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34. Deutscher Kunsthistorikertag

Call for Papers

KUNST LOKAL – KUNST GLOBAL

Vor dem Hintergrund beschleunigter Prozesse kultureller Transformation, aber auch ganz aktuel-
ler Debatten über Kulturgutverlagerung und das Erleben von Kulturgutvernichtung haben es sich
der Verband Deutscher Kunsthistoriker e. V. und das Institut für Kunst- und Musikwissenschaft
der Technischen Universität Dresden als gemeinsame Veranstalter des nächsten Kunsthistoriker-
tages zur Aufgabe gemacht, unter dem Motto „Kunst lokal – Kunst global“ Fragen nach dem Span-
nungsfeld von Lokalität und Globalität in den Mittelpunkt der wissenschaftlichen und fachpoliti-
schen Diskussion zu stellen.

Kontinuität und Wandel auf dem Gebiet der Kunstgeschichte sollen diesbezüglich historisch wei-
träumig ausgelotet und der Bogen von den Voraussetzungen in älteren Kulturen bis hin zu den
gesellschaftlichen und politischen Fragen der Gegenwart geschlagen werden. Dresden bietet für
diese Zusammenhänge einen überaus geeigneten historischen und gegenwärtigen Rahmen: Seit
dem Mittelalter haben sich dort Kulturen überlagert, wurden Erzeugnisse anderer Kulturen – von
der Zeit Augusts des Starken bis hin zur Künstlervereinigung „Die Brücke“ – gesammelt und in die
eigene integriert. Aber es gab und gibt auch Verweigerungen, lokale Kunst und Kultur in Beziehung
zu globalen Phänomenen zu setzen. Somit lassen sich hier Fragen nach Konstruktionen neuer wie
Destruktionen alter Identitäten besonders gewinnbringend diskutieren – Fragen nach dem tatsäch-
lichen, dem gesellschaftlichen und dem ideellen Ort der Kunst in einer gesamtdeutschen, aber
auch in einer gesamteuropäischen und globalen Vergangenheit, deren Beantwortung bis in die
unmittelbare Gegenwart reicht.

Hier spielt die historische Perspektive der Kunstgeschichte eine besondere Rolle: Inwiefern sind
künstlerische Traditionen an Orte gebunden, regional oder national konnotiert? Und inwiefern bil-
den sie sich im Zuge der Begegnungen unterschiedlicher Kulturen heraus, die die Kunstgeschichte
Europas seit  Jahrhunderten bestimmen? Welche Rolle spielt  dabei die Präsenz von Objekten
außereuropäischer Kulturen, früher Belege der Globalisierung? In welcher Form wurden und wer-
den europäische Formen der Kunst auf anderen Kontinenten rezipiert? Wie konstituieren sich Zent-



ArtHist.net

2/22

ren der Avantgarde? Wie bestimmend sind topografisch-räumliche Aspekte und Aspekte der Mig-
ration für die Kunstpraxis der Gegenwart? Ist im Sinne einer „Glokalisierung“ von der zunehmen-
den Verschmelzung lokaler, regionaler und globaler Ebenen auszugehen? Welche Rolle spielen in
der Erkenntnis und Aufarbeitung derartiger Verknüpfungen die „global art history“,  welche die
räumlich enger begrenzten Arbeitsfelder der Kunstgeschichte?

Neben der expliziten inhaltlichen Ausrichtung sollen die Sektionen möglichst breit die aktuellen
wissenschaftlichen Diskurse der verschiedenen kunsthistorischen Berufsgruppen (am Museum,
im Bereich des Denkmalschutzes, der Hochschulen und der freien Berufe) abbilden, aber auch
zum Austausch zwischen Institutionen und Netzwerken und deren Akteurinnen und Akteuren bei-
tragen.  Die  verschiedenen  inhaltlichen  Schwerpunkte  der  Programmsektionen  belegen  dabei
anschaulich, wie die Frage nach den Wechselwirkungen lokaler, regionaler und globaler Aspekte
von Kunstproduktion und -rezeption den Zusammenhang von Topografie und Identität in einer glo-
balisierten und kulturell vielfältigen Gesellschaft berührt, die von divergierenden politischen und
religiösen Leitbildern und Mentalitäten geprägt ist. Der Vorstand des Verbandes Deutscher Kunst-
historiker e.V. und das Institut für Kunst- und Musikwissenschaft der Technischen Universität
Dresden möchten aus diesem Grund die verschiedenen kunsthistorischen Berufsgruppen für eine
intensive Diskussion auf dem 34. Deutschen Kunsthistorikertag gewinnen. Entsprechend wurden
solche Sektionen gewählt, die kunsthistorisch für die Fragestellung relevante Kontexte neu in den
Blick nehmen: etwa globale Objektmigration und lokale Sammlungspraxis, globale Romantik oder
die analoge und digitale Mobilität fotografischer Bilder. Durch die neuesten digitalen und medien-
politischen Entwicklungen werden nicht zuletzt die Museen vor neue Aufgaben gestellt, die eine
kritische Selbstbefragung und Selbstvergewisserung dringend erforderlich machen. Hier stellen
sich die Fragen nach der Lokalität, Globalität und „Glokalität“ von Kunstgegenständen und den
Herausforderungen einer gewandelten Rezipientenschaft.

Nach der Sektionsausschreibung im Herbst 2015 sind nun interessierte Kolleginnen und Kollegen
herzlich dazu aufgefordert, ihr Exposé (1–2 Seiten) für Einzelvorträge in den unten genannten Sek-
tionen an die Geschäftsstelle des Verbandes zu senden. Die Auswahl der Vorschläge (pro Sektion
sind fünf 30-minütige Vorträge möglich) nehmen die Sektionsleiter/-innen und die Vorstandsmitg-
lieder in gemeinsamer Sitzung vor.

Einsendeschluss für Exposés ist der 15. Mai 2016.

Verband Deutscher Kunsthistoriker e. V.
Haus der Kultur
Weberstraße 59a
53113 Bonn
info@kunsthistoriker.org

(PDF-Version des Calls for Papers unter: http://www.kunsthistorikertag.de)

Sektionen

1.  STILKONZEPTIONEN  DER  KUNSTGESCHICHTE.  NATIONALE  PRÄGUNGEN,  EUROPÄISCHE
ANSPRÜCHE, GLOBALE AUSWIRKUNGEN

http://www.kunsthistorikertag.de
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Epochenstile sind in erster Linie als intellektuelle Konstruktionen zu begreifen, mit deren Hilfe die
Fülle bekannter Kunstwerke aus früheren Zeiten und die Komplexität ihrer kulturellen Kontexte his-
toriografisch vereinfachend erschlossen werden. Dass dem kohärenten Gliederungsschema der
vor allem auf der Evidenz formaler Zusammenhänge basierenden Stilgeschichte keine wissen-
schaftliche Geltung im engeren Sinne zukommt, ist heute unumstritten; dennoch wird das populä-
re Verständnis von Kunstgeschichte nach wie vor von der Vorstellung einer ununterbrochenen Ket-
te von Epochenstilen geprägt – und dieser liegt ganz selbstverständlich das Modell der europäi-
schen Kunstentwicklung zugrunde, das partiell auch auf außereuropäische Kulturen übertragen
wird.

