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1. NYKLASSICISM	OCH	ROMANTIK	I	BILDKONSTEN	
REDOGÖR	FÖR	NYKLASSICISM	OCH	ROMANTIK	I	BILDKONSTEN.	DISKUTERA	VAD	SOM	ÄR	TYPISKT	FÖR	
RESPEKTIVE	STIL.	ANVÄND	FYRA	EXEMPEL	OCH	NOTERA	BÅDE	SÄRDRAG	OCH	TIDSTYPISKA	DETALJER.	

 

Nyklassicismen och romantiken växer fram parallellt från andra hälften av 1700-talet in i de första 

årtiondena på 1800-talet. Det är en turbulent tid när den framväxande borgerligheten reser sig i öppen 

konflikt med L'ancien régime. Revolutioner på alla områden omvandlar de västerländska samhällena i 

grunden. Den politiska makten förs över från kungahus, landägande aristokrati och kyrka till den 

växande borgerligheten. I en tidigare aldrig skådad befolkningsökning växer en medellös arbetarklass 

fram som kommer att trängs ihop i de nya industrierna och i urbaniserade slumområden. Den medeltida 

feodala ekonomin byts mot kapitalism och en explosion av tekniska uppfinningar som t.ex. ångkraft och 

nya naturvetenskapliga upptäckter förändrar människornas förutsättningar på ett sätt som aldrig förr. 

Inte konstigt att även konsten nu söker sig fram på olika vägar och att två så olika uttryckssätt som 

nyklassicismen och romantiken existerar sida vid sida utan tidsmässigt eller geografiskt centrum. Jag 

har valt ut några konstnärskap som representanter för epoken fastän de alla är så egenartade att de 

egentligen bara representerar sig själva: spanjoren Francisco de Goya (1746-1828) fransmannen 

Jacques-Louis David (1748 - 1825), italienaren Antonio Canova, (1757-1822), tysken Caspar David 

Friedrich (1774-1840) och engelsmannen J.M.W. Turner (1775-1851). 

 

Konststilarnas pendlande mellan ytterligheter kan spänna över lång tid 

med nästan omärkliga förskjutningar, men det kan också gå mycket 

fort; behovet att följa modet är oerhört starkt. Ett belysande exempel 

är vad som hände på 1770-talet när franske kungens mätress Madame 

du Barry skickade tillbaka några av rokokons mästerstycken till 

förmån för en nyklassicistisk utsmyckning i sin bostad Pavillon de 

Louveciennes; det var Jean-Honoré Fragonards (1732-1806) svit om 

kärlekens framsteg i utsökt rokokostil [bild 14.9] som ersattes av 

Joseph-Marie Viens (1716-1809) mer fadda men mer moderiktiga 

tablåer. 
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Ädel enkelhet, lugn och storhet. Dessa nyklassicismens honnörsord formulerades av Johann Joakim 

Winckelmann (1717-1768). Han önskade i enligt med vad han kallade en ”imitationsteori” att 

upplysningstidens anda skulle paras med antikens formspråk.  Det skulle inte bli kopior; snarare skulle 

konsten fokusera på element av en inneboende andlighet. Detta i kombination med form skulle ge liv åt 

nya samtida verk. Winckelmann räknas som den förste moderna konsthistorikern och han hade stort 

inflytande under 1700-talets mitt. De samtida utgrävningarna av det antika Pompeji (som legat begravt 

sedan år 79) påbörjades 1728 vilket väckte nytt intresset för klassicismen. Senare på 1800-talet uppstod 

benämningen Nyklassicism 100 år efter Winckelmanns död. Hellenistiska skulpturer som Apollo di 

Belvedere och Venus från Milo beskrivs i Honour & Fleming som vore de framsmekta ur marmorn, 

snarare än uthuggna, till en mjukt, varm världslig elegans av sofistikerad självmedvetenhet. Detta var 

förebilderna för tongivande nyklassicistiska konstnärer som Jacques-Louis David och Antonio 

Canova och alla de andra som följde akademiernas tradition, ty nyklassicismen var akademiernas val 

framför romantiken. 

 

Winckelmann bodde i Rom mellan 1755 och 1768 och även efter hans Romtid fortsatte staden att vara 

centrum för den framväxande nyklassicismen; både David och Canova studerade och arbetade där i 

flera olika perioder och det var i Rom som David gjorde sin första stora målning Horatiernas ed som 

visar ädel romersk stoicism och patriotism från en sägen ur romersk forntidshistoria. Den målades 1785 

fyra år före franska revolutionen på beställning av kungen Ludvig XVI [bild 14.30]. Nästa stora verk är 

Marats död [bild 14.31] som målades under terrorväldet som David medverkade i som jakobin. Här fick 

David en ny republikansk ”stil” att måla revolutionens martyrer med. Det är som Honour & Fleming 

konstaterar ett mästerverk i den politiska genren för att åskådliggöra ”martyrskap”.  Stilen är fortfarande 

den nyklassiska med ”ädel enkelhet, lugn och storhet”. 

Imponerade är också Davids hyllningar till Napoleon i 

Napoleon korsar Alperna (1800) och i 
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Kejsar Napoleon I och kejsarinnan Joséphines kröning i katedralen Notre-Dame de Paris, 2 december 

1804 (1806-7)  

 
Napoleon Bonaparte kröner sig själv och Josephine till kejsare och kejsarinna; här finns något av Goyas 

observans att avslöjande måla det uppvaktande följets minspel. Goya såväl som David var väl medvetna 

om var gränsen gick för härskarnas fördragsamhet.   wikipedia   https://tinyurl.com/ydrkf6sr 

Nu ser konstnären till att passa in det storslagna napoleonska herraväldesmanéret i en nyklassicistisk 

dräkt. Den forne jakobinen följer makten och blir den napoleonska dynastins hovmålare. 

