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1.	Grekisk	skulptur.	Från	arkaisk	tid	till	och	med	hellenistisk	tid,	
	cirka	700–30	f	Kr				
	

Beskriv den grekiska skulpturens utveckling från arkaisk tid till och med hellenistisk tid. Ge minst ett exempel från varje 
period: arkaisk, klassisk och hellenistisk och ange varför de är typiska för respektive period. Redogör för den kontext i 
vilken skulpturerna hörde hemma. Beskriv hur man såg på naturalism och idealism i det klassiska Grekland. Ange 
dateringar, eventuella skulptörer, motiv och orter där det är känt.   [3]	

I	begynnelsen,	2	600	år	sedan,	var	det	arkaiska	leendet.	I	grannländerna	österut	och	söderut	

fanns	högtstående	gamla	kulturer	med	utvecklade	konstformer,	därifrån	kom	impulser	att	hugga	

ut	stora	stenstatyer	i	egen	marmor	eller	i	kalksten	och	att	smycka	ut	figurerna	med	grace	och	

pryda	dem	med	olika	dekorationer.	Skickligt	mejslade	man	ut	statyerna	med	avancerade	grepp	

såsom	frihuggna	lemmar.	Men	varifrån	kom	leendet?	Var	det	en	besvärjelse?	Eller	ett	uttryck	för	

glädje,	över	att	finnas	till,	över	att	kunna	skapa	något	vackert?	Det	är	ungdomar	fångade	just	i	

ögonblicket	just	efter	barndomen	och	innan	de	blivit	vuxna.	Medvetna,	men	inte	

desillusionerade,	nyfikna	och	inte	uttråkade.	Ett	idealtillstånd	med	andra	ord.	Dessa	behagfulla	

statyer,	koures	och	kore,	unga	män	och	unga	kvinnor	framställdes	alltid	på	samma	sätt;	

ynglingarna	var	nakna,	kvinnorna	påklädda.	Detta	torde	vara	en	återspegling	på	samhällets	olika	

regler	för	de	två	könen;	även	om	bägge	tillhörde	överklassen	hade	männen	en	frihet	som	

idrottare	och	krigare	medan	kvinnorna	stannade	i	hemmen.	Den	manliga	kroppen	kom	därför	att	

studeras	mycket	noga.		det	är	därför	inte	förvånande	att	det	första	provet	på	konstnärlig	

utveckling	är	en	mansfigur	som	vi	känner	under	namnet	Kritiosynglingen	(c.	480	f.	Kr.).	Den	

arkaiska	stelheten	har	lösts	upp,	kroppen	vilar	på	vänster	ben	i	kontrapost	och	med	en	lätt	

huvudvridning	får	vi	för	första	gången	se	en	naturlig	pose	som	vore	det	en	livs	levande	människa	

vore	det	inte	för	den	lilla	skala	som	statyn	är	gjord	i,	knappt	en	meter	hög.	Känslouttryck	och	

rörligheten	är	fortfarande	återhållen	men	något	är	på	väg!	

Körsvennen	i	Delfi	med	den	klassiskt	perfekta	profilen	(475-466	f.kr)	kan	representera	den	

tidigklassiska	perioden	480-450	f.Kr.	med	en	”sträng”	stil.	

Under	den	högklassiska	perioden	450-400	f.Kr		byggdes	de	stora	templen	i	Aten.	För	gavlarnas	

utsmyckning	fyller	man	tympanonfälten	i	frontonen	med	skulpturer	av	gudar	-	i	mänsklig	gestalt	

-	som	med	ny	plastik	stiger	fram	och	finner	nya	ställningar	allteftersom	de	ska	passa	in	i	det	

avsmalnande	triangulära	fältet;	än	halvliggande,	än	sittande,	för	i	mitten	låta	några	få	

huvudpersoner	stå	rakt	upp.	Man	eftersträvar	en	naturalistisk	återgivning	då	människan	är	

vacker	i	sig	och	inte	i	behov	av	att	idealiseras.	Se	de	bägge	pedimenten	på	Partenons	väst-	och	

östsida	som	stod	klara	432	f.Kr.		Under	senklassiska	perioden	400-323	f.Kr.	får	skulpturerna	ett	

idealistiskt	uttryck,	perfekta	proportioner	och	stor	känslighet	att	återge	hud.	Hermes	med	

Dionysosbarnet	i	finaste	marmor	är	en	stor	(över	tre	och	en	halv	meter	hög)	originalstaty	från	

tiden	och	vi	har	t.o.m.	ett	namn	på	skulptören,	Praxiteles.	
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Under	den	hellenistiska	perioden	som	räknas	från	Alexander	den	stores	död	324	f.Kr	sprids	den	

grekiska	kulturen	och	de	grekiska	idealen	och	uppfattning	om	skönheten	i	mänskliga	kroppar.	I	

rikes	utkanter	uppstår	nya	uttryckssätt	och	en	bra	bit	från	den	klassiska	grekiska	stilen	är	de	

genreskulpturer	och	tanagrafiguriner	som	blir	vanliga	under	sista	århundradet	före	Kristi	

födelse.	Skulpturer	förbehålls	inte	längre	offentliga	”beställare”,	rika	romare	runt	om	i	riket	blir	

samlare	och	en	ny	marknad	som	har	en	differentierad	smak	blir	märkbar.		Samtidigt	skapas	

stora	mycket	kända	mästerliga	verk	som	Venus	från	Milo,		Apollo	di	Belvedere,	och	de	

känslosamma	statyerna	med	motiv	från	besegrade	motståndare,	t.ex.	Den	Döende	gallern,	som	

återges	med	inlevelse	och	värdighet.		På	Zeusaltaret	i	Pergamon	c.	175	f.	Kr	kämpar	gudar	och	

giganter	i	livfulla	scener,	så	kan	också	den	hellenistiska	stilen	ta	ut	svängarna	ordentligt	liksom	

man	kom	att	göra	under	barocken	efter	renässansen;	när	det	blir	för	mycket	stilfullt,	idealistiskt	

och	ordnat	slår	man	sig	loss	i	orgastiska	utsvävningar.	

