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	 	 BILLEDKUNST	
Kritisk	tænkning	og	kunstanalyse	
	

DEBATTER	OG	DISKUSSIONER	OM	KUNST	

 

Velkommen til School To Go og dagens undervisning! 

Dette er et forløb i faget “Billedkunst” om Kritisk tænkning og kunstanalyse i tre episoder, 
nemlig: "Kunstværkernes kontekst og kritik”, "Debatter og diskussioner om kunst" og til sidst 
“Personlig fortolkning og udtryk”. Der vil både være lytte-tekster og øvelser i episoderne.  

Introduktion 

Velkommen til et spændende eventyr inden for billedkunst, hvor vi ikke blot ser på kunst, men 
også lærer at dykke ned i den, stille spørgsmål og endda debattere dens betydning. I denne del 
af din kunstundervisning vil vi tage et skridt videre end at "kun" observere kunst. Vi vil udforske, 
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hvordan man tænker kritisk omkring de kunstneriske valg, kunstnere gennem tiderne har truffet, 
og hvilken betydning disse valg har for os som beskuere og for samfundet som helhed. 

Kritisk tænkning i kunst betyder, at vi ser ud over det åbenlyse og stiller dybere spørgsmål om et 
kunstværk. Det indebærer at tænke over, hvorfor en kunstner valgte en bestemt farve, form, eller 
tema, og hvordan disse valg påvirker vores opfattelse af værket. Det handler også om at forstå 
kunstværkers kontekst - den historiske periode, de blev skabt i, og de personlige oplevelser, 
kunstneren måske har haft. 

I dette forløb vil vi ikke kun lære om kunst, men også hvordan man fører en debat og diskuterer 
kunstens mange facetter. Vi vil se på forskellige kunstværker, fra de gamle mestre til moderne 
kunstnere, og lære at udtrykke vores meninger om deres arbejde på en konstruktiv og reflekteret 
måde. Det vil give os mulighed for at udvikle vores evne til at argumentere og tænke kritisk. 

Hvorfor valgte Vincent van Gogh at bruge så kraftige farver? Hvad forsøgte Mona Lisa at 
fortælle os med sit gådefulde smil? Og hvad siger Banksys gadekunst om vores samfund? 
Disse er blot nogle af de spørgsmål, vi vil udforske. Vi vil kigge på, hvordan kunstnere træffer 
valg - fra de penselstrøg de bruger til de emner, de vælger at fremstille - og hvordan disse valg 
kan have forskellige betydninger afhængig af, hvem der ser på dem. 

En vigtig del af dette forløb er at lære, hvordan man udvikler og fremlægger argumenter. Når vi 
diskuterer kunst, er der sjældent et "rigtigt" eller "forkert" svar, men ved at bruge kritisk tænkning 
kan vi bygge stærke argumenter for vores synspunkter. Vi vil øve os i at lytte til andre 
perspektiver, stille spørgsmål, og måske endda ændre vores mening baseret på nye 
informationer. 

Så lad os dykke ned i kunstens verden med åbne øjne og nysgerrige sind. Klar til at udforske, 
debattere, og opdage? Lad eventyret begynde! 
 

Mål for undervisningen: 

● Jeg skal kunne forklare, hvordan kunstnere udtrykker ideer og kritik gennem deres 
værker. 

● Jeg skal kunne anvende kritisk tænkning for at analysere og fortolke budskaber i 
kunstværker. 

● Jeg skal kunne sammenligne kunstværker fra forskellige perioder eller kulturer og 
analysere, hvordan kontekst påvirker fortolkningen. 

● Jeg skal kunne argumentere for eller imod en fortolkning af et kunstværk og støtte min 
argumentation med beviser. 
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Hvordan kan vi argumentere for eller imod brugen af ikke-traditionelle 
materialer i moderne kunst?  

At argumentere for eller imod brugen af ikke-traditionelle materialer i moderne kunst er som at 
dykke ned i en verden, hvor reglerne for, hvad kunst "bør" være, konstant bliver udfordret og 
genopfundet. Kunstnere som Damien Hirst skubber grænserne for, hvordan vi traditionelt 
tænker om kunst, og de materialer, der kan bruges til at skabe den. 