Vor diesem Hintergrund ist die Erforschung der Genese und der semantischen Wandlungsprozes-
se von Stilkonzeptionen besonders interessant. Mehrfach steht am Anfang eine nationale Fokus-
sierung – „Gotik“ ursprünglich bezogen auf Deutschland, „Romanik“ und „Renaissance“ auf Frank-
reich –, die jedoch mit der Übertragung der Stilbegriffe auf die europäische Kunst im Allgemeinen
weitgehend verblasste. Wirken die nationalen Konnotationen dennoch unterschwellig weiter? Wie
ist die Fortsetzung des frühneuzeitlichen Systems der lokalen und nationalen Schulen der Malerei
in den Hängungen der Museen zu bewerten? Bilden diese bis heute ein Gegenmodell zur litera-
risch verfassten Kunst- und Architekturgeschichte?

Nach der Kanonisierung des Systems der Stilgeschichte um die Mitte des 19. Jahrhunderts erfolg-
ten auffallend viele Neuprägungen nationaler oder regionaler Sonderstile, wie „deutsche Sondergo-
tik“ und „Donauschule“ im deutschsprachigen Raum. Manche Sonderstile, etwa der „Queen Anne
Style“ in England, standen Pate für stilistische Neuentwicklungen in der Architektur. Drückt sich in
diesen Sonderprägungen eine sinnvolle Ausdifferenzierung des generalisierenden Systems der
Epochenstile aus oder stehen sie für nationalistische Gegenentwürfe zur europäischen Kultur?
Wie sind in dieser Hinsicht die Rückprojektionen von „goldenen Zeitaltern“, etwa das spanische
„Siglo de Oro“und das holländische „Gouden Eeuw“, zu bewerten? Gehört in diese Kategorie auch
die „ewige“ Klassik der französischen Architektur, die durch Louis Hautecœurs „Histoire de l’Archi-
tecture classique en France“ ihre Kanonisierung erfuhr? Welche Rolle spielen nationale Stilkonzep-
te in der Kunst der Moderne und in der globalisierten Kunst der Gegenwart?

So ist auch nach der globalen Reichweite des europäischen Stilsystems zu fragen. Die weitrei-
chendste Anwendung fand es naheliegenderweise in den europäisch geprägten Kulturen Nord-
und Südamerikas, aber auch hier spiegelt die Stilterminologie ein höchst differenziertes Verhältnis
zu Europa wider. Welche Rolle spielen die europäischen Stilkonzeptionen für die kunsthistorische
Analyse der Kulturen anderer Kontinente, die mit Europa nur partiell verbunden waren?

(Sabine Frommel, Paris / Eveliina Juntunen, Bamberg / Henrik Karge, Dresden)

2. BÖHMEN – SACHSEN – SCHLESIEN

Die Sektion ist drei Nachbarregionen in Mitteleuropa gewidmet: Böhmen, Sachsen und Schlesien.
Ihre geografische Lage ließ im Lauf der Jahrhunderte zahlreiche gegenseitige Verknüpfungen ent-
stehen, deren künstlerische Aspekte untersucht werden sollen.

Zu den bedeutenden historischen Epochen und Ereignissen zählen hier der Formierungsprozess
der Territorialherrschaften und die Machtentfaltung des böhmischen Staates in der Regierungs-
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zeit der Premysliden und der Luxemburger, insbesondere die ambitionierte Politik Karls IV., die
unter anderem dazu führte, dass die Eingliederung der schlesischen Fürstentümer in den Verband
der böhmischen Krone vollendet wurde. Ferner sind in dieser Hinsicht auch die hussitische Bewe-
gung, Reformation und Gegenreformation, österreichische Erbfolgekriege, Annexion Schlesiens
durch Preußen, Industrialisierung, Nationalstaatenbildung sowie die Umbrüche des 20. Jahrhun-
derts von Bedeutung.

Diese Ereignisse und Prozesse waren aber nicht nur für die Identitätsbildung in den drei Regionen
bedeutsam oder auch für ihre Beziehung zueinander, sondern sie waren zudem Teil internationa-
ler und globaler Entwicklungen. So lassen sich hier einige der „großen“ Fragen, z.B. nach den Trä-
gern der Identität (Künstler? Herrscher? Gemeinschaften?) oder den Mechanismen und Medien
der Identitätsbildung, auf regionaler, interregionaler und internationaler Ebene exemplarisch unter-
suchen.

Dabei kann die Frage der Anwendbarkeit von aktuellen „globalen“ Begrifflichkeiten der Kunstge-
schichte im regionalen Kontext anhand der bereits bestehenden historischen und kunsthistori-
schen Forschung neu gestellt werden, um die Regionen in das aktuelle Narrativ der Kunstgeschich-
te als einer globalen Disziplin einzubauen.

Es sind insbesondere Referate erwünscht, die auf exemplarische Weise sowohl den aktuellen
Stand der Forschungsarbeit in der betreffenden Region aufzeigen als auch ihre methodische Diffe-
renzierung und die Zugangsweise der Forscher in der Vergangenheit, die in einigen Zeitabschnit-
ten durch die Ideologisierung der betreffenden konkreten historischen Situationen gekennzeich-
net waren.

(Mateusz Kapustka, Zürich / Jiri Kuthan, Prag / Katja Schröck, Dresden)

3. ARCHITEKTUR IM WANDEL. INTERAKTION UND INFRASTRUKTUR DER STILENTWICKLUNGEN
IM 15. UND 16. JAHRHUNDERT

Im späten Mittelalter begann europaweit in der Kunst ein markanter Stilwandel, der wahrschein-
lich der erste war, der überhaupt als ein solcher wahrgenommen wurde. Eine im Laufe von Jahr-
hunderten entwickelte und in der Praxis extrem verfeinerte Kunstproduktion – heute Spätgotik
genannt – wurde durch einen neuen, philologisch geprägten Kunstdiskurs in Frage gestellt.

Die entsprechenden Übergangsphänomene sind äußerst komplex, so dass deren Untersuchung in
dieser Sektion auf ein einzelnes Feld, nämlich dasjenige der Architektur, beschränkt werden soll.
Doch ist gerade dieses Feld eines, im dem nicht bloß wegen des finanziellen Aufwandes und der
öffentlichen Wirksamkeit sehr vielfältige Akteure und Aktanten aufeinandertrafen: international
agierende Architekten und Architekturtheoretiker auf der einen Seite sowie lokal und regional ver-
netzte Künstler auf der anderen. Hofkünstlertum trat in Konkurrenz zu Zünften. Dombauhütten,
die nach eigenem Recht organisiert waren, erhielten durch die Werkstätten der Schlösser und die
Landesbauämter nicht nur organisatorische, sondern auch intellektuelle Konkurrenz. Eine durch
Praxis und Anschauung geprägte Vermittlungskultur traf auf eine schriftlich dominierte. Das Ver-
hältnis zwischen Auftraggebern und Architekten – bis dahin Werkmeister – und das zwischen
Architekten und Handwerkern änderte sich fundamental. Und nicht selten wurden traditionelle
Sehgewohnheiten in Frage gestellt. Innerhalb dieses Prozesses gab es Konfrontationen, fließende
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Übergänge, Kompromisse und wechselseitige Ergänzungen.