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

2009	
• Föreläsning	Lars	Wängdahl,	Grekland	1.	Den	arkaiska	perioden.	2020-09-14	
• Föreläsning	Lars	Wängdahl	Grekland	3:	Den	klassiska	perioden	&	Hellenismen		

1:	Hellenismens	bildkonst	och	arkitektur,	2020-09-17	
	

2. Grekisk	arkitektur.	Akropolis		

Jämför grekisk och romersk tempelarkitektur. Utgå från fyra exempel och resonera kring typiska respektive specifika/unika 
drag. Vad vet vi om uppförandet av byggnaderna och deras användning? Hur förhöll de sig till platsen och sitt 
arkitektoniska sammanhang?				[4]4  ] 

Det	klassiska	templet	är	stramt	uppbyggt	med	kolonner	i	en	eller	flera	rader	längs	ett	centralt	

rum,	naos	(grekiska)/cella	(latin).	Här	placerade	man	bilden	av	gudomen,	det	var	templets	

huvuduppgift	att	ge	guden	en	upplyft	och	värdig	boning.	Gudastatyn	stod	alltså	väl	synlig	inne	i	

cellan	som	ett	vittnesbörd	om	medborgarnas	fromhet,	men	också	om	deras	rikedom	och	makt,	

som	ett	showroom.	Här	utförde	man	inga	kulthandlingar,	de	ägde	rum	vid	ett	altare	utomhus.	

Byggnaden	skulle	vara	en	synlig	manifestation	och	det	åstadkom	man	med	att	öppna	väggens	

sidor	med	kolonner,	och	då	de	skulle	vara	enda	utsmyckningen	blev	det	mycket	viktigt	att	få	till	

dem	på	bästa	sätt.		Den	arkitektoniska	termen	är	peristyl	och	ordningen	för	hur	kolonnens	delar	

skulle	utformas	var	strikt.	Ursprunget	till	kolonnerna	var	trädstammar	men	snart	övergick	man	

till	sten	och	med	tiden	utvecklades	olika	stilar	och	den	första	ordningen	är	den	doriska.	Man	

byggde	inte	slaviskt	funktionellt	efter	tumstocken	utan	man	beaktade	ögats	uppfattning	av	

helheten.		Man	strävade,	mycket	framgångsrikt,	efter	att	skapa	något	storslaget	harmoniskt.	

Därför	höll	man	också	bestämt	på	att	inte	experimentera	utan	lyckades	disciplinera	sig	till	tre	
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olika	stilar:	dorisk,	jonisk	eller	korintisk.	Allt	var	noga	beräknat,	tekniken	att	få	det	hållbart,	

estetiken	att	få	det	njutbart.	
	

Även	om	romersk	tempelarkitektur	kom	att	använda	den	grekiska	tempelgrundplanen	med	

kolonnordningar	är	skillnaden	stor	mellan	de	bägge	kulturernas	tempelbyggen.	Och	i	Rom	

påverkades	man	också	av	såväl	etruskerna	som	av	egyptierna	när	det	gällde	byggnadsteknik,	

speciellt	då	rundbågen.	Det	blev	också	fler	kolonnordningar	under	romartiden,	man	utvecklade	

inte	nya	stilar	men	man	blandade	ihop	element	från	de	tre	ursprungliga	till	vad	som	kallas	

kompositaordningen,	och	man	tog	från	etruskerna	upp	element	till	ytterligare	en	ordning	som	

kom	att	kallas	toskansk.		De	här	stiltyperna	har	aldrig	övergivits.		
	

Men	viktigare	än	stilen	och	byggnadstekniska	framsteg	är	den	stora	skillnaden	att	finna	i	

romarnas	och	grekernas	samhällsliv.	I	Rom	var	inte	templen	de	största	byggnaderna,	andra	

samhällsfunktioner	pockade	på	och	därför	satsade	man	mer	på	den	växande	storstaden	Roms	

invånares	behov	av	förnödenheter	som	lagerlokaler	för	säd	och	matvaror,	akvedukter	för	

färskvatten,	badhus	för	samvaro	och,	i	viss	mån,	hygien.	För	att	fira	militära	segrar	byggdes	

triumfbågar	eller	triumfkolonner	snarare	än	tempel;	det	var	romaren	som	segrat,	inte	gudomen.	

I	Paestum,	en	grekisk	koloni	i	Syditalien,	finns	två	Heratempel,	c.	600	f.Kr	bild	t.v.	och	c.	540	

f.Kr	mittbilden.		och	i	Korinth,	Grekland	c.	540	f.Kr.	ett	Apollontempel	bild	t.h.	

      
Stilen	är	arkaisk	dorisk	med	kolonner	som	är	väl	bastanta	i	förhållande	till	sin	höjd,	dessa	

proportioner	kom	att	ändras	två	århundraden	senare	under	den	klassiska	tiden	och	resultatet	

blev	en	mer	elegant	kolonn.		
	

Akropolen	Pergamon,	Turkiet,	byggt	under	hellenistisk	tid	c.	175	f.	Kr.	är	den	antika	världens	

dittills	mest	storslagna	skulpturala	byggnadskomplex.	Det	är	skulpturfrisen	på	Zeus	altare	med	

ett	omfång	som	bara	det	i	sig	väcker	förundran,	den	är	över	2	meter	högt	och	90	meter	lång.	

