi spelade in utanför det här arbetet, där jag mer eller mindre hade skrivit för 

kvartett med overdub i åtanke. 

Däremot blir allt inte alltid som man har tänkt sig. Innan inspelningsdagen var jag säker på att 

2.0 skulle bli den bästa inspelningen eftersom jag hade haft mer renodlad kvartett i åtanke med 

inspiration från arrangörerna. Jag var dessutom osäker på om arrangemanget jag skrivit till 

Intro-låten skulle fungera som jag ville, eftersom visionen med den låten från början varit att 

få kvartetten att låta som en stråkorkester.  

När jag satt i mixnings- och redigeringsstadiet och skulle börja klippa 2.0 så dök det plötsligt 

upp andra problem som jag inte hade räknat med från början. Det var svårt att hitta bra 

tagningar. Då började jag plötsligt fundera på om jag hade skrivit arrangemanget lite för svårt. 

Som konstnär och arrangör är jag medveten om att jag ibland kan ha en tendens att vilja lite för 

mycket. Arvinder nämnde i sin intervju att just det kan vara bra att undvika i ett sådant här 

sammanhang, när han berättade om vikten av att läsa av låten och stråkets funktion i 

produktionen.  2.0 blev ett väldigt aktivt arr som gick relativt snabbt tempomässigt. Med 

förutsättningen att musikerna dessutom fick noterna samma dag så kan det lätt leda till att man 

inte får ihop så pass bra tagningar som man vill.  

När jag väl började experimentera med att bara använda vissa typer av mikrofoner på 2.0 så 

blev jag genast mycket gladare. Jag provade att stänga av närmickarna som var väldigt 

avslöjande intonationsmässigt på vissa ställen och gick på Blumlein-mickningen istället, där 

jag använt mig av bandmikrofoner. Det blev i mina öron ett resultat som kändes mjukare och 

mer tillåtande, som att det passade den låten bättre, i mina öron. Jag kom i det här stadiet att 

tänka på det som Migdal belyste under sin intervju att det alltid är bra med olika alternativ på 

mikrofoner, eftersom man inte alltid vet vilket sound producenten, artisten eller en själv är ute 

efter.  

På Intro-låten valde jag att låta musikerna dubba sig själva med sordin, på rekommendation 

från Arvinder. När jag och inspelningsteknikern lyssnade igenom tagningarna från den låten så 



 19 

märkte vi verkligen hur stor skillnad det gjorde för just den produktionen. Jag blev mycket mer 

nöjd med det resultatet än vad jag trodde att jag skulle bli från början. I brist av tid p g a de 

tekniska problemen vi hade under inspelningsdagen så hann vi inte göra sordindubbar på allt, 

så därför valde jag att fokusera med dem på Intro-låten. Jag valde även att prova att dubba upp 

denna låt med samplingsbibliotek, på rekommendation från Ankarblom. Detta tyckte jag bidrog 

på ett väldigt fint och värdigt sätt till det stora och symfoniska soundet.  

Sammanfattningsvis så känner jag nu vid avslutat projekt att det finns en poäng med att hela 

tiden komma tillbaka till det man själv anser vara bäst för produktionen då man skriver 

stråkarrangemang till en pop-låt. Precis på samma sätt som det, enligt mig, inte existerar någon 

metod för att få till vilken mix som helst perfekt, anser jag inte att det finns någon formel för 

att få till det perfekta stråkarrangemanget, eftersom varje låt är unik och därmed har olika 

behov. I de flesta situationer tror jag därför att det gynnar en som arrangör och producent att 

komma tillbaka till det man själv anser vara bäst för låten, vilket kan se helt annorlunda ut; då 

vi som kreatörer, individer och musiker är unika.  

Förslag till framtida forskning  

Stråkkvartett inom pop-musik är absolut ett ämne som skulle må bra av att forskas i lite mer, 

enligt mig. Det finns mängder med olika digitala artiklar på Internet man kan ta del av om man 

är intresserad i ämnet, och vissa av dem tar upp väldigt intressanta saker, som dem jag valde att 

inkludera i det här arbetet. Däremot hade jag svårt att hitta forskning på vetenskaplig grund 

inom samma ämne.  

Om jag hade fått möjlighet att göra om det här arbetet hade jag gärna forskat vidare i olika 

spelsätt och tekniker stråkmusiker och stråkkvartetter kan använda sig av och se hur dem 

fungerar i en pop-kontext, då det är en aspekt jag inte använde mig av så pass mycket i de 

arrangemang jag skapade till det här projektet. Det hade dessutom varit intressant, om möjlighet 

finns, att forska vidare inom ämnet stråkorkester och pop-musik, och undersöka mer ingående 

hur de olika arrangeringsmässiga principerna kan skilja sig från varandra i stråkkvartett kontra 

stråkorkester. 
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