In der Sektion soll anhand signifikanter Fälle untersucht werden, wie sich diese Auseinanderset-
zungen an einzelnen Orten oder Baustellen vollzogen und welche Auswirkungen sie hatten. Dabei
ist in besonderem Maße zu berücksichtigen, dass es lokal jeweils mentale, soziale und materielle
Prägungen gab, auf die es einzugehen galt. Dennoch sollen die Betrachtungen nicht isoliert blei-
ben, sondern sie sind am Ende der Sektion in die europaweite „Infrastruktur des Stilwandels“ ein-
zufügen.

(Stefan Bürger, Würzburg / Ludwig Kallweit, Dresden / Bruno Klein, Dresden)

4. KÜNSTLERREISEN (1450–1950)

Es liegt auf der Hand, dass mit dem Verständnis der Kunst als historischer und individueller Ent-
wicklung der Reise und dem Austausch eine neue Bedeutung zuwächst. In der Sektion, die der
Kunst zwischen 1450 und 1950 gewidmet sein soll, wird nach der Bewertung des Eigenen und des
Fremden gefragt. Welche Erfahrungen machen Künstler auf Reisen? Welche Auswirkungen gehen
damit für das eigene Selbstverständnis einher? Neben temporär reisenden Künstlern sollen auch
jene Künstler in den Blick genommen werden, die sich dauerhaft an einem anderen Ort etabliert
haben. Welchem Konformitätsdruck sahen sich diese ausgesetzt? Schließlich soll nach Strategien
der Aneignung gefragt werden. Wie lassen sich das Fremde und Neue übersetzen? Bereichert das
Fremde das Eigene – oder birgt es die Gefahr, Epigonentum hervorzubringen?

Der Blick auf Künstlerreisen und kulturellen Austausch soll dabei auch zu einer kritischen Sich-
tung der traditionellen Dispositive genutzt werden, mit denen zumal die Reisen von Nordeuro-
päern in den Süden betrachtet wurden. Auf unglückliche Weise wurden nämlich seit dem 19. Jahr-
hundert die historischen Aufforderungen, die künstlerische Ausbildung mit einem Besuch in Italien
zu krönen, mit der von Jacob Burckhardt popularisierten Idee verquickt, dass alle künstlerische
Innovation sich der italienischen Kunst verdanke. War dieser Austausch aber wirklich so einseitig?
Ziel der Sektion ist eine angemessene Bewertung der Möglichkeiten und Grenzen dieser existenzi-
ellen Form des künstlerischen Austausches.

(Nils Büttner, Stuttgart / Stefanie Knöll, Coburg / Jürgen Müller, Dresden)

5. EIN ZUHAUSE IN DER FREMDE. ARCHITEKTUR VON EINWANDERERN ZWISCHEN 1600 UND
HEUTE

Die enorme Zuwanderungswelle, die das Geschehen in Deutschland derzeit prägt und auch 2017
vermutlich noch Gegenstand von Debatten sein wird, wirft immer wieder auch die grundsätzliche
Frage auf, wie kulturelle Identitäten konstruiert werden und welche Parameter dafür wichtig sind.
Antworten finden sich u. a. im historischen Vergleich, denn das Phänomen massenhafter Zuwan-
derung ist in Mitteleuropa seit 1600 mehrfach aufgetreten, und jedes Mal standen die Migranten
vor der Aufgabe, sich ihrer Identität zu versichern, zugleich aber in einer anderen Gesellschaft
anzukommen und sich dort eine neue Heimat zu stiften.

Architektur und Kunst als Medialisierung kultureller Identität in Form dauerhafter Artefakte spielen
bei solchen Prozessen eine zentrale Rolle und führen zu spannenden Fragestellungen: Welche
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architektonischen und künstlerischen Mittel wurden angewandt? Suchte man das Altvertraute
(um den Preis des Andersseins), wollte man sich assimilieren oder ging es gar um die Schaffung
einer neuen Identität im Umfeld des jeweils zeitgenössischen Kunst- und Kulturdiskurses? Welche
Narrative wurden dabei formuliert, welche Mythen bedient? Musste überhaupt eine neue Heimat
bzw. Identität baulich/künstlerisch formuliert werden oder war das unnötig, weil man nicht örtlich,
sondern in geistigen oder religiösen Kontexten beheimatet war?

Der inhaltliche Fokus der Sektionsbeiträge soll sich auf Einwanderer richten, also auf Menschen,
die dauerhaft ins Land kamen, weil sie vor religiöser bzw. politischer Verfolgung flohen oder an
ihrem bisherigen Wohnort ökonomisch keine Zukunft sahen. Beispiele wären u. a. die protestanti-
schen Glaubensflüchtlinge des 17. und 18. Jahrhunderts in Deutschland oder Dänemark (deren
Zuwanderung von landesherrlicher Seite oft ausdrücklich erwünscht war), die Zuwanderung im
Rahmen der Judenemanzipation im 19. Jahrhundert oder die Heimatvertriebenen in der alten Bun-
desrepublik nach 1945. Der bau- und kunsthistorische Betrachtungszeitraum reicht damit von der
Spätrenaissance bis zur Moderne. Sehr wünschenswert wäre außerdem ein Vergleich mit europäi-
schen Nachbarstaaten, z. B. ein Blick auf Kunst und Architektur islamischer Zuwanderer in Frank-
reich, wo dieses Phänomen schon seit ca. 1900 zu beobachten ist.

(Hans-Georg Lippert, Dresden / Matthias Exner, München)

6. WERKSTÄTTEN, ATELIERS, AKADEMIEN. TRANSFORMATIONSORTE DER KUNST

Wie durch ein Brennglas lassen sich zentrale Aspekte gleichzeitig lokaler und globaler Perspektive
in dieser Sektion bündeln, die Fragen der Ausbildungs- und Produktionsstätte des Künstlers, der
Künstlerin untersucht. Und dies über Gattungs- und Epochengrenzen hinweg.

Die Transformationsorte der Werkgenese und der Künstlerkarriere fallen oft zusammen. Kunstwer-
ke werden in privaten Ateliers erschaffen oder in institutionalisierten Werkstätten produziert, die
ihrerseits als Räume bewusster oder unbewusster Kunsttradierung fungieren. Diese Ausbildungs-
orte variieren in Abhängigkeit von Epoche und geografischer Lage, didaktischen Gepflogenheiten
und Kunstformen.