Placeringen	under	kolonnerna	är	anmärkningsvärd,	men	än	mer	spektakulärt	är	utsmyckningen	

i	form	av	skulpturala	stridsscener	av	en	tidigare	aldrig	skådad	form.	Strider	mellan	gudarna	och	

jättarna	är	en	orgie	i	svällande	muskler	och	lemlästade	kroppsdelar.	Det	är	galet	och	groteskt,	
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allt	tycks	frisläppt	och	raseriet	löper	amok.	Men,	samtidigt	har	kompositionen	en	kontrollerad	

teatral	dynamik	och	det	vi	ser	är	ju	inte	människor	utan	giganter	och	gudaväsen	om	än	i	

mänsklig	skepnad.	Detta	är	höjdpunkten	i	hellenismens	utveckling	av	ett	eget	formspråk,	helt	

väsensskilt	från	den	klassiska	grekiska	konstens	idealiserade	upphöjda	lugn.	Det	blir	en	

harmonisk	helhet	i	med	frisens	stadiga	avstamp	i	byggnadens	profilerade	basplatta	och	med	de	

smäckra	joniska	kolonnernas	höjdverkan	där	de	likt	gotiska	strävpelare	sträcker	sig	upp	mot	

gudarnas	himlavalv.	
	

I	Rom	byggdes	ett	Pantheon	till	alla	gudars	ära	under	tidigt	100-tal	e.	Kr.	(118-28)	Den	är	

uppförd	i	betong,	granit	och	marmor	med	en	halvsfärisk	kupol	och	en	förhall	med	korintisk	

ordning.	Arkitekturen	med	det	betonggjutna	kassettaket	med	ett	oxöga,	oculus,	är	mycket	

originell	och	har	använts	som	gudshus	i	2	000	år.	Honour	&	Fleming	framhåller		

att	Pantheon	inte	är	en	helgedom	för	någon	specifik	kult	utan	mer	en	konkretisering	av	själva	

idén	om	gudstro.	Vidare	noterar	de	att	Pantheons	halvsfäriska	form	mer	än	någon	annan	

byggnad	haft	inflytande	på	västvärldens	religiösa	arkitektur.		Om	de	grekiska	templen	byggdes	

för	att	synas	utifrån	är	Pantheon	ett	exempel	på	raka	motsatsen;	det	är	först	när	vi	stiger	in	som	

splendören	uppenbarar	sig.		Mångfärgad	marmor	i	geometriska	mönster	täcker	golvet,	

korintiska	kolonner	och	absidioler,	altartavlor	och	skulpturer,	kassettakets	profiler	ger	

skuggeffekter.	Det	är	nära	60	meter	upp	till	ljusöppningen.		

	

Målning	av	interiören	från	cirka	1734	av	Giovanni	Paolo	Pannini.	
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Slutligen	ska	vi	besöka	akropolen	Baalbek	i	Libanon	från	sent	100-tal,	möjligen	tidigt	200-

tal,	e.	Kr.		Byggt	på	en	tidigare	kulturs	helgedom	-	här	möte	hellenismen	västasiatiska	och	

medelhavskulturer,	feniciska,	kulturinfluenser	-	har	romarna	här	skapat	en	mastodontisk	

anläggning	för	två	gudar,	Jupiter	och	Bacchus	som	bägge	kunde	identifieras	med	traktens	

inhemska	gudar	och	därmed		snabbt	ingå	i	den	lokala	traditionen.	Det	är	byggt	i	korintisk	

ordning	med	byggnaderna	i	en	mix	av	grekiska	kolonner	och	romerska	väggar,	pseudoperpiteros	

med	engagerade	kolonner,	utsmyckade	med	valv	med	frontoner.	En	bred	trapp	leder	upp	till	en	

sexkantig	förgård.	Den	stora	inhägnade	gården	framför	templet	mäter	150	ggr	150	m,	skulle	

rymma	tre	till	fyra	fotbollsplaner,	22	500	m2		.		Vid	sidan	ligger	det	välbevarade	Bacchustemplet	

så	mycket	mindre	att	man	kan	se	som	en	liten	grindvaktarstuga	och	då	för	att	få	klart	för	sig	vilka	

proportioner	det	rör	sig	om	här.	

	

PS		
Det	fanns	inte	mycket	källmaterial	om	Baalbek,	inte	ens	Honour	&	Fleming	har	mycket	att	säga,	inte	
mina	övriga	källor	heller.	Alltså	söker	jag	på	nätet	och	tror	mig	hitta	en	förklaring	på	UNESCO:s	
hemsida		https://whc.unesco.org/en/list/294/	
Här	betonas	vikten	av	att	vårda	och	bevara	detta	världsarv.		Men	i	Libanons	nuvarande	läge	är	
bevarandet	av	ett	av	det	romerska	imperiets	största	och	bäst	bevarade	tempel	inte	prioriterat.	Det	
aktualiserar	frågan	om	kulturarven,	vems	är	ansvaret	att	ta	hand	om	dem,	vem	ska	bestämma	och	
vem	ska	betala?		Templen	i	Italien	och	Grekland	bevaras	lokalt;	från	akropolen	i	Pergamon		fördes	
delar	till	Tyskland	och	nu	diskuteras	repatriering.	Parthenon	i	Rom	är	ett	levande	inslag	i	stadsbilden	
genom	assimilering.	Vad	kommer	att	hända	med	Baalbek?			
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Källor:		
• Cook,	Robert	Manuel,	Grekerna	före	Alexander:	från	järnålder	till	högklassisk	tid,	Bonnier,	

Stockholm,	1963	
• Honour,	Hugh	&	Fleming,	John,	A	world	history	of	art,	Rev.	7.	ed.,	Laurence	King,	London,	

2009	
• Zschietzschmann,	Willy,	Hellas	och	Rom:	antikens	kulturhistoria	i	bilder,	Allhem,	Malmö,	

1960	
• Föreläsning	Lars	Wängdahl,	Grekland	1.	Den	arkaiska	perioden.	2020-09-14	
• Föreläsning	Lars	Wängdahl,	Rom	2:	Det	Augusteiska	Rom;	de	första	kejsardynastierna.	