Argumenter for Brugen af Ikke-traditionelle Materialer 

● Nye Perspektiver: Brugen af usædvanlige materialer åbner op for nye måder at se og 
opleve kunst på. Det udfordrer vores forventninger og tvinger os til at tænke over, hvad 
kunst kan være. For eksempel, når Damien Hirst udstiller et formaldehyd-bevaret dyr, 
opfordrer det os til at overveje livet, døden, og skønheden i eksistensen på måder, vi 
måske ikke havde overvejet før. 

● Dialog og Debat: Kunst skabt med ikke-traditionelle materialer kan skabe stærke følelser 
og stimulere debat om vigtige emner. Ved at udfordre vores forståelse af kunst og 
skønhed inviterer det til dialog om de emner, det repræsenterer, som miljø, etik, og 
menneskets tilstand. 

● Innovation og Kreativitet: Brugen af usædvanlige materialer viser kunstnerens evne til at 
tænke kreativt og innovativt. Det viser, at kunst ikke er begrænset af traditionelle medier 
som maling og lærred, men kan omfatte ethvert materiale, der kan bære et budskab eller 
udtrykke en idé. 

Argumenter imod Brugen af Ikke-traditionelle Materialer 

● Etiske Overvejelser: Nogle gange rejser brugen af ikke-traditionelle materialer etiske 
spørgsmål, især når det involverer levende væsener eller materialer, der kan skade 
miljøet. Kritikere kan argumentere for, at kunstens budskab ikke retfærdiggør de 
potentielle skader eller kontroverser, det skaber. 

● Forståelsens Barriere: Nogle mennesker kan finde det svært at forstå eller værdsætte 
kunst, der bruger usædvanlige materialer, hvilket kan skabe en barriere mellem 
kunstneren og publikum. Dette kan føre til, at kunstværkets budskab går tabt for dem, 
der ikke "får" den anvendte metode eller materialevalg. 

● Skønhedens Rolle: Der er også en debat om, hvorvidt brugen af ikke-traditionelle 
materialer fjerner skønheden fra kunsten. Nogle kan argumentere for, at skønhed er en 
central del af kunstens værdi, og at visse materialer kan distrahere eller endda 
modarbejde denne skønhed. 

Damien Hirst som Eksempel 

Damien Hirsts arbejde, som ofte involverer brugen af chokerende materialer, udfordrer 
traditionelle opfattelser af kunst og skønhed. Hans værker fremprovokerer ofte stærke 
reaktioner, både positive og negative, hvilket illustrerer den magt, ikke-traditionelle materialer 
har til at påvirke kunstens modtagelse og betydning. Ved at bruge materialer som formaldehyd-
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bevarede dyr, stiller Hirst spørgsmål ved livets forgængelighed og kunstens rolle i at udforske 
sådanne temaer. 

Argumentere for eller imod brugen af ikke-traditionelle materialer i moderne kunst kræver en 
dybdegående overvejelse af mange faktorer, inklusive kunstnerens intentioner, publikums 
reaktion, de materialer, der anvendes, og de bredere kulturelle og etiske spørgsmål. Det er en 
kompleks debat, der viser, hvor magtfuld og provokerende kunst kan være. 
 

Hvordan påvirker en kunstners kulturelle og historiske baggrund deres værker?  

Forestil dig, at hver kunstner har en rygsæk fyldt med erfaringer, traditioner, og historier fra 
deres liv og det sted, de kommer fra. Denne rygsæk påvirker alt, hvad de skaber. Når en 
kunstner som Frida Kahlo maler, er det ikke bare maling på et lærred; det er et vindue ind i 
hendes verden, formet af hendes kulturelle og historiske baggrund. 

Frida Kahlos Unikke Perspektiv 

Frida Kahlo var en mexicansk kunstner, der levede i midten af det 20. århundrede. Hun er kendt 
for sine levende og ofte smertefulde selvportrætter. Kahlos kunst er dybt påvirket af hendes 
mexicanske arv - fra de levende farver og symboler, der er en hyldest til den mexicanske 
folkekunst, til brugen af natur og dyr, der afspejler Mexicos landskab og mytologi. 