Davids konstnärskap har fortfarande en självskriven plats i vår konstkanon. Det kan man däremot inte 

säga om Antonio Canova, som visserligen finns med i konsthistoriska översiktsverk, men vars motiv 

och bildspråk ligger under postmodernismens radar, fortfarande drabbat av nittonhundratalets 

förkastelsedom över det mesta av adertonhundratalskonsten såsom varande för smooth, tillgjord och 

passé [bilderna 14.28 och 14.29]      

De tre gracerna  och 

Napoleon som Mars, (1802-

1806) 

 originalskulpturen i marmor i 

Apsley House, London. Och jag 

ser en innerlighet hos gracerna 

och något avväpnat rörande med 

guden Mars som allegoriskt låter 

sig intas av Napoleon iklädd ett 

sedesamt fikon. 
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Francisco de Goya (1746-1828) blev 82 år och levde sina sista år i exil i Frankrike. Han hann uppleva 

mycket av de europeiska krigens förödelser under sin levnad och under sina sista årtionden ger han 

utlopp för sin svartsyn och desillusionerad isolerar han sig i sitt hus. Men i början av sitt liv skapar han 

leende och lekfulla kartonger för tapisserier, porträtt av kungahusets medlemmar och den spanska 

aristokratin, vänner och självporträtt som visar livsglädje. I början skapade han sådant som kom att 

pryda de välbesuttnas väggar men inga av dessa bilder från det adertonde seklet finns återgivna i 

kursboken Honour & Fleming. 

 

Parasollet (1777) ovan 
 

Halmdockan (1791-92) kartong till gobeläng t.v. 

 

 

 

Från sekelskiftet ändras Goyas målningar, allt demoniseras och bilderna blir makabra och skrämmande 

[bilderna 15.8 - 15.11]. I detta märkliga konstnärskap fyllt av intimitet och inlevelse finns en strävan 

mot det oändliga vare sig det är sprunget ur gott eller ont. Romantiken är ett uttryck för att med alla till 

buds stående medel söka överföra patos till bilder. Goya använder färgerna i chiaroscuroteknik och har 

en expressiv penselföring. Han och var även skicklig som grafiker där det svartvita mediet på ett 

suveränt sätt transformerar hans fantasmagorier till bild. 

 

Caspar David Friedrich (1774-1840) är mer begrundande och stram i sina målningar [bild 15.19]. Vi 

ser den ensamma människan i naturen och vi bjuds in att på egen hand, vid sidan av snarare än 
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tillsammans med gestalten i mitten utforska... ja vad? naturens under, människans inre, meningen med 

livet... 

Friedrichs hållning är antiauktoritär, och hans tankevärld rör sig i filosofiska banor. Det viktigaste är 

naturen som betraktas från höjder, under alla årstider och väderförhållanden. I landskapen ruvar ruiner, 

ett vanligt motiv under romantiken, som enda mänskliga spår. Och det är mannens rygg som möter oss 

på bilden. Trots att vi aldrig byter blickar med människorna på tavlorna förmedlas en suggestiv känsla 

av delaktighet. Vi är transcendentalt tillsammans men samtidigt individuella åskådare till det mirakel vi 

kallar naturen.  

 

Och slutligen J.M.W. Turner som började med topografiska landskapsmålningar [bild 15.23] av 

Honour & Fleming betecknat som ett ”romantiskt landskap” i 1700-talsmening. Men Turner ville mer 

än så. I målningen Slavskeppet [bild 15.24] med den långa manifesterande titeln Slavar kastar döda och 

döende överbord - tyfon är i ankommande visar Turner att han vill förena (med)känsla med 

(förnufts)förståelse till (moralisk)insikt. Liksom Goya använder Turner konsten för att göra inlägg i 

samhällsdebatten. Liksom Goya grips han av missmod men i motsatts till Goya målar han inte 

grymheter utan utforskar väderfenomen över hav och himmel. Med färg och pensel skildrar han det han 

uppfattar som en kreativ krafts mystiska energi (Honour & Fleming). 

 

Nyklassicismen ebbar småningom ut i olika nationella stilar som empire, Karl Johanstil och 

Biedermeier och romantiken banar väg för 1800-talets omvälvande avantgarde i ett anti akademiskt 

måleri. De nyklassiska konstnärerna höll sig till akademierna, till den härskande klassen och följde 

regler medan romantikerna inte lät sig inte styras på samma sätt.  

 

Källa:		

• Honour,	Hugh	&	Fleming,	John,	A	world	history	of	art,	Rev.	7.	ed.,	Laurence	King,	London,	

2009	
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2. IMPRESSIONISMEN OCH REALISMEN 
DISKUTERA IMPRESSIONISMENS FÖRHÅLLANDE TILL REALISMEN. EXEMPLIFIERA MED FYRA 
EXEMPEL. 
 

Verklighetstrogna avbildningar var normen före modernismens genombrott sent 1800-tal. Det må å ena 

sidan varit starkt idealiserande och förskönande eller å andra sidan hallucinatoriskt eller förråande. Men 

tanken att skapa konst i ren abstrakt form och därmed avsiktligt fjärma sig från en synlig verklighet och 

samtidigt bli tagen på allvar var helt osannolikt. Decennierna innan detta verkligen hände accentueras 

det verklighetstrogna avbildandet och den ism som under de sista decennierna föregår konstsynens 

totala omvändning har följaktligen namnet realismen. 

