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Sammanfattning: 

Denna uppsats avser att analysera representationen av barnet och barndomen i konsten under den 

europeiska kolonialiseringen och imperialismen genom historieskrivningen ur ett feministiskt 

postkolonialt perspektiv med en historiografisk metod. Syftet är att reflektera över hur kolonialismen 

har påverkat den visuella konsten föreställande barn och skapat föreställningarna om ras, klass och kön. 

Som en bakgrund presenteras först konceptet av barnet och barndomens framväxt fram från medeltiden 

till slutet av 1700-talet. Sedan sammanflätas det med studiens två huvuddelar som tar avstamp i slutet 

av 1700-talet fram till början av 1900-talet. Den första huvuddelen analyserar barnmotiven i relation 

med kolonialismen ur nyklassicistisk-, romantisk- och realistisk konst, medan den andra huvuddelen 

centrerar kring orientalismen. Barnmotiven kommer genomgående att analyseras med en kritisk syn på 

historieskrivningen och samhällsnormer ur en intersektionell lens.  

 

 

Abstract: 

This paper aims to analyze the representation of children and childhood in art during the European 

colonization and imperialization through history from a postcolonial feminist perspective 

historiographical method. The aim is to reflect on how colonialism has affected the visual representation 

of children and generated the concepts of race, class, and gender. As a background, the paper will first 

present the historical concept of the child and the emergence of childhood from the Middle ages to the 

end of the 18th century. This will then be intertwined with the two main parts of the study, which will 

analyze childhood from the late 18th until the beginning of the 20th century. The first main part analyzes 

pictures of children in relation to colonialism in the Neoclassical-, Romantic- and Realistic artforms, 

while the second main part will center around Orientalist art. Throughout the paper, the pictures will be 

analyzed with a critical perspective of history and societal norms from an intersectional viewpoint. 

 

 

 

Nyckelord: orientalism, 1800-talet, konst, identitet, 

postkolonialism, barn, barndomen, historia, 

intersektionalitet, representation, kolonialt våld 
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INLEDNING 

 

Barndomen tillräknas perioden från födseln fram till vuxenlivet, vilken många av oss sedan 

glömmer, romantiserar eller förkastar. Det är en tid fylld av förändringar både kroppsligt, 

socialt och emotionellt, där vi genomgår en bräcklig metamorfos som symboliskt förvandlar 

oss från en skepnad till en annan. Men trots att barn funnits sedan begynnelsen, har det 

konceptet av barndomen som den numera känns till, inte funnits särskilt länge. Det jag vill 

undersöka är hur konceptet av barndomen och representationen av barn i konsten utformades 

med fokus på kolonialtidens kulmen. För precis som barndomen tenderar vi till att glömma 

bort den förändring världen genomgick under kolonialismen och imperialismen samt dess 

påverkan på samhället idag. Främst kommer jag kritiskt granska den eurocentriska 

historieskrivningen och epistemologin kring länderna i västs möten med människor från 

diverse kulturer och platser under kolonialtidens samhällsparadigm för att belysa 

representation av barn med fokus på socialt formade begrepp som ras, klass och kön. 

 

Syfte och frågeställning 

Denna uppsats syftar till att granska den europeiska kolonialismen och imperialismens 

påverkan på bildkonsten med fokus på representationen av barn och barndomen från slutet av 

1700-talet till början av 1900-talet. Centralt i min studie kommer vara hur de sociala 

koncepten av ras, klass och kön har producerats och reproducerats, därav kommer jag 

använda mig av ett feministiskt postkolonialt perspektiv och en historiografisk metod med 

betoning på intersektionalitet. Uppsatsen syftar också till att föra en jämförande analys mellan 

orientalismen med andra västerländska konststilar (t.ex. nyklassicismen, romantiken och 

realismen) som cirkulerade under perioden genom ett formalistiskt perspektiv. Orientalismen 

har ofta förknippats med romantiken, men jag syftar snarare till att lyfta hur konststilen 

särskiljer sig som en egen rörelse med starka kopplingar till kolonialismen. 

 

 

 

 

 

 

1 
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Frågeställningar: 

⬧ Med fokus på ”ras”, klass och kön, hur representerades barndomen i bildkonsten 

under kolonialismen? 

⬧ Hur skiljer sig romantiken och realismens representation av barnet sig med 

orientalismens?  

⬧ Vilka historiska händelser samt sociala- och kulturella samhällsrörelser genomsyrade 

barnmotiven under kolonialtiden? 

 

Litteratur och tidigare forskning 

De flesta undersökningar om orientalismen jag har återfunnit antingen handlat om hur kvinnor 

har porträtterats eller temats imperialistiska och koloniala bakgrund. Studier kring barndomen 

har i sin tur mestadels kretsat runt de sociologiska och psykologiska aspekterna av barn. Min 

vision är att smälta samman dessa ämnen och fokusera på hur barnet och barndomen har 

avbildats, både i ”orientaliska” miljöer och i västvärlden. Nedan kommer jag att presentera ett 

axplock av litteratur och tidigare forskning kring barndomen och orientalismen, som två olika 

ämnen vilka jag kommer att fläta samma.  

 

Barndomen 

Forskningen kring barn och barndomen har tidigare inte varit särskilt ingående inom 

konstvetenskapen. Bland det första böckerna som skrevs om barndomens historia var 

Centuries of Childhood: A Social History of Family Life (1962) av den franske historikern 

Philippe Ariés (1914–1984). I sitt verk systematiserade Ariés samhällets syn på barnen från 

att ses som mini-vuxna till barn genom att studera diskurser förekommande i bland annat 

konst, gravstenar, möbler och arkiverade texter. Inom psykologin skapade 

psykologihistorikern Lloyd deMauses (f. 1931) antologin The History of Childhood (1974). I 

boken studerades vuxnas bemötande mot barn från ett historiskt perspektiv, vilket sedan 

jämfördes epokernas samhälleliga problem som en avgörande faktor för den vuxnes psyke.  

I det svenska konstvetenskapliga fältet har böckerna Bilden av barnet (1994) av 

konstvetaren Anné Banér och Den ideala barndomen: Studier i det stormaktstida 

barnporträttets ikonografi och funktion (2001) av konstvetaren Karin Sidén varit betydande 

för historieskrivningen om barndomen. Huvudsakligen i Banérs bok påvisades förändringen 

av synen på barnet ur historiskt övergripande perspektiv, samt hur det har tagit uttryck inom 

både bildkonst, mode, litteratur och andra kulturella skapelser med en genomsyrande genus- 
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och klassanalys. Sidén tog i sin bok upp ”den ideala barndomen” under stormaktstiden, där 

barnen i hög grad användes som maktsymboler. Hon satte där in porträtten av adelns och 

kungligheternas barn i ett socialt och idéhistoriskt perspektiv och påvisade vilka roller som 

synliggjordes i porträtten via uppfostrande litteratur och könsroller.  

Från Storbritannien vill jag nämna två viktiga böcker inom konstvetenskapen: Pictures of 

Innocence: The History and Crisis of Ideal Childhood (1998) av konsthistorikern Anne 

Higonnet och antologin Picturing Children (2002) av Marilyn R Brown. I hennes bok 

studerade Higonnet barn som ett konstnärligt motiv från 1600-talet fram till idag, varpå hon 

diskuterade både bildkonst och fotografin på barn för att se barndomens utveckling och 

manipuleringen som sker genom att använda barn i media. Higonnet lade stor vikt på diverse 

maktstrukturer angående idéhistoria, populärkultur, censur och lag. I Picturing Children 

diskuterades barndomen utifrån den moderna västerländska visuella kulturen och dess 

påverkan av utbildningslitteratur från bland annat den franske filosofen Jean-Jacques 

Rousseau (1712–1778) till den österrikiske psykiatrikern Sigmund Freud (1856–1939). Boken 

förmedlar en särskild bred kunskap angående teorier som har varit bärande för utvecklingen 

av barndomens identitet med utgångspunkt under den romantiska eran och lägger ett stort 

fokus kring bland annat könsroller. 

 

Orientalismen 

Debatten kring orientalismen lyftes främst upp i den palestinske litteraturprofessorn Edward 

Saids (1935–2003) bok Orientalism (1978). Genom kolonialmakternas visuella maktmedel 

åskådliggjorde Said ett hegemoniskt perspektiv varpå väst målade upp en fetischisering1 av 

öst, vilket han hävdade har förekommit redan under Antiken (700 f.Kr – 600 e.Kr) med de 

imperialistiska striderna mot det Persiska Akemeniderriket. Han menade att den negativa 

bilden av Islam har haft en nedrivande agenda i Europa redan från det medeltida Spanien, då 

kristna teologer genom konsten försökte framhäva Mohammed som ”en makthungrig pseudo-

profet” och ”föregångare till Antikrist”.2 Med vad Said kallade den ”moderna orientalismen” 

(Said tillräknar denna period från år 1798, då Napoleon ”erövrade” Egypten)3 möjliggjordes 

ytterligare ett maktutövande som kom att bana väg för bland annat det akademiska ämnet 

 
1 Term för ett idealiskt fixerande av någonting. Inom psykologin används det som en term för ett beteende där 

någon visar ett sexuellt intresse för ett objekt, eller i någon kroppsdel som inte har att göra med prokreation, 

vilket förklarar konceptet av begreppet.  
2 W. Shadid & P.S van Koningsveld. ”The Negative Image of Islam and Muslims in the West: Causes and 

Solutions”, Red. W. Shadid, & P.S van Koningsveld, Religious Freedom and the Neutrality of the State: The 

Position of Islam in the European Union, Peeters Leuven, 2002, s. 174-196. 
3 Said, 1979, s. 18. 
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”orientalistik”, vilket var en ontologisk och kunskapsteoretisk uppdelning mellan öst och väst 

bland forskare som sällan hade någon kontakt med den fysiska platsen.4 Mycket kritik har 

genom tiden riktats mot Said och hans påstående, t.ex. i boken Defending the West: A 

Critique of Edward Said’s Orientalism (2007) av Ibn Warraq (författarens pseudonym), varpå 

Said kritiserades starkt för att ha givit den orientalistiska konsten dåligt rykte genom 

”felaktiga” tolkningar. Även konstvetaren Linda Nochlin (f. 1931) har mötts av kritik i för 

hennes verk The Imaginary Orient (1991). I boken undersökte hon sambandet mellan den 

moderna imperialismen och den franska 1800-talskonsten och kopplade ihop den 

orientalistiska diskursen med de franska konstnärerna Eugene Delacroix (1789–1863) och 

Jean-Léon Gérômes (1824–1904) konstnärskap, varpå hon upptäckte att konstnärernas 

gestaltning av den ”orientaliska” kvinnan var av betydelse för den piktorala orientalismen och 

grundade sig i konstnärernas snedvridna syn på kvinnor. Genomgående argumenterade hon 

även att orientalismen var en imperialistisk ideologi, någon som den brittiska historikern John 

M. Mackenzie (f. 1943) anmärkte på och hävdade i sin tur att den piktorala orientalismen var 

ett uttryck för den romantiska rörelsen.5 Han ansåg att konstverken enbart kunde förstås 

genom att sättas i sin historiska och sociala kontext tillsammans med upphovsmannens 

intention och argumenterade att konstnärernas intention var att hitta likheter mellan öst och 

väst genom att använda sig av symboler och konststilar som tillhörde den traditionellt 

västerländska konsttraditionerna. Enligt Mackenzie utgjorde konstnärerna både en fascination 

och oro för öst, och menade att orientalismen snarare borde betraktas som en reaktion på de 

förändringarna som Europa genomgick under den industriella revolutionen.6  

Andra viktiga verk som framtonat orientalismen har varit den svenska konstvetaren Tomas 

Björks (f. 1947) Bilden av ”orienten”: exotism i 1800-talets svenska visuella kultur (2011), 

den franske historikern Christine Peltres (f. 1951) bok Orientalism (2004) och den egyptiske 

filantropen Shafik Gabrs antologi Masterpieces of Orientalism (2010). I Björks bok 

studerades svenska konstnärer och fotografer som skildrade orientalistiska motiv, såsom 

harmensinteriörer, sultaner, moskéer och krigsevent. Verket belyste den kontakt Sverige har 

haft kring området, inte bara kulturellt, utan också politiskt samt lade stort fokus på de 

signaler som verken kan signalera och förutspår att den fantasivärld som gestaltas kan ”ha 

 
4 Tintin Hodén, Att visualisera Orienten: En närläsning av Linda Nochlins The Imaginary Orient utifrån Edward 

Said och John M Mackenzie, Kandidatuppsats, Stockholm: Södertörns högskola, 2010, s. 5, tillgänglig: 

http://www.diva-portal.se/smash/get/diva2:443886/FULLTEXT01.pdf (hämtad: 2020-05-20). 
5 Linda Nochlin, ”The Imaginary Orient”, The Politics of Vision: Essays on 19th century Art and Society, New 

York: Harper Row, 1989, s. 35-56. 
6 John MacKenzie, Orientalism: History, Theory and the Arts, Manchester University Press, 1995, s. 106.  

http://www.diva-portal.se/smash/get/diva2:443886/FULLTEXT01.pdf
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många fallgropar” i linje med Saids teori. Däremot menade han att motivet är ett val av 

bildskaparen och är därför alltid i någon mening subjektiv. Gemensamt för Peltre och Gabrs 

båda verk var att, istället för att kritisera de imperialistiska och koloniala omständigheterna, 

syftade de till att historiskt kontextualisera verken och kartlägga de målningar som skapade 

den orientalistiska konstformen. 

 

Urval 

Urvalet av bilder som analyseras i uppsatsen har skett av mig personligen, där jag har försökt 

att lyfta fram en varierad representation av barnet och barndomen. Totalt kommer jag att 

analysera tolv bilder med Panofskys ikonologi och formal/stilanalys. Bilderna kommer vara 

jämt uppdelade efter de båda huvuddelarna, i syfte att reflektera och framhäva huvuddelarnas 

viktigast resonemang.  

I den första huvuddelen kommer de två första bilderna som analyseras att vara En 

konversation mellan flickor, eller två flickor och deras svarta tjänare (1770)7 av den engelska 

porträtt- och landskapsmålaren Joseph Wright of Derby (1734–1779) och Porträtt av en ung 

svart italiensk man (c:a 1760, min översättning) av den italienske konstnären Alessandro 

Longhi (1733–1813), där avbildningen av det svarta barnet kommer att diskuteras och 

historiskt förankras. Därefter kommer den franska konstnären Le Masurier verk Madeleine 

från Martinique och hennes mamma (1782)8 och den portugisiske konstnären Joachim 

Leonardo da Rochas (1756–1826) verk Ciríaco (1787) att analyseras, varpå även europeiska 

forskares fascination kring hudsjukdomen vitiligo kommer att tas upp. Gällande 

representationen av (främst vita) under-/arbetarklassbarn i Europa kommer verket 

Föräldralösa (1885)9 av den brittiske konstnären Thomas Benjamin Kennington (1856–1916) 

att undersökas. Slutligen kommer etsningen Smith räddad av Pocahontas (1870)10 av den 

tysk-amerikanska konstnären Henry Schile att analyseras för att studera representationen av 

urfolk i konsten.  

Under nästkommande huvuddel kommer bilder på barn från den orientalistiska bildkonsten 

att undersökas, varpå de första två bilderna kommer att vara Souvenir från det asiatiska 

Turkiet, även känt som turkiska barn vid en fontän (1836)11 av den franske konstnären 

 
7 Originaltitel : A Conversation between Girls, or Two Girls with their Black Servant.  
8 Originaltitel : Madeleine de la Martinique et sa mère.  
9 Originaltitel : Orphans 
10 Originaltitel : Smith Rescued by Pocahontas. 
11 Originaltitel : Souvenir de la Turquie d'Asie, dit aussi Enfants turcs auprès d'une fontaine. 
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Alexander-Gabriel Decamps (1803–1860) och Barn är likadana överallt (1864)12 av den 

franske konstnären Frédéric Auguste Bartholdi (1834–1904), vilka båda återger arabiska barn 

i två olika miljöer och stilar. Följaktligen kommer verket En egyptisk fellahkvinna med sitt 

barn (1872) av den polsk-danske konstnären Elisabeth Jerichau Baumann (1819–1881) att 

diskuteras i relation till dåtidens representation av modern. Vidare kommer två verken 

Ormtjusaren (1879)13 av den franske konstnären Jean-Léon Gérôme (1824–1904) och 

Försäljningen av ett slavbarn (1872)14 av den ryske konstnären Vasilij Veresjtjagin (1842–

1904) tillsammans att granskas med dess förankring till den subsahariska slavhandeln och 

romantikens återgivning av barnet. Avslutningsvis kommer målningen En nubisk berättare i 

ett harem (1875)15 av den amerikanske konstnären Frederick Arthur Bridgman (1847–1928) 

att analyseras för återigen att lyfta återgivningen av barnen i relation med kvinnorna. 

 

Avgränsning 

Uppsatsen kommer huvudsakligen att analysera bilder på barn, men representationen av 

vuxna kvinnor och mäns roller kommer också omnämnas, då huvudsakligen i relation till 

barnen. Bilderna har som sagt valts ut av personligen, där jag kommer försöka täcka en bred 

representation gällande ras, klass, kön, ålder, etnicitet, funktionsvariation och religion, men 

representationen kommer ändock att vara väldigt övergripande. Gällande kön kommer jag 

huvudsakligen tala i binära former (d.v.s. kvinnor och män), men med notationen att det finns 

flera kön och att de som inte faller inom det binära har osynliggjorts genom 

historieskrivningen och i synnerhet genom kolonialiseringen. Jag vill också påpeka att jag 

kommer att studera representationen av barnen och barndomen ur ett västerländskt perspektiv 

med västerländsk konst och litteratur, men barndomen har representerats och sett olika ut i 

olika kulturer, vilket inte kommer tillgängliggöras i mina analyser. Analyserna kommer 

dessutom inte fokusera någonting på konstnären, dennes visioner eller inspiration utan 

fokusera på den relevanta historieskrivningen angående samhällets idéer och materiella samt 

sociala framgångar i förhållandet till barndomens utveckling centrerat kring den koloniala 

samhällsparadigmen.  

 
12 Originaltitel : Les gamins sont partout les mêmes. 
13 Originaltitel : Le Charmeur de serpent. 
14 Originaltitel : Продажа ребенка невольника.   
15 Originaltitel : Conteur de la Nubie dans le Harem.  
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Disposition 

Inledande kommer en kort historisk bakgrund kring utvecklingen av barndomen som ett 

socialt koncept i västvärlden, vilket kommer beröra perioden från medeltiden till slutet av 

1700-talet. Här kommer jag att framtona hur konceptet av barnet och barndomen har växt 

fram genom bland annat pedagogikens och pediatrikens utveckling, samt hur det har 

representerats inom konsten och litteraturen. Efterföljande kommer uppsatsens två 

huvuddelar, vilka kommer kretsa kring representationen av barn från 1700-talets slutskede till 

1900-talets. Den första huvuddelen kommer att diskutera kolonialismens påverkan i Europa 

och Amerika, varpå jag kommer koncentrera mig på hur barnen påverkades av de rådande 

omständigheterna (t.ex. fattigdom, kolonialiseringen och industrialiseringen) samt hur det tog 

uttryck i konsten och litteraturen. Platserna som jag kommer förhålla mig till kommer främst 

vara England, Frankrike och Sverige, men också Australien, Kanada och USA. Därefter 

kommer jag att göra sex bildanalyser som återspeglar avsnittet bärande resonemang och 

framhäver barndomen ur konstformerna nyklassicism, romantik och realism. Den andra 

huvuddelen kommer kretsa kring representationen av barn i orientalismen, vilket kommer 

inledas med en kort beskrivning och bakgrund om vad orientalismen är. Sedan kommer 

orientalismen presenteras i tre kronologiskt utformade delar med avstamp i början 1800-talet. 