Personlig Kamp og Kunstnerisk Udtryk 

Frida Kahlos værker er også stærkt påvirket af hendes personlige liv, især hendes kamp med 
fysisk smerte efter en busulykke i sin ungdom. Denne smerte og hendes kamp med sin identitet 
og relationer, især med hendes mand, den berømte maler Diego Rivera, er emner, der ofte 
udforskes i hendes arbejde. Hendes selvportrætter er ikke blot skildringer af hende selv, men 
dybe refleksioner over smerte, isolation, og det at være kvinde. 

Kulturel og Historisk Kontekst 

Frida Kahlos arbejde kan ikke fuldt ud forstås uden at kende til den kulturelle og historiske 
kontekst, hun levede i. På hendes tid var Mexico i en periode med stor politisk og social 
forandring, efter den Mexicanske Revolution. Denne periode var præget af en genopdagelse og 
værdsættelse af Mexicos indfødte rødder og en søgen efter en national identitet. Kahlos arbejde 
fejrer denne identitet og udforsker samtidig de personlige og universelle temaer omkring 
eksistens, smerte, og kærlighed. 

Vigtigheden af Kontekst i Kunst 

Frida Kahlos eksempel viser os, hvor vigtigt det er at forstå en kunstners baggrund og den tid, 
de lever i, for at værdsætte dybden og betydningen af deres værker. Hendes brug af farver, 
symboler, og temaer er ikke tilfældige valg; de er dybt forankrede i hendes mexicanske arv og 
personlige oplevelser. Dette giver os som beskuere en rigere forståelse af hendes kunst og 
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minder os om, at hvert kunstværk er et sammensat udtryk af kunstnerens liv, deres samfund, og 
deres tid. 

Så når vi ser på kunst, er det som at få et glimt ind i kunstnerens rygsæk af erfaringer. Ved at 
dykke ned i disse erfaringer kan vi begynde at forstå, hvordan en kunstners kulturelle og 
historiske baggrund former deres kunstneriske udtryk. 
 

Er kunstens formål at være smuk, eller bør den vække stærke reaktioner, uanset 
om de er positive eller negative? 

Forestil dig kunst som en stor samtale, hvor hvert kunstværk siger noget til os. Nogle 
kunstværker vil måske give os en følelse af skønhed og ro, mens andre kan vække stærke 
følelser, som forvirring, vrede eller endda latter. Spørgsmålet er, hvad kunsten "skal" gøre: Skal 
den altid være smuk, eller er det okay, hvis den også udfordrer os og får os til at tænke? 

Kunstens Formål 

Nogle mennesker mener, at kunsten først og fremmest skal være smuk. De ser kunst som 
noget, der beriger vores verden med skønhed og giver os en pause fra vores ofte travle og 
kaotiske liv. Smuk kunst kan løfte vores ånd, give os fred og inspirere os med sin æstetik. 

Men kunst har også en anden side. Den kan vække stærke reaktioner, udfordre vores syn på 
verden og endda provokere os. Kunstnere gennem tiderne har brugt deres værker til at stille 
spørgsmål ved samfundsnormer, politik og menneskelig adfærd. Denne type kunst kan være 
lige så værdifuld, fordi den skaber debat og får os til at tænke dybere over de emner, den 
præsenterer. 

Dadaismen som Eksempel 

Dadaismen, en kunstbevægelse, der opstod i begyndelsen af det 20. århundrede, er et perfekt 
eksempel på kunst, der ønsker at udfordre og provokere. Dadaisterne var kendt for deres "anti-
kunst" værker, som ofte var skabt for at gøre grin med den traditionelle kunst og dens værdier. 
De brugte absurd humor, usædvanlige materialer og skabte værker, der var designet til at 
forvirre og provokere publikum. De ønskede at bryde med fortidens æstetik og skabe en ny 
måde at tænke om kunst på. 

Værdien af Udfordrende Kunst 

Selvom ikke alle måske sætter pris på kunst, der provokerer eller forstyrrer, spiller den en vigtig 
rolle i at udvide vores forståelse og accept af, hvad kunst kan være. Den udfordrer os til at se ud 
over det overfladiske og udforske dybere betydninger og perspektiver. For eksempel kan et 
værk, der i første omgang virker chokerende eller grimt, ved nærmere eftertanke vise sig at have 
et kraftfuldt budskab eller en dybere skønhed. 
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Så, er kunstens formål kun at være smuk? Eller bør den også vække stærke reaktioner? Svaret 
er nok, at kunst kan være begge dele. Nogle gange har vi brug for kunst, der beroliger og 
opløfter os med sin skønhed. Andre gange har vi brug for kunst, der udfordrer os, får os til at 
tænke og måske endda provokerer os. Begge former for kunst har deres plads og værdi, og det 
er gennem denne balance, at kunsten fortsætter med at berige vores liv og samfund. 
 