 
I Ryssland arbetade Ilja Repin (1844-1930) efter principen att uttrycka allt så konkret som möjligt i 

livfulla scener och att huvudsakligen låta konsten tjäna samtidens sociala och moraliska frågor. Det nära 

två ggr tre meter stora panoramat visar en religiös procession (Krestny Khod målat 1880-83). 

Människorna är individualiserade och kompositionen uppbyggd som vore vi åskådare stående vid sidan 

för att utifrån betrakta ”spektaklet”. Kyrkans maktposition och liering med överheten syns tydligt och 

det är ett klart politiskt ställningstagande. 

 

Efter Franska Revolutionen fick borgerskapet i Västeuropa ett avgörande inflytande i kulturlivet. Nya 

idéer om omvandling av samhället gav konstnärerna nya motivområden, vardagliga ämnen men även 

sociala frågor kunde skildras på duk. Fransmannen Gustave Courbet (1819 -1877) räknas till realismen 
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och socialrealismen. Han var motståndare till idealisering, som den uttrycks i religiös konst, och han 

kände att ett realistiskt konstprogram behövdes för att uttrycka sann konst. Här fick han stöd för sin 

konstsyn hos den nya borgerligheten som inte alls var intresserad av akademiernas, kritikernas och 

universitetens inställning att konsten skulle användas i uppfostringssyfte och propagandaspridning och 

rent allmänt sedelärande.  

 
Målningen Ateljén  från 1855 med den långa titeln Ateljén, En verklig allegori över en sjuårsperiod i 

mitt konstnärs- (och moraliska) liv  mäter över fem och en halv meter i bredd och är över tre och en 

halv hög. Här är det verkliga personer ur det samtida kulturella livet och från gatans värld som omger 

konstnären själv. I andra målningar beskriver Courbet människors vardag utan förskönande; hans idé 

var att med konst mål var att leda människor till kunskap om sig själva, inte till förnöjelse och att konst 

för konstens egen skull bara ledde till att människan förgiftade sig med illusioner.  Flera av Courbets 

tavlor är i kolossalformat [bild 15.38] och tanken lär ha varit att ordna ett eget museum men det blev 

aldrig av.  

 

Impressionisterna var inte oense eller i konflikt med realisterna. Bägge riktningarna mötte stundtals 

motstånd från akademin och portades därmed från Parissalongen.  Motivvalen skilde lite, realisterna 

skildrade arbetarklassen, särskilt lantarbetarnas vardag, impressionisterna ägnade mest intresse åt att 

avbilda sin egen värld befolkad av artister som uppsökte nöjesetablissemang.  Både lantlig natur och 

samtidens urbana miljöer föredrogs av dem bägge framför rent ateljémåleri. Stadslivets scener med 

såväl järnvägsstationer som hamnscenarion har förevigats såväl impressionistiskt som realistiskt. 
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Impressionisterna var inte intresserade av teoretiska programförklaringar över estetik och dylikt, de såg 

mer sitt sätt att måla som ett återupptäckande av målarkonsten i ett sista stadium av realismen. För det 

som verkligen intresserade impressionisterna, och som var deras speciella kännetecken, var den 

vetenskaplig noggrannhet med vilken de undersökte färgernas optiska fenomen. Att ordna färger i 

färgcirkeln var ett relativt nytt sätt att nalkas kunskap om hur ögat uppfattar färger och att en färg var 

beroende av de omgivande färgerna. Man uppmärksammade att även skuggor påverkades i hög grad av 

färgspektret och kom att utnyttjad färgcirkelns system med komplementfärger istället för att tona ned 

med svärta i skuggiga partier. Detta intensifierade färgernas lyster och skapar ett nytt intryck, ett 

”impression”. Och det var inte i motsatsställning till realismen utan som en naturlig följd av 

utvecklingen. Bägge riktningarna sågs med oblida ögon av etablissemanget och även om vi idag helt 

fokuserar på impressionisternas konstverk var det precis tvärtom på 1800-talet. Ta t.ex. utställningsåret 

1874. Till impressionisternas visning i privat regi hos Nadar (fotograf, författare och kulturpersonlighet 

med stor ateljé i Paris) kom 3 500 i jämförelse med den stora Parissalongen strax därpå med 400 000 

besökare. Idag ser vi att det var impressionisterna som förde konsten framåt. 

I Camille Pissarros (1830-1903) Boulevard Montmartre (1897) är det färgerna som bygger upp bilden, 

inga konturer utan rena färger i många lager som skapar en skimrande nattscen. Det är olika 

väderförhållanden och dags- och kvällsljus som får konstnären att om och omigen måla samma motiv 

eftersom motivet i sig inte är det viktiga utan hur vi ser det i färger betyder allt. Det blev 14 verk totalt 

av Boulevard Montmartre i Paris innan motivet var uttömt för Pissarros del.
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Och Claude Monet (1840-1926) målade t.ex. samma höstackar, samma näckrosor [bild 19.4] och 

katedralen i Rouen många gånger, i olika ljusförhållanden och årstider, alltid sökande att fånga optiska 

skiftningar.  

    
Monet är impressionismens centralgestalt. Med ett outtröttligt utforskande av det moderna livets måleri 

kom han att samla likasinnade konstnärer i gemensamma aktioner för att komma ut på konstmarknaden 

förbi Parissalongens toppstyrning. Flera av den föregående generationens realister och Barbizonmålare 

fanns också med här. 