Genom de tre olika perioderna markeras de politiska händelser som präglade européernas 

resor, vilket först inleddes i Turkiet och därefter bland annat Algeriet och Egypten. Varvat 

med historiska fakta kring perioden kommer jag med litterära verk att undersöka de 

europeiska konstnärernas konstnärliga uttryck som en genomlöpande röd tråd. Därpå kommer 

jag att analysera sex verk föreställande barn, vilka även kommer jämföras med analyserna 

från det föregående avsnittet och lägga ett särskilt fokus på verkens stildrag för att hitta 

likheter och skillnader mellan orientalismen och de andra nämnda konststilar. Slutligen 

kommer en sammanfattning och avslutande diskussion.  
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TEORETISKT RAMVERK OCH METODER 

 

Uppsatsen kommer genomgående att använda ett feministisk postkolonialistiskt perspektiv 

med en historiografisk metod. Således kommer jag att kritiskt undersöka och framhäva 

barnmotivens historiska kontext med ett intersektionellt fokus på de socialt formade 

begreppen ras, klass och kön. De kritiska tolkningarna av historieskrivningen kommer 

därefter appliceras på bildanalyserna tillsammans Panofskys analysmetod samt en formal- och 

stilanalys. Nedan kommer jag att klargöra mina teorier och därefter metoder samt dess syften. 

 

Feministisk postkolonialism 

Centralt i den postkoloniala feministiska teorin är kritiken mot traditionella eurocentrerade 

kunskapsteorin om objektivitet och värde-neutralitet. Den postkoloniala feminismen syftar 

således att kritisera och utvärdera hur koloniala samt imperialistiska relationer har genomsyrat 

samhället, däribland historieskrivningen, som argumenteras vara präglad av 

kolonialmakternas föreliggande forskning. I essän ”Toward a decolonial feminism” (2010) av 

den argentinska filosofen María Lugones (1944 – 2020) menar hon att det ”moderna” 

samhället uppkom i och med kolonialiseringen av Amerika och Karibien. Då skapades en 

hierarki mellan ”människor och icke-människor”, vilket sedan följdes av uppdelningen mellan 

män och kvinnor. Denna distinktion blev därefter grunden till konceptet av människan och 

civilisationen, varpå enbart de civiliserade klassades som män eller kvinnor medan urfolk 

klassades som djur. Föreställningarna om urfolken som ”syndiga, sexuellt groteska och 

könlösa” blev ett verktyg för européerna att erövra, vilket Lugones argumenterar finns kvar i 

samhället än idag. Lugones föreslår vidare ett tillvägagångssätt för att avkolonisera 

kunskapen, där hon menar att det först är viktigt att exponera den koloniala epistemologin 

kring det och sedan skapa motstånd för att radera det samt producera ny kunskap kring bland 

annat definitionen av kön.16 Med denna teori kommer jag att kritiskt att granska den 

eurocentriska historieskrivningen gällande barn tillsammans med andra feministiska och 

postkoloniala begrepp (som jag nämner nedan) för att framhäva diverse maktstrukturer samt 

hur de korrelerar med varandra.  

 
16 María Lugones, “Toward a Decolonial Feminism”, Hypatia, vol 25, nr. 4, 2012, s. 752.  
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Intersektionalitet 

Med begreppet intersektionalitet vill jag belysa olika maktstrukturerna mellan över- och 

underordning inom historieskrivningen och representationen av barn. Termen 

intersektionalitet härstammar från den svarta feminismen där den år 1989 myntades av den 

nordamerikanska juristen Kimberlé Crenshaw (f. 1959) för att kritiskt reflektera över hur 

diverse sociopolitiska identiteter (t.ex. ras, klass, kön, ålder, religion, funktionsvariation och 

sexualitet) samspelar i förhållande till samhällets rådande maktstrukturer, exempelvis hur 

svarta kvinnor både drabbas av rasism och sexism. Begreppet har länge använts som ett 

verktyg inom både bland annat queer- och postkolonial feminism och kan kortfattat ses som 

ett tvärvetenskapligt paraplybegrepp för att kartlägga nyckelbegrepp inom flera olika 

feministiska teorier. Det kan användas som både ett teoretiskt samt metodologiskt verktyg för 

att analysera hur historiskt specifika maktskillnader och begränsade normer baserade på 

diskursivt, institutionellt eller strukturellt konstruerade sociokulturella kategoriseringar 

interagerar och således exponera olika typer av samhälleliga ojämlikheter och 

missförhållanden.17  

 

Den Andre 

Konceptet av Den Andre kommer ursprungligen från fenomenologin via den litauiska 

författaren Emmanuel Levians (1906 – 1995), och definierades som en antites till Jaget. 

Konstruktionen av Den Andre präglar därav föreställningen om att det finns ett ”Vi och 

Dem”, vilket Said använde i sin bok Orientalism. Enligt Said romantiserades den arabiska 

kulturfloran och dess befolkning av västeuropeiska kolonisatörer till ett ”exotiskt 

äventyrsland”, representerat med negativt klingande symboler såsom ”primitivt, svagt, 

feminint, irrationellt, sensuellt, mystiskt” underlägset det ”rationella, starka och maskulina” 

västerlandet i dominerande syfte för att stötta kolonialiseringen. I en ensidig relation målade 

väst ut öst som Den Andre för att befästa en epistemologisk kunskap kring de främmande 

kontinenterna och folket, vilket således främjade islamofobi och rasistiska stereotyper.18  

 

Den vita blicken 

Det postkoloniala konceptet Den vita blicken (originalbenämning: The White Gaze) har 

framställts av bland annat den amerikanska filosofen George Yancy (f. 1961). I sin bok Black 

 
17 Nina Lykke, Feminist Studies: A Guide to Intersectional Theory, Methodology and Writing. New York: 

Routledge, 2010, s. 50. 
18 Edward Said, Orientalism, New York: Vintage Books, 1979, s. 27.  
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Bodies, White Gazes (2016) utforskar Yancy ett kritiskt perspektiv på vitas avbildande och 

beteenden gentemot svarta och hur den svarta kroppen genomgår en process av själv-

alienering genom Den vita blicken i ett normativt vitt samhälle. Ur ett konsthistoriskt 

perspektiv skriver den tyske konsthistorikern Melanie Ulz i kapitlet Masking the White Gaze – 

Towards a Postcolonial Art History of Masks ur Postcolonial Studie Across the Disciplines att 

konsten länge har varit en fetisch för det västerländska viteuropeiska ögat att skåda. Som 

exempel tar hon bland annat afrikanska masker hängandes på museer som ur Den vita blicken 

anses vara ”exotiska och mystiska” - helt tagna ur sin kulturella och historiska kontext.19 Den 

vita blicken tillsammans med begreppet Den Andre kommer att genomsyra mina analyser 

eftersom de flesta konstverk jag kommer att ta upp är målat av vita manliga konstnärer från 

västvärlden och gestaltar mestadels icke-vita människor.  

 

Historiografisk metod 

Med en historiografisk metod syftar jag till att kritiskt studera och tolka historieskrivningen. 

Essentiellt kommer jag att använda mig av en eklektisk historiesyn20, där jag både analyserar 

idealistisk och materialistisk påverkan på historien. Den materialistiska historiesynen avser att 

granska de ekonomiska och sociala förhållandena i historien som avgörande för samhällets 

utveckling. Tillvägagångssättet framhölls av de tyska filosoferna Karl Marx (1818–1883) och 

Friedrich Engels (1820–1895) i deras manuskript Den tyska ideologin (1846). Där hävde de 

att den materiella världen är en reflektion av samhället och dess drivkraft. Enligt filosoferna är 

samhället uppbyggt i ett kausalt förhållande mellan bas och överbyggnad, där basen formar 

överbyggnaden och överbyggnaden bibehåller basen i en växelverkan. Basen består av 

produktionssättet (till exempel kapitalism), produktionsförhållandet (maktförhållandet mellan 

människor21) och produktivkrafterna (materialet, redskapen och kunskapen), medan 

överbyggnaden består av institutioner, konst, kultur, vetenskap, politik och lagar med mera. 

Marx och Engels menade att det är produktivkrafternas utveckling som har format historien 

(d.v.s. det materiella). En idealistisk historiesyn granskar istället vilka idéer och ideologier 

som framtonades under perioden och hävdar i hög grad att det är enstaka individer som har 

format historien.22 Till exempel, med en historiografisk metod, tolkar den idealistiska 

 
19 Melanie Ulz, “Masking the White Gaze – Torwards a Postcolonial Art History of Masks” i Postcolonial 

Studies Across the Disciplines, Red. Jana Gohrisch & Ellen Günkemeier, Amsterdam: BRILL, 2013, s. 52-62. 
20 En historiesyn där historiskt skeende förklaras utifrån olika modeller och teorier. 
21 Överklassen äger produktionsmedlen och får vinsten, medan underklassen konsumerar produktionsmedlen och 

tvingas producera/lönearbeta.  
22 Karl Marx & Fredrich Engels, Den tyska ideologin, Progress Publishers, 1968 (först publicerad 1845), del 1.  
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historiesynen att anledningen till att barnarbetet avskaffades var både på grund av att 

samhället kollektivt ansåg det som inhumant, medan den materiella historiesynen hävdar att 

den tekniska utveckling tillsammans med den industriella revolutionen gjorde barnarbetet 

överflödigt och därav avskaffades det. Med en historiografisk metod vill jag väva in både de 

idealistiska och materiella perspektiven på historien för att få en bred förståelse för bilderna 

och litteraturens kontexter. 

 

The Period Eye 

Konceptet av The Period Eye skapades av den brittiska konsthistoriken Michael Baxandall 

(1933–2008) i hans bok Painting and Experience in Fifteenth Century Italy: A Primer in the 

Social History of Pictorial Style (1988). Där argumenterar han att alla bearbetar visuell 

information olika, beroende på ens medfödda- och genomlevda färdigheter, vilket han menar i 

regel är kulturellt bestämt. Syftet med konceptet är att exponera vilka kulturella och sociala 

faktorer som påverkar de visuella stildrag som blir attraktiva vid olika perioder. Det avser 

således även till att skapa kontext kring verket och de specifika förhållanden som rådde under 

dess tillblivelse23, vilket är hur jag kommer att använda konceptet.  

 

Panofskys ikonologi och formal-/ stilanalys 

I mina bildanalyser kommer jag att använda den tysk-judiska konsthistorikern Erwin 

Panofskys (1892–1968) analysmetod med en formal- och stilanalys. Den ikonologiska 

analysmodellen kommer ursprungligen från den tyske konsthistorikern Aby Warburg (1866–

1929) som menade att ”Det gäller att söka den gud som gömmer sig i detaljen”. Panofsky 

vidareutvecklade metoden och publicerade år 1939 den grundläggande ikonologiska metoden 

och översatte den även till engelska så fler kunde ta del av den. Enligt Panofsky ska en 

konstvetare se tingen i perspektiv till kontexten, men ändock se till minsta detalj. Panofskys 

analysmodell har tre steg, varpå en första kallade han för pre-ikonografiska steget. Vid det 

första steget undersöks verkets primära betydelse i dess färger, former och gestalter samt 

känslomässiga uttryck, utan att tolka in konnotationer. Det andra steget analyserar verkets 

sekundära betydelse, den ikonografiska betydelsen, där konsthistorikern studerar utmärkande 

symboler med hjälp av litterära källor. I det tredje och sista steget ska verket sätta i kontext 

för att förstå dess egentliga betydelse, med de samhälleliga, politiska, idéhistoriska, religiösa 

 
23 Michael Baxandall, “The Period Eye”, Painting and experience in fifteen century Italy: a primer in the social 

history of pictorial style, Oxford: Oxford University Press, 1988, s. 29-57. 
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och filosofiska faktorer som dominerade under perioden verket skapades. Här invävs det 

första och andra steget i analysen med den tid konstnären levde för att tolka bilden.24 

Då Panofskys analysmodell har rötter hos konsthistorikern Alois Riegel (1858–1905), som 

senare inspirerade formalisterna Heinrich Wölfflin (1864–1945) och Rudolf Arnheim (1904–

2007), kommer jag även att inkludera en formal- och stilanalys för att noga granska verkens 

struktur i sig. Formalismen studerade initialt formen och stilen snarare än sin egentliga 

mening och sociala samt historiska kontext. Med Arnheims tillägg började det diskuterades 

gestaltpsykologiska perspektiv, vilket studerar hur psykologi påverkar hur bildens form, färg, 

balans och komposition, tillsammans med bildens uttryck, samt hur åskådaren tolkar detta. 

Stilanalysen används därtill för att exempelvis fastställa gemensamma drag hos en hel 

konstnärsgrupp under en period. Det bör dock tilläggas att det är lätt att generalisera diverse 

stilar, utan att ta hänsyn till konstnär eller material, vilket kan vara riskabelt.25 Som tidigare 

nämnt har orientalismen främst har starkt kopplats ihop med romantiken, och därav kommer 

jag i mina bildanalyser att väva in en formal- och stilanalys för att se huruvida det stämmer 

och vilka andra stildrag målningarna kan ha hämtat inspiration från.  

 
24 Erwin Panofsky, Studies in Iconology: Humanistic Themes in the Art of the Renaissance, Westview Press, 

1939, s. 14.  
25 Yvonne Eriksson & Anette Göthlund, Mötet med bilder. Analys och tolkning av visuella uttryck, Lund: 

Studentlitteratur AB, s. 33–38. 
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HISTORISK BAKGRUND 

 

I detta avsnitt kommer jag övergripande att historiskt presentera hur barn har återgivits från 

den medeltida konsten under den senare delen av 1700-talet, för att skapa en bild av hur 

konceptet av barndomen har växt fram. Jag kommer även att framföra den del av 

historieskrivningen som är relevant angående barnet och barndomen i västvärlden, 

tillsammans med idéhistoriska texter och annan litteratur. Genomgående kommer jag nämna 

olika konstverk i syfte att på ett lärorikt sätt demonstrera hur de tidigare verken har sett ut och 

hur exempelvis olika sociala rörelser har präglat barnmotiven.  

 

Medeltiden och renässansen 

Under 1100 - 1200-talen fanns tre olika typer av barnmotiv; den första var ’ängeln’, som 

föreställde en ung man med ett sken omkring sig. Fenomenet förekom ända fram till 1400-

talet med bland annat de italienska konstnärerna Sandro Botticellis (1445–1510) och Fra 

Angelicos (1400–1455) änglar. Den andra typen av förekommande barnmotiv var 

Jesusbarnet, där även moderskapet och mysteriet kring Maria var centralt. Till en början var 

Jesus avbildad som en vuxen man i mini-format, men började successivt anta en mer realistisk 

och sentimentalt representerad gestalt.26 Den tredje typen av barnmotiv var ”det nakna 

barnet”, som under den gotiska perioden var en allegori för döden och/eller själen. Dessa 

återgivningar existerade redan vid den pre-bysantinska ikonografin med exempelvis 

illustrationerna av Illiadens krigsscener, där de döda avbildades som barn, vilka bara var 

hälften så stora som de levande. Likartat avbildades ”det nakna barnet” under den franska 

medeltiden som en symbol för själen, varpå små blottade barn illustrerades som svepande 

genom luften och oralt inträde eller lämnade kroppen som en gestaltning av födseln och 

döden.27 Kyrkan använde sig även av konsten för att uppmana sina kristna medmänniskor att 

hjälpa den mängd föräldralösa barn som fanns då. Ett exempel på det återges i den stora 

oljemålningen De oskyldigas madonna (1446)28. I slutet av 1400-talet gick barnmotiven åt två 

olika riktningar; den ena porträtterade en stagnerad helig barndom och den andra gick mot en 

realistisk bild från de religiösa bilderna. Följande hamnade genrebilderna i skymundan och ett 

 
26 Ariès, 1962, s. 34–36. 
27 Ibid., s. 34-36. 
28 Originaltitel : Madonna degli Innocenti ; L'Art et l'Enfant. [Film] Regi av Jérôme-Cécil Auffret, & Thibaut 

Camurat, 2016. 
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individualiserade, högtidligt och ensamt barn åskådliggjordes.29 Generellt i de 

individualistiska barnporträtten var subjekten iklädda dräkter som symboler för familjens 

furstighet och makt, men kläddes till vardagen fortfarande som vuxna. Successivt började 

man specialisera sig på barnens kläder, åtminstone pojkars, eftersom barndomen då 

fokuserade kring att man skulle ”göra män av pojkar”. Klänningen var länge begränsad till de 

unga pojkarna av medel- och aristokratiska familjer, medan de unga flickorna bar samma 

kläder som de vuxna, liksom barnen, oavsett kön, i de lägre klasserna (d.v.s. hantverkare eller 

böndernas barn). Det traditionella sättet att inte göra skillnad på barn eller vuxna levde kvar i 

hur barnen kläddes, men även i aktivitet och behandlingen av barnen.30 Det blev viktigt hur 

man skulle uppfostra sina pojkar, både föräldrarnas och barnets individuella utveckling. ”Man 

föds inte till människa, man fostras till det”31, menade den nederländske humanisten Erasmus 

av Rotterdam (1466–1536) som kom att vara en av de mest betydelsefulla författarna gällande 

dåtidens pedagogik.32  

 

Upplysningen 

Under upplysningstiden började barnen avbildas i mer humana skepnader, så som skrattande, 

gråtande och lekande. Barnen hamnade även i centrum för familjebilden.33 Bildningsidealet 

stärktes för både borgarnas och adelns barn i samband med dess ökande inflytande, varpå de 

fick sin karaktär av bland annat den franska teologen François Fénelon (1651–1715) och den 

brittiska filosofen John Locke (1632–1704). Här demonstreras tydligt upplysningstidens 

sociala konstruktion av kön, vars ideal, vill jag hävda, kan återfinnas i samhället än idag. 