	 Rom	3:	Sen	kejsartid,	senantik,	fornkristen	konst	och	arkitektur	2020-09-24	
• Dr.	Paul	A.	Ranogajec,	"The	Pantheon	(Rome),"	in	Smarthistory,	December	11,	2015,	

accessed	October	26,	2020,	https://smarthistory.org/the-pantheon/.	
• Bilder från Wikipedia 

	

3.	Romersk	porträttskulptur.	Från	kejsar	Augustus	tid	och	framåt	
Ge en översikt över utvecklingen inom romerska kejsarporträtt från Augustus tid och framåt. Använd tre exempel. Notera 
både särdrag och tidstypiska detaljer.  [3,5]	

De	romerska	porträttskulpturers	historia	spänner	över	en	lång	tid.	Från	etruskerna	övertog	man	

seden	att	med	hjälp	av	byster	och	statyer	bevara	sina	förfäder,	minnet	av	dem	men	också	för	

betydelsen	av	att	visa	upp	en	lång	och	ärorik	stamtavla.	För	maktmänniskor	med	offentliga	

positioner	tillkom	även	den	propagandistiska	nyttan	av	offentligt	uppställda	statyer.	Romarna	

tog	över	mycket	direkt	från	grekerna;	för	sina	porträttskulpturer	var	det	inte	bara	stil	och	

utförande	utan	man	hade	satt	i	system	ett	slags	halvfabrikatförfarande.	Man	hade	för	försäljning	

i	lager	statyer	i	olika	storlekar	och	kroppsställningar	med	nackfästet	förpreparerat	för	att	sätta	

fast	huvudet.		

Från	och	med	den	förste	kejsaren	i	Rom,	Augustus,	utvecklades	en	ny	stil.		Republikens	ideal	med	

de	romerska	dygderna	virtus,	fides	och	pietas	fick	ge	vika	för	den	kejserliga	stilen	som	innebar	

att	synliggöra	kejsarens	upphöjelse	till	gudom.		Claudius	blickar	ned	på	sina	undersåtar	på	

augusteiskt	manér	med	hellenistiska	utsmyckningar.	Vissa	personliga	drag	finns	med	t.ex.	Julius	

Cladiusdynastis	hummerklolugg	i	pannan	t.h.	Med	de	stora	öronen,	den	lilla	hakan	och	lite	

rynkor	verkar	porträttet	inte	idealiserat,	utan	mer	porträttlikt,	det	som	kallas	verism,	kanske	

kan	man	här	också	uttolka	en	återgång	till	republikanska	tidens	dygdeideal.	

Claudius	(regeringstid	41	-54)	Marmor.	
Arkeologiska	museet,	Neapel	
	

Trajanus	(regeringstid	98–117)	från	en	
överdimensionerad	staty	c.2.70	m,	
Glyptothek,	München	
	

Tetrarkerna,	skulptur	i	porfyr	på	300-
talet,	ursprungligen	i	Konstantinopel	
(Istanbul),	förd	till	San	Marco-kyrkan	i	
Venedig	efter	fjärde	korstågets	plundring	
1204.	(Wikipedia)	

	

https://smarthistory.org/the-pantheon/
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Drygt	40	år	och	åtta	kejsare	efter	Claudius	kommer	Trajanus	efter	en	turbulent	tid	och	nu	är	det	

dags	för	en	återgång	till	Augusteiska	ideal	med	betoning	på	de	militära	bedrifterna.	Här	en	staty	

som	är	direkt	återkopplande	till	Augustus	som	i	sin	tur	bygger	på	en	staty	från	Grekland	

Spjutbäraren,	Doryforos,	från	440	f.Kr.	av	en	känd	skulptör	Polykleitos,	samt	Apollo	di		

				 				 			 			 	

	Belvedere,	en	romersk	kopia	från	130-talet	e.Kr.	av	ett	förlorat	grekiskt	original	från	cirka	320	

f.Kr.		(och	vår	egen	Gustav	III-staty	från	början	av	1800-talet	av	Johan	Tobias	Sergel…)	

200	år	senare	är	konstarvet	från	grekerna	inte	längre	märkbart.	Riket	är	uppdelat	i	öst	och	väst,	

och	man	har	enats	om	ett	fyramannavälde	(tetrarki)	för	att	mäkta	med	att	hålla	ihop	det	stora	

romarriket	emot	anfallen	från	barbarerna;	nu	gäller	det	att	visa	styrka	genom	enighet.		

Bilden	berättar	om	deras	vilja	och	avsikt	att	gemensamt	

försvara	det	stora	riket.		De	fyra	samtida	kejsarna	ser	likadana	

ut,	de	är	korta	och	satta,	håller	en	arm	ömt	om	den	andre,	

andra	handen	vilar	på	svärdet.	Svärdsfästena	är	utformade	

som	fågelhalsar	och	dräkterna	är	enkla.		

	

De	enda	kejserliga	

värdigheterna	här	är	

diademen	som	senare	

utvecklas	till	en	kungakrona	

och	porfyren	som	var	det	

kejserliga	materialet.	
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Samregerandet	varade	i	30	år	med	svåra	slitningar	och	tills	sist	stod	bara	en	kejsare	kvar	och	det	

var	Konstantin	som	fick	tillägget	den	store.	Han	flyttade	centrum	för	riket	från	Rom	till	en	liten	

f.d.	grekisk	stad	vid	Bosporen	och	döpte	om	den	från	Bysans	till	Konstantins	stad,	

Konstantinopel.	Så	kom	ordet	bysantinsk	att	beteckna	kulturen	i	det	Östromerska	riket	och	

mycket	av	den	tidigkristna	konsten	i	öst.	

PS		För	inte	så	länge	sedan	har	man	började	uppmärksamma	det	faktum	att	antiken	använde	sig	färger.	

”Antikens	marmorstatyer	en	vit	lögn.	Den	vita	marmorn	i	antikens	statyer	var	länge	en	pelare	som	bar	upp	

västvärldens	kulturella	identitet	och	visade	på	dess	överlägsenhet.	Bilden	har	varit	så	etablerad	att	det	varit	

svårt	att	inse	vad	forskarna	vetat	i	hundra	år	–	statyerna	var	målade	i	grälla	färger.”		Barbro	Santillo	Frizell	

SvD	Publicerad	2009-02-11	https://www.svd.se/antikens-marmorstatyer-en-vit-logn	

	

	

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

2009	
• Föreläsning	Lars	Wängdahl,	Rom	2:	Det	Augusteiska	Rom;	de	första	kejsardynastierna.	

