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Sammanfattning   

Uppsatsen undersöker konstvetenskapens roll för bildämnets utveckling och nutida utformning. Vad 

har skolan tagit med sig från konsthistorien i pedagogiken och didaktiken och hur har 

konstvetenskapen påverkat utformningen av ämnet? Den teoretiska utgångspunkten är grundad i 

feministisk konstanalys.  

Uppsatsen har ett jämförande perspektiv, först en diskussion av hur konstsyn och inställningen till 

pedagogik formats under olika historiska perioder i England, Tyskland och Sverige. Därefter 

genomförs först en rundfråga till bildlärare och sedan kvalitativa intervjuer med sex lärare från 

grundskolan i Lunds närområde för att undersöka hur man arbetar idag och hur konsthistorien 

används i undervisningen. Ett centralt tema är kanon och genus i bildämnet. Hur kan vi förstå 

marginaliseringen av kvinnliga konstnärer i undervisningen? 

  

Intervjumaterialet visar att konstvetenskapens roll varierar mycket i undervisningen, samtidigt som 

det är uppenbart att det både finns sega strukturer – ett traditionellt arv – och andra sidan en 

öppenhet för nya experiment, där lärarens bakgrund och intressen formar undervisningen. 

 

Det är uppenbart att det här finns både medvetna och omedvetna urvalsmekanismer när man tar in 

material ur konsthistorien i undervisningen. I den traditionella konsthistorien är kvinnorna oftast 

osynliga. Att vara medveten om detta faktum och arbeta med att föra fram kvinnliga konstnärer i 

undervisningen är viktigt att tänka på för framtida forskning och för bildämnets fortsatta utveckling. 

En slutsats är att konstvetenskapliga perspektiv på den historiska utvecklingen kan vara viktiga 

redskap när eleverna ska reflektera över hur de själva och samtiden formas av historiska villkor och 

värderingar. 
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Hur genomsyras bildämnet av genusföreställningar? Frågan har fångat mig sedan jag började 

utbilda mig till konstnär under 1990-talet med en magisterexamen i Fri konst från Universitet der 

Künste i Berlin, och en kandidatexamen i konstvetenskap från Lunds universitet. Jag har även 

studerat på konsthögsskolor i Haag, Düsseldorf, och Stockholm och har på så sätt kommit i kontakt 

med olika nationella konstvärldar och deras skiftande historia. Detta har gjort mig intresserad av 

didaktiska skillnader i olika länder, samtidigt som frågor kring genus har ständigt aktualiserats.  

I min C- uppsats i konstvetenskap i Lund fokuserade jag på en kvinnlig konstnär och porträttör; 

Maria Röhl, 1801-1875. Hon var Sveriges första stora kvinnliga porträttör och livnärde sig hela 

livet på att porträttera kända svenskar i svartkrita (Arfwidson von Röök 2016). Mötet med henne 

gjorde mig intresserad av vilka utbildningsmöjligheter och karriärvägar som fanns för en kvinnlig 

konstnär under denna tid. Hennes inskolning vid 1800-talets mitt fick lärlingens klassiska form, 

med en professor och kopparstickare som lärare. Formella utbildningar var stängda för henne i 

Sverige. Hon reste till Paris och kunde studera vidare där. Studiet av hennes karriär visade mig hur 

samhällsvillkor och genusordningar formade och begränsade kvinnliga konstnärers möjligheter.  

När jag så under senare år mött bildämnets vardag, som lärarvikarie och senare genom min praktik 

och som anställd bildlärare kom frågor om genus återigen att aktualiseras, inte minst i det 

motsägelsefulla att bildämnet idag ofta karakteriseras som ett ”flickämne” men att arbetsmaterialet 

fortfarande domineras av manliga konstnärer. En flicka i en högstadieklass frågade mig varför hon 

skulle behöva arbeta med bildämnet, ”när det bara finns manliga konstnärer”. 

Syfte och frågeställning                                                                                                         
Dessa erfarenheter har varit utgångspunkten för mitt arbete, uppsatsens syfte är att bidra med 

kunskap om konstvetenskapens roll för bildämnets utveckling och utformning. Min grundläggande 

frågeställning är: vilken roll spelar konsthistoriskt material och konsvetenskapliga perspektiv i 

bildämnet idag och hur har denna påverkan utvecklats?  

Ser man på läroplanen för bildämnet i grundskolan (Lgr 22) inleds den med en betoning av att 

undervisningen ska ge eleverna möjligheter till att ”diskutera och kritiskt granska olika bildbudskap 

och bidra till att eleverna utvecklar kunskaper om bilder i olika kulturer, både i nutid och 
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historiskt.” Avslutningsvis slås det fast att eleverna ska ges förutsättningar för att utveckla ”förmåga 

att analysera samtida och historiska bilders innehåll, uttryck och funktioner”. 

Det är framförallt denna målsättning jag vill problematisera med utgångspunkt i hur konsthistoria 

och konstvetenskap används på olika sätt i undervisningen. Styrdokumenten för bildämnet är 

ganska vaga när det gäller historiska perspektiv och användningen av konsthistoriskt material.  

 

Först behandlar jag med hjälp av ett historiskt och jämförande perspektiv hur konstsyn och 

inställningen till pedagogik formats under olika historiska perioder, med betoning på utvecklingen 

under främst 1800- och 1900-tal i Tyskland, England, och Sverige. Denna text utgör min uppsats 

första del och utgår från antagandet att ett historiskt perspektiv är viktigt för att förstå dagens 

situation i bildämnet. 

 

I uppsatsens andra del anknyter jag till den historiska diskussionen för att se på relationerna mellan 

konstvetenskapen och bildämnet i dagens skola, med hjälp av olika material, främst en rundfråga 

och intervjuer med bildlärare. Vad som intresserar mig är vilka spår det finns av konsthistorien i 

dagens svenska skola, i form av bilduppgifter eller rester av en äldre didaktik? Vilka konstnärer 

används i bildundervisningen och varför? Vilka konsttrender har tagit sig in i skolans värld? Ett 

centralt tema i min uppsats berör frågor kring genus, och inte minst representationen av manliga 

och kvinnliga konstnärer i bildundervisningen. 

 

Under arbetets gång har jag avgränsat mitt val av ämne, genom att främst sätta fokus på frågor 

kring kanon och genus, ur både ett historiskt och nutida perspektiv. I en tid när diskussioner om 

kanon aktualiserats i utbildningspolitiken blir det viktigt att  förstå hur kanon inom konsten ständigt 

skapats och omskapats – påverkat av skiftande ideologiska och samhälleliga förändringar (se 

diskussionen i Karlholm 2022). 

Skolan har en roll som kunskapsförmedlare och demokrati och jämställdhet hänger samman med de 

estetiska ämnena, eller som Marner & Örtegren (2003:108) formulerar det: ”det är i gestaltandet vi 

blir offentliga och synliga”. I en förlängning är lärare och elever aktiva kulturarbetare i skolan 

värld. Men här kan det också vara frågan om vilket estetisk arv man arbetar med. Hur viktigt är 

lärarens urval av undervisningsmaterial? Vilken estetisk didaktik och vilka konstnärer är elevernas 

mål och förebilder och hur kan ett historiskt perspektiv skapa större medvetenhet om synliga och 
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osynliga värderingar och normer, inte minst när det gäller jämställdhetsfrågor? Sådana frågor är 

återigen kopplade till en förståelse av kanon fungerar. 

Tidigare forskning 
Jag börjar med att presentera fem viktiga avhandlingar jag valt att anknyta till i min studie. 

Den första, Bildundervisningen i möte med samtidskonsten, av författaren Anna Widén (2016) 

granskar hur lärare arbetar i dagens Sverige i förhållande till deras uppdrag. Hur mycket spelar 

bildlärarens egna intressen in, och hur förändras förutsättningarna när läroplanen i bildämnet 

förändras? Hur hanterar man samtidskonsten? Widén har ett fokus på lärarens undervisning 

praktiskt och verbalt. Metoden hon använder är ett metaperspektiv och studerar förhållandet mellan 

konstvärlden och skolkontexter genom tolkande och kvalitativa metoder av sociala samspel. Jag kan 

använda mig av Widén då hon har intervjuat lärare om samtidskonsten och hur de använder sig av 

konstvetenskapen och hur den appliceras i klassrummet.  Flickblickar av Maria Eriksson (2019) är 

den andra avhandlingen. Erikssons avhandling synar visuell kultur. Hon är intresserad av hur 

kroppar görs specifikt av blickar och formas i bildskapande och visar vad visualiserad kroppslighet 

kan betyda i ungas liv och i bilddidaktisk forskning. Teorin hon använder är feministisk teori. 

Sammanfattningsvis studerar Eriksson kroppen och blicken i skolans bildundervisning, hur 

femininet skapas i relationer till andra genom påverkan av media, populärkulturen, kommunikation, 

konsumtion, produktion och temporalitet i digitala medier. Den tredje avhandlingen är På väg från 

ingenstans av Jenny Samuelsson (2008). Hon studerar maktförhållanden i kunskapsorganisationen. 

Samuelsson vill visualisera och förstå varför feministiska texter klassificeras och marginaliseras .  

Avhandlingen har en bra diskussion av feministisk forskning, med utgång i litteraturvetenskapens 

kunskapsorganisation. Hon går igenom centrala begrepp som kanon och genus. Den fjärde 

avhandlingen är Bland självporträtt och parafraser. Stina Wikberg (2014) undersöker 

bildundervisningen för att förstå hur genus formas och omskapas i elevernas bildframställning. 

Metoden som används är visuell etnografi, en metod som kombinerar empirisk insamling av 

information med visuella metoder. Intressant för mig är hennes analys av intervjumaterialet med 

lärare och elever. Den femte avhandlingen är Bilder som berättar av Frida Marklund (2019). 

Hennes syfte är att synligöra normer och värderingar. Sammanfattningsvis har Marklund arbetat 

med normer som styr undervisningen, hon analyserar elevers berättande bilder och 

undervisningskontexten som är premissen för elevarbetet. Hon granskar vilka normer och 

värderingar som konstrueras och reproduceras i elevens bild. Hennes utgångspunkt är fältstudier i 

klassrummet. Studierna visar på ett dilemma i bildundervisningen där skolans mål är att eleven ska 
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få en möjlighet till personlig utveckling och samtidigt återskapa samhälleliga normer och 

värderingar.   

 

När det gäller den historiska tillbakablicken har jag haft stor hjälp av Gert Z. Nordströms analys av 

konst- och bildpedagogikens utveckling i Sverige (Häikiö, Lindgren m. fl. 2014). Sten Pettersson 

och Gunnar Åsén arbete (1989) är ett viktigt verk inom svensk bilddidaktik, väldigt noggrann och 

ingående i skildringen av didaktikens utformning och utveckling. 

 

Ytterligare material har jag hämtat från tysk och engelsk forskning. Tyskland har haft en central 

plats inom bilddidaktisk utveckling och forskning. Här finns en omfattande litteratur om 

konstvetenskapens inflytande på didaktiken. En forskare som bl.a. har arbetat med den här 

problematiken är Sidione Engels (Engels 2015). Från England har jag använt Herbert Reads texter, 

då han har haft stort inflytande på svensk konstdidaktik (Read 1953 och 1956). 

 

Teori och centrala begrepp  

Jag har främst haft stor användning av feministisk konstteori, som är ett expanderande och allt 

bredare forskningsfält. Jag utgår främst från de perspektiv som tar upp frågor kring makt, 

marginalisering och genus. Hur skapas genusbaserade hierarkier och hur organiseras, 

institutionaliseras eller utmanas de i bestämda samhällskontexter? (jfr diskussionen i Samuelsson 

2008). En traditionell kunskapssyn har utmanats av kritiska perspektiv, som pekar på hur utbildning 

och kunskap villkoras av maktrelationer knutna till kön, klass och etnicitet (Deng & Luke 2008).  