Initialt i Fénelons avhandling Om flickors uppfostran (1687) fanns ett barnpsykologiskt 

uppfostringprogram som argumenterade för den god uppfostran av flickor, vilket skulle ske 

redan i de yngre åldrarna för att göra henne lydig och dygdig. Genomgående var det 

pliktetiskt att flickor inte heller skulle ta någon vidare plats, utan ”En flicka ska bara tala när 

det verkligen behövs och då med en tveksam och aktningsfull min: hon bör inte heller tala om 

saker som ligger ovanför flickors normala uppfattningsförmåga, även om hon redan skulle 

vara upplyst om dem […].”34 Fénelons verk blev betydande auktoriteten som uppfostrade 

flickor i de högre klasserna under en lång tid framåt. Vid sidan av Lockes Några tankar om 

 
29 Ariés, 1962, s. 61. 
30 Ibid, s. 61. 
31 Citat av Eramus i Anne Banér, Bilden av barnet, Stockholm : Berghs Förlag AB, 1994, s. 62. 
32 Banér, 1994, s. 68. 
33 Ibid, s. 81. 
34 Ibid, s. 82. 
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utbildning (1693), som innehöll riktlinjer i hur man skulle uppfostra en ”gentleman”. Bärande 

för Lockes tankar var att människan föddes som tabula rasa (ett oskrivet blad), varpå barn 

sedan kunde formas som det behagade. Locke rekommenderade att en gentleman skulle ha tre 

ambitioner angående fysik, etik/moral och teoretisering. Det var också viktigt att ha en lätt 

diet och härda barnen genom att introducera dem till den livsstil som ”barnen i de lägre 

klasserna fick uppleva”. Adelsbarnen fick således bland annat bada kallt under sitt första 

levnadsår, springa barfota, klä sig kyligt eller sova på hårda ytor. Klokhet och rationalitet var 

egenskaper som uppmuntrades, och helst skulle en gentleman inte påverkas av känslor, utan 

samla sig och vara oberörd och avståndstagande. Fadern skulle visa sin starka auktoritet så 

tidigt i barnets liv som möjligt och samtidigt vara en förebild så att barnet kan ta över rollen 

en dag. Locke, liksom många upplysningsfilosofier, förkastade akademin och uppmuntrade 

till hemskolning och lärande genom erfarenhet.35 Likaså återkopplade den valensiska 

psykologen Juan Luis Vives (1493–1540) till Lockes tankar och menade att lärarna skulle 

behandla sina elever med faderlig kärlek även i skolan. Han menade att kvinnors ömhet 

förslappade barnet och var således skadlig, vilket han konkluderade till att vara anledningen 

till ”all världens ondska”. Den faderliga kärleken skulle innefatta disciplin och lätt aga. 

Dessutom skulle skolorna skulle placeras i lantlig miljö, gärna kring havet, för att barnen 

skulle må bäst.36 Faderns roll återspeglades med olja på kanvas i verket Josef med Jesusbarnet 

i timmemansverkstaden (1642) av George de La Tours (1563–1652). I verket gestaltades Josef 

skänka ett faderligt skydd över Jesus som intresserat ser på honom i symbol för både 

ödmjukheten mellan fäder och söner samt vikten av att föra ett yrke vidare till sina barn.37  

Den tjeckiske pedagogen Johan Amos Comenius (1592–1670) främjade därefter 

inkluderingen av skolelever med sina humanistiska texter, vilket bland annat påverkade den 

nya svenska skolordningen år 1649. Comenius såg barnet som ett frö och menade att barn 

redan hade kvalitéer som var nödvändiga som den vuxna människan. Han kritiserade det 

individualistiska lärandet och ansåg att barn behövde träffa varandra. Dessutom hävdade han 

att oavsett klasstillhörighet, kön eller förmåga, så var alla barn lika värda och borde därför få 

ta del av undervisningen. Comenius delade in skolan i fyra delar; modersskolan (noll–sex år), 

modersmålsskolan (sex-tolv år), latinskolan/gymnasiet (tolv-arton år) och akademin (arton-

tjugofyra år), vilket var en stor förändring från den tidigare skolan där man sällan brydde sig 

eller ens kände till barnets levnadsår. Under denna period skulle barnet ses som en individuell 

 
35 John Locke. ”Some Thoughts Concerning Education.” Philosophy Archives. 1690. 
36 Ibid, s. 66. 
37 Auffret & Camurat, 2016. 
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varelse med olika förmågor som skolan nu rättade sig efter och låtas leka tillsammans med 

andra barn, där de även skulle lära genom sina erfarenheter.38 Barns levnadsår fortsatte 

diskuteras inom pedagogiken. Det återspeglades både i konsten och litteraturen, t.ex. i den 

ursprungligen tyska folkboken Bondepraktikan (första svenska utgåvan kom år 1662), där 

barnen på bondgårdarnas åldrar kategoriseras in för varje årtionde, vilket började separera 

arbetarklassbarnet från den vuxne. Gällande adeln och kungligheterna var däremot barndomen 

mycket kortare, då barnen började fostras vid sex-sju (ibland vid fyra) års ålder och i flera fall 

flickor läts förlovas redan då, även om giftermålet skedde kring fjortonårsåldern. Skiftandet 

av ålder skedde genom att låta barnet (både flickor och pojkar) byta från den medeltida kolten 

till vuxenkläder. Kolten användes som en symbol för att markera att adelns barndom, vilken 

ofta användes tillsammans med två olika huvudbonader i syftade att markera barnet 

könsidentitet. Oftast avbildades barn en i kolt med leksaker som skallror eller visselpipor med 

symboler såsom varg eller björntänder i tron på att de skulle skyddas mot sjukdomar eftersom 

antalet barn som dog av sjukdomar i Norden under denna tid var hög.39 När adelsbarnen 

kommit upp i ålder fick pojkarna bära puffbyxor med väst, skjorta och stövlar, och flickorna 

fick bära åtsnörande klänningar. Ett annat tecken för att skilja barn åt var dräkten, vilket 

antydde både barnets klass och ålder. Det användes också som straff att tvinga ett barn som 

fått bära dräkt, att bära kolt igen om barnet misskötte sig.40 Ett fenomen som senare uppstod 

var att barn som tidigare hade dött avbildades som änglar i en fiktiv verklighet där barnet i 

regel var äldre än vad den varit när den hade dött. Många barn dog under denna period, 

därför, genom konsten, försökte man föreställa sig barnet i livet efter detta. Européerna 

identifierade sig med det övernaturliga som en eskapism från den misär av fattigdom, 

sjukdom och svält som många levde i som en följd av trettioåriga kriget. Flera barn blev både 

hemlösa och föräldralösa, vilket tvingade dem till att tigga längst gatorna och därav tvingades 

staten att anordna ett flertal barnhem.41  

 

Mot upprorens tidsålder 

Samhällsförändringarna under 1700-talet ledde till ett mer segregerat Europa, vilket främjade 

ett flertal uppror i slutet av århundradet och förbättrade därefter de övre klassernas livsvillkor 

markant, liksom dess konstnärliga uttryck för att avspegla livets lätthet.42 Utvecklingen 

 
38 Banér, 1994, s. 86. 
39 Sidén, 2001, s. 12. 
40 Banér, 1994, s. 91 
41 Ibid, s. 102.  
42 Ibid, s. 102.  
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reflekterades i den franske rokokomålaren Antoine Watteaus (1684–1721) oljemålning 

Gyllene ålder (1716–20), där fem välklädda och rundkindade adelsbarn porträtterats på en 

mur i naturen ute på den franska landsbygden med en gråblå himmel. Majoriteten av barn som 

avbildades i konsten var högståndsbarnen, vars strikta fostran genomsyrade bilderna i 

moraliserande syfte. Konsten skulle porträttera blivande krigare och ämbetsmän, där de 

ägnades sig åt lek i utbildande syften, vilket ofta återspeglades i den estetiska verksamheten. 

Men under denna period började även representationen av borgarbarnen successivt öka, där de 

ömsinnat avbildades i vardagslivet. Exempelvis i verket Välsignelsen (1740) av den franske 

genremålaren Jean-Baptiste-Simone Chardin (1699–1779) framställdes en oskuldsfull scen 

med en fransk borgarfamilj i sitt vardagliga liv. I scenen placerar modern måltiden på bordet 

och instruerar sina två barn att be en bön innan måltiden. Bilden utger ett mjukt lugnt med 

dess dämpade ljus, symmetriska komposition och lågmälda färger. Modern är klädd i en brun 

camisole med vita spetskragar och ett mörkblått förkläde samt en vit huvudbonad, och barnen 

bär vita klänningar. Hennes kuvade gestalt och det mörkblåa förklädet, något som för 

tankarna till Jungfru Maria, understryker idéen om den moderliga ömheten. Vidare 

porträtterades mödrar oftare med sina barn, vilket delvis troligen var på grund av Rousseau-

inspirerade schweiziska pedagogen Johann Heinrich Pestalozzis (1746–1827) argumenterat 

att relationen till modern var bärande för att barnens behov av ömhet, trygghet och kärlek 

skulle kunna uppfyllas.43 Inom konsten var den franska porträttmålaren Èlisabeth Vigeé Le 

Bruns (1755–1842) framträdande med sina självporträtt föreställande henne och hennes dotter 

Julie, där hon återspeglar den ”moderliga kärleken” nyklassicistisk stil. Verken markerar en 

viktig period i utvecklingen av barndomen och samhällets syn på barnet som därefter 

mjukades upp till att gestalta liv och rörelse i kombination med ömhet samt glädjen i att 

bevittna barnens mognande, vilket blev ännu tydligare under den romantiska eran.44 

 

 

 
43 Banér, 1994, s. 134. 
44 Auffret & Camura, 2016. 
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BILDEN AV BARNET FRÅN NYKLASSICISMEN TILL REALISMEN 

 

I detta kapitel kommer jag att ta upp samhällsförändringarna i Europa i relation till barnen, 

därefter kommer jag att flytta fokuset till USA, för att betona de europeiska stormakternas 

expandering. Brännpunkten kommer ligga på den växande imperialistiska västvärlden och 

kolonialismens påverkan på representationerna av barnet och barndomen i konsten och 

litteraturen för att undersöka hur maktdynamiken kring ras, klass och kön återspeglas. De 

konsthistoriska stilriktningarna som kommer beröras i detta kapitel är 1700-talets 

nyklassicistiska era samt romantiken och realismens utveckling fram till i början av 1900-

talet.  

 

Exploateringen av arbetarklassen 

Genom den industriella revolutionen växte Europas ekonomiska förutsättningar, vilket bidrog 

till att vissa barns livsvillkor förändrades radikalt. I representationen av barnen framtonades 

det individualistiska barnet och en nyfunnen sentimentalitet genomsyrade konsten. 

Idealbilden av borgarfamiljen förändrades i samband med revolutionens krav på jämlikhet, 

där exempelvis mödrarna porträtterades lekande med sina barn medan fadern stod 

beskyddande vid sidan av. I verken avbildades ofta familjer med ett omslutande ljus som en 

symbol för trygghet och avskildhet från omvärlden. Bilderna på borgarfamiljer spreds genom 

den ökade pressen och familjejournalerna.45 Den stereotypa bilden av den borgerliga familjen 

under denna tid bestod av en äldre man med en ung hustru och barnen samt deras tjänstefolk, 

vilka ofta var isolerade i bilderna.46 Efter Europas revolutionära rörelser år 1848 kom den 

franske konstnären Gustave Courbet (1819–1877) att hävda att den romantiska konststilen 

enbart var en fantasi som en verklighetsflykt och fasad. Enligt honom borde konsten 

representera det verkliga livet som konstnären själv kände till den, vilket inte nödvändigtvis 

borde presentera skönhet, utan genuinitet. Courbet var startskottet på en revolutionerande 

konstnärlig utveckling, parallellt med löpande ideologi som blev påtaglig genom konsten. 

Synen på barnet förändrades återigen med bland annat den brittiske biologen Charles Darwins 

(1809–1882) teorier om människans evolution, där barnet således menades stå på samma 

utvecklingsnivå som stenåldersmänniskan och det allmänna samhällsfokuset på uppfostran 

skärptes.47 Darwin öppnade även dörren för socialdarwinistismen som hävdade att ”den 

 
45 Banér, 1994, s. 148. 
46 Ibid, s. 148. 
47 Ibid, s. 154. 
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starkaste överlever” (myntat av den engelska filosofen Herbert Spencer), för att förklara att 

människan och samhällets utveckling sker genom att de med ”bäst genetik” överlever. 

Spencer menade att samhällets klasskillnader var ett naturligt urval, vilket gav upphov till 

felaktiga och skadliga teorier som menade att det fanns en ”naturlig ordning” samt essentiella 

förutsättningar angående både sägnerna om kön och ”människoraser”.48  

1800-talets borgerliga barnuppfostran följde darwinistiska teorier och gick tillbaka till 

Locke, varefter barnet skulle förneka sina känslor för att lära sig att kontrollera sig och bli 

starka för att överleva. Det uppmuntrades att fadern skulle, återigen, aga sitt barn för att 

disciplinera denne, med argumentet att det var ett sätt att visa kärlek på. Trots att bildningen 

fortfarande var ojämlik, skulle straffet vara lika hårt för både pojkar och flickor, av anledning 

att ”skapa tålamod, mildhet, ödmjukhet, undergivenhet och anspråkslöshet i den unga 

kvinnans hjärta”49. Uppfostran skedde också genom lek, vilket ökade leksaksproduktionen 

flyttade den från hemindustrin till stora fabriker. Leksaker började produceras i material som 

plåt, järn, tenn och porslin istället för trä och dylikt. Likaså barnboksutbudet eskalerade i 

samband med industrialiseringen och det uppmuntrades till fantasi genom den romantiken. I 

ett förhållandevis fortfarande konservativt Europa diskuterades det också huruvida liknande 

sagor var lämpliga för barn och ofta var det antingen tjänstefolk eller kvinnor som berättade 

folksagor, vilket ökade skepticismen kring dess lämplighet. Fiktionens lämplighet ifrågasattes 

i samband med västvärldens generellt kristna syn, där det hellre skulle ligga en moralisk 

grund i barnboksförfattandet. Litteraturen, som trycktes i häften och tidningar, kom 

huvudsakligen ifrån England och USA. Det gjorde den lättillgänglig och billig, vilket 

främjade barnens läskunskaper. Under den senare delen av 1800-talet började även 

bilderböckerna komma, där var Tyskland föregångsland, där den tyske läkaren och författaren 

Heinrich Hoffmann (1809–1894) tillskrevs som den första författaren till en illustrerad 

barnbok som använde sig av kromolitografi, Pelle Snusk (1849). Genom industrialiseringen 

och den transatlantiska slavhandeln blev också bomullen billigare, något som tidigare hade 

varit en lyxvara. Med bomullen gjorde man exempelvis barndräkter, vilket hade förespråkats 

redan av upplysningsfilosofierna vara bra för barnens hälsa. Debatter uppstod däremot om 

vilket material som var bäst, varpå bomullen vann och fler svala kläder börjades produceras. 

Korsetten försvann helt och människor i allmänhet började klä sig lättare och lösare, även den 

seglivade kolten dröjde sig kvar till slutet av århundradet.50  

 
48 Kendi, 2016, part 2. 
49 Banér, 1994, s. 156.  
50 Ibid, s. 168. 
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Barnen i de lägre klasserna blev ofta exploaterad arbetskraft i den industriella framväxten, 

där barn användes både till leksakstillverkning, gruvdrift, glastillverkning och inom 

textilindustrin med mera. I samband med svälten i Europa flydde folk landsbygden och flera 

barn övergavs av sina föräldrar och tvingades försörja sig själva, vilket gjorde att ett flertal 

barn levde på gatan. Detta skildrades på de i konsten och i litteraturen med verk såsom den 

franske författaren Victor Hugos (1802–1883) Samhällets olycksbarn (1862) och den brittiska 

författaren Charles Dickens (1812–1870) David Copperfield (1849–1850), vilka båda som 

skildrar barns betraktelser i en förfallen värld. Den konstnärliga stilen var otroligt känslofylld 

i romantisk anda och fokuserade i regel på en ung karaktärs brist på trygghet för att skapa 

empati. En ny aspekt på barnet som rebellerande växte även fram, något gestaltas i Delacroix 

välkända målning Friheten på barrikaderna (1830), där en ung pojke viftar med två pistoler i 

sina nävar står i bakgrunden. Trots att han inte gör sig särskilt synlig, kom det att bli en 

symbol för barnets roll i revolutionerna och ”en rebellerande ungdom”. Avbildningarna av 

den sociala situationen runt om i Europa chockerade människorna och således startade 

motrörelser som förändrade samhället.51 Under 1800-talets mitt avtog barnarbetet av 

anledning till den ökade mekaniseringen, och därav blev barnen överflödiga. Men de vuxna 

arbetade fortfarande cirka sexton timmar om dagen och därav tvingades fortfarande många 

barn tvingades leva ensamma och drev således hungriga omkring på gatorna samt tvingades in 

till kriminaliteten för att överleva. Med den ökade mängden barn på gatorna instiftade staten 

flera skolreformer och möjligheten att hemskola barnen försvann. Konfirmationen blev en 

kompensation för föräldrarnas tidigare uppgift att lära sina barn, något som sedan började 

florera och skolan ansågs kunna bli ett sätt för samhället att ta hand om fattiga och 

föräldralösa barn. Runt om i Europa hade liknande skolor funnits sedan i slutet på 1600-talet, 

men det var inte förrän under 1700-talet och 1800-talet som ordentliga åtgärder togs för att 

hjälpa dessa barn antagligen eftersom deras situation var synligare i och med den stora 

fattigdomen. I flera europeiska länder bildades således så kallade barnkrubbor där barn mellan 

ett till sju kunde få vård och tillsyn, vilket sedan spred sig till USA och främjades sedan andra 

former av välgörenhetsinrättningar under 1800-talet. Att hjälpa fattiga barn blev en populär 

sysselsättning bland överklasskvinnor, men syftade inte till förändring av orsakerna, utan ville 

snarare avleda uppmärksamheten till dess effekter (d.v.s. att många barn blev hemlösa). 

Eftersom fattigdomen skapade social oro var allmänheten rädd att socialismen skulle få 

spridning var detta en metod som skapade en illusion av trygghet i ett sargat samhälle. Även 

 
51 Auffret & Camurat, 2016 ; Banér, 1994, s. 174.   
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till barnen sades det att orsakerna till deras fattigdom var deras egna: ”Om bara arbetarna och 

deras barn var flitiga, förnöjsamma och sedliga så skulle det inte finnas några problem”52.  