 

För kvinnor innebar impressionismen att i större omfattning få möjlighet att ingå i ett blandat 

konstnärskollektiv. Som Whitney Chadwick påpekar var det flera bidragande omständigheter: döttrar i 

välbärgade medelklassfamiljer som kom från samma miljö som flera av de manliga konstnärerna, de 

nyfunna motivvalen som gjorde att även kvinnans traditionella sfärer blev legitima att måla liksom 

acceptans av vänskap mellan manliga och kvinnliga konstnärer. Friluftsmålning ”plein air” underlättade 

hela proceduren från planering, skissande och fullbordandet utan behov av allt som det traditionella 

historiemåleriet krävde: stora dukar, studieuppsättningar och statistmodeller. 

 

En av dem som anslöt sig till rörelsen med det fria arbetssättet var amerikanskan Mary Cassatt (1844-

1926) som efter att ha rest runt och utbildat sig i USA och i Europa slog sig ned i Paris på 1870-talet.  

Hennes tavlor ställdes ut flera gånger på Parissalongen, men efter att blivit refuserad 1878 uppmanade 

hennes vän Edgar Degas (1834-1917) henne att ställa ut med impressionisterna som vid det här laget 

ordnade egen utställningslokal och kunde strunta i Parissalongsjuryns nedsättande omdömen. I scenens 

värld hade Cassatt och Degas i ett gemensamt intresse, hon gick på operan och fann motiv i den 

fashionabla publiken, han gick på vaudeville och fångade de uppträdande artisterna. Japanska träsnitt 

var samlarobjekt och impressionisterna lät sig inspireras både av grafisk teknik och bildspråket. Cassatt 



	 10	

arbetade också, liksom Toulouse-Lautrec (1864-1901) som grafiker, ett medium som sysselsatte flera 

av impressionisterna, influerade som de var av tidens vurm för japonism [en akvatint på bild 17.18]. 

 

1886 målar Cassatt sin lilla tavla Flicka 

som flätar sitt hår. (ca.75 ggr 62 cm). 

En ögonblicksbild i en vardaglig intim 

situation, vi släpps in och får bevittna 

en ung flickas morgonbestyr. 

Nattsärken är målad i grova penseldrag, 

flickas blick riktad mot en spegel 

utanför bilden och hon verkar helt 

omedveten om att hon är iakttagen. 

Hennes hud är naturlig; blossande kind 

och blekt halsparti. Här syns arvet från 

realismen med anatomisk exakthet utan 

att försköna eller idealisera. Det är en 

självständig person, inte ett objekt. På 

bakgrundstapeten blommar ett japanskt 

träd och färgernas blåa toner mot 

gyllenbrunorange svarar mot 

färgcirkelns komplementordning. 

Se där, en riktig impressionistmålning! 

 

 

 

 

Källor: 

• Honour, Hugh & Fleming, John, A world history of art, Rev. 7. ed., Laurence King, London, 
2009 

• Stephenson, Jonathan, Måla med impressionisterna: en inspirerande handledning steg för steg i 
deras stil och teknik, Forum, Stockholm, 1996 

• Chadwick, Whitney, Women, art, and society, 5. ed., Thames & Hudson, London, 2012 
• Föreläsning Lars Wängdahl, Realismen, 2021-01-18 
• Föreläsning Lars Wängdahl, Impressionism, postimpressionism del 1, 2021-02-15 
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3.  SYMBOLISMEN I SVENSK 1890-TALSKONST 
PÅ VILKA SÄTT KOMMER DEN INTERNATIONELLA SYMBOLISMEN TILL SYNES I SVENSK KONST 
UNDER 1890-TALET? RESONERA MED HJÄLP AV TRE EXEMPEL. 
 
Symbolismen är den väg som några konstnärer tog för att komma ur det som de uppfattade som en 

andefattig naturalistisk realism. De hämtade inspiration från allegoriska traditioner, fabelväsen och sagorna 

under 1800-talets sista årtionde. Dessa nya strömningar appellerade till några svenska konstnärer som redan 

innan känt sig dragna till att göra ”fantastiska saker” som Richard Bergh (1858-1919) uttrycker det 1887. I 

tavlan Riddaren och jungfrun (1897) kombinerar Bergh nationalromantiken med djupt symbolfyllda 

anspelningar på kontrasterna liv och död, manligt och kvinnligt, hårt och mjukt i ett motljusskimmrande 

sensommarlandskap. I en tidigare tavla finns Flickan och Döden (1888) figurerar också en utblommade 

maskros som Bergh låter döden uppvakta den unga kvinnan med i en än mer symbolfylld tablå: 

   

 

Tidigare ut, och mer utmanande, var Ernst Josephsons Strömkarlen som 

refuserades både av Parissalongen och av Nationalmuseum på 1880-talet. 

Tiden var inte mogen 1884.  

Tio år senare var det fler svenska konstnärer som vände sig till 

folktraditionernas knytt och annat osynligt. Man vänder sig inåt i sin 

egen fantasi och uttrycker i bild sånt som inte går att sätta ord på. 

Besökare på konstnärsförbundets utställning i Stockholm var ännu 1894 

inte med noterna utan upprördes över vad de uppfattade som symbolism 

och ”dekadenta modeprodukter” för att året därpå visa sig mer 

införstådda med det nya enligt en recension i D.N. 
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Djur- och landskapsmålaren Bruno Liljefors (1860-1939) ger med Uven djupt inne i skogen (1895) sin 

mest symboliska bild av naturen där uvens intensiva blick svarar mot månblänket i skyn över den 

ogenomträngliga mörka skogen. 