Jag kombinerar feministisk teori med perspektiv på kunskapsorganisationen i skolan och här har 

Frida Marklunds avhandling varit till stor hjälp. Hon skriver om hur reproduktionen av vissa normer 

och värderingar får konsekvenser för hur eleverna fostras genom bildarbetet, det vill säga vilka 

färdigheter och kunskaper eleven uppfattas behöva för att bli en fungerande samhällsmedborgare. 

Hennes diskussion om frihet kontra kontroll i undervisningen är också viktig.  

 

Den brittiske forskaren Dennis Atkinson diskuterar samma problematik i boken Art in Education: 

Identity and Practice (Atkinson 2002:2). Ett grundantagande i hans studie är att skolan, som 

institution, reproducerar samhällets värderingar och maktstrukturer. Som Frida Marklund (2019) 

påpekar ska inte samhällets makt och kontroll ses som en abstrakt och utifrån påtvingande kraft, 

utan något som dagligen realiseras i skolans verksamhet. 
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”What does feminism bring to art history when it intervenes in its discursive field”, frågar sig 

konstteoretikern Griselda Pollock (2003:98). Liksom sin kollega Whitney Chadwick (1990) har hon 

pekat på att feministisk konstteori strävar att komma åt de komplexa sätt på vilka former för 

underordning och marginalisering av kvinnliga konstnärer skapas och förändras. Feministisk teori 

har sin styrka i att ifrågasätta normer och estetiker som i en given tid kan tas för självklara och får 

definiera en positiv normalitet. Forskare som de två ovan visar hur begrepp som kvalitet, estetik, 

kreativitet, val av genrer och motivval är genomsyrade av genusföreställningar, där det kvinnliga 

ofta definieras som ”det avvikande”, i negativa termer. (Se även den internationella feministiska 

konstdiskussionen hos forskare som Pollock (1999), Parker & Pollock (2013), Nochlin (1971, 

1988) och Greer (1979). )  

Ur ett feministiskt perspektiv blir begreppet kanon ett viktigt analytiskt redskap för att belysa 

marginaliseringsprocesser. Hur sker inkludering och exkludering av konstnärer när en kanon 

etableras och förs vidare? Detta kan vi till exempel studera i bildundervisningen i skolan. 

Därför blir det viktigt att använda teoretiska perspektiv som kan förklara hur en konstkanon 

etableras, institutionaliseras och förändras. Begreppet kanon är ursprungligen grekiska och betyder 

linjal eller måttstock. När man i överförd betydelse talar om kulturell kanon handlar det om att lista 

konstnärliga verk som står som rättesnören för kvalitet och betydelse – ett urval av det främsta och 

det förebildliga (Arvidsson 2021:20). Redan i antiken var en skulptur av Polykleitos (ca 500 f.Kr) 

kallad kanon för dess perfekta proportioner och blev ett ideal som fick vara en mall för andra 

skulptörer. Giorgio Vasari (1511–1574) skrev Berömda konstnärers liv och kom att bli urfadern för 

den västerländska konstens kanon. I boken skriver han biografier av de som han tycker var de bästa 

italienska målarna och skulptörerna. Ända fram till våra dagar utgör boken en mall för vad kvalitet 

är och hur man kan jämföra bra och mindre bra konst.  

Forskningen kring kanon är ett ungt men expanderande forskningsfält (Chadwick 2012:18).Vill vi 

förstå hur kanon produceras och reproduceras är ett historiskt perspektiv nödvändigt. Detta är 

utgångspunkten i Gregor Langfeld The Canon in Art History; concepts and approaches, speciellt 

intressant är hans resonemang om marginalisering av kvinnliga och icke-västerländska konstnärer, 

de som målade i utkanten av samhället (Langfeld 2018:188 ff). 

Marginalisering sker på många sätt. Hur ser den gängse normen ut, vem har skapat den, vilka verk 

och vilken kunskap exkluderas eller inkluderas? Det finns en lång historia av marginalisering som 
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har med grundstrukturens utformning att göra  (se diskussionen i Kempe 2022). Frågan om hur 

konsthistorien används i bildundervisningen kommer därför också att handla om kanon och det sätt 

på vilket läraren väljer ut konstverk. Det blir viktigt att granska hur kanon skapas och hålls vid liv i 

bildämnet. Lindgren påpekar i Det kreativa ögat (Lindgren & Nordström 2009:156) att ämnet är ett 

historiskt sett ett nytt ämne som ständigt förändras, men där man även har kvar vissa 

grundstrukturer som är konservativa såsom en gammal kanon, men i och med att ämnet ständigt 

förändras så uppstår ett glapp och en osäkerhet i formuleringen av ämnet i förhållande till dess 

historia. 

Den institutionaliserade hierarkin av konstnärer exponeras kontinuerligt i samhället genom 

utställningar och bedömningar som vidmakthåller hierarkins makt och status. Somliga konstnärer 

kanoniseras, andra inte. Dagens moderna kanon som styrs av samlare, muséer m.fl., har skapat en 

relativt homogen grupp och hierarkin förs vidare.  Konsthistoriker har bidragit till den traditionella 

kanon vi har idag, men den skulle behöva ny uppmärksamhet och ett nytt forskningsfält skriver 

Langfeld. Att diskutera hur processerna som förklarar hur smak skapas verkar fortfarande ses på 

med misstro. Han menar att man borde bejaka och studera den socio-historiska statusen i bildandet 

av en kanon, inte bara dess estetiska kvalitéer. Föreställningen om att en kanon finns som existerar 

utanför tid och rum med klara kvalitéer som är universella präglade länge konstvetenskapen. 

Langerfeld exemplifierar med en diskussion i Amsterdam där en forskare hävdar att den japanske 

konstnären Hokusais kvalitet kan uppskattas i Afrika, Europa, USA och i Japan och därför är ett 

universellt ideal (Langfeld 2018: 2).  

Immanuel Kant (1724-1804) har haft stort inflygande på konsthistorien med sina tankar om 

estetiken som något separerat från såväl teori och alla andra livets praktiska sfärer. Estetiska 

bedömningar, där känsla och upplevelse når subjektet, kan inte förklaras med logiken, menar han. 

Det är en universell inre gällande lag som når våra högre kognitiva förmågor (se diskussionen i 

Langfeld 2018:3-4). Vad som är fult och vackert bedöms alltid på samma sätt menar Kant oavsett 

historiska förändringar, och han utesluter all socio-historiska aspekter av skapandet och mottagande 

av konst. Kant har ingen analys av hur kanonisering uppstår och blir till. Konstkritikern Clement 

Greenberg bekräftade Kants teorier om en objektiv värdering av den estetiska bedömningen och 

urvalet: ”Time progressively irons out disagreements of taste, allowing a core consensus to persist 

which is confirmed and reconfirmed across succeeding generations” (cit. i Langfeld 2018: 4).  
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Ett bra exempel på förändring av kanon, som Langfeld lyfter fram, är den tyska expressionismen 

som ansågs grotesk, ful, grov, obehaglig och överdriven. Expressionisterna var en av 

nationalsocialisternas främsta måltavla med utställningen för degenererad konst i München 1937. 

Det fanns en totalitär syn på konsten inom såväl nationalsocialistiskt som kommunistiskt 

orienterade politiska styren. Efter andra världskriget ändrades detta och individens frihet kom i 

fokus för den västerländska demokratin, och expressionismen blev nu en symbol för detta (Langfeld 

2018:7). Kanon kan alltså ändras med tiden beroende på politiska ideologier och samhälleliga 

förändringar. 

I ett större, svenskt forskningsprojekt har fokus just legat på kanoniseringsprocesser inom konsten 

(Arvidsson & Sundberg 2021). Här utvecklas en rad teoretiska verktyg för att förstå de komplexa 

och ofta subtila processer genom vilken kanon kan cementeras. Det handlar bland annat om hur ett 

urval och en rankning kan göras till något självklart och oproblematiskt och därigenom utveckla en 

”staying power”. Samtidigt sker hela tiden omförhandlingar, men eftersom kanon baseras på urval 

och exklusivitet kan den inte bara utvidgas. Nya konstnärsnamn förs in eller återupptäcks medan 

andra försvinner (Arvidsson 2021:24 ff.). Forskningsprojektet visar inte minst hur inkluderings- och 

exkluderingsmekanismer påverkat synen på kvinnliga konstnärer över tid. 

Processperspektivet är även centralt i Jenny Samuelssons avhandling På väg från ingenstans, 

(2008). Hennes avhandling handlar om litteraturkanon, om hur kunskap organiseras, indelas, 

presenteras. Vad blir viktigt och vad är oviktigt?  Även hon anknyter till frågorna om hur 

föreställningar om estetik och kvalitet ofta frikopplas från sin samhällskontext och ses som 

oproblematiska, värderingsfria begrepp. Deras genusladdning blir osynlig och det analytiska arbetet 

handlar om att visa hur detta går till – ofta i ett längre perspektiv.Eva Knuts (1999:5) har påpekat att 

det krävs ett brett jämförande och historiskt perspektiv för att förstå den sociala, kulturella och 

ekonomiska kontext som skapar hierarkier. Vad konst är och framför allt hur stor och bra konst 

definieras i olika sammanhang kräver ett perspektiv på de många aktörerna inom konstvärlden, 

museifolk, konsthandlare, konstkritiker, olika grupper av konstkonsumenter är liksom konstnärerna 

medskapare till konsten (jfr diskussionen i Hermele 2009). Till denna lista kan man så lägga 

utbildningsväsendets många aktörer. Här har jag även haft stor hjälp av de teoretiska perspektiven 

på genus och kvinnliga konstnärer hos Anna Widén (2016), därför hon bl.a. skriver om konstteori. 

Osynlighetsgörandet av kvinnliga konstnärer har intresserat en rad forskare. Linda Nochlin är en av 

de konsthistoriker som startar den feministiska konsthistorien med artikeln Why have there been no 
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great women artist? från år 1971. Hon tar upp kvinnors utestängning från konstakademier och 

utbildning som ett led till att det inte finns lika många mästerverk av kvinnor som av män. 

Marginaliseringen av vissa grupper såsom kvinnor beror på sociala faktorer i samhället, vilket 

skapat en skevhet i kanon.  Feminister vill expandera en existerande kanon och föra in kvinnor och 

andra grupper som inte inkluderas. Griselda Pollock (1999), en annan konstvetare, har en 

psykoanalytisk synvinkel där hon tar fram patriarkala mekanismer och sexism i förhållande till 

arbetet i sig. Det är viktigt att man granskar hur denna maktkamp som lett till dagens kanon har 

skett i en dominant manlig struktur, en hegemoni där kvinnor har negligerats eller helt reducerats.  

I ett patriarkalt samhälles historieskrivning marginaliseras kvinnan. Hon blir enligt Lacan som 

Chadwick skriver ” det andra”, och i ”det andra” kan man inkludera ras, etnicitet, sexuell läggning 

och kön. Chadwick konstaterar vidare att konst kan vara att göra motstånd mot en mainstream, som 

att samla kraft vid gränslandet och att utmana den dominerande ordningen och makten (Chadwick 

2012: 13). Svårigheterna med att skriva om historien är att konstens traditionella historieskrivning 

har konstruerats av och för män.  