I Sverige stadgades år 1842 en undervisningsplikt under sex år, men i realiteten gick flera 

barn inte i skolan utan familjerna valde att låta barnen arbeta istället, vilket präglade 

folkhögskolans framväxt. Folkhögskolan skapades för att lära böndernas barn den kunskap de 

behövde för att klara av yrket. Arbetarklassrörelsen startade också egna skolor eftersom de 

växte sig starkare, deras kunskaper skulle cirkulera kring samhällets funktion och dess 

orättvisor för de arbetande barnen. Att hålla barnen sysselsatt var också viktigt efter skolan, 

och därför fick de gå till de så kallade arbetarstugorna. Problemet med de föräldralösa barn 

var förfarande stort, vilket ofta berodde på att ogifta mödrar fött barn och sedan inte kunde 

behålla dem av sociala skäl. De allmänna barnhemmen tog emot föräldralösa barn, men 

dödligheten på dessa hem var stor. Ogifta mödrar kunde amma sina barn på barnhusen i åtta 

månader, därefter placerades de i fosterhem. Ofta var det skiftande kvalité på fosterhemmen 

och barnen flyttades runt. Eftersom alla barn inte kunde omhändertas fick mödrarna själva 

ordna med fosterhem i flera fall, men om inte det var ett alternativ så lämnades de till 

änglamakerskor som ”gjorde barnen till änglar” (d.v.s. mörade dem). I den svenska 

pedagogen och författaren Ellen Keys (1849–1926) bok Barnets århundrade (1900) 

förespråkades arbetarklassbarnen för att ”ge dem en barndom”. Därefter förändrades 

familjebilden, som omfattande och heteronormativt skulle innehålla en man, en kvinna och 

deras barn, snarare än att fokusera kring klass.53 Förändringarna gjorde att samhällets 

makthavare började ta ett ”kollektivt ansvar” för barnen, där fadern och modern i hög grad 

började anses som staten själv. Lagarna skärptes i bland annat England för att skydda barnen 

från övervåld av sina egna föräldrar eller förmyndare och stoppa det värsta utnyttjandet av 

barnförsäkringen, vilken ofta användes som ett incitament för att låta barn dö. Likaså skydda 

barnen från giriga barnauppfödare som antog barn för en avgift, men misskötte barnet brutalt 

genom att bara använda de som arbetskraft. Den sentimentalitet som började gro kring blicken 

av barnet må ha varit en effekt av den revolutionära och råa verkligheten, eller genom att 

makthavarna tog ett steg närmre in i familjelivet, oavsett skapade det förändringar i samhället 

och samtalet kring uppfostran eskalerade.54 

 

 
52 Banér, 1994, s. 180.   
53 Ibid, s. 183. 
54 Priscilla Robertson, “The Home as a Nest” ur The History of Childhood. Red. Lloyd deMause. New Jersey: 

Jason Aronson Inc., 1995, s. 428. 
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Det koloniala våldet 

Kanske genom tron på det så kallade ”kollektiva ansvaret” att utbilda barnen och ”civilisera” 

de ”ociviliserade” skedde i århundrades slut ett otal övergrepp på flera grupper av 

urbefolkningars barn. Initialt i Sápmí, när den svensk-norska unionen upplöstes år 1905, blev 

det svårare för samerna att röra sig över gränserna och med de nya renbeteslagarna fick 

samerna svårt att leva på sin renskötsel. Därav tvingades flera att leva i ovisshet och 

fattigdom, vilket främjade en nedlåtande synen på samer som eskalerade mot slutet av 

århundradet tillsammans med föreställningen om att de var ett utdöende folk. Följande idéer 

fick starka fotfästen som påverkade riksdagen, där man började driva en segregeringspolitik 

och tvångsförflyttade över trehundra familjer mot Karesuandoområdet. Förflyttningarna fick 

stora konsekvenser i synnerhet för barnen. Omorganiseringen av det samiska skolväsendet 

skedde enligt biskop Olof Bergqvists (1862–1940) utredning, och hade två målsättningar: ”att 

ge en så god undervisning som möjligt åt alla fjällappars barn” 55 och ”att anordna 

undervisningen så att den inte avvänjer barnen från nomadlivet”56,. Bergqvist ville strama åt 

systemet och inskränka det till två typer av skolor; en nomadisk kateketskola för de yngre 

samiska barnen och en fast skola för de äldre, varpå båda skulle vara obligatoriska. Barn slets 

därför ur sina familjer för att ta del av skolundervisningen. Den mest påtagliga negativa 

effekten var isolationen av samer och en fortsatt främlingsfientlig syn på samer, vilket också 

låg i grunden för skolorna. Som en följd fick de samiska barnen sämre utbildning än de 

svenska, och undervisades i flera lokaler som rapporterads utgöra en hälsorisk.57 

Med samma idé om det ”kollektiva ansvaret” stal de europeiska kolonisatörerna fler barn 

världen över, bland annat i Kanada och Australien. Den underliggande anledningen till 

stölderna var att assimilera urfolkens barn. Kolonisatörerna trodde att genom att flytta barn 

från deras ursprungliga familj, gemenskap och kultur kunde man assimilera och ”civilisera” 

dem in i viteuropeiska nybyggarsamhället. I Australien fokuserades det kring den så kallade 

”mixade” delen av aboriginska barn, medan det i Kanada inte fanns några sådana restriktioner 

utan fokuset låg snarare på att registrera barnen för att sedan placera dem i kolonialisternas 

hem eller på internatskolor. De kanadensiska internatskolorna uppfördes redan under 1600-

talet, som en del av de kristna kyrkornas missionärsarbete, men år 1847 började regering 

 
55 Termen ”l*pp” är utdaterat och kränkande för samerna, vilket kan läsas vidare om i SVT:s artikel här: 

https://sverigesradio.se/sida/artikel.aspx?programid=2327&artikel=6828898 
56 Andrahandscitat ur Kristina Nilsson, Sameskolan och Norrbottens Arbetsstugor: En jämförelse av 

minoritetspolitik mot Samer och Tornedalingar, Kandidatuppsats, Luleå: Luleås Universitet, 2005, s. 16.  
57 Patrik Lantto, Tiden börjar på nytt: En analys av samernas etnopolitiska mobilisering i Sverige 1900–1950, 

Doktorsavhandling, Umeå: Umeås universitet, 2000, s. 36–45, tillgänglig: http://www.diva-

portal.org/smash/get/diva2:464668/FULLTEXT02.pdf (hämtad: 2020-01-21). 

https://sverigesradio.se/sida/artikel.aspx?programid=2327&artikel=6828898
http://www.diva-portal.org/smash/get/diva2:464668/FULLTEXT02.pdf
http://www.diva-portal.org/smash/get/diva2:464668/FULLTEXT02.pdf
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administrera och utöka dem motiverat som ”[the] final solution on the Indian problem”58  

(d.v.s. tvångsassimilera ursprungsbefolkningen). Förhållandena på skolorna var ofta under all 

kritik, där barnen sov i överfulla salar utan uppvärmning och det sällan fanns resurser till 

kläder eller mat. Lärare var i flera fall obehöriga, vilket i hög grad var avsikten då skolplanen 

var utformad med enbart en grundläggande bildning, varpå eleverna enbart skulle kunna 

fortsätta att förbli en exploaterad arbetskraft. Precis som i ”nomadskolorna” var det förbjudet 

för barnen tala sitt modersmål eller utöva sin kultur. Vidare studier har visat på att barnen 

även utsattes för överdrivet mycket våld i form av bestraffningar, däribland sexuella 

övergrepp var vanligt. 59 År 1814 öppnade den första internatskolan för aboriginska barn i 

New South Wales, Australien, men då de lokala invånarna insåg skolan egentliga och horribla 

syfte lyckades de stänga skolan några år efter. Ända fram till 1970- och 1980-talen 

uppskattades att närmre fyrtiotusen aboriginska barn blev stulna från sina familjer för att 

placeras i internatskola, där förhållandena var lika usla som de i Kanada.60  

Likartat upprättades det i USA flera reservat för att kontrollera och separera den 

urbefolkningen från nybyggarna, däribland även skolor i syfte att assimilera barnen till det 

vita samhället. Ett flertal stammar tvångsförflyttades från sina hem och tvingades vandra 

väster om Mississippifloden, varpå flera dog av hunger, sjukdom eller svält (även kallat ”Trail 

of Tears”).61 I den viteuropeiska romantiska litteraturen representerade generellt den 

amerikanska ursprungsbefolkningen på två sätt; (1) andrafierade som ”passiva, exotiska och 

ociviliserade”, ofta placerade i naturmiljöer och i sexuella relationer med vita, eller (2) som en 

socialt progressiv rörelse där vita och mestistiska62 exploaterade ursprungsbefolkningen 

genom att skriva om deras befrielse. Fiktiva verk pendlade förhållandevis mellan en ångest 

kring ras och sex (i både USA och Anderna), vilket under århundradet även förmedlades 

genom ”slavberättelser”. Trots att rasångesten visades genom både den visuella och litterära 

porträtteringen av ursprungsbefolkningen (huvudsakligen i Peru och Ecuador) fanns 

 
58 Julie Cassidy, “The Stolen Generations - Canada and Australia: The Legacy of Assimilation”, Deakin Law 

Review, Vol. 11, No. 1, 2006: [131]-177, s 140 ; “I*dian” är en förlegad term och nedlåtande benämning på 

Amerikas ursprungsbefolkning, vilket innefattar ett flertal olika stammar som levde i Amerika (före Columbus 

kallat Abya Yala av, i synnerhet, Gunafolket) långt innan européerna kom till kontinenterna. 
59 Cassidy, 2006, s. 132–149 
60 Ibid, s. 132-149 
61 Danyelle Solomon, Connor Maxwell, Abril Castro, “Systematic Inequality: 

Displacement, Exclusion and Segregation: How America’s Housing System Undermines 

Wealth Building in Communities of Color”, Center for American Progress, 2019, s. 4, tillgänglig: 

https://www.americanprogress.org/issues/race/reports/2019/08/07/472617/systemic-inequality-displacement-

exclusion-segregation/ (hämtad: 2020-01-21).  
62 Traditionell benämning i Sydamerika för en person med både vit och ursprungamerikansk bakgrund.  

https://www.americanprogress.org/issues/race/reports/2019/08/07/472617/systemic-inequality-displacement-exclusion-segregation/
https://www.americanprogress.org/issues/race/reports/2019/08/07/472617/systemic-inequality-displacement-exclusion-segregation/
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bevisligen en start oro kring både ursprungsamerikaner och svarta i USA.63 I realiteten var det 

anglo-saxiska sexuella våldet mot ursprungsamerikaner institutionaliserat bland annat genom 

att tvinga ursprungsbefolkningar till att omstrukturera en patriarkal samhällsordning (som en 

metod att ”civilisera”) och erodera stammarnas självständighet, vilket således hindrade den att 

motverka fall av övergrepp.64  

 

Mot barndomens århundrade 

Efter emancipationsproklamationen 1863 försökte reformatorer och missionärer att lugna 

responsen med visuella representation av svarta flickor i lantlig miljö tillsammans med en vit 

lärarinna. Reformatorerna och missionärerna såg sitt arbete som en del av transatlantiska 

rörelsen, där man förde ”civilisationen” till de så kallade ”ociviliserade”. Kvinnorna, likt 

borgarkvinnorna på barnhemmen runt om i Europa, hade en betydande roll i spridandet av 

”den anglo-saxiska civilisationen” (d.v.s. främst den brittiska kolonialmaktens läror, religion 

och kultur) och agerade ofta som mellanhänder för att sprida läran. I flera fall (både i Europa, 

Afrika och USA) sattes det upp skolor där man skulle fostra barnen, och ”rädda dem” från 

sina föräldrar som de menade led av deras föräldrars försummelse in i samhället. Således 

splittrades barn återigen från deras familjer i syfte att skapa en ”disciplinerad svart 

arbetarklass”. Gemensamt för alla försök att ”rädda barnen” var de berättelserna 

reformatorerna berättade, vilka inspirerades av den romantiska erans skrifter av missionärer i 

Afrika och populärlitterära romaner. Här återfanns historier om bland annat gatubarn, vilket 

följde ett antierövrings-narrativ65 där berättelserna var skriva av missionärer från 

imperialistiska makter. Detta gjorde det möjligt att använda en ”oskyldighetsstrategi” för att 

således dölja sina försök att erövra. Med fotografiets framväxt skapades visuella berättelser 

genom så kallade ”före-och-efter-bilder” för att propagera för deras arbete att ”civilisera” de 

”ociviliserade” genom en uppenbar realism. Fotografiet möjliggjorde att betraktarna själva 

kunde ”bevittna skillnaderna”, vilket präglade och spred föreställningen om en ”ras- och 

klasshierarki”.66 

 

 
63 Debra J. Rosenthal, Race Mixture in Nineteenth Century U.S. and Spanish American Fictions : 

 Gender, Culture, and Nation Building, The University of North Carolina Press, 2004, s. 22-24. 
64 Martha Bono, “Historicizing Sexual Violence Against Native American Woman: Colonization, 

Intracommunal Shifts, and Creative Forms of Discourse”, Scripps Senior Thesis, 1308, 2019, s. 5. 
65 Antierövrings-narrativ omnämner kolonialsubjektet som offer av kolonialisatörerna, snarare än fienden, men 

är fortfarande författat av kolonialisatörerna.  
66 Mary Mitchell. Raising Freedom's Child : Black Children and Visions of the Future after Slavery, New York: 

University Press, 2008, kap 3. 
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Bildanalyser 

I denna del kommer jag att analysera sex konstverk som återspeglar diskussionerna som 

fördes i föregående avsnitt med fokus kring ras, kön och klass. Som tidigare påvisat kommer 

jag att använda mig av Panofskys analysmetod i tre steg tillsammans med en form- och 

stilanalys med ett genomgående feministiskt och postkolonialt perspektiv.  

 

En konversation mellan flickor, eller två flickor och deras svarta tjänare (1770) 

I denna bild avbildas två vita brittiska adelsflickor som klättrar på ett florerat monument 

medan deras svarta flicka står på knä vid deras fötter. En av de vita flickorna är klädd i en vit 

klänning med en ljusrosa underkjol och står med ryggen mot åskådaren, medan hon ser ner 

mot den svarta flickan som är klädd i ett lätt vitrandigt tygstycke och stående på knä vid 

framför henne med en näve blomster. Den andra vita flickan står bakom monumentet och ser 

på allvarsamt mot åskådaren med ena handen på blommorna i en exkluderande och 

dominerande gest. Oljemålningen har, ur en formal- och stilanalytisk beskrivning, starka 

romantiska stildrag i komposition, förgrund och ömma färgsättning. Den stärkta 

sentimentaliteten symboliserades med blommorna, och förutom blommornas enskilda 

betydelser (t.ex. att rosen står för kärlek eller beundran) är givandet av blommor en symbol av 

tacksamhet, respekt och acceptans, något som här tycks syfta till att moralisera subjekten i 

bild och hävda flickan på knäs tacksamhet mot flickorna kring monumentet. Genom att hon 

står på knä andrafieras och avskiljs den svarta flickan från de andra flickorna, vilket förstärker 

verkets publik som viteuropeisk (d.v.s. Den vita blicken). Verket skapades av Joseph Wright 

of Derby vid det expanderande georgianska England, under en tid karaktäriserat av den 

transatlantiska slavhandeln, kolonialism och imperialism varpå svarta barn ur den afrikanska 

diasporan under en längre tid hade utnyttjats och sålts som slavar.67 Jag tolkar den därför 

verket som ett sätt av att moralisera slavhandeln och propagera om de förslavade 

människornas ”medgörlighet” för driva den framåt, vilket jag anser kan tolkas här genom den 

svarta flickans position i relation till de vita flickorna samt blomsymboliken. Således, för ett 

okritiskt öga, kan bilden påtala den svarta flickans tacksamhet för att dölja slaveriets 

omoraliska värdegrund för den viteuropeiska folkmassan. Att flickan, i kontrast till de andra 

flickorna, bär en tygtrasa som klädnad kan även tolkas som ett sätt att avhumanisera. Med 

repetitiva återgivningar av svarta kroppar representerade som passiva tjänare formades en 

ojämn maktdynamik inom konsten, varpå subjekten kontinuerligt målas upp som Den Andre.  

 
67 Kate Lowe, “The Lives of African Slaves and People of African Decent”, ur Revealing the African Presence in 

Renaissance Europe, Red. Joaneath Spicer, Baltimore: The Walter Art Museum, 2013, s. 13-34. 



29 

 

Porträtt av en ung svart italiensk man (c:a 1760) 

Denna temperamålning, skapad av Alessandro Loghini, föreställer en svart pojke iklädd en 

mönstrad, pärlvit och figurnära dräkt med gulddetaljer samt en turban på huvudet med en 

fjäder i. Pojken bär två droppliknande örhängen och ett stort guldkors runt sin hals, och 

förgrunden är täckt i kastanjebrun färg som liknar en vägg. Ur ett formalistiskt perspektiv 

signalerar bilden neoklassicism i sin strukturerade och objektiva form, samt neutrala och 

lugna färgsättning, men det syns ändå att romantiken är på ingång. Med den exklusiva dräkten 

och smyckena får bilden ett tydligt uttryck symboliserande makt och rikedom. En viktig 

allegori i bilden är korset pojken bär runt sin hals, vilket tydligt symboliserar kristendomen. 

Den vita färgen på hans dräkt symboliserar renhet och oskuldsfullhet, och de vita 

pärlörhängena symboliserar också oskuldsfullhet, samt lojalitet och ett stärkande av 

relationer. Sett från The Period Eye skedde under denna period i Europa en vetenskaplig 

revolution, där rörelser som positivismen och skolastiken fick utrymme tillsammans med den 

franskinspirerade italienska rokokon som tog sig uttryck i, exempelvis, bildens ljusa och 

”feminiserande”68 drag. Det finns inte mycket information om verket, men den kan möjligtvis 

påvisa afrikanska härskares diplomatiska, politiska och kommersiella kontakter med 

europeiska ledare samt närvaro i Italien som hade varit stabiliserade sedan renässansen. 

Bilden var en av de många målningarna som europeiska konstnärer skapade i syfte att avbilda 

mäktiga och rika afrikanska ambassadörer för en europeisk publik.69 Däremot anser jag att 

liknande verk har osynliggjorts i konsthistorien, för att istället framhäva bilden av det 

kolonialiserade subjektet som ”underlägset”. Men det finns också en annan aspekt, där korset 

pojken bär kan ha ett propagerande och moraliserande syfte att lyfta kristendomen eftersom 

pojken framställs som praktfull i kontrast till den svarta flicka i föregående bild och blir 

således en ”bro” mellan det kristna Afrika och Europa. I jämförelse med föregående bild 

betecknas också barnets könsuttryck starkare genom dess klädnad, vilket då var en 

humaniserande gest och kan därför tolkas som ett nedgraderande av svarta, möjligtvis icke-

kristna, flickor. 

 

 
68 Said, 1979, s. 138. 
69 Lowe, 2013, s. 99–115. 
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Madeleine från Martinique och hennes mamma (1782) 

I centrum av Le Masuriers oljemålning står ett naket spädbarn med vitiligo70 upprätt på en 

gul-, röd- och blåmönstrad bordsduk, varpå hon har ena benet på en klase bananer och handen 

på en apelsin. Bakom henne står hennes mamma och håller flickan stöttande med ena handen 

och ger henne apelsinen med sin andra. Likt föregående bild finns det både neoklassicistiska 

drag och romantiska drag i verken, där kompositionen, i kontrast till romantikens spontana 

uttryck, framstår som lugn och ”rationell”, men färgsättningen börjar bli mer expressiv. 

Framträdande symboler i bilden är frukterna, vilket i regel symboliserar fertilitet, sensualitet 

och liv. Äpplets betydelse ställs ofta med den bibliska berättelsen om den förbjudna frukten i 

symbol av frestelse, medan bananen stod för vishet, men båda frukterna troddes växta i Eden.  