	 Rom	3:	Sen	kejsartid,	senantik,	fornkristen	konst	och	arkitektur	2020-09-24	
• Bilder från Wikipedia 
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4. Medeltidens kyrkliga bildkonst: tradition och förändringar 

[4 poäng. Mycket bra skrivet! Det jag dock saknar är mer utvecklade analyser av de valda exemplen, som 
förankring av de i övrigt innehållsrika stil- och periodpresentationerna.] 

Jesus den allsmäktige, Pantokrator,  

Hagia	Sophia	i	Instanbul,	1200-talet 

 
Den	ortodoxa,	renläriga,	delen	av	kristenheten	greps	av	farhågor	om	avgudadyrkan	på	700-talet	

vilket	ledde	till	ett	drygt	100-årigt	förbud	mot	bilder	med	heliga	personer,	ikonoklasmen.	

Ofta	sitter	bilden	i	ett	kupoltak	och	är	därmed	den	dominerande	utsmyckningen.	När	man	ser	

upp	mot	himlen	är	det	Jesus	Kristus	som	förmedlar	kontakten	med	Gud.		

	

Kristus	på	väg	till	Emmaus,	klostergården,	Santo	Domingo,	Silos,	
Castilla	y	León,	omkr.	1100.		
	

Här	i	ett	romanskt	kloster	(på	vägen	mot	San	de	Compostela)	möter	

pilgrimerna	en	välbekant	bild,	och	Kristus	har	t.o.m.	med	fått	ett	

pilgrimsmärke	i	sitt	bälte.	Klosterväsendet	växer	fram,	en	rik	tid	som	

gett	en	byggboom	och	kyrkan	delas	i	öst	och	väst.	Med	berättande	

bilder	från	evangelierna	ger	kyrkan	i	väst	sina	troende	näring	och	det	

blir	vanligt	att	göra	bilderna	så	levande	som	möjligt,	gärna	

tredimensionellt.	Ännu	är	det	inte	fristående	statyer,	de	ingår	i	pelare	

av	sandsten.	Men	det	är	naturtroget	med	en	stilsäkerhet	och	friskhet	som	andas	självaktning	och	

förtröstan	och	framtidstro.	I	150	år	består	de	goda	tiderna,	sedan	kommer	de	svåra	tiderna.	

	

Ett	vanligt	motiv	i	den	bysantinska	kyrkan	

är	Jesus	den	allsmäktige.	Attributen	är	

städse	korsglorian,	den	heliga	lagboken	och	

höger	hand	lyft	i	en	frälsningsgest.	Den	

kunde	göras	som	ikon	målad	på	trä,	fresk	

direkt	på	väggen	eller	här	i	mosaik.	

Mosaiken	var	det	mest	kostsamma	sättet,	

det	var	tidskrävande	materialet	dyrbart.	

Bilder	var	den	enda	form	av	utsmyckning	i	

den	bysantinska	kyrkan,	statyer	förekom	

mycket	sällan	vilket	kanske	hör	samman	

med	den	ortodoxa	kyrkans	ambivalenta	

inställning	till	avbildningar	av	heliga	

personer.		
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Den	gotiska	katedralens	främsta	kännetecken	är	byggnadens	höjd	och	att	stora	målade	fönster	

släpper	in	dagsljuset.	Med	ny	teknik,	strävbågen,	lyckas	man	resa	väggar	högre	än	någonsin	

tidigare.	Med	ett	intrikat	spröjsystem	lyckas	man	ersätta	murade	väggar	med	färgade	glasfönster	

i	masverk.	Med	ens	tycks	den	romanska	rundbågade	kyrkan	från	tidig	medeltid	ligga	som	

bunden	mot	jorden	medan	den	nya	gotiska	stilen	frigjorts	från	jordens	dragningskraft	och	svävar	

upp	mot	skyn.	Från	dunklet	i	den	romanska	kyrkan	stiger	man	in	i	ett	ljusskimrande	hav	

dominerat	av	LUX	NOVA,	det	nya	ljuset.	Nu	uppstår	en	helt	ny	dekorationsstil	med	en	storslagen	

visuell	rikedom.		
	

 

 
Mariaskåpet.		
Uppladdad	av:	Carl-Johan	Ivarsson 
https://www.kyrkokartan.se/058490/images
/58490_26495346	
När	högaltaret	i	kyrkan	var	prästerskapets	så	kom	sidoaltarna	att	bli	tillgängliga	för	menighetens	

enskilda	bönestunder.	De	många	bevarade	Tronande	madonnor	indikerar	att	Mariakulten	hade	

Mariaskåpet	i	Östra	Vrams	kyrka,		
	
Kultbilder	i	den	svenska	medeltida	kyrkan	

placerades	i	ett	sidoaltare	och	en	av	de	vanligaste	

var	jungfru	Maria,	Gudsmoder,	träsniderier	som	

kallas	Tronande	madonna	med	Jesusbarnet.	De	

var	också	ett	vanligt	motiv	på	kontinenten	och	

ytterligare	en	benämning	är	Visdomens	tron,	

Sedes	Sapientiae.		

	

De	är	omsorgsfullt	tillverkade,	vanligtvis	i	ädelträ	

med	urholkning	i	ryggen	som	skulle	förhindra	att	

träet	sprack.	Bemålade	och	förgyllda	väckte	de	

församlingens	vördnad	men	även	en	känsla	av	

samhörighet,	en	mor	med	sitt	barn.		