Med utgångspunkt i diskussionerna om hur kanon skapats och förändrats har jag alltså haft all 

anledning att se närmare på frågor kring genus. Catarina Arvidsons avhandling Genus och makt 

(2014) studerar den pedagogiska praktiken - hur den sker på ett inre och yttre plan - med hjälp av 

Basil Bernsteins analyser av hur pedagogiken påverkas av samhällets normer och värdegrund. Han 

påpekar att det sker en ständig social produktion och reproduktion, och att denna praktik även sker 

utanför skolans väggar. Skolan speglar en genusordning bland annat genom synen på 

konventionella kvinnliga och manliga roller. Genuskodningen kan ta sig olika uttryck. Det manligt 

kodade är dock det normativa.Vad som ger en individ makt är relationerna och avgränsningarna 

(Arvidson 2014: 26). Strukturen på ett ämne och dess innehåll ger möjlighet att genomföra något, 

en inre och yttre påverkan som formar det som går att förverkliga.  I klassrummet handlar det om 

hur ämnesinnehåll lärs ut. I denna diskussion blir begrepp som genusstrukturer och genusordningar 

viktiga, eftersom de fokuserar på hur makt skapas, återskapas och fördelas i på olika samhällsnivåer 

och i skilda situationer (jfr Cederholm 2016 & Sandqvist 2009). Ett annat centralt analysverktyg är 

Margareta Gynnings ”konstens genuskoreografi”, som fokuserar på den ständigt pågående 

processen där gränserna mellan könen prövas, befästs eller omförhandlas (Gynning 1999). 
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Metod                                                                                                                                        
Min studie kombinerar två metodiska angreppssätt, först en historisk jämförande analys och så en 

studie av dagens situation utifrån intervjuer med lärare. I undersökningens första, historiska del 

arbetar jag med en jämförande metod av bilddidaktikens utveckling i tre länder. Utvecklingen i 

Sverige från 1800-talet fram till idag ställs mot läget under olika perioder i Tyskland och England – 

eftersom den haft stort inflytande på den svenska traditionen. För jämförelsen har jag utgått från en 

omfattande forskningslitteratur och så valt ut de arbeten som är mest relevanta för mitt syfte.  

Med den jämförande historiska metoden vill jag få fram hur praktiker och undervisningsideal 

förändras över tid och i olika nationella sammanhang, och hur pedagogiska modeller och perspektiv 

rört sig mellan länder. Syftet är även att se vilka historiska arv som bilddidaktiken bär med sig idag. 

För undersökningens andra del valde jag en kvalitativt inriktad intervjusstudie med lärare, som 

syftade till att få deras redogörelser och reflektioner över undervisningens utformning, framförallt i 

relation till konsthistoriens och konstvetenskapens roll. Här började jag med att gå igenom den 

omfattande bildpedagogiska forskningen som behandlar situationen idag. Mycket av den utgår från 

etnografiska metoder med intervjuer och klassrumsobservationer och ger bra insikter om val av 

materialinsamlingsmetoder. Särskild nytta hade jag av metoddiskussionerna i Widén (2016), 

Wikberg (2014) samt Rienenecker & Jörgensen (2018). 

Datainsamling                                                                                                                   

Frågan var så hur jag skulle lägga upp intervjuarbetet. Jag valde att arbeta med en tvåstegsmetod. 

Det första, förberedande steget var att utforma och skicka ut en rundfråga med fyra punkter till ett 

antal skolor i Lund, Lomma och Eslöv angående det material jag vill undersöka (se bilaga längst 

bak). Utskicket har gjorts till 16 lärare som arbetat med klasserna 1 - 9 i grundskolan. Jag valde 

Lunda-området eftersom det är där jag haft egna erfarenheter som vikarie och praktikant. 

Jag fick åtta svar på enkäten och sex av lärarna sade ja till att gå vidare med en intervju. Med hjälp 

av enkätsvaren började jag så förbereda mer djupgående intervjuer. I formuleringen av frågorna 

hade jag stor hjälp av mina egna klassrumserfarenheter och observationer, både under praktiktiden 
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och mina vikariat som bildlärare. Hur användes konsthistorien under skolarbetet? Det kunde till 

exempel handla om lektioner där elever fick pröva att arbeta med kända konstnärers verk. Utan 

sådana konkreta erfarenheter hade själva intervjuarbetet inte blivit så givande. Jag valde att arbeta 

med kvalitativ intervjumetod med semistrukturerade intervjuer (se diskussionen i Ryen 2004). Jag 

formulerade fyra mer generella, men öppna frågor, som så kunde fördjupas på olika sätt under 

intervjun. I förberedelserna för intervjuarbetet och valet av frågor hade jag hjälp av Karin 

Widerbergs metodhandbok (Widerberg 2003). 

De fyra frågorna var följande :  

- Vad arbetar ni med för slags bilduppgifter?                                                                                        

- Vilka konstnärer använder du dig av i din undervisning?  

- Upplever du att du haft nytta av dina kunskaper i konstvetenskap i själva undervisningen? 

-  Finns det trender som kommer och går. Vad är populära bilder att arbeta med? 
 

Jag valde att göra intervjuerna över telefon. Frågorna skickade jag ut via mejl ca en vecka innan 

intervjuerna.  Alternativet hade varit att möta lärarna personligen, men medveten om deras ofta 

pressade arbetssituation tedde sig telefonmötet mer realistiskt. Metoden visade sig fungera mycket 

bra – det blev långa samtal med en bra dialog. Jag fick möjligheten att hela tiden ställa fördjupande 

frågor och i några fall kunde jag återkomma senare. (Intervjuerna varade cirka 40 till 50 minuter.)  

Jag kontaktade alltså sex av de lärare som svarat på rundfrågan. Mitt intryck var att de fann 

intervjusituationen stimulerande och mycket gärna ville diskutera sitt ämne. De hade många åsikter 

om och ståndpunkter till hur de vill jobba med olika bilduppgifter, med vilket material, med vilka 

förlagor och i vilken kontext. De intervjuade var tre kvinnor och tre män som alla hade lång 

undervisningserfarenhet. Sammantaget menar jag att intervjuerna trots det begränsade antalet och 

de sätt på vilket urvalet styrdes genom viljan att ställa upp gav en bred bild av lärarens situation i 

bildundervisningen. 
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Efter det att jag börjat analysera mina intervjuer kompletterade jag undersökningen med ytterligare 

en fråga för att få bättre grepp kring frågan om inslaget av kvinnor i konstkanon: ”Jag är lite 

nyfiken på hur du funderar kring att ta med kvinnliga konstnärer i undervisningen. Är det något du 

har funderat på, eller inte? Finns det någon anledning tror du varför du inte har med fler kvinnliga 

konstnärer?” 

En viktig aspekt av undersökningen var att den även gav tillgång till andra material. Från vissa 

lärare fick jag ta del av skolans egna instagramkonton eller en skollänk till bildarbeten som eleverna 

på skolan har arbetat med. En lärare skickade mig bilder med text därtill på olika arbeten som har 

utförts på skolan, av några fick jag PDF-filer skickade på mejlen med olika bilduppgifter. Detta gav 

ytterligare konkretion av undervisningssituationen. Diskussionen kring bildämnet fortgick och 

fördjupades alltså även efter att vi hade genomfört intervjun på telefon. 

Analys av data                                                                                                                             
I bearbetningen av intervjumaterial arbetade jag med en kvalitativ metod för att sortera fram olika 

linjer och mönster i materialet. (Ahrne & Svensson 2015).  Efter en ingående läsning av svaren 

började jag med kategoriseringsarbetet. Vilka teman var det som trädde fram i materialet? Var fanns 

det samstämmigheter eller tydliga skillnader? Ett första tema handlade om hur lärarnas bakgrund, 

utbildning och intressen formade undervisningen. I nästa steg gick jag så över till granska likheterna 

i de sätt på vilket undervisningen utformades och genomfördes. Ett annat återkommande tema var 

hur man förhöll sig till elevernas intressen och kunskaper, som i skillnaden mellan olika årsklasser. 

Hur används konsthistoriskt material  bland till exempel femteklassare eller åttondeklassare? Ett 

genomgående tema var även problemen med att prioritera material, arbetsuppgifter och 

frågeställningar inom ämnets begränsade timmram. Vilket utrymme kunde det konsthistoriska arvet 

eller konstvetenskapliga perspektiv ges? 

Genomgående markerade jag svar som kunde ge en god förståelse av lärarnas situation och 

arbetsval samt inte minst illustrera de olika åsikter och praktiker som kom fram i materialet.  

En begränsad intervjustudie som denna kan naturligtvis inte handla om representativitet utan om att 

förstå hur läroprocessen och undervisningssituationen formas av olika utgångspunkter och villkor. 

Tolkningsarbetet med svaren innebär även att andra material kontinuerligt kommer till användning, 

från det digitala undervisningsstoff jag fick tillgång till och mina egna klassrumserfarenheter till de 
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diskussioner jag haft med andra bildlärare under materialanalysens gång. Sammantaget menar jag 

att mina intervjusvar ger en god bild av utmaningarna i undervisningen. 

Etiska överväganden 
Respondenterna för min enkät som jag har skickat ut till skolor i Lund med omnejd är lärare som 

ska reflektera på sin undervisningskontext i bildämnet. I undersökningen har jag tagit hänsyn till 

individskyddskravet som formulerats i fyra huvudkrav, sekretess, tystnadsplikt, anonymisering och 

avidentifiering, enligt Vetenskapsrådets anvisningar 2017. Alla som medverkar i studien har 

informerats om syfte och metoder. All medverkan är på frivillig bas. All data i arbetet hanteras 

konfidentiellt, och jag har strävat efter att göra det omöjligt att identifiera de medverkande.  
  

Metoddiskussion 
När jag skulle lägga upp min studie stod jag inför flera metodval. Jag kunde ha utgått från en 

textanalys av läroplaner från olika perioder och så analyserat hur de satt spår i undervisningen. Med 

utgångspunkt i min rundfråga kunde jag även satsat på en större enkätstudie, men då hade jag 

missat de möjligheter till fördjupning och följdfrågor som var så viktig för undersökningen. Jag 

kunde också ha valt att basera min studie på klassrumsobservationer eller utgått från en analys av 

elevernas bildproduktion, men att satsa på klassrumsobservationer bedömde jag som mer 

tidskrävande och genom intervjuerna hade jag möjlighet att gå i dialog med lärarna - det var deras 

erfarenheter snarare än elevernas reaktioner jag var ute efter. I efterhand kan jag se att samtal på 

plats i skolan hade givit fördelar framför telefonintervjuerna, eftersom jag då hade möjlighet att ta 

in den lokala kontexten och se lärarna i deras arbetsmiljö och även kunnat ta del av mer av deras 

arbetsmaterial och elevarbeten. Som jag tidigare påpekat gjordes valet av telefonintervjuer utifrån 

lärarnas pressade arbetssituation men jag fann att samtalen över telefon fungerade förvånansvärt 

bra. Det blev dialog där jag hade möjlighet att hela tiden fördjupa frågorna. Jag fick god och positiv 

respons på mina frågor.  
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Ett historiskt och jämförande perspektiv 

                                                                                                                     
Två universitetsämnen – konstvetenskap och bilddidaktik  
Först kan det vara skäl i att precisera de två ämnena konstvetenskap och bilddidaktik:  
I Sverige utvecklades universitetsämnet konsthistoria ur ett bredare kulturhistoriskt fält mot 1800-

talets slut. Den första professuren i konsthistoria tillkom i Stockholm 1908. Sedan 1969 ersattes 

ämnesnamnet av konstvetenskap. Inom konstvetenskapen är konstnärer i olika epoker från olika 

geografiska platser den primära källan till forskningen. Anna Widén sammanfattar 

konstvetenskapens utgångspunkt med att ”Klassificering av konst kräver förståelse av kontextuella 

förhållanden och konsten och de konstnärliga aktiviteterna bör ses i relation till sitt historiska och 

kulturella sammanhang” (Widén 2016: 41). 

Bilddidaktiken är ett relativt nytt forskarutbildningsämne som består av olika kunskapsområden 

med bilden som utgångspunkt där de olika delarna är teoretiskt, praktiskt, och empiriskt 

orienterade. Med didaktik avses i allmänhet vetenskaplig reflektion och analys av reflektion över 

undervisningens helhet. Didaktiken omfattar själva undervisning och inlärning i alla dess former 

(Uljens 1997:146). 