Bortsett från dess allegoriska betydelse kan frukterna, liksom mönstret på duken, återspegla 

exotifieringen av det barnet. Det dåtida föreställningen gällande människans olika utseenden, 

ur en idealistisk historiesyn, kan länkas till idén om att den så kallade ”människorasen” 

(kopplat till det pseudovetenskapliga fältet ”rasbiologin”) bestämdes beroende på miljö och 

diet, vilket repetitivt gestaltades i konsten.71 Under perioden rådde det en säregen fascination 

av hyperpigmentation och albinism i koloniala kontexter där de ofta visades upp som ”djur på 

cirkus”72, och likaså här är barnet i centrum likt ett föremål inför Den vita blicken. Historien 

bakom fascinationen av människor med vitiligo kom ifrån den tidigare konstruktionen av 

rashierarki och ”mestizaje” (”ras-mixning”) som uppmärksammades under antiken med 

litteratur av bland annat Aristoteles (384–322 f.Kr). Texterna influerade sedan hedniska 

skrifter och kristendomen, vilket var djupt inrotat och präglande för kolonialismen och den 

koloniala upplevelsen.73 Forskningen kring kolonialsubjektens kroppar användes under 

upplysningstiden som ett objekt, vilket blir tydligt i exempelvis den franske konstnären Luis 

Thiebauts storskaliga målning Tabell över kungariket, Perus natur-, civil-, och geografiska 

historia (1799)74, där urfolken tillsammans med växter, djur och naturresurser presenterades i 

en antologi med bilder och text. Människorna kategoriserades där in som ”civiliserade” och 

”ociviliserade”, och som tidigare uppmärksammat, som ”människor” och ”icke-människor” 

där urfolken sällan hamnade under kategorin ”människor”, utan förliknades med djur och 

 
70 Även kallade “leukodermi”. En autoimmun sjukdom, vilket gör att immunförsvaret angriper kroppens egna 

celler, och orsakar att pigment fläckvis faller bort. 
71 Ibram X. Kendi, Stamped from the beginning: the definitive history of racist ideas in America, New York: 

Nation Books, 2016, part 1. 
72 Ilona Katzew, “White or Black Albinism and Spotted Blacks in the Eighteenth-Century Atlantic World”, ur 

Envisioning Others: Race, Color, and the Visual in Iberia and Latin America, Red. Pamerla A. Patton, Brill 

Academic Pub, 2015, s. 143 
73 Katzew, 2015, s. 143 
74 Originaltitel : Quadro de Historia Natural, Civil y Geográfica del Reyno del Perú. 
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därav rationaliserades den obarmhärtiga behandlingen av folkgrupperna.75 Jag tolkar bilden 

som en ambivalens och ”nyfikenhet” kring Den Andre ur Den vita blicken, där barnets ”vilda 

natur” syftar att återspeglas genom frukterna, vilket också kan kopplas till en ”feminisering” 

som karaktäriserande det koloniala våldets maktmedel. Med de västklingande kläderna som 

modern bär kan det även tolkas som att konstnärerna har försökt tvinga fram en ”exotisk” 

konnotering genom frukterna och mönstren för att göra den mer ”spännande”. 

 

Ciríaco (1787) 

I denna bild uppvisas ung svart pojke med vitiligo, men till skillnad från tidigare Madeleine 

från Martinique och hennes mamma står pojken ensam och naken med ett tyg framför sitt kön 

på en kulle framför en gråblå himmel och ser oproportionellt stor ut i kontext till miljön. 

Verket har starka romantiska drag med en längtan till naturen, samtidigt som pojken 

framställs med neoklassiska heroiska and då vinkeln på bilden gör så att pojken ser större ut 

och nästan ouppnåelig. Tankarna förs till den klassiska porträttmålningen, då pojke, Ciríaco, 

står i kontrapost76, och har en allvarsam min i påminnelse om de antika skulpturerna. Pojken 

bär dessutom ett tyg framför sitt kön, vilket drar tankarna tillbaka till bilderna på Jesusbarnet 

som skapades under medeltiden. Symbolerna bestyrker ett ideal av ”manligheten”, samtidigt 

som det skapar en distans som avhumaniserar honom och refuserar honom som ett objekt för 

Den vita blicken att inspektera likt föregående verk. Med The Period Eye kan även paralleller 

dras till Thiebauts bild (som nämndes i föregående analys) där pojken, likt personerna i de 

verket, har en rollerna som ”utställningsobjekt”. Både dåtidens idealism och materialism spela 

in här, eftersom ideologi i hög grad kretsade kring ”rättfärdigandet” av kolonialisternas 

behandling av svarta och bruna kroppar och ur en materialistisk synvinkel rationaliserades det 

om att ekonomisk och intellektuell profit genom att utnyttja och studera Den Andre. Samtidigt 

elimineras subjektets sociala grupps ställning, historia och makt, då barnet reduceras till ett 

objekt. Jag vill även påpeka att verket är signerat ”Rocha målad från det naturliga”77, av 

konstnären Joaquim Leonard da Rochas, för att antyda att verket var målat från det verkliga 

livet, något som var väldigt markerande under 1700-talet i och med naturvetenskapliga 

forskares strävan att upptäcka, men antyder också på dess befästande epistemologiska 

ståndpunkt som ”objektiva”.78  

 
75 Lugones, 2010, s. 743.  
76 Klassisk kroppsställning där modellen har största vikten på ena benet.   
77 Ursprungligen: ”Rocha pintou do natural”  
78 Katzew, 2015, s. 142–187.  
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Föräldralösa (1885) 

I Thomas Benjamin Kenningtons oljemålning Föräldralösa avbildas två vita arbetarklass 

barn, en äldre flicka och en lite yngre pojke, sittandes med uppgivna blickar vid fasaden på en 

byggnad ute på gatan. Framför sig har dem en trasig tallrik med en halväten brödbit på. 

Pojken ligger med huvudet i den flickans knä och ser med tårfyllda ögon ut mot tomma intet. 

Deras kläder är söndertrasade och kring dem ligger hamnstrån. Från ett formal- och 

stilanalytiskt perspektiv har målningen har en tydlig realistisk ton i och med bland annat att 

avbilda människor, ofta från de lägre klasserna, från ett verklighetstroget objektivt perspektiv, 

men har ändock romantiska drag med de starka känslorna. Symbolen av den trasiga tallriken 

speglar trasiga familjerelationer och brödet symboliserar Jesus närvaro och eviga liv, vilket på 

så sätt kan stå för hur Gud tycks ha lämnat barnen till dess öde. Satt i sin historiska kontext 

skapades bilden i ett segregerat London under 1800-talet, där barnen var de värst drabbade av 

fattigdom och utstötthet. Fasaden, likt barnens klädnad och den tomma tallriken framför dem 

återspeglar ”den sociala ondska” med fattigdom och exploatering av barn som utspelade sig 

Europa. Genom kompositionen befinner sig betraktaren i nivå framför barnen på gatan, vilket, 

i kontrast med föregående verk, istället skapar sympati och en sentimentalitet för barnens 

utsatthet och misär. 

 

Smith räddad av Pocahontas (1870) 

Denna handmålade gravering, skapad av Henry Schile, återger den mytomspunna scenen där 

dottern till den powhataniska hövdingen, Pocahontas (född Matoaka, senare känd som 

Amonute, 1596–1617) kastar sig över den brittiska kolonialisten kaptenen John Smith för att 

hindra honom från att bli halshuggen. Bakom Smith står hövdingen Powhatan och håller med 

sin vänstra hand en kalumett för att stoppa avrättningen och skydda sin dotter. Till vänster i 

bild står ytterligare en man. Vid Powhatan står två hästar och en man som lutar sig mot en av 

hästarna. Till höger i bild sitter ett antal kvinnor och en man i förgrunden och bevakar 

händelsen. Scenen utspelar sig uppe på en kulle, i en dunge, ute i skogen. Ur en formalistisk 

aspekt kan den voyeuristiska kompositionen och emotionella stilen i naturen tolkas som 

romantisk, men graveringen påminner också om senrenässansens manieristiska drag i 

gestalternas oproportionerliga kroppar, vilket jag anser vara ett förtecken på att modernismen 

är på väg. En tydlig symbol i bilden är bland annat röda hand-symbolen som målades på deras 

ansikten, kroppar och hästar, och står för skydd och att vinna i strid.79 Två av figurerna bär 

 
79 Helen C. Roundtree, The Powhatan Indians of Virginia: Their Traditional Culture, University of Oklahoma 

Press, 2013, s. 77. 
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även fjäderkronor, vilket menades ha en spirituell kraft och symboliserar personernas 

betydelse samt styrka och mod.80 Vidare ses andra kulturella symboler, i synnerhet i 

klädnaderna, vilket separerar Kapten John Smith från ursprungsamerikanerna.  

Berättelsen om John Smith och Pocahontas, som bygger på en sann historia, har blivit 

idealiserad och omskriven otaliga gånger, men det är svårt att frångå kolonialisternas syn på 

ursprungsbefolkningens kroppar, där våld, i synnerhet sexuellt våld, var ett verktyg för 

kolonialister att erövra. När Pocahontas först träffade Smith var hon elva år, men i bilden är 

hon porträtterad som en vuxen kvinna med en blottad och sexualiserad överkropp, vilket, som 

tidigare påvisat, var vanligt förekommande i kolonialmakternas litteratur och konst. Kvinnor 

var i det västerländska samhället underordnade och således tvingade kolonisatörerna sedan 

urfolken att adaptera en patriarkal ordning, vilket skapar en intersektion med Pocahontas som 

både kvinna och ursprungsamerikan. Ur Den vita blicken sågs ursprungsamerikaner redan vid 

den italiensk-genuanska upptäckaren Christopher Columbus (1451–1506) ankomst så som 

”icke-människor”, och än idag är de förtryckta i det amerikanska samhället. Columbus, som 

först hamnade på av öarna i Bahamas, Guanahani, år 1492, förslavade Arawak-folket, varpå 

många tvingades att arbeta i gruvor för att leta guld, men när inget guld hittades började de 

jagas som en sport för att sedan bli hundmat, eller om de var kvinnorna samt barnen, 

användes de som sexslavar.81 Folkmordet, övergreppen samt förslavandet av urfolket hade en 

ekonomisk agenda för att öka européernas makt, men genom en idealistisk historiesyn 

rationaliserades händelserna även för att sprida kristendomen. Vetenskapens fick även mer 

makt i samhället, däribland socialdarwinismen, vilket resulterade i att européerna såg sig som 

”överlägsna” och att det var deras uppgift att ”civilisera” de ”ociviliserade”. Genom 

litteraturen och konsten bibehölls dessa skeva föreställningar och den så kallade 

”rasångesten”, samt ångesten angående kolonialisternas våld preserverades via konstnärernas 

form och motivval, vilka skapades med kolonial rädsla och sexuell lust.82. Jag tolkar således 

denna bild som propagerande för att ”bygga broar” kring stridigheterna mellan urfolket och 

kolonialisterna, men där kolonialisterna satte ton och både verken och litteraturen framfördes 

framför Den vita blicken där de snarare använde kulturen som ett vapen för att erövra.  

  

 
80 Roundtree, 2013, s. 78. 
81 Howard Zinn, A People’s History of the United States, 1492-Present, Harper Perennial, 2015, kap 1.  
82 Claire Wintle, “Model Subjects: Representation of the Anaman Islands at the Colonial and Indian Exhibition, 

1886”, History Workshop Journal, no 67, 2009, s. 194-207. 



34 

 

 

BILDEN AV BARNET GENOM DEN ORIENTALISTISKA KONSTEN 

 

Detta kapitel kommer initialt introducera en kort bakgrund och historia om orientalismen. 

Sedan kommer jag att jag presentera den orientalistiska bildkonstens utveckling i tre 

tidsordnade delar. Avsnittet kommer också att diskutera de sociala, politiska och kulturella 

omständigheterna som skedde i koppling till rörelsen, vilket därefter kommer knyta an till den 

representationen av barndomen. 

 

Om orientalismen 

Inom den orientalistiska konsten skildrades främst människor (vilka västerlänningarna kallade 

för ”moorer” och ”turkar”) från ”MENA”-området83 tillsammans med bland annat arabiska, 

judiska och semitiska seder och kulturer. Konstformen var en av särskild förgrening inom 

1800-talets akademiska konst och litteratur i västvärlden, och avsåg specifikt västerländska 

konstnärer som specialiserade sig på att avbilda ”Orienten” 84 under sina resor till 

Sydvästasien och Nordafrika. Konstnärer och forskare, i synnerhet franska, beskrevs där som 

”orientalister”. Termen blev följande allmänt känd genom den franske konstkritikern Jules-

Antoine Castagnary (1830–1888) som menade att ”orientalismen” inte hade någon plats i den 

franska nationalkonstens rum: ”a nature that… lacks any relation to our own ideals and 

temprament”85 De första orientalistiska målningarna som skapades propagerade för den 

franska imperialismen där öst porträtterades som ”bakvänd” och ”barbariskt”, vilket upplyftes 

av den franska kolonialmakten, exempelvis i verket Bonaparte besöker Jaffas offer för pesten 

(1804)86 av den franske konstnären Antonie Jean Gros (1771–1835). För trots att konstnären 

aldrig besökte några av platserna själv lyckades han eklektiskt avbilda den franska 

överbefälhavaren Napoleon Bonaparte (1769–1821) bland orientalisk arkitektur och klädnad, 

återgiven i en scen ur Bibeln, för att framhäva imperialistens storhet. Även den romantiska 

konstnären Delacroix inspirerades av orientalismens avbildade av våld, bland annat i hans 

 
83 Förkortning av begreppet ”Mellanöstern och Nordafrika”, vilka täcker området från Marocko i nordvästra 

Afrika till Irak i sydvästra Asien.  
84 Termen Orienten, i motsats till Occidenten, räknas idag som utdaterad för dess eurocentrism. Ursprungligen 

innefattade den länderna öster om Medelhavet; de egyptiska, semitiska, persiska och bysantiska kulturområdena 

och Nordafrika, d.v.s. den Främre Orienten, samt delar av övriga Asien, den Bortre Orienten.  
85 Citat av Jules-Antoine Castagnary i Adam J. Goldwyn & Renée M. Silverman, Medditerranean Modernism: 

Intercultural Exchange and Aesthetic Development, Springer, 2016, s. 327. 
86 Originaltitel : Bonaparte visitant les pestiférés de Jaffa. 
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verk Blodbadet på Chios (1824)87 och Sardanapals död (1844)88, vilka båda porträtterade 

bilder av kriget och romantikens röda tråd om mänskligt patos. Betoningen på militärbrutalitet 

återspeglade de många konflikterna som pågick under seklet, däribland det grekiska 

självständighetskriget (1821–30) och Krimkriget (1853–56).89 Trots sin problematiska 

bakgrund, menar somliga att konstnärerna öppnade ett kulturellt samtal med öst.90Att det den 

orientalistiska konstens födelse fungerade som en korsbefruktning mellan den traditionella 

västerländska konstkanon och ett flertal rika kulturer som levde kvar i det osmanska riket, 

såsom den visuella konsten och arkitekturen från t.ex. den persiska miniatyrmålningen 

tillsammans och andra kulturella kvarlevor från forna Mesopotamien. För de resande 

konstnärerna fanns det som sagt ett stort intresse av att avbilda människan, delvis för att vid 

platserna de besökte hade figurativa scener sällan hade skapats. Figurativa scener återfanns 

mestadels på palatsväggar och i arabiska manuskript eftersom konsten och arkitekturen 

gestalta en värld utanför sinnena, och istället visualisera det gudomliga och övermänskliga 

med abstrakta ornament och kalligrafi av texter från Koranen.91 Men för vem avbildades 

scenerna från den så kallade ”orienten”? 

 

Den första perioden (1820–1850) 

För den europeiska ungdomsadeln hade resor varit en populär aktivitet att avsluta sina 

utbildningar med sedan 1200-talet och den adla peregrinationen92 genomgick en stor 

förändring i samband med reformationen och teknikens framsteg. Från mitten av 1500-talet 

fram till 1800-talet utförde konstnärer en bildningsresa (även kallat Grand Tour eller 

Kavalierstour), där Amsterdam, Paris, Rom och Venedig var betydelsefulla platser. Under 

sommaren 1809 inledde den brittiska konstnären och poeten Lord Byron (1788–1824) sin 

bildningsresa, varpå han reste till Spanien, Albanien, Grekland och de östra delarna av det 

osmanska riket. På hans resor skrev han boken Giaourn. Fragment af en turkiskberättelse 

(1813), som senare skulle inspirera den franske konstnären Eugène Delacroixs målningar 

Striden mellan Giaourn och Hassan (1826)93 och Abydos brud (1843–49)94. Geografiskt sett 

 
87 Originaltitel : Scènes des massacres de Scio. 
88 Originaltitel : La Mort de Sardanapale. 
89 Jennifer Meagher, “Orientalism in Nineteenth-Century Art.” In Heilbrunn Timeline of Art History, New York: 

The Metropolitan Museum of Art, 2004, tillgänglig: http://www.metmuseum.org/toah/hd/euor/hd_euor.htm 

(hämtad: 2020-01-27). 
90 Masterpieces in Orientalist art: The Shafik Gabr Collection, 2012, s. 57. 
91 Hugh Honour & John Fleming. The Visual Art: A History, Laurence King Publishing, 2009, s. 529. 
92 Från latinets peregrinatio, "resa i främmande land”. 
93 Originaltitel : Combat du Giaour et du Pacha. 
94 Originaltitel : La Fiancée d'Abydos. 

http://www.metmuseum.org/toah/hd/euor/hd_euor.htm
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inleddes den orientalistiska konstformen i Turkiet med den flamsk-franska målaren Jean-

Baptiste Vanmours (1671–1737) och tyske målaren Antoine Ignace Mellings (1763–1831) 

avbildningar av sultanen Mahmud II:s praktfullheter, ”kvinnor i det dolda” och vyer av 

Konstantinopel i ljus. Efter att egypterna motat ut den franska militären ur landet, skickade 

den egyptiske ledaren Muhammad Ali (1769–1849) efter konstnärer i väst för att måla hans 

porträtt, vilket sedan skulle bäras av hans eskort längst gatorna i Kairo för massorna att 

beundra i ett försök att imitera Europa och göra hans namn odödligt. Exempelvis i verket 

Hans höghet Muhemed Ali, Pacha i Egypten (1841)95 av den skotske konstnären Sir. David 

Wilkie (1785–1841), där Muhammed Ali sitter i en europeisk stol, bärande en traditionell 

muslimsk klädnad och med en sabel vid sin sida. Utbytet skedde även från Egypten till 

Europa, varpå en av de första som fick möjligheten att resa var studenten och skribenten Rifaa 

al-Tahtawi (1801–1873) som sedan kom att bidra stort till västerniseringen av Egypten. Al-

Tahtawi bidrog också till bevarandet av dess egna konst och kultur genom att medskapa en 

rad egyptiska museer, efter att ha sett Frankrikes fascination av egyptisk konst.96 Muhammad 

Ali bjöd även in europeiska arkitekter att bygga sitt rike, varefter den mest framstående var 

den franska arkitekten Pascal-Xavier Coste (1787–1879) som blev hans huvudarkitekt över 

lägre Egypten (d.v.s. Kairo och Alexandria) på 1820-talet.97 Den franske konstnären 

Alexandre-Gabriel Decamps (även kallad orientalismens fader, 1803–1860) var den första 

som tog den orientalistiska stilen till Parissalongen 1831. Hans uttryckssätt gränsade till 

romantiken med sina starka kontraster mellan ljust och mörkt samt starka penseldrag. I hans 

målning Den turkiska patrullen (1828) visas den turkiska militärpatrullen cirkulera kring 

Smyrna, något som Decamps vittnade och blev således ett karaktäriserande motivval för 

orientalismen. Däremot fanns en stilångest kring det ”orientala”98, vilket detta kan ses i 

porträttet av Mahmud II av den tyskfödde konstnären Henri-Guillaume Schlesinger (1814–