Hvordan kan digitale medier og teknologi udvide eller begrænse vores 
forståelse af kunst?  

Tænk på kunst som en stor legeplads. Før i tiden var der kun visse typer legetøj, som folk 
kendte og legede med - som maling og pensler for kunstnere. Men hvad nu, hvis nogen 
pludselig introducerede en helt ny type legetøj på legepladsen, noget som ingen havde set før? 
Dette nye legetøj er digitale medier og teknologi, og det har virkelig ændret spillet for, hvordan vi 
skaber, ser på og ejer kunst. 

Digitale Medier: Udvidelse af Kunstens Grænser 

Digitale medier, som computere og software, gør det muligt for kunstnere at skabe værker på 
måder, der ikke var mulige før. Tænk på Beeple, en kunstner, der bruger digitale værktøjer til at 
skabe komplekse og detaljerede billeder, der kan ændre sig eller reagere på seerens interaktion. 
Det betyder, at kunst ikke længere kun er noget, vi ser på i en ramme på væggen. Det kan være 
noget dynamisk, noget, der ændrer sig og lever i den digitale verden. 

NFT'er: En Ny Måde at Eje Kunst På 

Beeple blev virkelig kendt, da han solgte et digitalt kunstværk som et NFT for millioner af 
dollars. Et NFT, eller et "non-fungible token", er en slags digitalt certifikat, der siger: "Dette 
digitale kunstværk er unikt, og her er beviset for, hvem der ejer det." Det er som at have et 
digitalt autentificitetscertifikat. Det har åbnet en helt ny verden for, hvordan digital kunst kan 
opleves, sælges og ejes. Pludselig kan digitale kunstværker være lige så værdifulde som fysiske 
værker, fordi ejerskabet og ægtheden kan verificeres. 

Udvidelse og Begrænsning 

Digitale medier og teknologi udvider vores forståelse af kunst ved at tilføje helt nye dimensioner 
til, hvad kunst kan være. Kunst kan nu være interaktiv, det kan eksistere i virtuelle verdener, eller 
det kan ændre sig over tid. Men disse teknologier kan også begrænse vores forståelse af kunst 
på visse måder. Nogle mennesker mener, at kunst, du ikke kan røre ved eller se i virkeligheden, 
ikke har samme værdi. Der er også spørgsmål om digital bevaring - hvordan sikrer vi, at digital 
kunst kan opleves af fremtidige generationer, når teknologien konstant ændrer sig? 

 

Teknologien har altså gjort kunstens verden meget større og mere spændende, men den har 
også stillet os over for nye spørgsmål og udfordringer. Som med alt nyt legetøj på legepladsen, 
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er det op til os at finde ud af, hvordan vi bedst bruger det til at lege og skabe. Og kunstnere som 
Beeple viser os, at der er så mange nye og spændende måder at udforske kunst på i den digitale 
tidsalder. 
 

Hvad betyder det, når kunst bliver politisk? Kan kunst være et effektivt værktøj 
for social eller politisk forandring? 

Når kunst bliver politisk, betyder det, at den bruger billeder, symboler, og ideer til at sige noget 
om, hvordan et samfund er organiseret, om reglerne, vi lever efter, og om de mennesker, der har 
magten. Det er som om kunsten holder et spejl op foran os, så vi kan se de ting, der normalt er 
skjult, og få os til at tænke over, om tingene burde være anderledes. 

Kunst kan være et utrolig kraftfuldt værktøj for social eller politisk forandring, fordi den kan 
kommunikere komplekse ideer og følelser direkte til menneskers hjerter og sind. Den kan omgå 
de normale måder, vi får information på, og røre ved os på et dybere plan. Det betyder, at kunst 
kan vække folk, få dem til at stille spørgsmål og endda inspirere dem til at handle og skabe 
forandring i verden omkring dem. 