Historiskt har bilddidaktiken inte haft någon egen akademisk tillhörighet där ämnet har kunnat 

hämta sin kunskapsbas. Det är även ett ganska nytt akademiskt kunskapsområde (Widén 2016:18). 

Ämnet har satts samman av en mängd olika akademiska ämnen och ämnesområden. Några av dessa 

akademiska discipliner är konstvetenskap, konsthantverk, filmvetenskap, konst, pedagogik, 

psykologi, didaktik (Marklund 2019: 9). Det är alltså ett komplext samspel av många 

ämnestraditioner och vetenskaper som ryms inom ämnet. 

Konstutbildningen under äldre tid                                                                                           
Så långt den svenska universitetstraditionen. Ser man internationellt på hur den konstnärliga konst- 

och bildutbildningen har förändrats under århundraden var den under äldre tid del av skråväsendets 

hantverkskategorier, det var ett yrke som man lärde av en mästare. Lärjungen skulle imitera och lära 

sig mästarens tekniker och stil. För en kvinna var den enda möjligheten att arbeta som konstnär om 

hennes far, bror eller släkting var konstnär och hon kunde bli deras lärjunge (Nochlin 1988: 168 - 

169). 
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Ett klassiskt exempel på denna process är den italienske konstnären Giotto, som har en 

mytomspunnen väg in i konstnärsyrke men visar på mästar- och lärlingsrollen på runt år 1277. 

Giotto var en 10 - årig pojke som vallade sin pappas får. När han satt och vilade sig brukade han rita 

i sanden eller på en sten från naturen runtomkring sig. Då råkade målarmästaren Cimabue komma 

förbi och såg hans teckning och blev så imponerad att han fråga om han ville bli hans lärling. Giotto 

kom att imitera hans stil (Vasari 1549 - 50: 15-16).                       

På 1550-talet tar den första konstakademien i Florens form, för att följas av Rom och Paris. Några 

andra betydande akademier i Europa fanns i Düsseldorf, Haag, Sevilla, London och i Sverige 

grundas den Kungliga Konstakademien 1773 av Gustav III. Kvinnor var uteslutna från de flesta 

akademier till i mitten av 1850-talet. Några akademier såsom Kungliga Akademien i Toulouse och 

Konstakademien i Berlin var undantag (Greer 1979: 292 - 296). 

Tyska traditioner                                                                                                                                                                                              
Den tidiga svenska utvecklingen inom bildundervisningen kom i hög grad att influeras av tyska 

skolbildningar och pedagoger, inte minst därför att det utvecklades en stark bilddidaktisk tradition 

här. En av de första bilddidakikerna som startade en skola var konstnären Georg Melchior Kraus 

(1737–1806) Kraus kom att ge ut en undervisningsbok i teckning, ABC teckningsskola, som kom att 

användas mycket. År 1808 producerade Johann Heinrich Pestalozzi (1746–1827) sin ABC-bok som 

skulle hjälpa mödrarna att fostra (Klinger 2009). 

Pestalozzi arbetade fram en metod för teckning som skulle användas i klassrummen.  Inte bara 

estetisk begåvade elever skulle lära sig att teckna, utan han ansåg att alla eleverna kunde lära sig.  

Hans metod var att eleverna skulle lära sig att rita geometriska former och dra linjer. Skolbarnen 

skulle härma läraren och teckna av bilder som fanns på planscher (Häikiö 2014:15). Pedagogiken 

ansågs som elementär och enkel (Pettersson & Åsén 1989:78).  

En man som vidareutvecklade Pestalozzis metod så att övningarna blev svårare och mer krävande 

var Adolf Stuhlmann. Läraren skulle fortsättningsvis handleda eleverna genom att visa på den 

svarta tavlan längst fram i skolsalen. På ett rutat papper följde eleverna efter lärarens hand och 

imiterade lärarens rörelser och förteckning som kunde vara simpla geometriska former, men blev 

mer och mer mångfacetterade och avancerade. Eleverna fick även arbeta med mindre stilleben och 

enklare objekt, för att lära sig att avbilda (Pettersson & Åsén 1989: 78). Stuhlmanns nya inriktning 
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av bildundervisningen handlade både om att öva inbillningskraften samt öka den matematiska 

förståelsen av vissa ritningar (Wikberg 2014:27).  

Under 1800-talet tog konstundervisningen steget ut från det äldre sättet att lära sig att teckna och 

måla individuellt, som kom från skråväsendets relation - mästare lärling, där konst var ett hantverk, 

till undervisning med stora elevklasser i grundutbildningen. I skolan skulle alla elever få lära sig att 

teckna. Undervisningen var nu av både utopisk och praktisk karaktär, där individen och massan 

skulle formas i det estetiska och driva samhällets utveckling framåt (se till exempel diskussion i 

Lindgren &Nordström 2009:143 och följande). 

 

Som en reaktion på den starkt formaliserade och nyttodrivna undervisningen uppstod i Tyskland 

inriktningen ”Musische erziehung” på 1920 talet, som var viktig fram till 1960-talet. Pedagogiken 

ville få fram en motpol till den rationalistiska borgerliga och industriella kulturens dominans i 

samhället. Det är en nyromatisk energi där man utgår från musik, språk och dans (Penzel 2019) 

Bakgrunden till att denna pedagogik blev viktig var att man efter första världskriget ville skapa 

hopp om helande för samhället efter krigen. Det var en medvetet opolitisk pedagogik. (Roy 2021). 

 

För att se på den vidare utvecklingen i Tyskland har jag utgått från Sidonie Engels stora arbete 

Kunstbetrachtung in der Schule, Theoretische Grundlagen der Kunstpädagogik im Handbuch der 

Kunst und Werkerziehung, (2015).  Hon analyserar innehållet i den stora handbok som 

producerades efter andra världskriget Handbok för konst- och konsthantverksuppfostran, (Das 

Handbuch der Kunst- und Werkerziehung), som omfattar 26 år, 13 band och mer än 5 000 sidor. 

Den var en obligatorisk del och grunden för första och andra utbildningsfasen i utbildningen i 

bilddidaktik.    

 

I dagens Tyskland är innehåll och mål i bildundervisningen definierade på olika sätt. Man pendlar 

mellan att benämna fältet lite olika (som till exempel konstdidaktik, konstpedagogik och 

konstuppfostran). Konstpedagogik går mer mot det praktiska görandet och konstdidaktik mer åt det 

teoretiska hållet.  På 1970 talet hette ämnet Historisk konstpedagogik, forskning inom ämnet har 

alltid varit en grundbult i skoldidaktik och konstpedagogik. Artiklar och böcker publiceras ständigt. 

Sedan mitten av 70-talet har fler och fler konstdidaktiker, pedagoger, konstvetare arbetat 
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gemensamt. Skolämnet bild har även haft olika namn: visuell kommunikation, konstlärande och på 

senare år skolämnet konst.  

Den engelska traditionen                                                                                                      
Jämför man den tyska och engelska utvecklingen under 1800 och 1900-talet är det påfallande hur 

tidigt kritiken av Stuhlmann och den tekniska inriktningen kom i England. 1851 hölls den första 

världsutställningen i London, då man började ifrågasätta undervisningen med att teckna efter en 

färdig mall (Pettersson & Åsen 1989:81). Prerafaeliterna, en konstgrupp som grundades 1848, ville 

återgå till det hantverksmässiga i skapandet och var kritiska till Stuhlmanns mer mekaniska, 

maskinella och opersonliga lära. Här anslöt sig även Johan Ruskin (1819–1900) och William 

Morris (1834 - 1896). Morris var en socialist som ville att samhället skulle inrätta sig efter 

människan och inte tvärtom. Några få ord kan beskriva Morris: småskalighet, decentralisering, att 

motverka alienation, kvalitet och enkelhet, skönhet, naturlighet, något som idag gör honom modern 

(Lindberg 1991: 99). I London börjar de första vetenskapliga studierna av barnets kreativitet med 

barns teckning och måleri som utgångspunkt i Ebenezer Cookes arbete från 1885. Barnets 

tecknande ses som något särpräglat och i studierna ser man nu på det fria och spontana i verken, 

detta var nytt (Pettersson & Åsén 1989:83). Man sökte efter människans ursprungliga kraft som inte 

var påverkad av industrialisms och samhället, man hade bland annat börjat intressera sig för 

ursprungsbefolkningars konst. Barnbilder ansågs som något som ännu inte hade formats av 

konventioner. Konstnärer och psykologer var de som först uppmärksammade barnbilden, inte 

pedagogerna (Pettersson & Åsén 1989: 83).  

Från England kom också nya idéer i ett senare skede från Herbert Read som var författare och 

konstkritiker. Han blev framför allt omtalad för sina böcker Konst och personlighet 1953 och 

Uppfostran genom konsten 1956. Read var kritisk till det industriella framåtskridandet, som han 

tyckte ledde till alienation och omänskliga produktionsmetoder. Bland annat var William Morris 

och John Ruskin, som förespråkade det genuina hantverket som får ta tid, hans förebilder. Read var 

en modernist och en anarkist. Hans nya idéer var att konsten skulle uppfostra människan, en idé han 

hämtat från Platon. För Read framstår det som det centrala med Platon och hans idéer att konsten 

måste vara grundvalen för uppfostran. Natur och mångfald är Reads konstpedagogiska program. 

Avbildning står för en alienation från naturen, för att komma nära naturen ska man skapa spontant 

och instinktivt. En kreativ skapandeprocessen ska byggas på naturens inneboende riktlinjer där 

mångfald är något som människan ser som oändligt skiftande: ”Vi måste först och främst akta oss 
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för att bryta av de skott som inte växer i önskad riktning. Detta innebär att uppfostran måste 

grundas på en förståelse för olikheter i temperamenten” (cit. i Häikiö 2014: 22). Genom avbildning 

följer människan en viss mall och håller sig inom vissa kriterier där ett anonymt förhållningssätt är 

något fulländat och den ultimata visionen. Modernismen som får en stor spridning med dess olika 

konsttrender står för antitesen och är motpol till det anonyma avbildandet. Reads bok Uppfostran 

genom konsten kom att få stort inflytande i många länder i efterkrigstidens Europa, inte minst hans 

pedagogiska sätt att argumentera för hur man skulle fostra barn för att skapa fred i ett av fascisterna 

skadat Europa (Skåreus 2018: 36). 

 

Utvecklingen i Sverige 

 

Den tekniska fasen 
I Sverige som i andra länder ställde industrialismens framväxt under 1800-talet nya krav på 

utbildning. Produktion inom bland annat byggen, järnvägar, fabriker, byggnader, broar, maskiner, 

fartyg, mönster på tyger, kläder, möbler, maskiner skapade ett stort behov av ritkunniga (Häikiö 

mfl. 2014:17). Elever skulle tränas redan i skolan för att bli yrkeskvalificerade inom skolämnet 

teckning, för att kunna försörja sig efter skolan. Nu skulle man även bilda folket till att tänka 

estetiskt och utveckla sitt estetiska sinne, forma ett skönhetsideal för landets utveckling. Från 1856 

års läroverksstadga beskriver man bildlärarämnet som en didaktik främst för att utveckla elevernas 

”skönhetssinne, skärpa tankekraften och ge viktiga färdigheter för framtiden” (Widén 2016: 27). 

 

Framför allt var det pojkar som skulle skolas i teckning för deras kommande och framtida yrkesval i 

tekniska ämnen, industriell produktion och ingenjörskonst (Wikberg 2014). Flickorna skulle skolas 

i att kunna rita mönsterteckningar t.ex ombilda eller komponera mönster för korssöm, kedjesöm och 

plattsöm.  