 
 

Mer i den internationella symbolismens stil är J.A.G. Ackes (1859-1924) Skogstemplet (1900)  

 
Med betoning på den kvinnliga sinnligheten gav verket upphov till många olika tolkningar och tavlan 

fick stor uppmärksamhet av författare och konstkritiker. Sedlighet var ett av tidens aktuella ämnen. 
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Även August Strindberg (1849-1912), författare, målare, fotograf, bör nämnas. Han har själv sagt sig 

”måla sitt inre och inte gå och rita av stockar och stenar, som ju voro betydelselösa i sig själva och 

endast genom att passera det förnimmande och kännande subjektets smältugn kunde få någon form”. 

Hans expressiva och symboliska målningar har, åtminstone i Sverige, kommit i skymundan för hans 

författarskap. Just därför är det intressant att han ansåg sig behöva ett sätt att utrycka sig utan ord.  

Han använder konsekvent tekniken att med palettkniv och säker färgkänsla skapa tredimensionella 

bilder och man kastas rakt in i ett känsloläge. Symbolismen tagen på allvar blir till slut rent abstrakt. 

Svartsjukans natt, 1893.     Underlandet, 1894.          Falaise III. 190,          Barnets första vagga, 1901 

   

Symbolismens främste företrädare i Sverige är dock Olof Sager-Nelson som i sina ”själsporträtt” sökte 

uttrycka ”den psykiska och moraliska karaktären”.  
 

Brügge (1894)        Porträtt	av	Mme	Hout	(1894)			Anarkisten	(Ivan	Agueli,	1893) 
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Sager-Nelson föddes 1868 i Värmland och kom i kontakt med symbolismens tankegångar och 

uttrycksformer redan som ung konststuderande på Valand i Göteborg: I Göteborg fanns även makarna 

Fürstenberg vars aktiva engagemang i samtida svenskt konstliv kom att spela en avgörande roll för 

Sager-Nelson. 1893 började paret Fürstenberg bekosta konstnärens resa till kontinenten, först Paris och 

sedan till Brügge och de fortsatt ge honom ekonomiskt 

under hans tre återstående år tills han dog endast 27 år i 

tbc 1896. Han var en orolig själ som regelbundet 

kontaktade Fürstenbergs för mer underhåll. Hans hälsa 

vacklade och han for först till Korsika och sedan till 

Biskra i Afrika, sjuk och svag. Pontus Fürstenberg hade 

haft stora förhoppningar på honom och skriver bedrövad 

i ett brev till Carl Larsson att han tror att hoppet är ute 

för Sager-Nelson och tillägger: ”Skada på denne 

talangfulle, lofvande artist, af vilken sort vi ju ej hafva 

flere!”. Fosterbröderna (1894) [Johannesson, Lena, bild 

64] saknar helt tendenser till manér som i t.ex J.A.G. 

Ackes Skogstemplet. Utsnittet ger närhet, färgerna accentuerar bakgrundsljuset och brödernas ansikten. 

Lätt penselföring mjukar upp de betonade konturerna som i sin tur förstärker motivets melankoliska 

stämning. Detta är verkligen symbolismen i genuin svensk tappning! 

 

Andra riktigt stora symbolister i konsten den här tiden fick inte Sverige, inte heller uppfattar jag det som 

att någon av de svenska konstnärerna påverkades och förde in just den internationella symbolismens 

bildspråk i Sverige; de visar alla en särpräglad egenart. Desamma gäller för våra närmste grannländers 

symbolister, Edward Munch (1863-1944) Norge, och de många finländare som verkade inom 

symbolismen i helt egna stilar; där jag bara vill nämna min egen favorit Hugo Simberg (1873-1917). 

 

Kanske har jag har missuppfattat frågeställningen, men jag har så gott jag kan utgått från svenska 

konstnärskap. När jag tittat på bilder av Arnold Böcklin, Puvais de Chavannes, Gustave Moreau, Odilon 

Redon m.fl. som räknas till den internationella symbolismen ser jag även där att det rör sig mer om en 

gemensam utgångspunkt än om ett samstämmigt uttryckssätt. Varje konstnär visar en osedvanlig 

originalitet i att finna sitt symboliska språk för att i bild förmedla det ogripbara i tillvaron. 

 

Gata i Brügge (1894) 
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Källor: 
• Franzén, Niclas, Olof Sager-Nelsons relation till den belgiska symbolismen. D-uppsats 

https://www.diva-portal.org/smash/get/diva2:539285/FULLTEXT01.pdf 
• Honour, Hugh & Fleming, John, A world history of art, Rev. 7. ed., Laurence King, London, 

2009 
• Konstmuseet Ateneum (2016). Historier inom finsk konst. [Helsingfors]: Ateneum Finland's 

Nationalgalleri. 
• Johannesson, Lena & Johannesson, Lena, Konst och visuell kultur i Sverige 1810-2000, 

Signum, Stockholm, 2007 
• Sandström, Sven & Sandström, Sven (red.), Konsten i Sverige Det sena 1800-talet - bildkonst 

och miljökonst, AWE/Geber, Stockholm, 1975 
• Söderström, Göran, Strindbergs måleri, [Ny uppl.], Bokförlaget Langenskiöld, Stockholm, 2017 
• Wiberg, Totte, Fürstenbergska galleriet: mecenatparet, konstnärerna och samlingen, Warne, 

Sävedalen, 2009 
• Nationalencyklopedin, symbolism. http://www-ne-

se.ezproxy.its.uu.se/uppslagsverk/encyklopedi/lång/symbolism (hämtad 2021-03-24) 
• https://www.thielskagalleriet.se/om-thielska/olof-sager-nelson/ 

 

 

 

 

                       

  Hugo	Simberg	(1873-1917)		Djävulen vid grytan (1897), 
Den sårade ängeln (1903) och Frosten (1895) 
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4.  DET SENA 1800-TALETS ARKITEKTUR OCH DESS FÖRUTSÄTTNINGAR 
REDOGÖR FÖR DE FÖRUTSÄTTNINGAR SOM BIDROG TILL UTVECKLINGEN I DET SENA 1800-
TALETS ARKITEKTUR. TA UPP TRE KONKRETA EXEMPEL SOM BELYSER DETTA, VARAV ETT 
EXEMPEL FRÅN SVERIGE. 
	