	
	

Nôtre	Dame	de	la	Belle	
Verrière,	Chartres,	Nôtre	Dame,	
södra	korets	vägg	
Detalj	med	Maria	med	
Jesusbarnet	på	visdomens	tron,	
omgivna	av	änglar	med	
rökelsekar	och	ljus	samt	
tillbedjande	änglar	och	den	
Heliga	Anden	(överst).	
Tronande	madonnans	del:	
1100-talets	andra	hälft;	övriga	
delar,	ca	1220	
http://www.medievalart.org.u

k/Chartres/030a_pages/Chartr

es_Bay030a_key.htm	

http://www.minkarta.se/Carl-Johan_Ivarsson


	 11	

ett	stark	fäste	i	Sverige	under	medeltiden.	Det	kan	ha	berott	på	att	det	kändes	enklare	att	närma	

sig	Gud	genom	jungfru	Maria.		

 

De	tidiga	skulpturerna	är	allvarliga	och	sakrala,	lite	stela	kan	man	säga,	men	senare	blev	

bildspråket	mer	mjukt	och	modern	sitter	mer	ledigt	med	sitt	barn	i	knät,	mindre	

himmelsdrottningslikt	och	mer	mänskligt	naturligt.	Det	kommer	fram	en	innerlighet	som	delas	

mellan	mor	och	barn	i	motivet	en	ammande	Maria,	Maria	lactans.	I	Östra	Vrams	kyrka	ser	vi	en	

Mariabild	mitt	emellan	de	två	ytterligheterna,	inte	så	stram	men	inte	heller	i	en	vardaglig	

händelse.	

 

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

2009	
• Johannesson,	Lena	&	Johannesson,	Lena,	Konst	och	visuell	kultur	i	Sverige	Före	1809,	

Signum,	Stockholm,	2007	
• Altarskåpens	bilder,	Historiska	museet,	https://historiska.se/upptack-

historien/artikel/altarskapens-bilder/	hämtad	2020-10-28	
• Föreläsning	Roussina	Roussinova,	Medeltidens	Bildkonst	2:	Romansk	och	gotisk	2020-10-

08	

 

5. Från romanskt till gotiskt. Medeltida arkitektur i Sverige 

Hur skiljer sig arkitekturen i Sverige åt mellan tidig medeltid och senmedeltiden? Lyft fram några karakteristiska 
skillnader. Utgå från några namngivna exempel som stöd för din presentation. Se till att exemplen är både från tidig 
medeltid och från sen medeltid. Är skillnaden mellan romanskt och gotiskt lika tydlig i den svenska konsten och 
arkitekturen som i den europeiska i stort? Berätta! 

Det	är	via	kyrkan	som	man	i	Sverige	har	lättast	att	följa	den	kulturella	utvecklingen	från	

medeltiden.	Dels	var	det	kyrkan	som	hade	de	finansiella	möjligheterna,	dels	är	det	i	de	kyrkliga	

sammanhangen	som	man	bevarat	och	vårdat	sig	om	att	hålla	traditionerna	vid	liv.	Det	svenska	

språkets	utveckling	t.ex.	är	lättast	att	följa	i	de	olika	bibelöversättningarna	alltifrån	Gustav	Vasas	

bibel	från	1500-talets	början.	Jag	har	därför	valt	att	jämföra	två	av	de	domkyrkor	som	uppfördes	

här	under	medeltiden,	en	under	tidig	medeltid	i	romansk	stil	och	en	under	senmedeltiden	i	

gotisk	stil,	det	är	Lunds	domkyrka	och	Uppsala	domkyrka.	

	

För	stora	byggprojekt	hämtade	man	byggmästare	och	hantverkare	utifrån.	När	Norden	kristnats	

började	ett	utbyte	med	resten	av	Europa	på	fredlig	väg,	handeln	blomstrade,	för	studierna	begav	

man	sig	söder	ut,	den	gemensamma	katolska	kyrkan	hade	ett	organisatoriskt	inflytande	och	

resor,	om	än	besvärliga,	var	inte	något	man	avhöll	sig	ifrån.			
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Lunds	domkyrka	planerades	efter	internationellt	mönster	-	det	blev	en	treskeppig	basilika	med	

kor,	absid	och	tvärskepp	och	började	byggas	i	sandsten	på	1030-talet	och	blev	klart	på	1140-

talet.	Det	innehåller	nu	så	mycket	karakteristika	att	konstvetarna	bedömer	den	som	utpräglat	

romansk	till	skillnad	från	många	landskyrkor	från	den	här	tiden.	Murarna	är	massiva,	det	är	

rundbågarna	som	utgör	det	dekorativa	inslaget	och	det	är	inte	pelare	utan	kolonner	och	

halvkolonner	som	ger	atmosfären,	speciellt	i	kryptan.	Vi	vet	att	det	var	den	italienske	arkitekten	

Donatus	och	skulptören	Regnerus	som	ledde	arbetet	och	många	detaljer	känns	igen	från	

katedralerna	i	tysk-romerska	byggen.		

	

I	Uppsala	pågick	byggprojektet	några	decennier	mer,	från	slutet	av	1200-talet	till	1435.	Men	då	

hade	det	också	blivit	Nordens	största	kyrka,	med	gotiska	strävbågar	och	till	grundplanen	som	de	

stora	franska	katedralerna.	Man	ansåg	att	det	var	i	Frankrike	som	de	förnämsta	katedralerna	

byggts,	i	vilket	fall	var	det	ju	i	Frankrike	i	Klosterkyrkan	Saint-Denis	som	idén	med	det	

uppåtsträvande	byggnadssättet	började	i	mitten	av	1100-talet.	Därför	anlitade	man	en	fransman,	