1893), där sultanen bär en västerländsk dräkt och en fez. Detta adapterades av den franska 

konstnären Théophile Gautier (1811–1872) när han besökte Turkiet iklädd en fez och en 

redingot. Gautier dyrkade den orientala, vilket klargjordes i hans litterära verk Konstantinopel 

(1852) där han berättar om sin resa i romantiserad prosa.99 Trots den successiva upplösningen 

 
95 Originaltitel : His Highness Muhemed Ali, Pacha of Egypt. 
96 Fantenn Mostafa Kanafani, “Egypt’s 19th-century brush with fine arts: A French sultan, an Albanian soldier 

and two Egyptian Azharites”, Mada Masr, 5 maj 2016, s. 5, tillgänglig: 

https://www.academia.edu/25108042/Egypts_19_th_Century_First_Brush_with_Fine_Arts (hämtad 2020-01-

13). 
97 Kara Marietta Hill, Pascal-Xavier Coste (1787-1878): A French Architect in Egypt, Doktorsavhandling, 

Massachusetts: Massachusetts Institute of Technology, 1992, s. 96. 
98 Utdaterad term härrörande objekt som kommer från den så kallade Orienten.  
99 Peltre, 2004, s. 23. 

https://www.academia.edu/25108042/Egypts_19_th_Century_First_Brush_with_Fine_Arts
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gav resandet en grund för de västerländska resenärerna att definiera det osmanska rikets 

geografiska gränser, däremot var deras bild av osmanerna till en början vag, vilket 

exponerades genom den franske författaren Alphonse Daudets (1840–1897) verk Tartarin 

från Tarascon (1880) där han skriver; ”For the people of Tarascon; Algeria, Africa, Greece, 

Persia, Turkey and Mesopotamia all make up a very large, very vauge nearly mythologial 

entity known as ’The Turks’".100 Decamps målade ofta vardagslivet under sina resor, och ofta 

var barn centrala subjekt i bilderna. Förutom av inbjudan från Muhammad Ali, reste franska 

och brittiska konstnärer till Egypten för att undersöka nyupptäckta arkeologiska fynd.101 

Napoleons expedition år 1798 visade sig vara en faktor gällande de bilder som började 

cirkulera i de konstnärliga kretsarna, bland dessa var den franske konstnären Michele Rigo 

(1772–1815) som vid 1804 års Parissalong uppvisade sina porträtt av shejker. Expeditionens 

huvudman var den franske diplomaten och tecknaren Dominique Vivant Denon (1747–1825) 

som främjade Egyptenresorna genom verket Resor i övre och nedre Egypten under general 

Bonapartes kampanjer i landet (1802). Denon blev under samma år direktör av Louvren, eller 

Musée Napoleon som han namngav det, och berikade följande muséet med arkeologiska 

föremål.102  

Resmålen blev allt mer förekommande och västvärlden började även anse Spanien som en 

del av ”Orienten”; dels för dess historiska koppling med det muslimska fästet, dels för dess 

mångfald. Europeiska konstnärer, såsom den franske målaren Henri Regnault (1843–1871) 

och den tyske konstnären Adolf Seel (1829–1907), kom att flockas kring den andalusiska 

staden Granada. Det var i hög grad borgen och palatsområdet Alhambra som lockade för dess 

storslagna arkitektur. Spaniens geografiska placering och historiska bakgrund gav 

konstnärerna en naturlig introduktion till ”Afrika”, som de i breda termer kallade landet 

Algeriet under 1800-talet. Under 1830-talet hade den franska armén tagit över och påbörjat 

sin kolonialisering av Algeriet, vilket också var en faktor till den ökade turismen. Många 

korsade Medelhavet för att uppleva de nordafrikanska vyerna, folket och kulturen, sökande 

efter ett främmande eller antikt land som sällan resonerade med verkligheten.103 ”This country 

is beautiful and new. I am living in The Thousand and One Night. I think my art can truly 

benefit from it”104, skrev den franske historie- och porträttmålaren Théodore Chassériau 

 
100 Peltre, 2004, s. 26. 
101 Caroline Williams, ”Orientalist Images Inspired by Egypt: A Nineteenth-Century Overview” ur Masterpieces 

of Orientalist Art: The Shafik Gabr Collection, Red. Ahmed Chaouki Rafif, Paris: ACR (Art - Création - 

Réalisation) Édition Internationale Courbevoie, 2008, 2012, s. 16. 
102 Peltre, 2002, s. 35.  
103 Masterpieces of Orientalist Art: The Shafik Gabr Collection, 2012, s. 42 
104 Peltre, 2002, s. 38 
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(1819–1856) i sina memoarer vid sitt besök av de judiska kvarteren i Constantine/Qusanṭīnah, 

Algeriet. ”the only true Arab city left in the country and I am taking advantage of it”105 

fortsatte han i beklagan, en slags vit melankoli, över europeiseringen av landet. Efterföljande 

franska orientalister, såsom Delacroix och den franske konstnären Gustave Guillaumet (1840–

1887), kom sedan att ärva stressen av att avbilda en ”borttynande värld”. Konstnärerna 

försökte således avbilda lokalbefolkning i resonans med sitt kulturella arv för att återuppliva 

den delen av historien och således förstärka den antika miljön.106 I mitten av 1830-talet 

besökte Delacroix Algeriet, där han hade privilegiet att se innanför ett harem motiverat: ”He 

desired to visit the inside of a household where he could draw Moorish women, which he was 

unable to do in Tangier”, enligt hans kompanjon, konstnären Charles Cournault (1815–

1904).107 I haremen tog kvinnorna ofta hand om barnen eller höll på med hantverk, vilket 

gjorde att Delacroix och Cournault drog paralleller till antikens kvinnokvarter (gynaeceum). 

Därefter i Delacrioxs verk Kvinnor i Alger (1833), som ställdes ut i Parissarlongen år 1834, 

blandade han olika kompositioner och skisser från hans resor tillsammans med Parisiska 

modeller och referenser till en av högrenässansens italienska mästare Tizians (1473–1490) 

verk Pastoral konsert (1509). orientalismen började följande bli mer av antika akademiska 

dogmer, och således förstärkes stilens karaktär från den första till den andra perioden.108   

 

Den andra perioden (1850–1875) 

För de europeiska konstnärerna nådde den traditionella orientalismen sitt slut och de 

västerländska makternas inflytande började synas inom konsten, något skulptören Bartholdi 

påpekade under sitt besök år 1869; ”Like Paris, Cairo has been Hausmannized”.109 Den andra 

perioden inföll mellan år 1850 och 1875, vilket innebar förändring och mångfald i effekt av 

den nya teknologin såsom fotografiet, tillväxten av turism och den stigande borgerliga makten 

den parisiska dominansen i den orientalistiska konsten. Influensen från fotografiet inleddes år 

1839 med daguerreotypen, vilket förstärkte länken mellan västvärlden till Egypten och det 

skulle inte dröja länge tills storskaliga resealbum trycktes, samt följande även som aide-

mémoire110. Däremot fanns det vissa scener fotokonsten inte kunde gestalta. Motiven som 

 
105 Peltre, 2020, s. 38.  
106 Ibid, s. 38. 
107 Ibid, s. 48 
108 Shéphane Guégan, ”Invasion, Evasion an Immersion: A Century of French Painting in Algeria (1830-1930)” 

ur Masterpieces of Orientalist Art: The Shafik Gabr Collection, 2012, s. 48. 
109 Peltre, 2002, s. 39. 
110 Franskt låneord för ”Ett minneshjälpmedel; en påminnelse eller ett memorandum”. Användes inom 

diplomatin för att framföra det som redan framförts till ambassadtjänsten.   
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avbildades under denna period, bortsett från haremmålningarna, föreställde ofta porträtt av 

individer och grupper, eller aktiviteter som skedde ute på gatorna, ofta klätt i en stark 

representation av den muslimska kulturen i sin spirituella och fysiska form.111 Perioden 

markerade slutet på Muhammad Ali-dynastin, vilket hade fungerat som en osmansk provins, 

men blev vid i slutet på 1860-talet autonomt. Med Alis barnbarn Isma’il den magnifike som 

ledare, var landet inte längre heller afrikanskt, utan europeiskt, varpå han förkastade de 

egyptiskmuslimska traditionerna för att gynna europeiseringen och den europeiskutbildade 

eliten.112 Utvecklingen av både ångbåtar och tågrälser genom medelhavskusten gjorde 

Egypten till ett ännu mer populärt resmål. Invigningen av Suez Kanalen år 1869 hade cirka 

sextusen gäster, där bland Jean-Léon Gérôme.113 Gérôme dyrkade de medelhavets muslimska 

länder, från Algeriet till Turkiet, därför reste han mellan området minst sju gånger. Han 

samlade på artefakter, kläder, accessoarer från området och lärde sig även en del arabiska så 

att han kunde anlita sina egna guider. Genom sitt verk Augustus ålder, Kristi födelse (1853–

54)114 på beställning av Napoleon III tjänade han tillräckligt med pengar för att resa till 

Egypten med en grupp vänner under sex månader. När han sedan kom hem ställde han ut fem 

egyptiska scener på Parissalongen år 1855 och kom sedan att dominera den orientalistiska 

representationen på Parissalongen fram till 1880-talet. Gérôme hade starkt inflytande på den 

tredje periodens orientalism och efter det amerikanska inbördeskriget samt det fransk-tyska 

kriget kom amerikaner och tyskar till att studera hans stil i Frankrike. Han blev också en del i 

den nya verksamheten mellan konstmecenater och handlare, i vilket orientalistiska teman 

inledde ett klasskifte mellan den aristokratiska och den borgerliga kretsen.115  

 

Den tredje perioden (c:a 1875–1917) 

Under 1800-talets andra hälft omstrukturerades den ekonomiska ordningen på grund av den 

europeiska penetrationen av den osmanska rikets kapital och handel, varpå kapitulationer 

omvandlades till ett instrument för europeisk ekonomi och politisk kontroll under den 

expanderande kapitalismen. I ett försök att återställa militärstyrkan för att förhindra uppror 

och europeiskt intrång började Egypten och det osmanska riket att inhandla teknik och 

finansiera utbildningssystem i europeisk stil, men utgifterna genom dessa ansträngningar 

 
111 Williams, Masterpieces in Orientalist art: The Shafik Gabr Collection, 2012, s. 16. 
112 William L. Cleveland & Martin Bunton. A History of the Modern Middle East. 4. Westview Press, 2009, s. 

95. 
113 Williams, Masterpieces in Orientalist art: The Shafik Gabr Collection, 2012, s.  s. 27. 
114 Originaltitel : The Age of Augustus, the Birth of Christ. 
115 Masterpieces in Orientalist art: The Shafik Gabr Collection, 2012, s.  s. 30-31, 234-235. 
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överskred resurserna och de tvingade således söka lån från europeiska långivare. Den 

ogynnsamma ekonomin och kapitulationerna tvingade staterna snart att gå i konkurs, vilket 

för det osmanska riket innebar europeisk kontroll av dess ekonomi.116  

Den orientalistiska konstscenenen hade tidigare dominerats av brittiska och franska 

konstnärer, men under denna tid kom konstnärer från Tyskland, Italien, Nordamerika och 

Österrike att få kännedom inom rörelsen då de började resa till Paris för att sälja sin konst. 

Resorna till Egypten avtog och målningarna gjordes under denna tid i studior i Paris eller 

Rom, även om skisserna och/eller fotograferandet fortfarande skedde i Egypten. De realistiska 

stildragens influenser gjorde att människor ofta avmålades i dess enkelhet, exempelvis 

drickandes kaffe eller säljandes mattor. Kvinnor började avbildads med större detaljrikedom 

och närmre verkligheten, men ändock fabulerade av romantikens eftermäle. Det var 

fortfarande syndigt att måla avklädda kvinnor i västvärlden (om de inte var exempelvis 

gudinnor eller nymfer), men genom att måla in de i ”främmande” miljöer ansågs den 

västerländska åskådaren att distanseras, vilket gjorde det ”tillräckligt moraliskt” tillåtet att se. 

Mest tongivande var haremmålningarna, som hade en stark koppling till slavmarknaden och 

föreställde ofta en kvinnlig slav (”odalisk”) som tjänade i sultanens harem, både genom att 

göra hushållssysslor och underhålla honom med dans. Konstnärerna oftast inte var tillåtna in i 

haremen målade dem efter egna fantasi och hörsägen som efterkonstruktioner i sina ateljéer 

med europeiska modeller. ”Orienten” blev således ett paradis där den manliga blicken 

lyckades tränga in i det förbjudna, något som enligt den amerikanske konsthistorikern Todd 

Porterfield återspeglar västerlandets lust att erövra, vilket blev han senare menar var 

framträdande i konstverken av scener ur Bibeln.117 Att ”odaliskerna” ofta framställdes som 

vita kvinnor, t.ex. i Den vita slaven (1888) av den franske konstnären Jean Jules Antoine 

Lecomte du Nouÿ (1842–1923) och Inspektion av nyanlända (före 1917) av italienske 

konstnären Giulio Rosati (1857–1917), berodde delvis på att den vita kvinnan ansågs mest 

åtråvärd, men också av den rådande så kallade ”vita slavhandeln”. Essentiellt för den 

osmanska slavhandeln var att det var endast icke-muslimer som fick förslavas, således kom de 

flesta som förslavats från icke-muslimska delar av norra och östra Afrika samt det kristna 

Europa. Trots att den muslimska lagen inte gjorde någon vidare skillnad mellan de förslavade 

människornas utseende eller ursprung, var slavhandeln i hög grad associerat med hudfärg och 

härkomst, varpå priserna var betydligt mycket högre ju ljusare kvinnan var. Vita slavar 

 
116 Cleveland & Bunton, 2009, s. 99, 116-117. 
117 Lauriel Ma, ”The Real and Imaginary Harem: Assessing Delacroix's Women of Algeries as an Imperialist 

Apparatus.” Penn History Review, 2011; Peltre, 2004, s. 147. 
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importerades från Kaukasien och Georgien skrevs ofta till eliten, där männen blev soldater 

eller byråkrater och kvinnorna blev konkubiner i haremen.118 Ofta såldes de redan som barn 

av sina familjemedlemmar för att de ansåg att de skulle få ett bättre liv än vad som var möjligt 

där.119 Förutom att det osmanska riket förbjöd vita slavar till Egypten (för att försvaga 

Egyptens rebelliska Mamluk-elit), reducerade den ryska ockupationen av Kaukasien och 

Georgien den vita slavhandeln ytterligare i mitten på 1800-talet.120 Det var vanligen (förutom 

tjessiska) syrianska, abessinska/etiopiska och nubiska/sudanska kvinnor som såldes som 

sexslavar runt om det osmanska riket, respektive Egypten.121  

Under 1800-talets sista decennier utvidgade de europeiska stormakterna sina imperier och 

flera länder som tidigare tillhört det osmanska riket gjorde uppror och deklarerade sig som 

självständiga, vilket ledde till att de tvingade ge upp stora delar av sitt territorium och 

omvandlades till ett litet område vid Anatoliens mitt och avslutade därav en över fyrahundra 

års ordning.122  

År 1893 grundades ett sällskap bestående av franska orientalistiska konstnärer med 

Gérôme som hederspresident. Bildandet av föreningen förändrade konstnärernas medvetande 

och främjade idén om orientalismen som en distinkt konströrelse.123 Mot slutet av den 

orientalistiska konströrelsen antyds dock en impressionistisk stil genom västvärldens 

storskaliga spridning, vilket kan påträffas i bland annat På terrasserna en festdag i Bou-

Saâda124 av den franske konstnären Étienne Dinet (1861–1929) där sex unga flickor 

porträtteras sittande på en tegelmur i Bou-Sâada. Barnen ser mot betraktarna med glittrande 

ögon och lekfulla leenden. Algeriet genomgick här en kolonialomställning, där majoriteten av 

algerier utsattes för både politisk och social diskrimination i sitt eget land125, vilket gör att 

bilden därav får en mörk underton. Kopplat till perioden, då barnen avbildades som oskyldiga 

och lyckliga, kan bilden tolkas som ett sätt att dölja samhällets effekter och främja ett 

 
118 Liat Kozma, “Black, Kinless, and Hungry: Manumitted Female Slaves in Khedival Egypt”, ur Race and 

Slavery in the Middle East: Histories of Trans-Saharan Africans in Nineteenth-Century Egypt, Sudan, and the 

Ottoman Mediterranean, edited by Terence Walz & Kenneth M. Cuno, Cairo: The American University in Cairo 

Press, 2010, s. 201. 
119 Dr. Thomas Sowell. ”The Real History of Slavery.” i Black Rednecks and White Liberals, av Dr. Thomas 

Sowell. Blackstone Publishing, 2005; J. Alexander, ”Islam, Archaeology and Slavery in Africa.” The 

Archaeology of Slavery, Taylor & Francis, volym 33, nr. 1, juni 2001, s. 44-160. 
120 Cleveland & Bunton, 2009, s. 201. 
121 Walter G. Andrews & Mehmet Kalpakli, The Age of the Beloveds: Love and the Beloved in Early-Modern 

Ottoman and European Culture and Society, Duke University Press, 2005, s. 1–31. 
122 Cleveland & Bunton, 2009, s. 103. 
123 James Harding, Artistes Pompiers: French Academic Art in the 19th Century, Rizzoli, 1979, s. 74.  
124 Originaltitel : Sur les terrasses un jour de fête á Bou-Saâda ; Masterpieces in Orientalist art : The Shafik 

Gabr Collection, 2012, s 193. 
125 Store norske leksikon. ”Algeries historie”, tillgängligt: https://snl.no/Algeries_historie (hämtat: 2020-02-22) 

https://snl.no/Algeries_historie


42 

 

snedvridet narrativ. Barnen avbildas med en lättsamhet, vilket lyfter den sentimentala idén om 

1900-talet som barndomens århundrade, samtidigt som verket jämföras med de kontemporära 

propagandabilderna med antierövrings-narrativ för att dölja kolonialmakternas våld. 

 

Bildanalyser 

Nedan kommer jag att analysera sex konstverk som reflekterar föregående avsnitt centrerat 

kring de sociala- politiska och kulturella omständigheterna som rådde vid bildernas uppkomst. 

Jag kommer använda mig av Panofskys analysmetod i tre steg tillsammans med en form- och 

stilanalys med ett feministiskt och postkolonialt perspektiv för att lyfta diskursen kring 

andrafiering gällande ras, kön och klass. 

 

Souvenir från det asiatiska Turkiet, även känt som turkiska barn vid en fontän (1836) 

I denna oljemålning, skapad av Alexandre Gabriel Dechamps, illustreras fyra barn sittande 

vid ett stenparti, varpå två ser mot åskådarna och två ser på en sköldpadda som kryper 

omkring på marken. Barnen som blickar ut mot betraktaren, vilka tycks vara flickor med 

tanke på deras klänningsliknande dräkter. Den ena flickan ligger på stenen aningen poserande 

och den andra står med ryggen mot åskådaren, lutad mot ett sten block och med ansiktet vänt. 