In den unterschiedlichen Tradierungsformen übernimmt der Künstler verschiedene Rollen. Immer
aber ist er eine normbildende Autorität, die sich auf die Karriere der Schüler auswirkt und sie zu
Nachahmern, zu lehrresistenten Individuen oder zu innovativen Künstlerpersönlichkeiten macht,
die ihrerseits zum Lehrer werden oder in Vergessenheit geraten. Die individuellen bzw. gemein-
schaftlichen und die auf Nachahmung beruhenden bzw. intellektuell vermittelten Tradierungsfor-
men führen zu kunstgeografischen Netzwerken im Kleinen wie im Großen. Daraus resultieren u. a.
die Muster der international anerkannten Künstlerpersönlichkeiten (z. B. Rembrandt),  in deren
Schatten zahlreiche Schüler  stehen,  kunstsoziologische Entwürfe (z.  B.  Bauhaus) oder lokale
Kunstzentren (z. B. Dresdner Schule). Diese prägen die Kunstgeografie und können ihre Ortsspezi-
fik zugunsten einer gesellschaftlichen Allgemeingültigkeit aufgeben.

Gesucht werden Beiträge, welche die Mechanismen solcher mittelalterlicher und neuzeitlicher
„Transformationsorte“  aufzeigen,  wobei  analytische Beiträge mit  verschiedenen theoretischen
Ansätzen und, damit verschränkt, empirischen Studien der unterschiedlichen kunsthistorischen
Berufsgruppen willkommen sind. Sie sollen die Fragen erörtern, wie sich die Tradierungsformen
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auf die Kunstentwicklungen auswirken und inwieweit Künstler als Lehrer auf die Kunstgeschichte
einwirken. Ziel ist, aus einer topografischen und dynamischen Perspektive und mit einem breiten
methodischen Spektrum die  Prozesse zwischen lokalen,  regionalen,  nationalen und globalen
Kunsttraditionen in den verschiedenen Epochen besser zu verstehen.

(Valentine von Fellenberg, Lausanne und Bern / Andreas Tacke, Trier)

7. AUF DER SUCHE NACH DER EIGENEN IDENTITÄT. ISLAMISCHE KUNST UND ARCHITEKTUR
NACH 1798

Während Europa im 19. Jahrhundert, fasziniert von der islamischen Kunst und Architektur, auf der
Suche nach dem „neuen Stil“ war, suchte die islamische Welt aufgrund der nach dem Feldzug
Napoleons in Ägypten 1798 stattgefundenen soziopolitischen Veränderungen im Zuge der zuneh-
menden Einflussnahme Europas in Nordafrika und dem Nahen Osten nach der eigenen Identität.
Die geplante Sektion will diese Suche anhand ausgewählter Fallbeispiele aus der Malerei und
Architektur des 19. bis 21. Jahrhunderts sowohl innerhalb wie auch außerhalb der islamischen
Welt kritisch beleuchten. Dabei gilt es, sowohl die unterschiedlichen historischen und kulturellen
Voraussetzungen zu berücksichtigen wie auch entsprechend unterschiedliche Prozesse und Stra-
tegien der Identitätsfindung aufzuzeigen. So wurden die aus dem Orientalismus hervorgegange-
nen Darstellungsweisen und Bauformen ab der zweiten Hälfte des 19. Jahrhunderts in der islami-
schen Welt reappropriiert und als eine Strategie des Widerstandes eingesetzt, wogegen sich die
islamische Diaspora nicht nur mit Fragen nach der eigenen Identität in einem nichtislamischen
Umfeld konfrontiert sieht, sondern auch mit gesellschaftspolitischen Debatten, die sich etwa im
Kontext von Moscheen-Neubauten ergeben.

Vorgeschlagene Themenkomplexe:
- Aneignung orientalistischer Sujets im Zusammenhang mit
Identitätskonstruktionen,
- Selbstexotisierung und Selbstorientalisierung als Marktstrategie,
- Wiederaneignung von Exotismus als subversive Diskursstrategie,
- Konterkarierung kolonialer und neokolonialer Interessen durch die
Verwendung indigenen kulturellen und künstlerischen Erbes,
- Strategien der Identitätsfindung im nichtislamischen Umfeld,
- Fremd- und Eigenwahrnehmung islamischer Diaspora,
- Manifestationen islamischer Diaspora auf der globalen „Landkarte“ der
Kunstgeschichte.

(Francine Giese, Zürich / Eva-Maria Troelenberg, Florenz / Wendy Shaw, Berlin)

8. GLOBALE ROMANTIK

Kaum eine Epoche der Kunstgeschichte erfreut sich derzeit einer so großen Beliebtheit wie die
Romantik, deren „Wiederentdeckung“ in zahlreichen Ausstellungen (zuletzt „Welten der Romantik“,
Wien,  Albertina,  13.  November  2015–21.  Februar  2016),  Museumsgründungen (Frankfurt  am
Main, Deutsches Romantik-Museum) und im internationalen Kunsthandel zelebriert wird. Speziell
die deutsche Romantik gilt dabei allgemein als eine Epoche christlicher und „patriotischer“ Kunst,
in der nationale Stereotype ausgebildet und tradiert wurden, indem Sujet- und Stilwahl spezifi-
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schen politischen, religiösen und kulturellen Zwecken angepasst wurden. Dazu wurde die Roman-
tik in der Kunsthistoriografie in Unterabteilungen und lokale Schulen gegliedert. So spricht man
noch heute selbstverständlich von einer norddeutschen Romantik (mit ihren Hauptvertretern Run-
ge und Friedrich), von einer katholischen Romantik (mit den Nazarenern im Fokus), von einer Wie-
ner, Berliner, Hamburger und Dresdener Romantik usw.

Der Kunsthistorikertag in Dresden, einem Gründungsort der literarischen und bildkünstlerischen
Romantik um 1800, soll dazu einladen, über diese kunsthistoriografischen Stereotype kritisch zu
diskutieren und das Phänomen „Romantik“ in eine globale Perspektive zu stellen. Zu fragen ist
nach transnationalen Austauschprozessen, nach Formen- und Motivtransfer, nach Künstlermigrati-
on, nach politischen und religiösen Identitäten sowie nach der Rolle „romantischer“ Kunst in einer
zunehmend globalisierten Welt des 19. Jahrhunderts, in der durch Dampfschiffe, Eisenbahnen,
Post und Kommunikation nicht nur die Wahrnehmung der eigenen „Lokalität“ (in Hinblick auf
Natur,  Mentalität,  Religion und Kultur)  einen grundlegenden Wandel  erfuhr,  sondern auch die
Künstler/-innen selbst von dieser erhöhten Mobilität und polyperspektivischen Wahrnehmung der
Wirklichkeit Gebrauch machten.

Die Tatsache, dass deutsche Landschaftsmaler in den Vereinigten Staaten tätig wurden, dass
Schüler der deutsch-römischen Nazarener in Mexiko eine christliche Historienmalerei etablierten,
dass ein indonesischer Maler wie Raden Saleh an der Dresdener Akademie seine künstlerische
Schulung erfuhr und auf Java orientalisierende Bilder im Stile Ludwig Richters malte, aber auch
die museumspraktische und rezeptionsgeschichtliche Tatsache, dass Leihanfragen für deutsche
Kunst des 19. Jahrhunderts zunehmend auch aus außereuropäischen Ländern kommen, deuten
darauf hin, dass sich Fragen von kultureller Identität und künstlerischen Ausdrucksformen kaum
noch mit den alten Erzählungen von den regionalen Schulen und dem „genius loci“ paradigmati-
scher Orte wie Dresden, Wien und Rom erklären lassen. Kann die Kunst des 19. Jahrhunderts heu-
te noch in regionalen und nationalen Diskursmustern sinnvoll diskutiert werden oder sind die inter-
nationalen Verflechtungen nicht in einem viel umfangreicheren Maß heranzuziehen? Die Sektion
nimmt diese Fragen in künstlergeschichtlicher, kunsthistoriografischer und museumspraktischer
Art und Weise in den Blick.