När vi ser på äldre byggnader är det stilen och storleken vi lägger märke till först. Och sedan vilken 

miljö det är och vad ändamål det gjorts för och används till. Sällan tänker man på de tekniska, politiska 

och ekonomiska villkor som ligger bakom varje byggnad.  

 

Det sena 1800-talets byggande visar att man skaffat tillräckliga erfarenheter av de nya byggmaterialen 

gjutjärn och glas för att vidareutveckla dimensionerna och formerna inte bara i monumentalbyggnader 

utan också för kommersiella fastigheter och bostäder. Kapitalstarka byggherrar gav arbete åt arkitekter 

och ingenjörer.  De tekniska, politiska, och sociala samhälleliga förutsättningarna förändrades drastiskt 

och fort under 1800-talet, det enda som inte hängde med i samma snabba takt var smaken för hur husen 

skulle se ut. Det eklektiska sättet att ta från äldre tiders formspråk, blanda och vaska fram nya 

stilblandningar och kalla dem nyklassicism, nyromanskt, nygotiskt, nyrenässans, nybarock eller 

nyrokoko allteftersom vilken stil man avsåg skulle ha mest genomslag eller som uppfattades som 

passande och snyggast. Industrialiseringen innebar standardiserat och därmed förenklade och billigare 

byggsätt än tidigare och byggboomer kom med jämna mellanrum alltefter konjunkturerna. 

Vattenledning, elektricitet, hissar mm introduceras hos de rika mot 1800-talets slut - skillnaden i 

samhällsklassernas bostadsstandard var kolossalt stor för en lång tid framåt. Stadsbränder raserade med 

jämna mellanrum vilket lite cyniskt uttryckt kan sägas gagnade förnyelse av bebyggelsen. Umeå t.ex 

fick efter den förödande branden 1888 ny stadsplan med björkplanteringar längs de breddade gatorna.  I 

USA upptäckte man efter branden i Chicago 1871 att gjutjärnskonstruktionerna innebar brandrisk. I 

mitten av 1880 hade man därför skapat en ny konstruktionstyp med bärande stålskelett som därefter 

kom att användas i USA.  

 

Eklekticismen och de historicerande stilarna blev till slut så överväldigande att ledande kulturpersoner 

började protestera mot vad man kallade ”bruket och missbruket av historia”. Ett nytt och från historien 

befriat uttrycksätt kom på tyska att kallas Jugend, d.v.s. ungdom, och i franskspråkiga områden art 

nouveau uppstår i slutet av 1800-talet. Men det var på kontinenten, i Sverige kom förändringarna att slå 

igenom långt senare och först inpå 1900-talet ser man hur modet får impulser utifrån, ja, vi har väl fram 

till mitten av 1900-talet alltid legat lite efter de kontinentala stilförändringarna. 
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1. Ett privat hus i staden Bryssel 1892-93 Hôtel Tassel 

 

 

 

 

 

 

 

 

 

 

 

 

 

 

Den 

belgiske arkitekten Victor Horta (1861–1947) startar jugendstilen i arkitekturen när han för in järnet 

helt synligt i dekorativt syfte (se bilden på den stora trappen som går genom hela huset i Bergdoll, bild 

136). Vidare används stålstrukturer som ger möjlighet till stora partier av glas. Böljande ornamentik i 

organiska former som utsmyckning som refererar till blommor och annan växtlighet. I reaktion mot 

tidens prefabricerade byggelement sökte Arts and Crafts-rörelsen i England tillbaka till det 

hantverksmässiga. Allt rätlinjigt och fyrkantigt byttes mot slingrande organiska former där så gick och 

man excellerade i s.k. ”whiplash” linjer som hade blom- och djurförebilder, som liljor, iris, tistlar och 

svanar, påfåglar och trollsländor.  

 

 

2. Ett modernt affärshus, Guaranty Building, 50 meter högt med 13 våningar i Buffalo, New York, 

USA 1894-95 [bild 17.39] amerikanen Louis H. Sullivan (1856 – 1924) och tysk-amerikanske 

arkitekten och civilingenjören Dankmar Adler (1844 – 1900). 

Genomskärning	av	del	av	trapphuset	som	

visar	den	slingrande	S-formen	
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Nu lämnar Sullivan alla tidigare stilperioder och husets vertikala stålkonstruktion bildar stomme inte 

bara åt konstruktionen utan även för den dekorativa utsmyckningen med regelbundet placerade fönster 

som inskjutna i stålskelettet löper i strikta rader från de runda attikafönstren högst upp ned till 

mezzaninvåningen över gatuplanets butikslokaler. Mönstrade tegelstenar och kakel symmetriskt 

ordnade ger fasaden en tilltalade stram rytmik. De nedersta våningarnas förstorade fönster och 

dörröppningarna är som en enligt Honour & Fleming som en piedestal som lyfter upp den högresta 

huskroppen och ger ett det hela ett luftigt intryck. Sullivans idé var att struktur och ornamentering 

skulle samverka så att de tillsammans kom att förhöja byggnadens värde. Det är ett mycket elegant yttre 

och den u-formade huskroppen är placerad så att mest möjliga dagsljus kan tas tillvara även i de inre 

rummen. Fyra hissar och ett trapphus ansågs tillräckligt och den sedvanliga utanpåliggande brandstegen 

bedömdes onödig eftersom byggmaterialet var brandsäkert. 