 

I Sverige fick till en början Pestalozzi stort inflytande på undervisningen, med hans inriktning mot 

att alla elever skulle lära sig teckna med enkla metoder. Snart kom dock Stuhlmanns 

vidareutveckling av Pestalozzis metoder slå igenom. Det var lätt att undervisa i Stuhlmanns lära då 

det inte krävs mycket avancerad teknik i form av färg, duk, gips mm, man behövde bara ha tillgång 

till rutade papper och en penna. Det krävdes heller inte att läraren var utbildad inom teckning. 
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Stuhlmanns koncept var mycket enkelt för pedagogen att förstå och undervisa i ute i klassrummet 

där eleverna på kommando ritade linjer vilket medförde att de var tvungna att vara uppmärksamma 

på lärarens signaler med total koncentration och det skapade  ordning i klassrummen. Stuhlmanns 

metod blev därför mycket omtyckt i Sverige och man arbetade med denna metod långt in på 1900-

talet (Marklund 2019: 11). Metoden Stuhlmann utvecklade var inte banbrytande utan en 

sammanställning av den tidens teckningsdidaktiska strömningar (Widén 2016: 28). 

 

Det som karaktäriserar den tekniska fasen var att den inte syftade till att eleven skulle kunna 

uttrycka sig själv och sina känslor. Teckningsämnet var framför allt till gagn för en yrkesverksam 

framtid inom olika produktionsområden. Noggrannhet, systematisering, foglighet ordning var det 

som krävdes av eleverna. Att vara opersonlig och objektiv var det som krävdes för att Sveriges 

utveckling skulle främjas.  

På Nya Elementarskolan i Stockholm arbetade porträttmålaren Gustav Köhler under Carl Johan 

Love Almqvist rektorskap. Den sistnämnde förespråkade nya och bra läromedel. Detta ledde till att 

Köhler framarbetade en ritkurs för Nya Elementarskolan 1831. Köhler anställdes som förstelärare 

på Kongl.Akademien för de fria konsterna. Det var vanligt att teckningslärare anlitade Akademien 

för att förbättra sitt tecknande som de sedan tog med sig ut i skolorna. I över 50 år användes 

Köhlers ritkurs (Häikiö 2014:16). 1879 grundas teckningslärarutbildningen (senare Konstfack) i 

Stockholm. Härifrån skapades och bildades de idéer som kom att prägla Sveriges skolor och 

bilddidaktik. Skolan under den tekniska traditionen präglades av framförallt den Stuhlmanska 

traditionen med disciplin och perfektion som kännetecknande grundregler. Här lärde man sig 

grunderna i perspektivlära, linearritning, skugglära, frihandsteckning och allt skulle vara skapat 

med objektivitet och distans. Denna konservativa akademiska tradition fanns kvar ända in på 1960-

talet (Häikiö mfl 2014: 18). 

Den konstpsykologiska fasen                                                                                                  
Den konstpsykologiska eran startar i slutet av 1800-talet som en motreaktion till industrialismens 

framväxt där kritiker upplevde att människan blev som ett kugghjul i maskinen (Häikiö 2014:18). 

Jag tänker här t ex på filmen Metropolis av Fritz Lang från 1922 där arbetarna är den stora 

disciplinerade massan som mekaniskt tar sig från och till fabriken varje dag i en stad av betong, 

smuts och höghus.  I slutet av 1800-talet blir kreativitet och fritt skapande det banbrytande i tiden, 
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inte minst med inspiration från England. En konstpsykologisk tradition växer fram. Estetisk fostran 

och fostran i skönhet blir något som prioriteras och bland annat grundas Föreningen för skolors 

prydnad med konstverk stiftas 1897 (Pettersson & Åsén 1989: 81). Föreningen ser till att förse 

skolor med kopior av konstverk, grafiska blad med mera för att eleverna ska präglas av konst och 

träna sitt estetiska sinne. Man diskuterar den estetiska uppfostran och bildning på skolmöten och 

hur man ska dekorera klassrummen med konsten (Pettersson & Åsén 1989: 81 - 82). 

Kubism, modernism, expressionism, impressionism, surrealism är nya konstströmningar som växer 

fram i Europa. Människans drömmar och barnet sätts i fokus med ett intresse för människans 

psykologi. Det är framförallt två böcker som blir stora internationellt, Sigmund Freuds 

Drömtydningar och Ellen Keys Barnets århundrade. Ellen Key var banbrytande och kom att leda 

mycket av den pedagogiska utvecklingen där barn skulle kunna utveckla sina egna potential och 

möjligheter. Den konstpsykologiska fasen fick inget statligt erkännande och uppbackning till 

skillnad från den tekniska traditionen och fick knappt inta någon plats på teckningslärarseminariet. 

Höjdpunkten i den konstpsykologiska fasen äger rum på 1950-talet och i Sverige hade vi några 

framstående lärare på som arbetade med denna riktning: Arne Larsson, Elis Hammarberg, Jan 

Thomaeus och Gunnar Sandberg (Häikiö m.fl, 2014: 22). 

Den bildspråkliga fasen                                                                                                         
Hur påverkar reklam, dokumentärbilder, massproducerande bilder, underhållning och nyheter barn 

och vuxna i samhället? Just dessa frågor föranledde den revolt som skedde kring 1968 på 

Konstfacks teckningslärarinstitut, TI.  Eleverna menade att utbildningen var auktoritärt konservativ 

och omodern.  

Inga decennier var så fladdrande fyllt av pedagogiska motsättningar som just 60-talet. Det kunde 

hända - som i småskolan - att dåvarande rektor för seminariet argt rev ner en numera välkänd 

tidningstecknares bilder från utställningsväggen med motiveringen ”men han kan ju inte rita 

perspektiv!” (Häikiö mfl 2014:19).  

Det fanns en tradition av tecknade, men i och med intresset för estetisk nutidsorientering, 

miljökunskap, massmediainflytande och kritik av kommersialiseringen i samhället ökade kraven på 

skolan. (Pettersson & Åsén 1989:107–109). Fotografi och rörlig bild som undervisningsämne 

existerade inte, fast fotografin redan hade en hundraårig historia. 1968 kom Gert Z. Nordström att 

bli rektor på Konstfack och nu ändras kursinnehållet till ett bredare samhällsperspektiv och till att 
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inkludera diverse tekniker, som foto och film, samt retorik. (Pettersson & Åsén 1989:107). Måleri, 

skulptur och tekning omarbetades i innehåll och tekniker. (Häikiö m.fl. 2014: 23). Det som var nytt 

var att lärare och studenter tillsammans organiserade om Konstfack, och tog bort den auktoritära 

prägeln som funnits tidigare.  

Bildanalys (Cornell, Dunér m.fl, 1988) var en bok som nio lärare vid Konstfack skrev. Några bland 

dem var Gert Aspelin, Thomas Millroth, Doglas Feuk, Gert Z. Nordström och Anna Johannesson. 

Grundidén var att ge bildämnet en betydande roll för att avläsa samhällets bildspråk och dess 

funktion i bland annat reklam, underhållning och nyhetsbilden. Förändringen på Konstfack som 

ledde till att regeringen ändrade namnet teckningslärare till bildlärare och teckningsämnet  till 

bildämnet, vilket dock inte hade större inverkan på didaktiken i sig, som fortsatte att vara ett 

traditionellt bild-estetiskt ämne.  

I Sverige fanns två bildpedagoger som arbetade i Reads lära, Carlo Derkert (son till Siri Derkert) 

som jobbade på Moderna Museet i Stockholm samt Adeleyne Cross Eriksson, som var skolad i 

Bauhausrörelsen i USA, grundade projekten Levande verkstad 1967. Derkert var en mycket älskad 

barnpedagog och hans barnvisningar genererade öppnandet av Moderna Museets Barnmuseum 

1967. Pedagogiken präglades av en Readsk anda med ett antiauktoritärt klimat. Viktigt var att 

främja det fria skapandet (Lindberg 1991: 272). 

Att jämföra tre traditioner                                                                                                       
Mitt jämförelsematerial visar hur beroende den svenska undervisningen varit av influenser från 

främst Tyskland och England och hur bildämnet påverkats av skiftande sociala och politiska 

konjunkturer, där inte minst frågan om ämnets praktiska nytta och inriktning ställts mot dess 

kreativa potential. ”Vad ska bildämnet användas till?” är en fråga som fått mycket skiftande svar 

under olika epoker. Slående är hur stark traditionalismen varit i bildundervisningen under 1800- och 

stora delar av 1900-talet. Många nya strömningar hade svårt att slå igenom. 

Som jag visat kom Tyskland tidigt att utveckla industrialismens tekniska förhållningssätt i 

bildundervisningen, medan kritiken av denna skolbildning först tog form i England och banade väg 

för en större förståelse av individuell kreativitet. Särskilt starkt blev detta intresse i både England 

och Tyskland efter det omskakande första världskriget.  Under senare delen av 1900-talet var det 

främst i Tyskland som en kritisk och historisk analys av bilddidaktikens ideologiska grunder 

utvecklas, som en reaktion på 1800-talets kolonialism och imperialism och av den 
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nationalsocialistiska tidens totalitära och fascistiska politik. Erfarenheterna från de två världskrigen 

satte även starka spår. Slående är att dialogen mellan konstvetenskap och bildämnet förblivit så 

stark i Tyskland, betydligt starkare än i Sverige. 

När det gäller de historiska förutsättningarna för konstutbildning för kvinnor är det markant att 

villkoren länge i stort sett var desamma i Europa under 1800-talet. Skolutbildningen fokuserade 

framförallt på de tekniska färdigheter som pojkar antogs behöva. De flesta högre konstutbildningar 

var stängda för kvinnor och som Anne-Katrin Herber (2009) sammanfattat situationen var det bara 

ett fåtal kvinnor som kunde finna andra utbildningsvägar. Man kunde gå i lära om en manlig 

familjemedlem eller släkting hade ateljé, i välsituerade hem kunde några få privatlärare. Men även 

om man fick möjligheter att måla fanns det med Margareta Gynnings term en markant 

genuskoreografi, som bestämde var, när, hur och vad kvinnor kunde måla. De skulle ägna sig åt 

genrer som bedömdes passande för kvinnor (som heminteriörer, genremåleri, blomstermotiv, 

stilleben), men som rankades lågt i den manliga konstvärlden. Även när kvinnor mot århundradets 

slut fick tillgång till högre utbildningar togs det för givet att de inte siktade på att bli ”seriösa” 

konstnärer. Samtidigt skapades nya manliga konstnärsideal som utgick från artisten som bohem och 

normbrytare, glappet mellan vad män och kvinnor kunde tillåta sig ökade. (Se diskussionen i 

Arvidsson 2021, Cavalli-Björkman 1995, Gynning 1999 och Herber 2009.) 

 

Dagens bildundervisning ur ett lärarperspektiv 

Jag har visat hur bildämnet ständigt påverkats av konstvetenskapens idéer och stått i ständig 

förändring, hur det skapas olika skolor och nationella profiler. Med den historiska jämförelsen vill 

jag problematisera dagens situation. Utifrån mitt syfte att undersöka konstvetenskapens roll i 

bildämnets utveckling och utformning diskuterar jag vilket historiskt bagage undervisningen bär 

med sig - vad är det för synliga och osynliga normer som styr undervisningen och hur använder 

man konstvetenskapliga perspektiv. När, var och hur används konsthistoriskt material i 

bildundervisningen?  

 



 

26 

Intervjumaterialet                                                                                                                      
I det följande kommer jag att presentera och analysera mina intervjuer. Som jag tidigare redogjort 

för handlade mina fyra övergripande frågor om vad lärarna arbetar med för bilduppgifter, vilka 

konstnärer de använder, vilken betydelse deras kunskaper i konstvetenskap har i undervisningen 

samt till sist i vilken utsträckning kvinnliga konstnärer tas med och i det följande utgår jag från 

svaren på dessa frågor i tur och ordning. 