Framför dem står en stor korg med blommor. Ett av de barnen som ser på sköldpaddan är 

enbart klädd i en ljus tygtrasa, en socka och håller i en pinne. Det fjärde barnet är klädd i en 

röd fez och en vit tröja och ligger i hörnet av målningen och leker med sköldpaddan. I 

bakgrunden syns två kvinnor och ännu länge bak syns ett vackert landskap med en 

solnedgång.126 Det finns två viktiga symboler i denna bild. Den första är blommorna, varpå de 

röda nejlikorna varit symbol för kärlek och blod samt Jesulidande, men blev under 

reformationen en symbol för mod och revolution (i synnerhet den franska revolutionen) och 

de vita blommorna står i sin tur för oskuldsfullhet och de gula för återfödsel.127 Genom att de 

är placerade vid flickorna tycks de vara kopplade till dem. Den andra symbolen är 

sköldpaddan som pojken leker med, vilket står för uthållighet och försiktighet, men lek i sig 

kan också ha en uppfostrande konnotation.128 Verket skapades i början av orientalismens 

framväxt, därför tycker jag mig kunna se både en rasångest och en stilångest, med tanke på 

hur barnen framställts samt deras klädnader, vilka var blandade både västerländska och 

österländska. Bilden verkar snarare än att avbilda verkligheten, återge en känsla av barnen i 

 
126 Peltre, 2002, s.106. 
127 Matilde Battistini, Symbols and allegory in art, USA: Getty Publications, 2005, s. 337. 
128 Battistini, 2005, s. 306. 
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ett ”främmande land” med likheter till både Gyllene ålder och En konversation mellan flickor, 

eller två flickor och deras svarta tjänare, med sina målande landskap och moraliserande 

karaktär (med blommor och aktiviteter) där barnen uppmuntras leka för att lära och bli 

framgångsrika. Det som genomsyrar samtliga bilder är rollen flickorna har i verken till 

skillnad från pojkarna, där de sitter passiva vid sidan av, medan pojkarna har en mer aktiv och 

centrerad roll i verken.   

 

Barn är likadana överallt (1864) 

Denna målning är målad av frihetsgudinnans skapare Frédéric-Auguste Bartholdi under en av 

hans resor till Egypten.129 Bilden föreställer tre barn i en öde gränd med vita husfasader, varav 

ett av barnen ritar på väggen medan de andra två sitter bredvid och ser på. Barnet har ritat en 

sol och fyra streckgubbar; en med hatt, en med klänning och två mindre. Det ena barnet som 

målar på väggen kan tolkas som en flicka med tanke på dess längre klädnad i blått och den 

röda kluten runt sitt huvud, vilket påminner om det västerländska sättet att klä sina barn. 

Kompositionen är diagonal och voyeuristisk med en romantisk ton. Betraktaren ser in mot den 

smala gränden som vila i skugga, medan barnen står i vänstra hörnet mitt i solljuset. Den 

symbol som blir tydlig här är främst solen som representerar liv, energi och jaget, vilket sätter 

ton i det annars relativt ödsliga verket. Det finns en sentimentalitet i bilden, trots dess 

enslighet och distans finns även ljuset av barns lek. Att det är flickan som målar på väggen 

känns som en tyst revolution med tanke på den växlande synen på barn, och även kvinnor, 

under perioden. Verkets budskap förstärks med dess titel; att barn är likadana överallt. Jag 

tolkar verket som ett sätt att framhäva barnens dåtida uppror och lek, vilket således syftar till 

att återspegla en lekfullhet och idyllisk känsla som skapar ett samhälle som ett kollektiv 

nämnare som ger upphov till liv och framtid. Tydligt genomsyrade samhällets dåtida litterära 

gestaltningar av barnen bildkonsten, exempelvis i Delacroixs Frihet på barrikaderna genom 

pojken i bakgrunden med pistolerna.  

 

En egyptisk fellahkvinna med sitt barn (1872) 

När Elisabeth Jerichau Baumann skapade denna oljemålning befann hon sig i Egypten 

(mellan 1869–1870) där hon målade sensuella bilder föreställande egyptiska kvinnor, såsom 

arbetar- och bondekvinnor (d.v.s. ”fellāh”, den allmänna benämningen på Egyptens fasta 

jordbrukarbefolkning). I målningen avbildas en kvinna liggandes mot ett stenparti med sitt 

 
129 Peltre, 2002, s. 34. 
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sovande barn mot sitt sköte. Kvinnan har på sig en mörk klädnad, guldiga smycken och en 

svart-vit sjal på sitt huvud och ser avslappnat, men med omsorg på sitt barn, som hon håller en 

olivkvist över. Hon är barfota. Bredvid henne ligger en frukt på en röd sjal, och framför står 

en karaff.  Miljön de befinner sig i är vid en ruin på en höjd med en rosa och blå himmel 

bakom. I stenpelarna är arabisk kalligrafi ingraverade. Olivkvisten symboliserar traditionellt 

hopp och fred, och har en stark koppling till den västerländska traditionella bilden av Jungfru 

Maria och Jesus som diskuterades tidigare, vilket även blir tydligt genom hennes klädnad då 

Jungfru Maria porträtteras som ”a young woman clothed in sunlight with her feet on the moon 

and a crown of stars around her head”130. Att kvinnan bär en mörk klädnad och en svartvit sjal 

runt sitt huvud kan således tydas som en modern version av Jungfru Marias klädnad. Även 

barnet är avbildat som Jesusbarnet, då han började avbildas utan sitt tygskynke under 

renässansen. Det religiösa symbolerna uppenbarar sig även genom kvinnans nakna fötter, 

vilket berättar att de befinner sig på helig mark och kannan framför dem, som Jungfru Maria 

traditionellt avbildas med i symbol för livets vatten och hennes livsgivande funktion, samt den 

orangea frukten som både kan symbolisera gud och solkraften, men också fertilitet, skönhet 

och evighet.131 Den romantiska konstens paralleller till renässansen exponeras, samtidigt som 

mönster och andra detaljer från den muslimska konsten börjar göra sig synlig, något som 

Baumann spred vidare i den västerländska konstvärlden.132  

Inledningsvis vill jag här utforska intersektionen av modern som både kvinna och som 

fellāh ur The Period Eye. Fellāherna härstammar från de gamla egypterna, men upplevde 

under denna period förtryck. Verket skapades strax innan det nationella upproret 1881, vilket 

var en fellāh-rörelse, med nationalisten Ahmed Urabi i täten, i protest mot den förtryckande 

den anglo-franska administrationen.133 Under denna period började även en feministisk 

rörelse att uppstå upp i Egypten. I det antika Egypten hade kvinnor varit upphöjda i samhället, 

men efter dess fall och utländskt styrande av landet, både från det romerska imperiet till det 

osmanska riket, nedgraderades kvinnors ställning i samhället. Könshierarkin upprätthölls 

genom i hög grad haremen, där kvinnor och barn levde tillsammans med mannens fru eller 

fruar.134 Bland de fattiga levde och jobbade kvinnor längst med männen på åkrarna, men tog 

 
130 Battistini, 2005, s. 116. 
131 Ibid, s. 117. 
132 Williams, Masterpieces in Orientalist art: The Shafik Gabr Collection, 2012,  s. 26. 
133 Cleveland & Bunton, 2009, s. 105. 
134 Ibid, s. 42–43. 
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också jobb utanför hemmet.135 Rörelsen inleddes av överklass kvinnor i Kairo med den 

feministiska ledare Huda Sha’rawi (1879–1947) som år 1923 grundade Den egyptiska 

feministiska unionen. Utöver ett jämlika rättigheter till utbildning och reformering av 

gifteslagarna, stöttade rörelsen stöttade självständighet från Storbritannien. Vidare stöttade ett 

flertal egyptiska manliga ledare ett slut på kvinnlig segregering, varpå tillsammans mot den 

brittiska kolonialmakten stod de både för ett allmänt frigörande av folket. Efter upproret 

gjordes några reformer gällande kvinnors utbildning, men reformerna kring familjelagarna 

kvarstod.136 I målningen finns som argumenterat många kristna symboler tillsammans med 

muslimska sådana (exempelvis den arabiska kalligrafin på pelarna), vilket jag tolkar som att 

en säregen romantisk stil framträdde, men också som ett sätt att försöka framhäva 

modersrollen i de båda kulturerna genom att använda traditionella symboler för den heliga 

modern, vilket sågs i bland annat bilderna på Jesusbarnet och Jungfru Maria. Genom att 

framställa kvinnans roll som moder, vilket traditionellt är starkt kopplat med Maria, och med 

styrka i blicken tänker jag att konstnärinnan ville utforma ett ”systerskap” till de viteuropeiska 

mödrarna och upphöja de världen över för ett gemensamt kvinnligt frigörande och skapa ett 

gemensamt vi, vilket snarare blir andrafierande i och med bland annat hennes användning av 

de västerländska, påtvingat kristna, konsttraditionerna i en ”orientalisk” miljö.  

 

Ormtjusaren (1879) och Försäljningen av ett slavbarn (1872) 

I denna del kommer jag analysera två oljemålningar, den förstnämnda av Jean-Léon Gérôme 

och den andra av Vasilij Veresjtjagin, vilka båda förställer två unga pojkar. I Konstantinopel 

år 1879–80 målade Gérôme möjligtvis sitt mest omtalade verk, Ormtjusaren. Bilden 

föreställer en naken ung pojke, ståendes på en mindre matta med en pytonorm slingrandes 

runt sin kropp. Bredvid honom sitter en äldre man som spelar flöjt och vid hans andra sida 

står en korg. Han håller upp ormens huvud mot taken i en dansliknande rörelse. Pojken är 

vänd mot en blå kaklad vägg med fler olika växtinspirerade mönster samt med en efterlikning 

av arabisk kalligrafi137, inspirerad av Topkapı-palatset i Istanbul, medan stengolvet liknar 

Amr-moskén i Kairo. Framför väggen sitter en grupp män, vapen härrör från en kombination 

av olika kulturer, och ser häpet på pojken. Ur en formal- och stilanalys är verket är både 

detaljerat och verklighetstroget, något som kan kopplas till dåtidens framträdande realistiska 

 
135 "Egyptian Feminism (1800–1980)" Women in World History: A Biographical Encyclopedia. 

Encyclopedia.com. tillgänglig: https://www.encyclopedia.com/women/encyclopedias-almanacs-transcripts-and-

maps/egyptian-feminism-1800-1980 (hämtad 2020-06-21). 
136 Cleveland & Bunton, 2009, s. 199. 
137 Edward Said: The Last Inteview. [Film], Regi av Mike Dibb. Producent: D.D Guttenplan. 2004. 

https://www.encyclopedia.com/women/encyclopedias-almanacs-transcripts-and-maps/egyptian-feminism-1800-1980
https://www.encyclopedia.com/women/encyclopedias-almanacs-transcripts-and-maps/egyptian-feminism-1800-1980
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och naturalistiska ideal. Det är komponerat i voyeuristisk romantisk diagonalform, där 

åskådaren ser bara ryggen på pojken, vilket påminner om haremmålningarna. Precis som i 

Rosatis målning, Inspektion av nyanlända, som nämndes tidigare står pojken blottad framför 

en grupp män som underhållning. Den historiska symbolismen kring ormen kan kopplas till 

den bibliska berättelsen om Eva, eller Eva som livgivare, men den kan även symbolisera 

dualismen mellan det onda och det goda138, vilket kan tolkas som det förbjudna i scenen. 

Vapnen som männen bär symboliserar makt och status. Även den kaklade väggen kan här ses 

som allegorisk, då mönstren och kalligrafin ursprungligen syftade till att gestalta det 

gudomliga, vilket här kan härledas till verket som en fantasi. Något som blir ännu mer 

påtagligare då männens klädnader är blandat från olika grupper och kalligrafin inte är på 

arabiska, utan en imitation av arabiska.  

Försäljningen av ett slavbarn målades år 1872 och gestaltar (likt Ormtjusaren) en ung 

pojke, naken framför en grupp män med ryggen mot åskådaren, men i detta fall blir pojken 

såld till en skäggig man som inspekterar barnets kropp. Bredvid den ena mannen viskar en 

annan man i hans öra och vid dörren står ytterligare en man och håller vakt. Mannen som 

inspekterar det nakna barnet bär en turban och har på sig en gul dräkt med blå blommor på 

samt håller ett pärlhalsband i sina händer. De andra männen har på sig lättare klädnader och 

en kippa-liknande huvudbonad, precis som barnet. Mannen och barnet, tillsammans med den 

andra mannen som viskar i örat, sitter på olika mattor och framför dem står deras skor 

placerade. Scenen utspelar sig i ett gatuhörn med sten väggar. Genom mannen centrerad i 

bilds klädnad, och tillsammans med hur de andra männen beter sig runt honom, tolkar jag det 

som att han besitter mycket makt. Symboliken i pärlorna analyserades tidigare i Porträtt av en 

ung svart italiensk man, där de stod för oskuldsfullhet, lojalitet och ett stärkande av relationer. 

Att det är mannen centrerad i bild, sultanen, ger barnet pärlhalsbandet kan därför tyda på att 

”köpet” genomgicks och det oskuldsfulla barnet ska nu vara lojal till honom. En annan 

symbol som är tydlig är att alla tagit av sig skorna, vilket oftast brukar stå för att subjekten 

befinner sig på helig mark, något som här blir väldigt tvetydligt med grymheten i verket. 

Försäljningen av ett slavbarn ska ha utspelat sig i ett gatuhörn i Turkestan under kvällstid, 

vilket kan förstås genom hur ljuset ligger. Konstnären skapade en stor serie konstverk 

angående livet i Centralasien efter den ryska erövringen med fokus kring det han kallade 

”barbarismen”.139 Veresjtjagin målade verket under sin resa i Turkestan, där barnhandeln i 

 
138 Battistini, 2005, s. 124.   
139 Sarah Oesterling, “The Sale of the Child Slave”, Sarle, tillgänglig: https://www.sartle.com/artwork/the-sale-

of-the-child-slave-vasily-vereshchagin (hämtad: 2020-06-01). 

https://www.sartle.com/artwork/the-sale-of-the-child-slave-vasily-vereshchagin
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hög grad var aktiv. Barn såldes som exempelvis ”bacha bazi”140, vilket ett afganskt slagord 

för en sed där äldre rika krigsherrar utnyttjade yngre pojkar. De unga pojkarna togs oftast från 

sina fattiga familjer i elva- till trettonårsåldern, och såldes som sexslavar till äldre rika 

affärsmän och krigsherrar. I flera fall fördes pojkarna i särskilda damkläder som lät de 

feminiseras ned till anatomin för att sedan användas i underhållningssyfte där generellt inte ha 

tilläts kvinnor delta.141 Min tolkning är att Ormtjusaren avbildar detta fenomen, men starkt 

utifrån hörsägnen eller fantasin, snarare än någonting som setts. Således i syfte att demonisera 

de arab-muslimska männen och skapa narrativet av dem som inhumana inför viteuropeiska 

kristna ögon. Det finns också en annan konsthistorisk aspekt att ta till. Higgonet menade att: 

”The Romantic child makes a good show of having no class, no gender, and no thoughts – of 

being socially, sexually and psychically innocent”142, vilket tycks genomsyra båda verken 

Ormtjusaren och Försäljningen av ett slavbarn. Barnen står med i passiv oskuldsfullhet, 

blottade för både åskådaren och de äldre männen i verket, och ”klädda” i nakenhet likt 

renässansidealen143, men ändock klasslösa, könlösa och infantiliserade samtidigt som de är 

befriade från verkligheten. Verken, trots sina verklighetsförankrade tendenser, tycks vara en 

direktreflektion av västvärlden sexualisering av barnet som Higonnet menade var en kris 

kring den romantiska erans förställningar om ”de oskyldiga och änglalika barnen” och ”den 

ideala barndomen”. Även i västvärlden var ofredandet av barn vanligt, då de ansåg att barnet 

var likgiltig för sexualiteten.144 Exempelvis i Freuds verk Studier i hysteri (1895) återkom 

spekulerandet kring hur barndomen påverkar den vuxne. Det Freud kom fram till, genom att 

huvudsakligen studera borgerliga kvinnor, var att de som varit utsatta för sexuella övergrepp 

som barn led av ”hysteri”. Kort därefter skrev han om barnets sexualitet och menade istället 

att det var barnet som lockade den vuxna, möjligtvis för att vifta bort sina tidigare upptäckter 

och följa den tidigare traditionen som menade att barn var naturligt onda. I verkligheten 

talades det inte om sexualitet, utan klimatet var strikt och vad var och en gjorde med sina barn 

angick ingen annan och ”man var övertygad om att barnen inte tog skada om den vuxne 

tillfredsställde sina sexuella behov med dem”145. Bilder på nakna barn spreds sedan och 

missbrukades i samband med fotografiets utveckling, något som kopplades till ångesten kring 

 
140 Översätts som “pojklek”. 
141 “Afghan boy dancers sexually abused by former warlords”, Reuters, 19 november 2007, tillgängligt: 

https://www.reuters.com/article/us-afghan-dancingboys/afghan-boy-dancers-sexually-abused-by-former-

warlords-idUSISL1848920071119?sp=true (hämtad 2020-06-01). 
142 Anne Higonnet, Pictures of Innocence. London: Thames and Hudson Ltd., 1998, s. 24. 
143 John Berger, Ways of Seeing, London: Penguin Books, 1977, s. 49. 
144 Banér, 1994, s. 99. 
145 Ibid, s. 157. 

https://www.reuters.com/article/us-afghan-dancingboys/afghan-boy-dancers-sexually-abused-by-former-warlords-idUSISL1848920071119?sp=true
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att avbilda barns kön och könsuttryck, då samhället hade avbildat den vuxna kvinnan som 

passiv och skapat oskuldsfullhet som en signifikant för erotiska undertoner (d.v.s. genom att 

ha avbildat kvinnor ur Den manliga blicken146). Barn avbildades, vilket verken påvisar, naket 

liksom den sexualiserade kvinnan, vilket i jämförelse med de medeltida barnmotiven, där 

nakenheten är en del av et religiösa narrativet, hade en betydande skillnad.147  

Tankarna förs även tillbaka till Roches målning av Ciríaco, som istället blottas för en grupp 

anonyma åskådare. I Ormtjusaren och Försäljningen av ett slavbarn blottas barnen istället för 

en visuellt synlig grupp främmande män, där åskådarna tillåts identifiera sig med barnen, både 

genom bildernas komposition och med barnens europeiskt denoterande utseende ur Den vita 

blicken. Till skillnad från Ciríaco, där åskådarnas frånvaro blir som en reflektion och bejakar 

barnet som ett utställningsobjekt, demoniserar dessa bilder de äldre arabiska männen som Den 

Andre i samspel med en obskyr och inhuman människohandel.   