 
3. Bankbyggnad i Örebro 1890-92, Sparbanken vid Svartån i närheten av Örebro Slott. 

[Johannesson, bild 89] Fritz Ullrich (1860-1917) och Eduard Hallquisth (1862–1923) 

I Sverige är man fortfarande kvar i uppfattningen att det vackraste och mest lämpliga för ett bankbygge 

är att ge det en solid fasad. Så vad kan passa bättre än en riddarborg som garanterat motstår alla angrepp 

och med referens till Riksbankens valspråk Hinc robur et securitas (Härav styrka och säkerhet). Den 

nygotiska fasaden är upplivad med färgstarkt rött klinkertegel och spetsbågade fönster. Huset med 

runda hörntornen försedda med huvor blev också mycket uppskattat och fick omdömet ” stilfullt och 

präktigt”. Från entréportalerna i kalksten leds blicken upp mot riddarstatyn i fasadens mitt på det 

symmetriskt byggda huset. 
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Ullrich & Hallquisths arkitektkontor i Stockholm blev också flitigt anlitade för just bankpalats, man kan 

nästan säga att de var experterna i Sverige på att uppföra banker. 

 

Källor: 

• Bergdoll, Barry, European architecture: 1750-1890, Oxford Univ. Press, Oxford, 2000 
https://en.wikipedia.org/wiki/H%C3%B4tel_Tassel 

• Honour, Hugh & Fleming, John, A world history of art, Rev. 7. ed., Laurence King, London, 
2009 

• https://en.wikipedia.org/wiki/Prudential_(Guaranty)_Building 
• https://buffaloah.com/a/church/28/ayad.html 
• Johannesson, Lena & Johannesson, Lena, Konst och visuell kultur i Sverige 1810-2000, 

Signum, Stockholm, 2007 
• Helgesson, Bo, Uppåt väggarna: guide till arkitekturen i Örebro, Votum, Karlstad, 2010  hämtad 

i digitaliserad version https://tinyurl.com/j4rbtfuc 
• https://sv.wikipedia.org/wiki/Ullrich_%26_Hallquisth 
• http://www.historiskastockholm.se/byggstilar/stockholmshistoria 
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Del	B	-	Attributioner.	Att	känna	igen	och	härleda	verk.		
Bild	1.	

                   
 

Det är en oljemålning i varma jordfärger med vita och röda inslag. Kompositionen framhäver en 

ödesmättad stämning. Platsen är diffus och man anar en djup symbolik i motivet med två grupperingar 

kring ett oroligt moln som kraftfält i tavlans mitt. De två idealistiskt framställda männen backar vid 

åsynen av tre spökliknande figurer som, insvepta i vita lakan, ter sig rent illusoriska. Dessa tre hålögda 

skepnader med starkt belysta överkroppar, de bildar en enhet, pekar demonstrativt mot de individuellt 

målade männen. Man riktigt hör att något slungas mot de förskräckta männen som trots militära 

insignier synes helt översiggivna. 

 

Det är nyklassiskt med stilideal från antiken med de anatomiskt återgivna manskropparna i åtsmitande 

benkläder och en ädel profil som ett renässansporträtt (mannen längst t.h.). Det är också romantiskt 

symboliskt i motivvalet och med perspektivet snett underifrån samt, framförallt, i den trehövdade 

sagofigurgrupperingen. Tavlan är målad kring slutet av 1700-talet (början av 1800-talet) av konstnären 

Henry	Fuseli,	född	i	Schweiz,	verksam	i	England.	Detta	är	en	av	flera	målningar	konstnären	gjorde	

med	motiv	från	Shakespeares	draman,	här	ser	man	mötet	med	de	tre	mystiska	häxorna	som	

förebådar	vad	som	komma	skall	i	tragedin	Macbeth.	
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Bild	2	

			

Bilden	visar	en	svensk	genremålning	från	

1800-talets	mitt.	Det	är	ett	populärt	

svenskt	genremotiv	från	Dalarna	med	en	

familjär,	lycklig	scen	med	barn	som	

dansar	till	faderns	fiolspel	och	modern	

som	lagt	sin	stickning	på	golvet	och	nu	vaggar	minstingen	i	takt	på	sitt	knä.	Interiören	lyses	upp	

av	ljuset	som	faller	in	från	det	stora	fönstret	till	höger	och	detaljerna	i	folkdräkterna	och	stugans	

inredning	är	omsorgsfullt	noterade	och	återgivna.	Stilen	var	omåttligt	populär	och	konstnären	

Amalia	Lindegren	åtnjöt	anseende	såväl	hos	det	etablerade	konstlivet	företrätt	av	Konstakademin	

som	av	allmänheten.	Den	välkända	tavlans	titel	är	Söndagsafton	i	en	dalstuga.		

	

Amalia	Lindegren	blev	omhuldad	av	konstetablissemanget,	fick	resestipendier	till	kontinenten,	

verk	antagna	till	stora	utställningar	och	konstföreningarna	hjälpte	till	att	sprida	hennes	

konstverk.	Att	hon	var	kvinna	väckte	naturligtvis	också	uppmärksamhet	men	hennes	målningar	

stod	för	framgångarna	helt	på	egna	ben	för	hennes	stil	låg	helt	rätt	i	tiden	och	som	skicklig	

porträttör	fick	hon	även	många	uppdrag,	också	inom	överklassen.	