Som jag tidigare nämnt fungerade intervjuerna bra. Jag mötte ett stort engagemang och en stark 

individualism hos lärarna, med både integritet och yrkesstolthet. Det fanns en nyfikenhet att vilja 

fördjupa sig i ämnet att söka vidare kunskap och förnya sig med att t.ex. ta in vad som visas på 

olika institutioner och i public service. Det fanns en glädje att få jobba med ämnet och en vilja att 

förmedla. De flesta poängterade att bildämnet är ett mycket viktigt ämne där eleverna får arbeta 

med det visuella: 

… eleverna vill arbeta, jobba hands on, skriva kan de göra på svenskan. Det arbetas för lite med 

händerna i skolan. Bild är ett mycket viktigt ämne i skolan idag, underhållande bilder är trendiga…. 

det har blivit mycket kommersiellt med elevernas bildval. Eleverna påverkas spelindustrin. Netflix 

är också populärt att arbeta med.  Influensers tar sig också in i klassrummen.   

Hur används konstnärer i bilduppgifterna?                                                                           
När lärarna beskriver hur de hämtar material till bilduppgifter är det slående att fem av sex 

intervjupersoner i stora drag använder samma konstnärer och samma kanon. I flera skolor arbetar 

eleverna med parafraser på kända konstnärers verk, såsom Leonardo da Vincis Mona Lisa, Picassos 

kubism, van Goghs landskap, Matisses papperscollage eller Magrittes surrealistiska värld. Låt mig 

ge några exempel. Picasso är en favorit att arbeta med i skolan och det är främst den kubistiska 

perioden som lärarna koncentrerar sig på. Många låter eleverna jobba med självporträtt i kubistisk 

stil. Någon lärare tar in Picasso för att jobba med hans light paintings, där eleverna ska rita i ett 

flöde, utan att låta släppa pennans kontakt med pappret. Läraren påpekar att i sjuan jobbar många 

med perspektivlära såsom ett-och tvåpunktsperspektiv.  I åttan och nian är det vanligare med att 

jobba med den egna identiteten, egna porträtt och kroppen som identitet, men även för att lära sig 

proportioner och kroppens fysionomi”. Åttorna arbetar även med modellmåleri, med ”omöjliga 

kroppar” där eleverna ska gå in på Nationalmuseets hemsida, där en sida just heter omöjliga 

kroppar och bygger på kroppens historia från antiken till 1800-talet. I den traditionella 

undervisningen i konst finns en tradition att arbeta med kroppen som förlaga för att lära sig 
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proportioner, volymer, skuggningar och ritteknik. I en annan klass säger en av mina informanter att 

niorna jobbar med bildanalys av t.ex Caspar David Friedrich och Fragonard. Den klassiska konsten 

kan även spåras till yngre klasser i åk 4 där eleverna får titta på bilder med stilleben från 1600-talet 

som de ska omsätta i matbilder i serieformat, eller i sexan där de arbetar med teckningens grunder. 

En lärare säger ”De elever som är mer teknisk skickliga använder ofta äldre måleri, och de som inte 

är så avancerade använder sig av till exempel Mondrian som är enkel”. Serier är också något som 

återkommer i såväl yngre som högre årskurser. En skola arbetar mer med skulptur. Förlagorna här 

är framför allt konstnärerna Giacometti, Brancusi, Niki de Saint Phalle och Henry Moore. Då 

läraren själv är skolad inom detta område läggs det större vikt på detta än i hos övriga lärare som 

jag har intervjuat.  

Lärarna varierar sin undervisning och uppgifter beroende hur de tycker att något passar in och när 

händelser inträffar i samhället 

…ibland händer det saker i samhället som avbryter elevernas pågående uppgifter som 

till exempel när Lars Vilks dog i bilolyckan i höstas (hösten 2021). Då pratade vi om 

honom och hans konstnärskap”. 

En, som skilde sig lite från de andra, arbetade mer med reklam-och dokumentärfotografi med 

inriktning mot samhällsfrågor såsom miljö och rasism i bildanalyser som eleverna får göra. Som 

exempel gavs Robert Franks fotografier. ” Jag har försökt hitta bilder så att eleverna får tänka till 

lite, Robert Frank visar på rasism i sina foton, det tyckte eleverna var jobbigt. Samhällsfrågor är 

bra”.  

Fyra lärare arbetade med street art i olika årskurser och här var det framför allt ett namn som dök 

upp - Banksy. Lärarna har mycket att berätta om honom, varför han är bra och hur de arbetar med 

honom. En lärare säger t.ex. ”Banksy är populär och lätt att välja. Jag pratar helst om Banksy han är 

aktuell, jag använder mig av honom i bildanalys i åk 6”. En annan lärare hade låtit sig inspireras av 

en afghansk konstnär som målar graffitti, Shamsia Hassani. Street art kan ses som en konstform 

som är utmanade, samhällskritisk och som provocerar i sin aktion genom att det är förbjudet att 

skapa street art i det offentliga rummet (Widén 2016:120).  

Tre av lärarna tycker att modernismens påverkan är för stor, att det känns som ett tvång att lära ut 

olika ismer som kubism, impressionism, surrealism etc. En av dem väljer t. ex. helt att avstå från 
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Picasso ”jag undviker Picasso, och alla de konstnärer som man brukar använda som bildlärare, de är 

så uttjatade och jag har så dålig koll”. Hilma av Klint och Jean Tingely är dock konstnärer läraren 

använder.  

Eleverna verkar ta med sig trender från sin vardag, som spelvärlden i form av figurer från Fortnite 

och Star Wars, olika serier som Manga och från media såsom Netfix-serier som La Casa de Papel.  

Streamade filmer verkar även vara ett område som både elever och lärare hämtar material från.  

Jesper Waldersten är en illustratör, som har hört och synts i radio och tv, och som fyra lärare 

nämnde som en konstnär de arbetar kring. Det är slående hur somliga konstnärer med stark medial 

exponering kommer in i undervisningen, det mest slående exemplet är målaren Lars Lerin som 

förkommer i så många tv-program. Flera lärare nämner att de arbetar med Lerin, han ses som en 

konstnär som är bra att använda i akvarellundervisning.  

Det lärare tar in i skolans värld från public service har betydelse för ämnets innehåll. Flera känner 

att det är bra att samhällsaktuella teman och konstnärer kan vara med och forma undervisningen.  

Trender kommer och går, byter av varandra. En lärare säger ”på min tid läste man Kalle Anka, idag 

vet ingen vem han är längre”. De flesta lärare låter eleverna ta med sig trenderna in i klassrummet 

och ser dem dyka upp i elevernas arbete. Någon motsätter sig att ta in spelvärlden ”Det känns som 

om de blir hjärntvättade”, en annan lärare ser till att visa på någon konstnär när eleverna bara väljer 

figurer ur spelvärlden ”Spelvärlden är en trend för eleverna, jag försöker komma bort från den med 

något mer positivt, som konstnären Brito.” 

Det slående i svaren är alltså att det finns klara trender i sättet att lägga upp bilduppgifter och 

använda konstnärsexempel i undervisningen. Samtidigt kan man även se hur starkt vissa traditioner 

i bildämnet förs vidare, samtidigt som man experimenterar och anpassar sig till elevernas egen 

bildvärld.  

Vilken roll spelar konstvetenskapen i undervisningen?                                                           
Min tredje fråga handlade om hur den konstvetenskapliga kunskapen används. Vad som är 

gemensamt är att de flesta lärare tycker att konsthistorisk kunskap och konstvetenskapliga synsätt 

ger en trygghet - ett material som sätter bilduppgifter och saker i perspektiv, och får dem in i ett 

historiskt sammanhang. Flera lärare läser på och vidareutbildar sig själva beroende på uppgifter 

som de skapar för undervisningen. Men det finns en ambivalens i förhållandet till konstvetenskapen 

som flera lärare ger uttryck för. Oftast svarar de först att det är mycket bra att ha kunskaper i 
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konstvetenskap, att känna till konstnärer och olika ismer och epoker, men flera vill fjärma sig från 

detta och säger att de inte använder konst, konstanalys och konstvetenskap i undervisningen. Man 

vill hellre använda ordet bild och att man arbetar med bildanalys. Någon lärare vill inte riktigt 

beröra begreppet konstvetenskap och undviker det mer eller mindre och koncentrerar sig på 

illustration, design och reklam i undervisningen.  

När det gäller konstvetenskap och konstnärer så har jag det snarare som föreläsningar och 

happenings. Inspirerad av en av mina lärare i konstvetenskap på konstfack. Så går jag igenom det 

extrema som Vincent Van Gogh och hans öra, Da Vinci och hans obduktioner och annat. 

En annan lärare diskuterar hur dens egna kunskapen som konstnär kommer till godo då 

undervisning blir mer fri. Samma lärare säger sig vara trött på kategorisering av konsten och ismer, 

begrepp från modernismen.  

Kvinnliga konstnärer i undervisningen                                                                                  
Min följdfråga som jag skickade ut till lärarna i form av e-post efter intervjuerna, handlade om hur 

lärarna ser på hur man tar in kvinnliga konstnärer i undervisningen, då de i vissa fall saknades, eller 

var mycket få. Var det något läraren hade reflekterat över eller ej? Fanns det ett motstånd att jobba 

med kvinnliga konstnärer? Dessa frågor tycket jag var mycket relevanta att ställa då jag såg att det 

fanns en mycket stark tradition av en kanon i lärarnas urval av konstnärer i undervisningen. Jag fick 

svar av tre lärare på min fråga, en av en manlig lärare och två kvinnliga. (Bortfallet bland de 

svarande kan ha flera orsaker. Frågan kan ha setts som något som inte intresserar eller som något 

svårhanterat. Det kan förstås även handla om att inte ha tid att gå vidare i diskussionen.)  

Bildämnet ses av pojkar ofta som ett flickämne, medan konstnärskapet främst ses som manligt (se t 

ex diskussionen i Wikberg 2011: 98 ff). I min egen undervisning har jag mött denna genuskodning 

på många sätt. Som hos den tidigare citerade flickan som inte förstod varför hon skulle behöva 

arbeta med ett ämne ”där det bara finns manliga konstnärer”, och en pojke i en annan 

högstadieklass klagar när han ska arbeta med ett måleri av en kvinnlig konstnär: ”Jamen det här är 

ju feminism!” 

 

Mot denna bakgrund blir det intressant att se på närvaron eller frånvaron av manliga och kvinnliga 

konstnärer i bildundervisningen. I intervjuerna och i min följdfråga dyker detta tema upp på olika 

sätt. En lärare tycker inte att det är någon problematik då det gäller att ”gå efter kvalitet ”och fann 
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de manliga illustratörerna bättre än de kvinnliga.  (Illustrationsmaterialet ingår i en akademisk 

tecknartradition från akademierna med anatomiska teckningar, men även till perfektionen i 

Stuhlmans lära som var manligt kodat för att utbilda tekniker.) 

Läraren i fråga verkar vidare orientera sig mot spelindustrin och tecknad film i sitt urval av förlagor 

och bilduppgifter. Den andra läraren säger sig ta upp frågan om kanon i åk 8 där eleverna får ta 

hjälp av Tik Tok och dess POW (point of view) till hjälp i diskussionen om detta. Den tredje tar upp 

flera kvinnliga konstnärer i undervisningen ”Fördelning över kön är god. Såklart tycker jag det är 

viktigt, även om det är vad de skapar som är av störst vikt”. 

Samtidigt kan jag se ett diskussionsmotstånd i mitt intervjumaterial om huruvida lärarna funderar på 

att jobba mer med kvinnliga konstnärer eller illustratörer. Av de tre svar jag fick finns det en 

ovillighet att belysa den ojämnvikt som finns i lärarnas urval av konstnärer.  