(Alexander Bastek, Lübeck / Michael Thimann, Göttingen)

9. DREHSCHEIBE DRESDEN. LOKALE UND GLOBALE AUSTAUSCHBEZIEHUNGEN UND WECHSEL-
WIRKUNGEN ZWISCHEN INTERNATIONALER MODERNE UND REGIONALER KUNSTSZENE

In dieser Sektion sollen Austauschbeziehungen und Wechselwirkungen auf den Gebieten der
Kunstproduktion,  -distribution und -rezeption am Beispiel  der Stadt Dresden,  Gastgeberin des
Kunsthistorikertages 2017,  untersucht und der Topos einer  vermeintlich nur lokal  wirksamen
Kunst befragt werden. Dresden als Stadt des Barocks und des 19. Jahrhunderts ist weitgehend
bekannt, weswegen diese Sektion sich auf das 20. Jahrhundert konzentriert. Vorurteile wie provin-
zielle Kunst und regionale Abgeschlossenheit haften an diesem Ort, obwohl er mit Projekten wie
der Gartenstadt Hellerau, den Deutschen Werkstätten und dem Deutschen Werkbund, durch die
Arbeiten der Künstlergruppe „Brücke“ sowie die Internationale Kunstausstellung Dresden (1926)
wegweisend für die Avantgarden in Kunst und Architektur der ersten Jahrzehnte des 20. Jahrhun-
derts war. Zu fragen wäre hier genauso nach den überregionalen bzw. internationalen Verbindun-
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gen und Einflüssen wie nach lokalen Vernetzungen.

Das Verdikt des Provinziellen trifft die Zeit zwischen 1945 und 1990 noch deutlich mehr. Hier
könnten Studien zu Auslandsaufenthalten von Künstlern und Künstlerreisen sowie internationalen
Ausstellungen die überregionale oder gar internationale Vernetzung der Dresdener „DDR-Kunst“
untersuchen. In diesem Zusammenhang sind auch Forschungen zur Migration sowie die Auswir-
kungen der Überführung von Kunstwerken nach oder aus Dresden von Interesse. Es ist einerseits
zu fragen, welche Auswirkungen die Übersiedlung bedeutender Protagonisten (Richter, Baselitz,
Penck, Kerbach, Schleime etc.) in die BRD hatte – und welche Wirkung die in Dresden verbliebe-
nen Künstler entfalten konnten. Andererseits ist von Interesse, inwieweit durch die Neuinszenie-
rung derselben emigrierten Künstleravantgarden in den Jahren nach 1990 eine Modernität in Dres-
den implementiert wurde, die heute Teil des kulturellen Selbstverständnisses der Stadt ist.

Um der Komplexität dieser Fragestellungen einen gewissen Rahmen zu geben, legen wir unter
methodischen Gesichtspunkten Wert auf exemplarische Einzelstudien, die die jeweiligen Kontakte
und  Allianzen  sowie  Kontroversen  zwischen  den  einzelnen  Akteuren  und  Akteurinnen  unter
Berücksichtigung der jeweiligen Machtverhältnisse untersuchen (Christian Kravagna, Texte zur
Kunst, Sept. 2013, Heft 91).

(Susanne König, Leipzig / Gilbert Lupfer, Dresden / Frank Zöllner, Leipzig)

10.  METHODEN  DES  DIVERSEN?  TRANSKULTURELLE  THEORIEMODELLE  DER  KUNSTGE-
SCHICHTE

Am Spannungsfeld von Globalität und Lokalität wird deutlich, dass die regionalen Kunstgeschich-
ten von weltweiten Faktoren nicht abzulösen sind und „Globalkunst“ wiederum lokale (und sei es
multilokale) Bezüge aufweisen kann. Für die Kunstgeschichte heißt das, dass sie methodisch vor
enormen Herausforderungen steht. Die Sektion möchte verschiedene theoretische und methodi-
sche Ansätze einer neuen transkulturellen Kunstgeschichte und ihre fachspezifischen Implikatio-
nen diskutieren:

1. Mit Blick auf die Fachgeschichte können historische Ansätze für die heutige Situation neu
bewertet werden,  die (z.  B.  als universalistische Stilgeschichten aus der Zeit  um 1900) zwar
unhaltbar wurden, aber zugleich auch methodisch andere Perspektiven boten. Kann hier bereits
von Ansätzen „pluraler Modernen“ für die Methoden der Kunstgeschichte gesprochen werden?

2. Wie verhält sich Kunstgeschichte gegenüber „global art“, welche Ein- und Ausschlusskriterien
sind für Kunst an unterschiedlichen Orten der Welt wirksam? Welche Begriffe stehen zur Beschrei-
bung transkultureller Phänomene zur Verfügung? Kritisch zu fragen ist nach dem kunstwissen-
schaftlich-methodischen Zugriff auf aktuelle Kunstpraktiken in verschiedenen globalen Kontexten.

3. Internationale Forschungskooperationen bieten die Möglichkeit, Kunstgeschichte aus vielen Tei-
len der Welt gleichzeitig zu schreiben. Das methodische Vorgehen solcher multiperspektivischen
Forschung soll reflektiert werden. Dabei können sowohl Netzwerke als auch institutionelle Anfor-
derungen und Möglichkeiten einer Kunstgeschichte heute in den Blick genommen werden. Berich-
te aus der Praxis sind willkommen.
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Die Pluralisierung der Perspektiven macht eine Reflexion der Begriffe und Methoden selbst not-
wendig. Zur Debatte stehen Ansätze wie etwa:
- Mapping, Netzwerktheorien,
- regionale Forschung / regionale Kunstgeschichten,
- Migrationsforschung,
- „histoire croisée“ / „entangled histories“,
- „travelling concepts“,
- Formate von Kollaboration und Partizipation in der aktuellen Kunst
und Forschung,
- transkultureller Austausch,
- Ansätze zu materiellen Kulturen.

Willkommen sind nicht zuletzt Beiträge, die den Ertrag verschiedener Methoden und Theorien verg-
leichen oder auch das Verhältnis von transkultureller Theorie und Methode erläutern.