Ai Weiwei er et godt eksempel på en kunstner, der bruger sin kunst til at tale om politiske 
forhold i Kina. Gennem sine værker udfordrer han den kinesiske regerings politikker, især 
omkring menneskerettigheder, frihed og individets rolle i samfundet. Han har lavet kunstværker, 
der direkte kommenterer på følsomme emner som jordskælvet i Sichuan i 2008 og de mange 
børn, der døde på grund af dårligt byggeri af skoler. Ved at gøre dette, bringer Ai Weiwei disse 
emner frem i lyset og skaber en platform for diskussion og kritik, som ellers ville være svær at 
tale om i det offentlige rum i Kina. 

Kunstens kraft ligger også i dens evne til at samle mennesker. Ved at vise os historier og 
perspektiver, vi måske ikke kendte til før, kan kunst få os til at føle en forbindelse til andre 
menneskers kamp og udfordringer. Dette kan inspirere til en følelse af fællesskab og solidaritet, 
hvilket er essentielt, når det handler om at skabe forandring. 

For eksempel kan Ai Weiweis værker få folk fra hele verden til at føle en forbindelse til dem, der 
kæmper for deres rettigheder i Kina, og dette kan føre til internationalt pres på den kinesiske 
regering for at ændre dens politikker. På samme måde kan kunst, der fremhæver uretfærdighed 
eller fremmer politiske budskaber, inspirere folk til at diskutere disse emner, uddanne sig selv 
og andre, og endda deltage i politisk aktivisme. 

Kort sagt, når kunst bliver politisk, bliver den ikke bare noget, vi ser på for dens skønhed. Den 
bliver en måde at kommunikere vigtige budskaber, vække følelser, og inspirere handling. Og ja, 
gennem historien har mange kunstnere vist, at kunst kan være et utroligt effektivt værktøj for 
social og politisk forandring. 
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Nu er det tid til at lave et par opgaver og tænke over hvad vi lige har lært. 

Arbejdsopgaver: 
1. Kunstnerisk Detektivarbejde: Vælg et kunstværk og undersøg de kunstneriske valg, der 

er truffet (farver, former, emne). Præsenter dine fund for klassen og diskuter, hvordan 
disse valg kan påvirke fortolkningen af værket. 

2. Debatklub: Afhold en klasse-debat om et kontroversielt kunstværk. Forbered argumenter 
for og imod kunstnerens budskab og metode. Dette vil hjælpe eleverne med at øve sig i 
at formulere og præsentere argumenter. 

3. Kulturudveksling: Vælg to kunstværker fra forskellige kulturer eller perioder. Lav en 
præsentation, der sammenligner og kontrasterer de to, med fokus på, hvordan kulturel 
og historisk kontekst påvirker kunstværkernes betydning. 

4. Min Personlige Udstilling: Skab et lille kunstværk eller digital præsentation, der udtrykker 
en social eller politisk idé. Forklar, hvilke kunstneriske valg du har truffet og hvorfor, og 
hvordan disse valg bidrager til dit værks budskab. 

Når du har svaret på opgaverne, så slutter denne episode. 

 

Her starter ideerne til lærerne: 

Ideer til læreren: 

● Kunstneriske Valg Workshop: Gennemfør en workshop, hvor eleverne lærer om 
forskellige kunstneriske teknikker og valg. Brug eksempler fra kendte kunstnere til at 
illustrere, hvordan disse valg formidler forskellige budskaber eller følelser. 

● Gallerirunde: Organiser en "gallerirunde" i klassen, hvor eleverne udstiller deres egne 
værker eller præsentationer og forklarer deres kunstneriske valg og den tilhørende 
betydning til deres klassekammerater. 

● Kritisk Tænkning Spil: Lav et spil, hvor eleverne skal identificere skjulte symboler eller 
temaer i kunstværker og diskutere deres mulige betydninger. Dette kan være en sjov 
måde at øve kritisk tænkning og fortolkning på. 

● Virtuelt Museum Besøg: Brug teknologi til at "besøge" et museum online og udforske 
værker fra forskellige perioder og kulturer. Efter besøget kan eleverne vælge et værk at 
undersøge nærmere og præsentere deres fund for klassen. 