Diskussion                                                                                                                    

Vilka analytiska slutsatser kan man dra av mitt material och hur förhåller sig den bild jag fått i 

relation till annan forskning? Jag kommer att utgå från tre teman: Först kontinuitet och förändring i 

dagens bildundervisning, så en diskussion av konstvetenskapens roll och till sist frågor om genus, 

kanon och marginalisering.  

Sega strukturer och nya experiment                                                                                        
Ser man på bildundervisningen idag som den framträder i mina intervjuer, i egna 

klassrumserfarenheter och i forskningslitteraturen är det slående både hur traditionellt och 

individuellt undervisningen läggs upp. Det finns traditionella ingångar och rutiner i vissa 

bilduppgifter som används av många. Samtidigt slogs jag av i intervjusvaren hur olika 

undervisningen kunde utformas beroende på den enskilde lärarens bakgrund och egna intressen. Det 

som överraskade mig var just blandningen av traditionalism och experimenterande. 

Till de traditionella inslagen hör perspektivläran som fortfarande står starkt. Vidare är det vissa 

konstnärer och konstverk som ständigt återkommer, i intervjumaterialet och det är ett mönster som 

jag känner igen från mitt eget praktikarbete. Ett sådant exempel är Picasso. Runt om i bildsalar 

finner man elevers parafraser på hans konst uppsatta på väggarna. Det samma gäller Mona Lisa och 

van Goghs landskap. Frida Marklund har många andra exempel från elever som arbetar med 



 

31 

parafraser på olika Picassoverk där den ursprungliga bilden och kompositionen är intakt, men att 

eleven har förändrat detaljer, t.ex. en kvinna har drycken utbytt (Marklund 2016:155). Anna Widén 

tar även upp Picasso och hans bemästrande av färg och form som ett starkt bildmedium (Widén 

2016:52). Ett annat populärt exempel är da Vincis Mona Lisa.  

I av mina intervjuer har läraren givit eleverna uppgift att byta ut Mona Lisas huvud mot en nutida 

känd människa. I ett visst avseende är detta ett byte av en norm och i visst hänseende ett 

övertagande av den egna identitets möjligheter då Mona Lisa är ett unikt frontalt porträtt av en 

kvinna, i en tid där kvinnan annars porträtterades i profil (Eriksson 2019: 33). Att lärare tar fram 

Mona Lisa som förlaga och inte ett renässansporträtt i profil, tyder på intresset av att kunna 

psykologisera och problematisera en persons identitet för att sedan skapa en egen Mona Lisa. 

Exempel som Picasso och da Vinci handlar alltså även om att använda klassiska exempel för att 

skapa nya dimensioner. Slående är att både porträtt och kroppsstudier används flitigt. Även idag 

arbetar man ofta med krokistudier i skolan (Eriksson 2019: 40). Eleverna kan rita av varandra med 

kläderna på i bildsalen. Det nya med arbetet med kroppen kan kopplas till läroplanens krav på att 

utforska den egna identiteten, och identitetsskapandet, men även maktrelationer i förhållande till 

kroppen. Eleverna visualiserar vid avbildandet av kroppen genus, etnicitet, klass och status. 

Föreställningen om kroppen och vad den bär med sig i attribut och vad kroppen berättar 

konkretiseras och får ta plats i elevernas arbeten (Eriksson 2019:82). I detta avseende finns det 

något demokratiskapande när eleverna arbetar med en fri teckningstradition som kroki, som bryter 

mot skolans konservativa kanon där förnuft, effektivitet och rationalitet är den dominanta normen, 

där kropp och emotion har en underordnad position (Erikssons 2019: 40). 

Dessa strukturer blir mycket tydliga i mina intervjuer där jag möter en osäkerhet till läroplanens 

inspel om att använda konstvetenskapen i undervisningen. Formuleringen av denna uppgift blir vag. 

I viss mån tenderar lärarna att diskutera bildämnet som ett nyttoämne som inte är 

konstvetenskapligt förankrat, där nutida digitala filmer, spel, dokumentära bilder och konsumtion i 

olika sociala medier är det som man ska kunna jobba mot och med. 

Sammanfattningsvis kan man konstatera att det finns i dubbelhet i dagens bildämne. Å ena sidan 

stora möjligheter till att pröva nya medier och infallsvinklar eller problematisera gamla tekniker, å 

andra sidan en seghet och traditionalism som inte minst visar sig i urvalet av konstnärer och 

konstverk eleverna får arbeta med.  Denna ”staying power” är som jag tidigare diskuterat ett viktigt 
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element i kanoniseringsprocesser. De val som görs blir självklara och oproblematiska och en del av 

dem handlar om en undervisningstradition där vissa klassiska konstverk visat sig lätta att arbeta 

med. Inte minst gäller detta det vanliga arbetet med att låta eleverna göra parafraser på bestämda 

målerier. 

Konstvetenskapens plats                                                                                                             
I mitt intervjumaterial dyker det flera gånger upp en viss matthet inför att behöva undervisa om 

olika ”ismer” från konsthistorien. En lärare uttrycker det så här:  

Trött på kubism, surrealism, etcetera. Jag måste alltid repetera samma saker, jag blir trött på 

att höra mig själv. Andra kategoriserar bildskapande, vad som är konsthistoria. Jag som 

bildlärare förväntas ta upp vissa saker, om vi jobbar med collage måste jag ta upp att collage 

kommer från kubismen. Jag är trött på att alltid ta upp samma terminologi.   

Fokus på ismerna diskuteras även i andra studier. Anna Widén påpekar att elevers arbete ofta 

kretsar kring den konstvetenskapliga kategoriseringen av olika ismer (Widén 2016:199). Även när 

det handlar om att eleverna ska jobba med olika parafraser i skolan så är det ismerna som är i 

förgrunden till det urval som eleverna har att tillgå (Wikberg 2014:182).  

Men det handlar även om hur tiden ska räcka till. Hanna Arenbys intervjuer i hennes avhandling 

Värdegrundsarbetet i bildämnet visar hur eleverna framför allt jobbar med att producera verk och 

en mycket liten del av tiden används för att göra bildanalyser eller visuell kommunikation (Arenby 

2021:103). 

På frågan om vad eleverna lär sig på bildlektionerna svarar de att de lär sig tekniker för 

bildframställning och att de får lära sig konsthistoria. Kunskaper om konsthistoria anser de hör till 

allmänbildning och det kan till viss del motivera att man har bild i grundskolan. När vi pratar om 

syftet med bildämnet kommer eleverna fram till att alla skolans ämnen enbart är viktiga och 

meningsfulla om de kommer ha nytta av ämneskunskaperna i sitt kommande yrkesliv. 

Stoffträngseln i ämnet tvingar dessutom lärarna att prioritera och att försöka täcka in så mycket som 

möjligt av kursplanens mål i varje uppgift (Arenby 2021:103). 

Som jag konstaterade i inledningen gör sig styrdokumenten i bildämnet relativt fria från historiska 

traditioner samt konsthistoriskt material. Tre lärare säger att de inte vill jobba med konstvetenskap, 

någon är trött på ismer, någon vill inte alls vidröra den klassiska bildningen, en annan jobbar med 
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illustratörer och om konstvetenskap tas in så sker detta i form av happening eller som någon 

föreläsning. Jag menar att om man tar avstånd från den konsthistoria som ger en kunskapsram och 

grund att förhålla oss till, så blir den yngre generation vilsen och kan inte förhålla sig till den 

historia vi har i konst och bild. Lika viktigt blir det att se hur konsthistoriska exempel kan ge 

insikter om hur till exempel män och kvinnor präglats i sitt konstutövande tidigare – det skapar 

analytiska verktyg för att reflektera över hur präglingen sker idag. 

Genus och kanon                                                                                                                   
Min genomgång av material från intervjuerna och forskningsfältet visar att de kvinnliga 

konstnärerna fortfarande har en svag position i bildämnet. Med hjälp av det historiska perspektivet 

kan man se att balansen mellan manliga och kvinnliga konstnärer i både undervisning och 

konstlitteratur förändrats över tid. Det som överraskade mig mest är att utvecklingen intressant nog 

inte bara gått i en riktning. Man skulle kunna tänka sig att kvinnor bereddes mer utrymme under det 

moderna 1900-talet. Parker & Pollock kommenterar detta:” The modern century politically and 

socially the ‘century of the women’ was, however, to be the first to erase the cultural memory and 

refuse the current recording of women as creative participants in culture”. På 1800-talet var 

kvinnans plats i konsthistorien en självklarhet, och den kvinnliga närvaron i konsthistorien var mer 

present än i nutid. Mer än tusen kvinnliga konstnärer födda mellan 1780 och 1879 finns 

representerade i den bok som företrädde Svenskt konstnärslexikon. Under första delen av 1900-talet 

(1920-1950) fanns det tre kvinnor kvar (Hermele 2009:56). Det är uppenbart att det finns både 

medvetna och omedvetna urvalsmekanismer när man t.ex tar in material ur konsthistorien i 

undervisningen. I den traditionella konsthistorien är kvinnorna ofta osynliga som i t.ex H.W 

Janssons inflytelserika standardverk Konsten. Måleriets, skulpturens och arkitekturens historia från 

äldsta tider till våra dagar från 1962, som inte innehåller en enda referens till en kvinnlig konstnär 

(Arvidsson 2021:28) , eller som i A world history of art by Hugh Honour and John Fleming från 

1982 där 89 % av konstnärerna är män (Hübinette: 2019). 

I en recension i Dagens Nyheter av Nationalmuseums utställning Härligt att vara skulptör från 

31.3.22 skriver Jessica Kempe även om hur kvinnliga konstnärer ”efter det första världskriget 

skrevs ur den manliga historieskrivningen” (Kempe 2022: 8) för att först nu efter ett mångårigt 

samarbete med Finlands, Danmarks och Norges museer få sin rätta plats. Men skriver hon: ”Varför 

dröjde det så länge?”  
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Detta är en frågeställning, som jag menar, kunde fördjupas. Varför är kvinnliga konstnärer mer 

synliga i det sena 1800-talet än under mellankrigstiden? Kristoffer Arvidsson har påpekat att en 

annan orsak till att kvinnor under 1900-talet skrevs ut ur konsthistorien hade att göra med att 

modernismen såg mycket av 1800-talets genre- och folklivsmålande som sentimentalt och 

ointressant – och detta var en av de få genrer där kvinnliga konstnärer kunnat hävda sig. 

Kanonbegreppet ger möjligheter att förstå osynlighetsgörandets och bortväljandets mekanismer, 

som i Margareta Gynnings diskussion av genuskoreografin (1999). Hennes utgångspunkt är den 

svenska konstvärlden under 1880-talet, då relativt många kvinnliga konstnärer antogs till 

akademierna, men denna expansion sågs inte som oproblematisk inom etablissemanget. Manliga 

konstnärer kunde kritiseras för att deras måleri var för kvinnligt, medan kvinnor kunde få beröm för 

sin manliga stil. Påfallande var att kvinnornas engagemang i utbildningen oftast inte togs på allvar, 

de skulle inte göra karriär som riktiga konstnärer utan använda sin talang hemma. Valet av genrer 

och motiv blev könspräglade, som jag tidigare påpekat. Kvinnor skulle måla inne i atelje – inte ute i 

landskapet – och de skulle främst inrikta sig mot att avbilda stilleben, blomstermotiv, hemliv eller 

porträttera kollegor. Offentlig konst var inte något för dem, inte heller tidens prestigefyllda 

historiemåleri. Begrepp som ”passande” eller ”opassande” styrde denna genuskoreografi, en dans 

där mannen förde och kvinnor skulle låta sig föras.   