(Alexandra Karentzos, Darmstadt / Bärbel Küster, Berlin)

11. GLOBALE OBJEKTMIGRATION UND LOKALE SAMMLUNGSPRAXIS. ZU PROBLEMATIK UND
MÖGLICHKEITEN  DER  PRÄSENTATION  TRANSKULTURELLER  OBJEKTE  IN  WESTLICHEN
MUSEEN

„Universalmuseen“ und Museumsverbünde wie die Staatlichen Kunstsammlungen Dresden ste-
hen geradezu paradigmatisch für die Präsenz globaler Artefakte in europäischen Sammlungen.
Aus Kirchenschätzen, fürstlichen Wunderkammern oder bürgerlichem Privatbesitz gelangten sie
in die musealen Sammlungen der Moderne mit ihren spezifischen, im Verbund mit der universitä-
ren Kunstgeschichte entwickelten Ordnungsstrukturen. So herrschen in vielen Sammlungen kultur-
räumliche Kategorisierungen wie z.B. „asiatische“, „islamische“ oder „afrikanische“ Kunst vor, und
häufig werden Artefakte in Fortführung historischer Sammlungsstrukturen weiterhin nach „Kunst“,
„Kunsthandwerk“ und „Ethnologica“ differenziert und entsprechend getrennt voneinander präsen-
tiert.

Im Zuge des wachsenden Interesses auch der deutschsprachigen Kunstgeschichte an einer globa-
len Kunst rückt diese nicht allein als Repräsentantin regionaler Kunstgeschichten jenseits der
westlichen Welt in den Blick. Es wird auch verstärkt nach den transkulturellen Biografien, Trans-
fers und Bezügen gefragt – und danach, ob sie in den kulturräumlichen und kunsthistorischen
Kategorien der westlichen Museen aufgehen. Ist eine hebräische Handschrift von Ibn-Sinas Kanon
der Medizin, die in Italien hergestellt wurde, ein italienisches, islamisches oder jüdisches Werk? Ist
ein Teppich, der nach der christlichen Eroberung Spaniens von arabischen Handwerkern herges-
tellt wurde, „islamische Kunst“ oder „europäisches Kunsthandwerk“? Und wie verhält es sich mit
einer chinesischen Porzellanvase mit barocker Zinnmontur?

Im Zentrum der Sektion steht die Frage, wie Objekte mit solchen transkulturellen Bezügen und Bio-
grafien in heutigen Sammlungen präsentiert werden können. Wie können diese transkulturellen
Geschichten in kulturräumlich organisierten Sammlungen vermittelt werden? Welche Möglichkei-
ten – beispielsweise einer von den Objekten ausgehenden Reflexion der Geschichte und Kategori-
en einer Sammlung und der historischen Betrachtungsweise von „exotischen“ Kunstwerken – bie-
tet dies, aber auch: welche Risiken, etwa einer erneuten Universalisierung von Kunst, impliziert es?
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Können den Besuchern Alternativen zu homogenen Identitätskonstruktionen angeboten werden?
Und wie lässt sich das Thema „Global – Lokal“ in die Präsentation der Objekte einbeziehen?

Erwünscht sind Vorträge zu Fragen der Präsentation von globalen Artefakten in kulturräumlichen
Sammlungen, die anhand von Fallstudien das Thema kritisch reflektieren und methodische Impul-
se für den künftigen Umgang mit den Objekten in der Sammlungs-, Forschungs- und Präsentati-
onspraxis geben. In der Diskussion dieser Fragen will die Sektion insbesondere eine Plattform für
den Austausch zwischen Museen und Universitäten bieten.

(Vera Beyer, Wuppertal / Anja Grebe, Krems)

12. VERNETZTE FOTOGRAFIE. ASPEKTE ANALOGER UND DIGITALER MOBILITÄT

Die weltweite Verbreitung der fotografischen Digitaltechnik sowie eine zunehmende mediale Ver-
netzung haben in den letzten Jahren nicht nur zu exponentiellen Wachstumsraten in der Bildpro-
duktion, sondern auch zu einer gesteigerten Mobilität fotografischer Aufnahmen geführt. Doch
auch analogen Fotografien ist aufgrund ihrer massenhaften Produktion und Distribution bereits
der Aspekt des Globalen eingeschrieben: Als multiple Originale zirkulieren sie seit dem 19. Jahr-
hundert in sozialen, künstlerischen und wissenschaftlichen Netzwerken auf der ganzen Welt. Wie
Sedimente setzen sich analoge und digitale Bilder gleichermaßen in Archiven, Sammlungen und
Museen, in privaten und öffentlichen, realen und digitalen Räumen ab. Ihre jeweils irreduzible
Materialität begründet zudem ihre potentielle „agency“, die über die Dimension reiner Sichtbarkeit
hinausgeht: Als mobile Objekte, Informationsträger und Machtinstrumente sind sie nicht nur form-
bar, sondern verfügen vor allem auch über eine formierende Kraft. Stets an lokale Produktions-
und Wahrnehmungsbedingungen gebunden, vermitteln Fotografien Wissen und Weltanschauun-
gen zwischen Kontinenten, Kulturen und Institutionen über territoriale Grenzen hinweg und beteili-
gen sich an Stil- oder Motivtransfers.

Ziel der Sektion ist es, das Phänomen der Mobilität analoger und digitaler Fotografien in ästheti-
scher und wissenschaftlicher Hinsicht näher zu beleuchten: Mit welchen Strategien antworten
Kunst und Wissenschaft auf die Effekte einer räumlich-zeitlichen Dynamisierung bzw. Stillstellung
fotografischer Bilder? Wie verarbeiten sie das Thema globaler Bildwanderung, wie die medial,
gesellschaftlich oder institutionell organisierten Begegnungen zwischen Fotografien aus unter-
schiedlichen kulturellen Kontexten? Welche (neuen) Konstellationen werden in den künstlerischen
und/oder archivarischen Praktiken des Sammelns und Ordnens generiert? Und was sagt dies über
die Selbstwahrnehmung der involvierten Disziplinen und Akteure aus? Wie wirkt sich ein beschleu-
nigter Bewegungsradius von Fotografien auf soziale Gebrauchsweisen des Mediums aus? Wie ver-
halten sich Bildzirkulation und Materialität der Fotografie zueinander? Und schließlich: Welche
Schnittmengen, Differenzen und Wechselwirkungen sind dabei zwischen analoger und digitaler
Fotografie zu beobachten?

(Julia Bärnighausen, Florenz / Marie-Sophie Himmerich, Dresden / Bertram Kaschek, Dresden /
Stefanie Klamm, Berlin)

--

34th Congress of German Art Historians
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Technische Universität Dresden, March 8–12, 2017

Call for Papers

ART LOCAL – ART GLOBAL

Taking into consideration not just accelerating processes of cultural transformation but also cur-
rent debates about the dislocation of cultural assets and the experience of the destruction of
such assets, the Association of German Art Historians and the Institute of Art and Music at the
Technische Universität Dresden, as co-hosts of the next Congress of German Art Historians, have
decided to place questions about the tension between the local and the global at the center of the
scholarly and disciplinary discussion.

With this in mind, we hope to explore continuity and change in the field of art history in a historical
sense, building a bridge between the conditions of the past and the social and political questions
of the present. Dresden offers a very fitting historical and contemporary framework in this con-
text. Beginning in the medieval period, the city has witnessed a layering of cultures; from the era
of August the Strong up through the artistic collective of “Die Brücke,” products from other cultu-
res have been collected and integrated into Dresden’s own cultural production. However, there
has been and continues to be resistance against seeing local art and culture in relation to global
phenomena. For this reason, Dresden provides an ideal setting in which to discuss the constructi-
on of new identities and the destruction of old ones. We will address questions about the actual,
social, and ideal place of art in not only the overall German but also the entire European, as well as
global past, whose influence extends into the present.