Estienne	de	Bonneuil	som	kom	med	sina	gesäller	till	Uppsala	i	slutet	av	1200-talet.	För	

materialet	var	man	dock	tvungen	att	finna	en	egen	lösning;	att	bygga	enbart	i	kalksten	blev	

alltför	dyrbart.	Därför	valde	man	att	dryga	ut	med	tegelmaterial	i	murar	och	valv	medan	

masverken	och	arkadbågarna	i	koret	höggs	ut	i	kalkstenen.	För	kyrkans	reliefer	hämtade	man	

gotlänningar,	och	det	skedde	ett	ömsesidigt	utbyte	med	influenser	åt	bägge	håll	mellan	Uppland	

och	Gotland;	det	kan	man	se	i	några	gotländska	kyrkor.	En	uppgift	om	att	man	även	hämtade	

mönster	från	den	baltiska	tegelgotiken	hittade	jag	i	Kunskapens	bok	från	1952,	och	läser	om	

detta	i	NE	”	enkla	släta	yttermurar	med	sparsamma	inslag	av	glaserat	tegel,	mönstermurning	och	

friser,	kraftiga	strävpelare	som	i	sina	övre	delar	vanligen	vänder	till	diagonal	planform	samt	

branta	trappstegsgavlar	med	vitkalkade,	putsade	blinderingar,	dekorativt	fördelade	över	

murytan.”	Det	visar	att	vi	hade	ett	livligt	kulturellt	utbyte	under	senmedeltiden.	De	ursprungliga	

glasmålningarna	finns	inte	kvar,	men	många	av	fönstren	har	kvar	sin	ursprungliga	form.	

	

	
Källor:		

• Johannesson,	Lena	&	Johannesson,	Lena,	Konst	och	visuell	kultur	i	Sverige	Före	1809,	
Signum,	Stockholm,	2007	

• Föreläsning,	Jakob	Lindblad,	Medeltida		arkitektur	i	Sverige	samt	delkurssammanfattning	
2020-10-15	

• Uppsala	domkyrkas	glasmålningar,	https://www.svenskakyrkan.se/uppsala/uppsala-domkyrkas-
fonster	

• Nationalencyklopedin,	baltisk	tegelgotik.		
http://www.ne.se.ezproxy.its.uu.se/uppslagsverk/encyklopedi/lång/baltisk-
tegelgotik	(hämtad	2020-10-28)	
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• Kunskapens	bok:	Natur	och	kulturs	illustrerade	uppslagsverk	för	hem	och	skola.	4.	
omarb.	uppl.	(1952).	Stockholm:	

	
	

Del	B		Attributioner.	Att	känna	igen	och	härleda	verk	(10	x	5	poäng)	
Som konstvetare är det viktigt att ha minnesbilder av olika verk, en kanon att referera till, bilder på tio verk från delkursens 
period, numrerade I–X. Besvara frågorna till varje bild eller föremål. Frågorna handlar om att härleda och identifiera 
bilderna eller föremålen. 
	
I.	Bild	I:	4	p	(du	hade	gärna	fått	nämna	Haaken	Gulleson	som	satt	sin	mästarsignatur	på	bilden)		
a)		Vad?	–	Motiv	Anna	var	Marias	mor	och	i	den	egenskapen	blev	hon,	utan	några	bibliska	källor,	

helig	och	motivet	kallas	Anna-själv-tredje	(att	det	är	tre	generationer?).	Enångers	kyrka,	

Hälsingland.	

b)		Hur?	-	Material/medium		 Träskulptur	(naturlig	storlek)	målad	och	förgylld	

c)		När?	–	Ungefärlig	datering	och	stil		 År	1520	

d)		Kort	motivering	till	period-	och	stilattribution		 Senmedeltid,	ett	vanligt	motiv	i	samband	

med	den	före	reformationen	växande	Mariakulten.	

	

II.	Bild	II:	5	p		
a)		Vad?		 Ett	romerskt	tempel,	ett	av	de	bäst	bevarade,	som	kallas	Maison	Carrée	

b)		Var?		 i	Nîmes,	Frankrike	

c)		När?	–	Ungefärlig	 datering		 År	19	f.Kr.		

d)	Kort	motivering	till	period-	och	stilattribution		 	

Templet	är	ett	pseudoperpiteros	med	engagerade	kolonner	(kolonnen	är	hopsatt	med	en	vägg).	

Romarna	byggde	en	förenklad	form	av	det	klassiska	grekiska	templet		som	kallades	peripteros	

med	kolonner	runt	hela	templet	därav	prefixet	PSEUDO.	Kolonnerna	är	enbart	dekorativa	utan	

stödjande	funktion.	På	detta	sätt	kombinerades	den	romerska	väggarkitekturen	med	grekernas	

kolonner.	

	

III.	Bild	III:	3,5	p		
a)		Vad?	-	Motiv	och	föremålstyp		 Korsfästelsen,	Maria	och	Johannes		

b)		Hur?	-	Material/medium		 	trä,	tempera,	guld	

c)		När?	-	Ungefärlig	datering	samt	stil		 	1300-1400-talet,	bysantinsk	ikon	

d)		Kort	motivering	till	period-	och	stilattribution		 	

Bysantinsk/grekisk/rysk	rysk	ikon.	På	ikonen	kan	man	se	att	ansiktena	är	stympade	och	

förstörda	-	detta	gjorde	ottomanerna,	de	förstörde	inte	bilden	helt,	de	slog	ut	ögonen	på	ansikten	

eller	slog	ut	ansiktet.	
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källa:	https://galik-123.livejournal.com/302808.html	

	

IV.	Bild	IV:	4,5	p			
a)	Vad?	-	Motiv		Farao	Akhenaton,	

b)	Hur?	-	Material/medium	Sandsten				

c)	När?	-	Ungefärlig	datering	samt	stil		c.	1	375	f.Kr.	

d	)	Kort	motivering	till	period-	och	stilattribution			

Det	är	en	tidig	egyptisk	staty	men	den	är	helt	olik	alla	andra	faraostatyer.		Akhenaton	var	ett	

unikum	som	farao,	han	bestämde	att	han	ville	ha	en	realistisk	återgivning	i	avbildningarna.	Han	

lär	själv	haft	ett	tämligen	speciellt	utseende,	och	statyn	här	är	inte	smickrande.	Vi	vet	ganska	

mycket	om	just	Akhenaton	och	hans	gemål	Nefertiti	genom	de	skulpturer	och	reliefer	som	finns	

kvar.				