Vad var det annars som hände mellan 1920 och 1950 som gjorde att kvinnor försvann ut ur 

historieböckerna?  Parker & Pollock påpekar detta fenomen i Old Mistresses (1981:xxiii) och 

Hermele har ställt frågan så här: ”Den konspiratoriskt lagde kanske ser ett samband mellan 

osynliggörandet av kvinnor i konsten och de stora framgångar som kvinnor rönte politiskt: rösträtt 

för kvinnor, första kvinnan i riksdagen, rätt till statliga tjänster, första kvinnan i regeringen, 

preventivmedel, förvärvsarbetande, samtliga statliga läroverk öppnas för flickor, lika lön för lika 

arbete införs för statligt anställda, lika folkpension för män och kvinnor, båda föräldrarna blir 

förmyndare för barnet” (Hermele 2009: 56). 

Det är alltså viktigt att koppla kanonbegreppet till en historisk analys liksom till genus, därför att 

det ger ett teoretiskt verktyg för att förstå hur vissa urvalsprocesser blir till osynliga normer. Det är 

svårt att rubba en etablerad kanon eller att se alla de värderingar som ligger inbäddade i den. Vad är 

god konst, vad är en riktig konstnär, vad är banbrytande eller intressant? Sådana frågor har starkt 

värdeinnehåll och visar sig högst genusladdade.  
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Därför hjälper oss sådana historiska analyser att förstå hur genuskoreografin kan fungera i dagens 

bildundervisning. Långt fram i tiden dominerade män som bildlärare, idag är situationen en annan. 

Genusstrukturen i ett skolämne kan även påverkas av förändrad rekrytering. Clara Cederholm 

(2016) påpekar hur ett ökat inflöde av kvinnliga aktörer kan leda till sjunkande status för området. 

Detta är en utveckling som även kan gälla bildämnet.  

Även när nya material förs in i undervisningen som t ex nya medier och dataspelsmaterial kan 

genusstrukturen förstärkas. Spelindustrin är en mycket manlig värld där under 10 procent av de 

anställda är kvinnor skriver Ulf Sandqvist i sin avhandling Digitala drömmar och industriell 

verklighet (Sandqvist 2003: 121). 

Stina Wikberg har i sin avhandling intervjuat elever, och en av dem säger att ”de flesta konstnärer 

är killar” (Wikberg 2014: 21). Detta påstående är mycket talande men även komplext. Att skapa 

konst utanför skolan i samhället verkar vara förknippat med manliga föreställningar om att en 

konstnär är en man, och att utanför skolan finns det maskulina eller feminina yrken och 

institutioner. 

I andra studier framgår ofta att tjejer gillar ämnet bild mer än pojkarna (Wikberg 2014:21). Då 

ämnet anses handla om känslor och individen har det blivit ett feminint ämne, och står i kontrast 

mot t ex matematiken som anses rationell och logisk och är därmed maskulin kodat (Wikberg 2014: 

214).  Det finns en uppspaltning mellan skolan och världen utanför med konstnärliga yrken som 

följer normer och seder som är maskulint kodade. Det finns en motsättning och svårighet att förena 

dessa två världar (Widén 2016: 38). Jenny Samuelsson lyfter i sin avhandling På väg från 

ingenstans (2008) fram ståndpunktsepisteomologin där man ser på hur människan formar sin 

verklighet utifrån olika samhällsställningar i världen. Här kan man se att just feministiska 

perspektiv negligeras i olika system. En människa som letar kunskap och är mottagare får en 

begränsad information, då kvinnligt material och kunskap sätts utanför de betydelsefulla 

sammanhangen och marginaliseras. (Samuelsson 2008: 28). 

I mina undervisningserfarenheter är det slående hur könsuppdelat ämnet kan vara. Mitt intryck är att 

pojkarna ofta ser bildämnet som ett ”tjejämne”, där det är för mycket känslor inblandade.  Jag har 

noterat att flickor och pojkar arbetar helst för sig, och det är uppenbart att många pojkar kan känna 

sig i underläge eller lite utanför. Flickorna är ofta bättre på att teckna och måla. Denna 

könsuppdelning förstärks helt klart i högstadiet. Men samtidigt kan genuskoreografin vara mer 
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komplex. Många högpresterande flickor lägger ner stor möda på perfektion i detaljer och 

naturalistiskt avbildande, medan pojkar kan vara mer experimentlystna och snabbt arbeta fram en 

version, som de så gärna vill diskutera med läraren, medan flickorna sitter tysta och arbetar vidare, 

kanske hämmade av duktighetskrav. 

Jag tror att begreppet genuskoreografi har en utvecklingspotential genom att andra begrepp som 

genusstruktur och genusordningar sätts i arbete – på olika fält och i olika situationer, där små 

detaljer kan spegla större sammanhang. Det handlar även i hög grad om rörelser: när ifrågasätts 

eller överskrids gränser och kategoriseringar? 

 

Sammanfattande diskussion – vägar mot ökad jämställdhet 

Hur segt en etablerad kanon kan vara visar sig både i den historiska jämförelsen och i intervjuerna. 

Jag överraskades av den starka kontinuiteten. Inte bara av mansdominansen utan även av urvalet, 

som jag kände igen från min egen skoltid. Det var i hög grad samma konstnärer som gick igen. 

 Ett viktigt tema som kommer fram i intervjuerna är hur man väljer konstnärer och konstskolor att 

använda i undervisningen. Därför har jag kommit att ägna stort utrymme hur kanon etablerats, 

cementeras men även omförhandlas.  

Vi har idag år 2023 och det bör vara en självklarhet att reflektera över fördelningen av antal 

kvinnliga respektive manliga förebilder. Avsaknaden av kvinnliga förbinder i bildkonsten har större 

avtryck i samhället än vi tror.  Jag tror inte att pojkarna i skolan skulle ha något emot att få arbeta 

med kvinnliga förebilder då eleverna generellt sett är öppna och inte känner till den kanon som 

kommer att presenteras för dem i skolan. En av grundbultarna i skolans läroplaner är att skolan ska 

arbeta för jämställdhet, därför kan man ställa krav på en betydligt bättre balans mellan kvinnliga 

och manliga förebilder. Det skulle ge hela bildundervisningen i skolan ny frisk energi och skapa 

nya perspektiv på den visuella världen. 

Vi kanske har en bild av att vi har en jämställd skola där kön är något neutralt, men jag ser att i 

bildämnet är så inte fallet. Skulle nästa generation vara mer angelägen att få en jämställd 

konstkanon i samhället? Pierre Bourdieu och andra forskare menar på att den nya generationen kan 

tvärtom överdriva en redan existerande kanon, och detta snarare skulle innebära mindre 
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jämställdhet (Hermele 2009: 51). Som jag visat finns det ingen enkel lineär utveckling i hur kanon 

förändrats. Nu när kanonbegreppet aktualiserats i undervisningsdebatten finns det all anledning att 

kritiskt granska begreppets skiftande historia. 

 

Huruvida lärarna säger att de inte jobbar med konst utan bild och vissa ismer så har alla en agenda 

vilka konstnärer/illustratörer de använder sig av, en kanon. Här har alla ett ansvar i vad man 

förmedlar. Jag tror att för många saknas djupare kunskap i ämnet, så varför inte vidareutbilda alla 

bildlärare i en crash-course? Som det är idag hänger inte bildämnet riktigt med den 

konstvetenskapliga forskningen om kvinnliga konstnärer som har funnits sedan 1970-talet. 

Varför är jämställdhetsperspektivet viktigt? Det är viktigt därför att eleven måste kunna förstå hur 

konst skapas och mottas under olika villkor i lika miljöer och tider. Vad innebär det att vara manlig 

respektive kvinnlig konstnär under 1880-talet, som i mitt tidigare exempel, jämfört med idag. Vad 

är likheter och olikheter i genuskoreografin? Ett sådant perspektiv kan hjälpa eleverna att förstå hur 

de själva är produkter av ett givet samhälle. Som jag har visat är genus ständigt närvarade i 

bildämnet, inte minst i värderingarna av kvinnligt och manligt. Senast jag blev påmind om detta var 

när min tolvåriga son som tidigare varit väldigt förtjust i bildämnet kommer hem och säger och 

säger att kompisarna kallar det ”ett j-la bögämne”.  

Den traditionella manliga konsthistorien är en heroisk historia med manliga genier konstruerad av 

män - än så länge. Det jag skulle vilja göra är att återerövra den kvinnliga konsthistorien och 

fokusera på den kvinnliga kreativiteten. Återvänder vi till dagens läroplan talas det ganska vagt om 

behovet av att kunna tillämpa historiska och jämförande perspektiv, men det viktiga här är att både 

lärare och elever kan fås att inse att ”konsthistoria” inte är ett bihang utan snarare ett analytiskt 

verktyg som kan hjälpa elever att få perspektiv på nuets både synliga och osynliga normer och 

rutiner i undervisningen. Det handlar alltså inte bara om att skapa någon enkel ”genusbalans”. 

Likaväl som en kvinnlig eller manlig konstnär i det tidiga 1800-talets värld var en produkt av 

samhällets villkor och värdering är dagens bildskapande det. Att kunna ta ett steg tillbaka kan 

innebära att självklarheter om vad konst är kan problematiseras. I läroplanen borde det historiska 

perspektivet alltså snarare ses som ett arbetsverktyg än ett pensumstoff och här menar jag att 

feministisk konstteori kan bidra till en viktig förändring. 

Syftet med mitt arbete har varit att visa hur konsthistoria och konstvetenskap påverkat bildämnet på 

skilda sätt och under olika epoker, men avslutningsvis kan man även vända på frågeställningen. 
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Vad kan konstvetenskapen lära av det laboratorium som bildämnet utgör, där barn och unga tar sig 

an och omformar klassiska och nutida konstverk? Det handlar om hur konst och konstideal sätts i 

arbete med eller utan förutfattade meningar. 
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Bilaga 
 
Umeå Universitet,  
Institutionen för estetiska ämnen i lärarutbildningen  
Sofie Arfwidson von Röök  
Telefon: 070-6242032 
e-post: sofiearfwidson@yahoo.de 

 
Hej, 
 

Jag studerar vid Lärarhögskolan på Umeå Universitet och samlar in material till mitt examensarbete i 

bilddidaktik. Syftet är att undersöka hur bildämnet historiskt har influerats av konstvetenskapen och 

bilddidaktiken. 

 
Jag har frågor som jag vill basera min undersökning på och jag skulle vilja intervjua 
bildlärare om detta. Det skulle vara bra om jag kan ringa dig så kan jag intervjua dig om 
frågorna .  
Jag skulle glädja mig om du skulle vilja vara med. 
 
Etiska riktlinjer 
Studien följer Vetenskaprådets riktlinjer för god forskningssed. Allt material i studien 
behandlas konfidentiellt, deltagande i studien är frivilligt med andra ord kommer det inte 
att gå att identifiera deltagarna för en utomstående och jag kommer värna om 
deltagarnas integritet. Materialet kommer inte att användas till något annan än min 
undersökning. 
 
https://www.vr.se/download/18.2412c5311624176023d25b05/1555332112063/God-
forskningssed_VR_2017.pdf 
 
Vid frågor  
Om du vill veta mer om studien och dess genomförande är du välkommen att kontakta 
mig per telefon eller mail så berättar jag mer. Min handledare är Erik Sigurdson. Du kan 
nå honom på e-post adressen; erik.sigurdson@umu.se. 
 
 
Jag vill gärna diskutera följande frågor med dig:   
                                                                         

1. Vad arbetar ni med för slags bilduppgifter? 
2. Vilka konstnärer använder du dig av i din undervisning? 
3. Upplever du att du haft nytta av dina kunskaper i konstvetenskap i själva undervisningen?    
4. Finns det trender som kommer och går. Vad är populära bilder att arbeta med? 
     
Uppföljningsfråga: Jag är lite nyfiken på hur du funderar kring att att ta med kvinnliga       
konstnärer i undervisningen. Är det något du har funderat på, eller 
inte?                                                                                                                                                                                                                                                                                           
 
 
 Med vänlig hälsning, Sofie Arfwidson von Röök 

mailto:erik.sigurdson@umu.se
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