To what extent are artistic traditions bound to places, in either the regional or national sense? And
to what extent are they constructed in the meeting of different cultures, which has shaped the
European history of art for centuries? What role does the presence of objects from non-European
cultures play as early evidence of globalization? In what form were, and are, European forms of art
received on other  continents? How do they constitute  the centers of  the avant-garde? How
important are qualities of topographical space and aspects of migration in determining the art
practice of the present? Based on the increasing amalgamation of the local, regional and the glo-
bal, should we think about a “glo-caliztion?” What role does global art history play in the recogniti-
on and reworking of these kinds of connections and what role is played by more spatially circum-
scribed fields of art history?

In addition to the explicit thematic orientation, the sections should represent the current scholarly
discourses of different art historical professional groups (museum, monument preservation, uni-
versity, freelance) as broadly as possible. However, they should also contribute to the exchange
between institutions, networks and their actors. The various emphasized subject matters of the
program sections graphically attest to how issues of interaction between local, regional and glo-
bal aspects of art production and reception touch on the connection of topography and identity in
a global, culturally varied society that is shaped by divergent political and religious concepts and
mentalities. For this reason, the executive committee of the Association of German Art Historians
and the Institute of Art and Music at the Technische Universität Dresden would like to bring toge-
ther the different professional groups for an intensive discussion at the 34th Congress of German
Art Historians. Consequently, those sections were chosen that take a new view of art historical
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issues in the relevant contexts, such as the global migration of objects and local collecting practi-
ces, global Romanticism or the analogue and digital mobility of photographic images. Due to the
most recent digital and media-political developments, museums in particular are confronted with
new tasks that make a critical self-examination extremely necessary and pose imperative questi-
ons about the locality, globality, and “glocality” of art objects and the challenges of an altered reci-
pient profile.

Following the call for sections in fall of 2015, all interested colleagues are now strongly encoura-
ged to submit their proposals (1-2 pages) for individual lectures in the sections listed below to the
administrative office of the Association. The selection of proposals (each section will include five
30-minute lectures) will be made by the section leaders and the executive committee in a joint ses-
sion.

The deadline for proposals is May 15th, 2016.

Verband Deutscher Kunsthistoriker e. V.
Haus der Kultur
Weberstraße 59a
53113 Bonn
Germany
info@kunsthistoriker.org

(A PDF version of the Call for Papers is also available at http://www.kunsthistorikertag.de)

Sections

1. CONCEPTS OF STYLE IN ART HISTORY. NATIONAL BACKGROUNDS, EUROPEAN CLAIMS, GLO-
BAL IMPLICATIONS

Period styles must above all be understood as intellectual constructions. Using these constructi-
ons, we develop historiographical simplifications from the abundance of known art works from
earlier time periods and the complexity of their historical contexts. It is undisputed today that the
history of style, as a coherent structural system largely based on the evidence of formal connecti-
ons, does not have scholarly validity in the strict sense. Nevertheless, the popular understanding
of art history continues to be characterized by the idea of an unbroken chain of period styles –
and this, completely self-evidently, underlies the model of European artistic development, which is
also partially applied to Non-European cultures.

Against this backdrop, research into the genesis of stylistic concepts and the semantic processes
by which they change is especially interesting. Repeatedly, there is a national focus at the begin-
ning – “Gothic” was originally connected to Germany, “Romanesque” and “Renaissance” to France
– that however mostly fades with the transposition of the stylistic concepts to European art in
general. But do national connotations nevertheless continue to exert an influence subliminally?
How should we evaluate the continuation of early modern systems of local and national schools
of painting in the way paintings are hung in museums? Do they form a counter-model to written
art and architectural history even today?

http://www.kunsthistorikertag.de
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The canonization of the system of the history of style around the middle of the nineteenth century
was followed by the conspicuous coinage of many new labels for specific national or regional sty-
les, like the “Deutsche Sondergotik” and the “Danube School,” in the German-speaking realm.
Some special styles, such as the “Queen Anne Style” in England, were the force behind new sty-
listic developments in architecture. Do these special labels express a meaningful differentiation
of the generalized system of period styles or do they just represent nationalistic counter-designs,
set against European culture? How should we assess the retrospective projections of “golden
ages,” such as the Spanish “Siglo de Oro” and the Dutch “Gouden Eeuw,” in this regard? Does the
“eternal” classicism of French architecture, which was canonized by Louis Hautecœur’s “Histoire
de l’Architecture classique en France,” belong in this category? What roles do national concepts
of style play in art of the modern period and contemporary, globalized art?

The global scope of European stylistic systems has yet to be examined. The most far-reaching
use of these systems can be found, naturally, in the European-influenced cultures of North and
South America, but here, the terminology of styles also reflects an extremely differentiated relati-
onship to Europe. What roles do European style concepts play in the art historical analysis of cultu-
res on other continents, which were only partially affiliated with Europe?

(Sabine Frommel, Paris / Eveliina Juntunen, Bamberg / Henrik Karge, Dresden)

2. BOHEMIA – SAXONY – SILESIA

The section is dedicated to three neighboring regions of Central Europe: Bohemia, Saxony, and
Silesia. Their geographical proximity allowed numerous reciprocal links to develop, whose artistic
facets should be investigated.

The formation process of territorial rule and the expansion of Bohemian state power during the
reign of Premysliden and the Luxemburgs count among the most important historical periods and
events, especially the ambitious politics of Charles IV, which led to the incorporation of the Silesi-
an principalities into the Crown of Bohemia. Also important in this context are the Hussite move-
ment, the Reformation and Counter-Reformation, the Austrian War of Succession, the Annexation
of Silesia by the Prussians, industrialization, the formation of national states, as well as the disrup-
tions of the twentieth century.

These events and processes were not only important for identity formation in the three regions or
their mutual relationships, they constituted, moreover, a part of the broader supraregional develop-
ment. For this reason, some of the comprehensive, globally oriented questions, concerning, for
example, the bearers of identity (artists, rulers, communities), or the mechanisms and media of
identity formation, touch upon on regional, inter-regional, and different national levels.

Thereby, the question of whether the current global discourse of art history is applicable to a regio-
nal context can be posed anew on the basis of preexisting historical and art historical research. In
this way, regions can be incorporated into the contemporary narrative of art history as a global dis-
cipline.

We especially welcome proposals that demonstrate, in an exemplary way, both the current state
of research on the art of the relevant regions and its methodological conditioning in the past. A
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critical investigation of hitherto prevalent approaches, which were influenced by ideologies of cer-
tain historical periods, is desired.

(Mateusz Kapustka, Zurich / Jiri Kuthan, Prague / Katja Schröck, Dresden)

3. ARCHITECTURE IN TRANSITION. INTERACTION AND INFRASTRUCTURE IN THE STYLE DEVE-
LOPMENTS OF THE FIFTEENTH AND SIXTEENTH CENTURIES

Throughout Europe in the late Middle Ages, art underwent a remarkable stylistic transformation,
which was probably the first of its kind that was perceived as such. A form of art production – cal-
led “Late Gothic” today – which had developed over the course of centuries and had been extreme-
ly refined through practice, was put into question by a new philologically-informed art discourse.