	
V.	Bild	V:	4	p	
a)	Vad?	-	Motiv	och	föremålstyp		Gudsmoder	(Theotokos)	med	Jesusbarnet	och	helgonen	St.	

Teodor	och	St.	Georg.	Bakom	dem	två	änglar	som	vänder	sina	huvuden	upp	mot	Guds	hand.	

b)	Hur?	-	Material/medium.		Enkaustik	(vaxmålning,	=smält	bivax	som	bindemedel	för	

pigmenten),	färgpigment	och	förgyllning	

c)	När?	-	Ungefärlig	datering	samt	stil	.	500-talet,	Bysantinsk	ikon	

d)	Kort	motivering	till	period-	och	stilattribution			

En	naturalistisk	stil	växte	fram	i	kyrkomålningarna	från	500-talet	för	att	understryka	Kristus	

som	Människosonen	på	ett	påtagligare	vis	än	tidigare	(då	lammet	kunde	symbolisera	Kristus).	

Detta	ansåg	man	ledde	till	en	idolisering	av	själva	bilden	som	vore	den	en	relik,	och	det	var	

avgudadyrkan.	Detta	i	sin	tur	ledde	till	påbudet	att	alla	bilder	med	Kristus,	Jungfru	Maria	helgon	

och	änglar	avbildade	i	mänsklig	skepnad	skulle	förstöras.	Trotsade	man	förbudet	väntade	hårda	

straff.	Den	här	bilden	klarade	sig	och	har	bevarats	i	S:ta	Katarinaklostret,	Sinai,	Egypten.		

	

VI.	Bild	VI:	5	p			
a)	Vad?	-	Motiv		De	fyra	evangelisterna	vid	sina	skrivpulpeter	och	med	symbolerna			

b)	Hur?	-	Material/medium		Illuminerad	handskrift,	Aachen	evangeliet		

c)	När?	-	Ungefärlig	datering	samt	stil		Tidig	800-tal	,	medeltid	karolingisk	period	

d)	Kort	motivering	till	period-	och	stilattribution		

Stilen	är	emotionell	och	expressionistisk:	männen	är	ivriga	och	i	full	färd	med	att	teckna	ned	sina	

vittnesbörd	om	Kristus.	Perioden	kallas	även	den	karolingiska	renässansen	då	man	menar	att	en	

kulturell	pånyttfödelse	ägde	rum	i	Frankerriket	under	Karl	den	Store	då	man	sökte	sig	tillbaka	

till	romerska	kultur	och	ideal.	
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Källa:	Aachen	Gospels	wikipedia		

https://en.wikipedia.org/wiki/Aachen_Gospels_(Ada_School)	

	

VII.	Bild	VII:	5	p				
a)		Vad?		 	Gotisk	basilikakatedral		

b)		Var?		 	Amiens,	Frankrike	

c)		När?	–	Ungefärlig	 datering		 1200-talet	(byggperioden	var	från	1220	till	c.	1270)	

d)		Kort	motivering	till	 tidsattribution		 	

Medeltid,		höggotik	med	fullt	utvecklad	spetsbågestil	och	masverk	,	fialer,	strävpelare	och	

rosettfönster.	

	

VIII.	Bild	VIII:	5		
a)	Vad?	-	Motiv		Skulpturer	från	Parthenons	östra	gavel,	de	grekiska	gudinnorna	Demeter,	

Persefone	och	Iris	som	bevittnar	Athenas	födelse		

https://youtu.be/uF_W0jQ7bi0?t=287	

b)	Hur?	-	Material/medium		Marmor	-	ursprungligen	målad	i	starka	färger.	

c)	När?	-	Ungefärlig	datering	samt	stil		447-432	f.	Kr.,	grekisk	högklassisk	stil	

d)	Kort	motivering	till	period-	och	stilattribution	.		

Skulpturerna	hör	till	ett	tempel	som	vi	vet	när	det	uppfördes	och	stilen	är	den	athenska	

högklassiska	konsten	med	en	utvecklad	naturalistisk	och	anatomisk	återgivning	av	kroppen,	

klädernas	veckbildning	är	tidstypisk	-	det	är	som	våta	tyger	som	mer	avslöjar	än	döljer	kroppen.			

	

IX.		p			Bild	IX:	4	p				

a)		Vad?	-	Motiv		Den	sörjande	Maria	med	sin	döde	son	Jesus	i	knät	-	Pietà.	Finns	nu	i	New	York,	

The	Cloisters	Collection,	Metropolitan	museum	

b)		Hur?	-	Material/medium		 	

Träskulptur	som	är	målad	och	förgylld.	

c)	När?	-	Ungefärlig	datering	samt	stil		 	

Mitten	på	1400-talet,	sengotik,	tysk	

d)	Kort	motivering	till	period-	och	stilattribution	

Stilen	är	naturalistisk;	den	döda	kroppen	är	utmärglad,	skadad	med	öppet	bröstsår	med	levrat	

blod.	Maria	böjer	huvudet	i	en	stillsam,	meditativ	sorg		

	

X.	Bild	X:	5	p	

a)	Var?	–	Ort	och	trakt-	Husaby,	Skara,	Västergötland	
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b)	Hur?	–	Material	Tuktad	sandsten,	jämnt	huggna	till	s.k.	kvaderstenar	

c)	När?	–	Ungefärlig	datering	samt	stil	-	sent	1000-tal	eller	1100-talet,	romansk		

d)	Kort	motivering	till	period-	och	stilattribution	-	det	imponerande	tornet	antyder	att	

kyrkan	kan	ha	varit	en	del	av	en	kungsgård,	ett	ståtligt	torn	kan	ses	som	en	manifestation	för	den	

världsliga	makten	såsom	västverk	kom	att	balansera	koret	och	absiden	i	Romersk-Tyska	rikets	

karolingiska	kyrkor.	

	

Summa	del	A:	18,5	poäng			Summa	del	B:	45	poäng	
Bra	svar!	Du	hade	dock	gärna	fått	utveckla	svaren	lite	mer.	
Betyg:	Godkänd	(G)	

	

	