 

En nubisk berättare i ett harem (1875) 

I denna oljemålning skapad av Frederick Arthur Bridgman ses åtta kvinnor och tre barn; ett 

spädbarn, ett mindre barn och ett aningen äldre barn i ett harem sittandes runt en pool med en 

fontän, i, precis som titel anger, någonstans i Egypten. Som voyeurister ser betraktaren in i en 

ett rum, komponerat i diagonalperspektiv, där livet pågår. Tongivande är även den 

ornamentariska arkitekturen med den sexkantiga figuren i poolen mitt på golvet och 

växtinspirerade mönstren på både golven och väggarna. Centrerad i sitter en nubisk kvinna 

med händerna i vädret, inlevande i sin berättelse, och bakom henne står en annan nubisk 

kvinna lutandes mot väggen. Båda kvinnorna bär pompösa klädnader med detaljrika 

utsmyckningar. Till målningens högra sida står en soffa där en arabisk kvinna ligger på 

lutandes mot. En annan sitter på dess kant och en tredje sitter nedanför med ett spädbarn i 

famnen som hon ser med ömhet på. Vid målningens vänstra sida är en estrad med ytterligare 

en soffa, där en annan arabisk kvinna ligger med en mindre skyffel i handen och en vattenpipa 

vid sin sida, på andra sidan soffan sitter en och väver. Nedan scenen sitter ytterligare en 

arabisk kvinna och lyssnar intensivt med det mindre barnet, både lekande och lyssnande, på 

sin vänstra sida och det äldre liggandes på golvet vänd mot den talande kvinnan. I rummet 

finns detaljer som instrument, en spegel, koppar och kannor som tyder på en livlighet som 

verkade finnas i de tidigare haremmålningarna. Här speglas återigen de realistiska samt 

naturalistiska stildragen med rika detaljer och naturnära färgpalett. Bortsett från de 

 
146 Likt begreppet Den vita blicken, fast här menas åskådaren ha en fastställd manlig identitet. 
147 Higonnet, 1998, s. 194; Said, 1979, s. 328. 
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”österländskt” kulturellt betingade symbolerna i bilden, kopplas karaffer ihop med Jungfru 

Maria och bebådelsen i symbol för fertilitet och liv.148 Andra symboler i rummet är bland 

annat kopparna, spegeln och instrumenten. Koppar, liksom spegeln, kopplas ihop med vishet, 

rening och självreflektion. Instrumentet, bland annat en mandolin, symboliserar glädje och 

triumf. Symbolerna skapar ett berättande om scenen i sig själva, vilket gör det otroligt 

levande. De många symbolerna tyder som sagt på aktivitet, men också på glädje, vishet och 

moderskap, vilket känns revolutionerande, men ändock andrafierande med den distans 

konstnären har ifrån kvinnorna som objekt. Något annat jag noterar är att kvinnorna inte 

längre såg ut som stereotypiska poserande ”vita modeller med svarta tjänare” som i 

Delacroixs Kvinnor i Alger. Barnen representerades också med ny lekfullhet och i flera olika 

åldrar, och är också aktiva i bilden. Verket tycks återspegla dåtidens fokusering på moderns 

roll i den europeiska konsten och genom borgarkvinnornas upphöjda roll såg konstnärerna 

möjligen likheter mellan kvinnorna, som Delacroix liknelse mellan harmen och antikens 

kvinnokvarter, men delvis för att konstnärerna sällan hade mycket kontakt med öst finns det 

ändock en underliggande hållning av de arabiska och nubiska kvinnorna andrafieras genom 

Den vita blickens föreställningar. 

 

  

 
148 Steven Olderr, Symbolism: A Comprehensive Dictionary, McFarland, 2012, s. 212. 
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SAMMANFATTNING OCH AVSLUTANDE DISKUSSION  

 

Denna uppsats har undersökt hur barn och barndomen har representerats i konsten under 

imperialismen och kolonialismen omständigheter. Genomgående har studien sammanfört 

representationer av barnen och barndomen inom konsten och litteraturen under kolonialtiden. 

Bilderna har i hög grad används i propagandist syfte, t.ex. att moralisera slavhandeln, liksom 

att även demonisera den, beroende på kolonialmakternas intresse. Således har denna studie 

framhävt en historisk kontext hur en hierarki av ras, kön och klass, men även religion, ålder, 

etnicitet och andra intersektionella skärpunkter, har skapats i det nuvarande västerländska 

samhället.  

Inledningsvis presenterades först bilden av barnen och representationen av barndomen 

under perioden från 1100-talet fram till på mitten av 1700-talet som en bakgrund, där bärande 

filosofiska idéer av bland andra Locke och Fénon om hur ett barn ska vara framhävdes. I 

huvudsak fokuserade jag kring ålder och könsrollernas framväxt som sociala konstruktioner. 

Normerna började formas i och med att överklassen separerade pojkarna från de vuxna och 

skulle uppfostras som ”gentlemän”, därefter började flickorna anses som barn i den 

benämningen att de skulle lära sig att växa upp och bli goda hustrur. Jag betonade även 

modern och faderns olika roller samt jag en klassanalys, varpå fokuset inleddes på 

överklassen, men där arbetarklass sakta började ta plats. Med bilderna demonstreras hur de 

olika texterna angående bland annat barnuppfostran har genomsyrat konsten och vilken 

betydelse det konstnärliga uttrycket har haft i uppfostrandet av barnen.  

I efterföljande kapitel studerades kritiskt den eurocentriska historieskrivningen från slutet 

av 1700-talet till i början av 1900-talet. Det diskuterades också hur kolonialmakterna och 

överklassen användes konsten och litteraturen för att strategiskt kontrollera underklassen och 

”kolonialsubjekten”, vilket även argumenterades för i bildanalyserna. Först fokuserades det på 

arbetarklassens barn i ett segregerat Europa, och därefter fokuserades det på 

tvångsassimileringarna och tvångsförflyttningarna av urbefolkningarna i Sverige, Kanada, 

Australien och USA. Avslutande diskuterades tiden efter emancipationsproklamationen i 

USA, där en ny arbetarklass växte fram i landet och eftersom resandet ökade for missionärer 

och reformatorer för att ”civilisera” de ”ociviliserade”. Fokuset låg på att synliggöra en 

varierad och intersektionell representation av barn och barndom i konsten och litteraturen från 

ett feministiskt postkolonialt perspektiv och med en historiografisk metod framtonades både 

hur både den idealistiska och materialistiska historiesynen tolkade periodens händelser. 

6 



51 

 

Avsnittet bevittnar hur den visuella retoriken tillsammans med litteratur, som bland annat 

Spencers socialdarwinism, förstärkte den kulturella ras- och klasshierarkin, något som också 

blir exponerat i bildanalyserna. Genom bland annat The Period Eye placerades bilderna som 

analyserades i sin historiska kontext, vilket tydliggjorde representationerna i relation rådande 

maktstrukturerna, vilket således exponerade hur barnet andrafierats, både på grund av ras, kön 

och klass, i bildkonsten.  

I det sista kapitlet undersökte jag orientalismens utveckling genom en idealistisk och 

materialistisk historiesyn. Kapitlet analyserade historieskrivningen i tre delar, där jag bland 

annat tog upp den industriella revolutionen, handelns betydelse (t.ex. slavhandel) och utbytet 

av kultur mellan världarna. Sammanfattningsvis karaktäriserades den orientalistiska 

bildkonsten och litteraturen bevisligen av motivvalet, snarare än stilen, där bibliska motiv 

avbildas i ”autentisk miljö”, reseskildringar skildras, ”härskarporträtt” moraliserande eller 

sensuella haremscener återges mestadels inspirerat av hörsägen och konstnärens egna 

tolkningar. I synnerhet under den tredje perioden var åskådarens roll var i hög grad 

voyeuristisk, där blicken oftast kom utifrån och bevittnade en scen som utspelades sig. 

Samtidigt genomsyrade västerländska konsttraditioner, liksom kontemporära rörelser, i både 

form, färg och representation. Barnen representerades brett av olika etniciteter, klasser och i 

olika åldrar, som alltifrån kungligheter till barn som såldes som slavar och gatubarn, men 

tycks genomgående få rollen som Den Andre ur Den vita blicken. Genom bildanalyserna 

kopplade jag ihop verken med den kristna konsten och dess symboler samt satte de i sin 

historiska kontext där jag diskuterade allt från ”bacha bazi”-fenomenet, fellāh-upproret samt 

de feministiska rörelserna.  

 

Med fokus på ”ras”, klass och kön, hur representerades barn i bildkonsten under 

kolonialtiden? 

Konceptet av barndomen var initialt inte en självklarhet, utan barn refererades länge till som 

”mini-vuxna”. Barndomen har successivt växt fram inom konsthistorien som ett passivt 

tillstånd; som en produkt av dess samtid, i både de publika normerna och i det privata livet. I 

utvecklingen av konstruktionen av barndomen framträder först två koncept; det ena 

karaktäriserades i hemmet med barnets relation med, och den andra skedde utanför familjen. 

Sentimentaliteten kring barnen präglades via bilderna på Jesusbarnet, vilken successivt 

representerade mer realistiskt. Kyrkan skapade därefter också paralleller mellan bilder på 

föräldralösa barn och representationer av Jesus och Jungfru Maria, varpå begreppet av barn 

således förändrades. Normen, inrotat i en chauvinistisk kristendomen, var redan här vit. Under 
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bildningens århundrade började adelsfamiljer att representeras, där barnet började företrädas 

individuellt och bilderna fick en moraliserande agenda. Pojkar värderades högre än flickor, 

men under upplysningstiden började det även skrivas om hur flickor skulle uppfostras och 

läras. Likaså började även skolorna dela in barnen i olika klasser beroende på ålder och 

inkludera arbetarklassen, vilket breddade konceptet av barnet. Inom konsten representerades 

mestadels adeln, men mot efter revolutionerna började även den framväxande borgarklassens 

barn att synas. De sympatiska barnmotiven med barnet tillsammans med sin moder präglade 

romantikens föreställning av barnet som oskuldsfull, könlöst och passivt. Trots att barnet 

syntes mest i familjeporträtten hade de fortfarande en låg ställning i familjen, vilket inte skulle 

förändras förrän 1900-talet. De allra yngsta barnen representerades under romantiken som 

små oskyldiga änglar, och ju högre socioekonomisk klass barnen befann sig i, separerades de 

från de vuxna som ”rena”. Ofta gestaltades de som väldigt ljusa, vilket således främjade 

vithetsnormen och föreställningen om vithet som synonymt med renhet. Denna retorik 

användes senare vid fotografiets tillkomst. Mot 1800-talet började barndomen anses som en 

ideal tid i livet, och litteratur samt leksaker började skapas specifikt för adels- och 

överklassbarn. Under- och arbetarklassbarnen användes ofta som exploaterad arbetarkraft, 

eller hamnade i kriminalitet för att överleva på gatorna runt om i Europa. Detta skildrades i 

både den realistiska konsten och litteraturen mot mitten av 1800-talet och följdes av flera 

samhällsförändringar, t.ex. inrättandet av arbetsstugor, vilket främjade en mer human 

representation, men snarare än att ta hand om det underliggande problemet med segregation 

och fattigdom, kunde barnen tas från gatorna och således användes konsten i hög grad för att 

kontrollera samhället. Gällande representationen av svarta barn, särskild de med vitiligo, 

visades de generellt i konsten som tjänare eller ”gycklare”, varpå de kläddes i 

avhumaniserande eller ”hypermoraliserande” klädnad eller exploaterades för sin ”raritet”. 

Genom att överdriva eller beröva ”oskuldsfullheten”, ålder och könsuttryck från de icke-vita 

barnen reducerades de till antingen vuxna människor, ”föremål” eller icke-människor, vilket 

hade starka rötter i kolonialmakternas sätt att erövra. De flesta icke-vita kropparna jag 

studerade avbildades med förstärkta ”kulturella symboler” (d.v.s. med ”exotiska” mönster, 

frukter, arkitektur, djur eller i s.k. ”primitiva” miljöer), men de barn representerade i den 

orientaliska konsten framställdes däremot närmre visionen om barnens oskyldighet är de icke-

vita barnen i västerländska miljöer, vilket i hög grad tyckes vara för att skapa empati och 

samhörighet med Sydvästasien och Nordarfika för tidvis demonisera folket och kulturerna 

samt stjäla land.  
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Hur skiljer sig romantiken och realismens representation av barnet sig med orientalismens?  

De sociala och kulturella samhällsrörelser som drev de europeiska konstnärerna att resa till 

länderna i öst var bland annat med inbjudan av osmanska och egyptiska ledare som ville få 

sina porträtt målande. I de första orientalistiska bilderna fanns det en stilångest i 

konstnärernas härskarporträtt där de blandade den visuella retoriken från tidigare 

härskarporträtt av européer med de kulturella symbolerna i det osmanska riket. Orientalismen 

bar således på både stildrag från neoklassicismen, romantiken och realismen samt 

naturalismen, men karaktäriserades i hög grad av dess motivval. Generellt i verken var 

åskådaren roll voyeuristisk, och glimtade således nyfiken in i en scen där något främmande 

utspelade sig. Den största skillnaden mellan representationen av barndomen framträdde bland 

annat i bildernas symboler, vilka klädnader de hade på sig eller rollerna de tilldelades, men 

stilmässigt följde orientalismen, som sagt, romantiken och sedan realismens utveckling och 

uttryck, där t.ex. det romantikens barn generellt framträdde som oskuldsfullt eller 

rebellerande, medan realismens barn skulle ha ett så naturligt utseende som möjligt. 

 

Vilka historiska händelser samt sociala- och kulturella samhällsrörelser genomsyrade 

barnmotiven under kolonialismen? 

Tidsperioden karaktäriserades av tekniska, vetenskapliga och industriella ”framgångar”, något 

som bland annat gjorde det enklare att resa. Ideologiskt präglades den senare delen av 

kolonialperioden av bland annat liberalism och nationalism, men även den socialdarwinistiska 

pseudovetenskapen, vilket sedan banade väg för den fruktansvärda rasbiologin och ytterligare 

våld mot icke-vita kroppar. Kolonialismen och imperialismen genomsyrade barnmotiven, där 

spår av den transatlantiska slavhandeln återfanns genom exempelvis att repetitivt framställa 

och benämna svarta barn som slavar, t.ex. i verket En konversation mellan flickor, eller två 

flickor och deras svarta tjänare där den svarta flickan i bilden ses stäcka ut en näve blomster 

till den vita flicka i symbol av tacksamhet och beundran, vilket därav ”förmanade” 

slavhandeln. Likaså präglade effekterna av den naturvetenskapliga forskningen att framställa 

svarta och urfolkskroppar framställda i naturmiljöer, då det argumenterades av vita europeiska 

europeiska upplysningmän hävdade vara deras ”naturliga habitat” (t.ex. i Tabell över 

kungariket, Perus natur-, civil-, och geografiska historia, Ciríaco och Madeleine från 

Martinique och hennes mamma och Ciríaco), vilket blev därför ett verktyg för 

kolonialmakerna att studera och exploatera människor. Kolonialiseringen har givetvis sett 

olika ut på olika, men ett mönster som jag har kunnat uttyda i mina analyser varit den skadliga 
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framställningen av Den Andre som formades av både darwinismen och kapitalismens 

expandering. Människor mördades, drevs ut ur sina hem och deras tillgångar samt barn stals 

för att tvingsassimilieras in i nybyggarsamhället runt om i världen. Idén om att barnet kunde 

formas efter vuxnas begäran kom i hög grad från Lockes begrepp tabula rasa och gav således 

kolonialmakterna möjlighet att utrota hela grupper genom att förbjuda deras språk och kultur 

bland deras barn. Föreställningen om att det var de kristna europernas uppgift att ”civilisera” 

de ”ociviliserade” framställdes i dikten Den vite mannens börda (1899) av Ruyard Kipling, 

där en form av vit melankoli trädde exponerades. Det uppstod en rasångest som präglade 

konsten och litteraturen, t.ex. representationen av urfolket som antingen passiva, ”exotiska” 

och ”ociviliserade” eller som revolutionärer som bröt sig fria från kolonialmakterna i ”anti-

erövringsnarrativ”. I verket Smith räddad av Pocahontas framställs hon som både 

”ociviliserad” och i en relation med Smith, vilket i synnerhet var problematiskt på grund av 

det sexuella våld som kolonialmakterna utförde på urfolken som ett sätt att dominera, varefter 

de fick lagen på sin sida genom att förhandla med folkgrupperna och tvinga dem till en 

patriarkal ordning. Efter emancipationsproklamationen i USA använde sig remorationer och 

missionärer sig av anti-erövrnings narraativ i både bildkonsten och litteraturen. Fotografiet 

användes i en propagerande agenda för att lugna responsen då många före detta slavar satts i 

fattigdom. Barn rycktes från deras hem och sattes i skolor med vita lärarinnor, vilket 

representerades i fotokonsten för att pointera de övre i hierarkins (d.v.s. vita, kolonialmakten 

och/eller överklassen) ”goda” inflytande på barnen.  

Kolonialmakternas inflytande kom successivt att återspeglas i den orientalistiska konsten 

där västerniseringen av länderna, vilket snarare skapade en oro som präglade konstnärer att 

avbilda lokalbefolkningen med förstärkta kulturella symboler. Rörelserna mobiliserade 

konstnärerna från Turkiet till bland annat Spanien, Egypten och Algeriet. I barnporträtten 

reflekterades den pågående slavhandeln med barn med verken Gérômes verk Ormtjusaren och 

Veresjtjagins Försäljningen av ett slavbarn, varpå de teoretiserades fungera som kampanjer 

emot slavhandeln (i synnerhet emot den vita slavhandeln) genom att vinkla åskådarens blick 

med barnets rygg mot sig så att de viteuropeiska åskådarna kunde identifiera sig med 

subjektet. Vidare genomsyrade den förändrade synen på modern i den orientalistiska konsten, 

t.ex. i Brigmans En nubisk berättare i ett harem, vilket analyserades vittna om likheterna som 

sågs mellan kvinnors roll som moder i både väst och öst, där liknades med antikens 

kvinnohus. Verket skilde sig stort från bilderna bland annat Delacroixs Kvinnor i Alger, där 

franska modeller i en studio hade använts. Efter det osmanska riket fall expanderade den 

europeiska makten, vilket jag diskuterade i relation till verket På terrasserna en festdag i 
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Bou-Saâda. I verket representerades barnens lättsamhet och glädje i ett ”humaniserande ljus”, 

trots att Algeriet genomgick en kolonial omställning som diskriminerade lokalbefolkningen i 

sitt eget land, därför liknades de med bilderna europeiska missionärer framhävde i syfta till att 

manipulera sitt syfta att ”civilisera” och moralisera den koloniala dominansen, vilket tycktes 

vara ett fenomen som genomsyrade periodens bilder på barn.  

 

Slutord 

Under studiens gång pendlat fram och tillbaka från att se den orientalistiska rörelsen som en 

avbild av konstnärernas upptäckter och en öppnade dialog mellan öst och väst, till att se det 

som ett ständigt förtryck genom kulturell hegemoni av väst mot öst. Konstnärernas syfte har 

argumenterats varit att återge verkligheten, men även åskådarna skapar bilderna genom att 

titta och dialogen cirkulerade mellan mäktiga män, i ett ständigt exploaterande av folket (i 

synnerhet barnen), där representation fungerade som en fasad för makthavares vinstdrivande 

på bekostnad andra i samhället. Det finns flera outforskade områden där barnens roll har 

osynliggjorts genom historieskrivningen, vilket skulle kunna vara intressant för vidare 

forskning, liksom bredare analyser kring representation och maktdynamik. Avslutande 

handlar representation inte enbart om vilka kroppar och liv som representeras, utan också 

vilka som befinner sig bakom verken och deras kulturella, sociala, politiska och ekonomiska 

samt historieförankrade förutsättningar.  
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