Reproduktioner	av	målningar	kunde	nu	på	1860-talet	(tavlan	är	målad	1860)	föra	ut	kända	och	

omtyckta	konstverk	till	en	större	publik.	
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Bild 3 

					 	

	

Bilden	visar	en	kvinna	med	parasoll	och	ett	litet	barn	som	är	ute	på	en	äng	en	solig,	blåsig	dag.	

Perspektivet	är	snett	underifrån	och	kompositionen	ligger	i	diagonal	från	vänster	nederkant	upp	

mot	höger.	Det	är	en	oljemålning	utförd	i	en	teknik	typisk	för	impressionismen	med	klara	

oljefärger	i	breda	ganska	grova	penseldrag.	Kännetecknande	för	stilen	är	att	färgerna	inte	blandas	

på	paletten	utan	att	läggs	på	duken	på	ett	utstuderat	sätt	som	ger	en	illusion	av	en	verklig	syn.	Det	

har	med	hur	ögat	uppfattar	färgerna	att	göra,	en	optisk	finess	som	utnyttjades	av	

impressionisterna	från	1860-talet.	Konstnären	är	fransmannen	Claude	Monet	som	målat	sin	

hustru	Camille	1875.	Tavlan	lätt	igenkännlig	med	alla	tidstypiska	drag,	motivet	vardagligt,	

kompositionen	med	den	vida	1800-tals	krinolinkjolen	i	mitten	av	bilden.	Det	är	fart	och	fläng	och	

lite	av	ett	medelklass	nöje,	en	promenad	ute	i	det	fria,	det	hade	just	blivit	vanligt	att	konstnärerna	

tog	med	sig	sina	målargrejer	ut	och	använde	naturen	som	ateljé	och	istället	för	som	tidigare	bara	

skissa	utomhus	och	måla	färdigt	inomhus	uppstod	nu	ett	friluftsmåleri.	Även	vissa	uppfinningar	

som	maskinellt	tubförpackade	färger	och	bärbara	attiraljer	blev	vanliga.	Med	tågen	kom	nya	enkla	

och	snabba	transportmöjligheter	så	man	kom	lätt	ut	på	landet	och	hittade	lämpliga	miljöer	att	

vara	i	och	måla	av.		
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Bild 4  för att kunna se mer detaljer 

https://upload.wikimedia.org/wikipedia/commons/0/05/150418_Konzerthaus_Berlin_Gendarmenmarkt.jpg 
 

	Det här är en stor pampig byggnad för något 

offentligt ändamål.	

 

Två rektangulära huskroppar i varierad bredd och 

höjd bakom portiken med 6 kolossalkolonner, 

alltså en hexastyl i jonisk kolossalordning som 

håller upp en främre fronton. Den bakre 

frontonen vilar på den centrala huskroppens bjälklag. Frontonerna har samma bredd, den bakre något 

längre sidor, bägge har skulpturalt utsmyckad tympanon. Vidare är byggnaden smyckad med skulpturer; 

med början överifrån bronsstatyer Apollon med lyra i segervagn flankerad av fabeldjur och två 

trädgårdsurnor placerade i hörnen. Mitthuskroppen är dekorerad med gesims, som för övrigt finns på 

frontonerna och den bakre huskroppen. Sju takstayer (kvinnor?) strategiskt utplacerade i hörnen. 

Pilastrar kring fönstren. Helt symmetrisk i ren nyklassicism. Tre fönsterrader och en mezzanin i 

bottenvåning. Det dekorativa är tillbakahållet vilket ger ett mer imposant intryck. De stora blocken som 

symmetriskt ordnade i olika sid och höjdlägen inger en mäktig och samtidigt livfull förnimmelse.  

Byggt i stenmaterial och stora glasförsedda fönster. Sockel i huskroppen och framför portiken (i samma 

material som sockeln) parallella utstickande murar som flankerar den stora höga breda trappen (bredden 

mäter en tredjedel av hela huskroppens längd). Understa delen på sockeln och murdelarna putsad yta, 

därovanför kvadermur. 

 

Placerad vid ett av stadens främsta torg flankerad av två kyrkor byggda i med varandra samstämmig 

stil. Det är ett konserthus för teater och musik byggt i början av 1800-talet som ett av de första 

uppdragen för den då mest kände arkitekten i Tyskland, Karl Friedrich Schinkel, 1781-1841. En tidigare 

byggnad från början av 1800-talet brann ned och det enda som återstod var portiken och några murar 

som alltså blev utgångspunkt för Schinkel. Under andra världskriget bombades byggnaden men har 

återuppbyggts enligt Schinkels ritningar. Akustiken lär vara en av de fem bästa konsertplatserna i 

världen för musik och opera. Källa: Wikipedia 
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Bild 5  
 

 
 
Målning av en ung man i halvprofil som stödjer sig på en krycka. Enkla klädesplagg, håret i oordning 

men med utmejslade karaktärsfulla manliga anletsdrag. Stilen är realistisk. Kryckan antyder ett 

handikapp men positionen ger ingen tydlig bild av den puckelrygg som jag vet finns där. Tavlan är 

målad av ryssen Ilya Repin och heter just Puckelrygg och är målad på 1880-talet i olja. Mannen på 

tavlan måste ha fångat konstnärens intresse, han finns även med på den stora panoramiska duken En 

religiös procession från samma tid.  
 