Because the associated transitional phenomena are extremely complex, we are limiting inquiries
in this section to a single field, namely that of architecture. Not only because of the associated
financial outlays and the public effect, this is precisely the field in which diverse actors and agents
clashed – with internationally active architects and architectural theorists on one side and local
and regionally interconnected artists on the other. Court artists were in conflict with guilds. Cathe-
dral workshops, which were organized according to their own laws, received not only organizatio-
nal but also intellectual competition from palaces and governmental building authorities. The rela-
tionship between patrons and architects – who were called master masons up to this point – and
the relationship between architects and craftsmen completely changed. And not infrequently, tra-
ditional patterns of viewing were put into question. Within these processes, there were confrontati-
ons, fluid transitions, compromises and reciprocal supplementation.

In this section, we will use significant case studies to investigate how these disputes were arbitra-
ted at individual places or construction sites and which effects they had. Here, it is important to
keep in mind that there were local characteristics, whether mental, social or material, that had to
be taken into account by international agents. At the same time, the investigations should not
remain isolated; rather, by the end of the section, they will be discussed as part of the Europe-wide
“Infrastructure of Stylistic Transformation.”

(Stefan Bürger, Würzburg / Ludwig Kallweit, Dresden / Bruno Klein, Dresden)

4. ARTIST JOURNEYS (1450–1950)

Travel and exchange are closely linked to the early modern idea of art as a form of historical and
individual development. This section, which is dedicated to art produced between 1450 and 1950,
will inquire into and evaluate the familiar and the foreign. What experiences did artists have while
travelling? What impact did travelling have on their concepts of self-understanding? In addition to
travelling artists, we also want to look at those artists who were permanently established in for-
eign places. In what ways did these artists need to conform to other circumstances and foreign
habits? Finally, we want to investigate their various strategies of appropriation. How did artists
translate or transpose the foreign and the new into their art? Did the foreign enrich the familiar –
or did it lead to derivative imitation?

This examination of artist journeys and cultural exchange should also be a starting point for a criti-
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cal look at the traditional frameworks through which the journeys of Northern Europeans to the
South have often been perceived. Unfortunately, since the nineteenth century, historical demands
to coronate the artistic education with a visit to Italy were combined with Jacob Burckhardt’s influ-
ential idea that all artistic innovation was the product of Italy. But was the exertion of influence
really one-sided? The objective of this section is a re-evaluation of the possibilities and limits of
this rather existential form of artistic exchange.

(Nils Büttner, Stuttgart / Stefanie Knöll, Coburg / Jürgen Müller, Dresden)

5. A HOME IN A FOREIGN COUNTRY. ARCHITECTURE BY IMMIGRANTS FROM 1600 UNTIL THE
PRESENT

The enormous wave of immigration, which is now shaping the events in Germany and will probab-
ly continue to be the subject of debate in 2017, poses essential questions again and again. How
are cultural identities constructed? And what parameters are important for this construction? In
part, answers can be found in historical comparisons, since the phenomenon of mass immigrati-
on has occurred several times since 1600 in Central Europe, and each time, the migrants were
faced with the task of affirming their identities, both in order to adjust to another society and to
found a new home there.

As medializations of cultural identity in the form of lasting artifacts, architecture and art play a
central role in these processes and lead to interesting questions. Which architectonic and artistic
means are deployed? Does one look for old trusted forms and pay the price of being the Other?
Does one want to assimilate? Or is it all about creating a new identity in the context of the associa-
ted contemporary discourse on art and culture? Which narratives are formulated in the process?
Which myths are served? Does a new homeland, or identity, have to be formulated artistically or
architecturally? Or is that unnecessary because one is not at home in a physical place but in men-
tal or religious spheres?

The contributions to the section should focus on immigrants, meaning on people who permanent-
ly settled in a country, because they were fleeing religious or political persecution or because their
native land had no economic future. Examples would be, among others, the Protestant refugees
of the seventeenth and eighteenth centuries in Germany and Denmark (whose immigration was
often explicitly invited by the ruler), the immigration that occurred in the context of the Jewish
emancipation of the nineteenth century, or the Germans who were expelled from the former eas-
tern territories, immigrating to the old Federal Republic after 1945. The architectural and art histo-
rical period under consideration extends from the late Renaissance to modernity. Comparisons
with European neighbor states would be very desirable, for instance a look at the art and architec-
ture of Islamic immigrants to France, where this phenomenon has been observable since ca.
1900.

(Hans-Georg Lippert, Dresden / Matthias Exner, Munich)

6. WORKSHOPS, STUDIOS, ACADEMIES. TRANSFORMATIVE PLACES OF ART

As through a magnifying glass, this section brings together certain simultaneously local and glo-
bal aspects – questions of the space used for artistic training and production of art throughout
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history and across all genres.

The transformative places of artistic creation and the artistic career often coincide. Art works are
made in private studios or in institutionalized workshops that, for their part, function as spaces of
the conscious or unconscious formation of artistic traditions. These training places differ depen-
ding on the historical period, geographical location, didactic practices, and artistic forms.

In different forms of transmission, the artist takes on various roles. However, he is always a nor-
mative authority, who has an effect on the careers of students, making them into imitators, lear-
ning-resistant individuals, or innovative artistic personalities, who become teachers themselves or
disappear and are forgotten. The individuals, or communities, which depend on imitation or intel-
lectually conveyed traditions, create art-geographical networks on a small and large scale. This
results in patterns of internationally recognized artistic personalities (for example, Rembrandt),
who cast a shadow over their students, of art-sociological concepts (for example, the Bauhaus),
or local artistic centers (for example, the Dresden School). These patterns influence artistic geo-
graphy and claim universal validity at the expense of their actual place-specificity.

We are looking for contributions that demonstrate the mechanisms of this kind of medieval or
modern “transformative place.” Analytical contributions from various theoretical approaches, are
as equally welcome as empirical studies of different art historical professional groups that, ideal-
ly, engage with these approaches. They should debate such questions as how traditional forms of
artistic development exert an effect and in how far the artist as teacher influences the history of
art. The goal of the session is to better understand the processes of local, regional, national, and
global artistic traditions by looking at them from a topographical and dynamic perspective and by
employing a broad, methodological spectrum.

(Valentine von Fellenberg, Lausanne and Bern / Andreas Tacke, Trier)

7. IN SEARCH OF IDENTITY. ISLAMIC ART AND ARCHITECTURE AFTER 1798

While nineteenth-century Europe sought to integrate its fascination for Islamic art and architectu-
re with the search for a “new style,” several polities in the Islamic Mediterranean and Near East,
affected by the sociopolitical changes following Napoleon’s 1798 Egyptian campaign – including
the increased presence of Europe in the region – conversely began to pursue modern tropes of
identity on their own terms. This section will critically examine this search for self through the
other by selecting case studies of painting and architecture from the past two centuries, both insi-
de and outside of the Islamic world. Papers will not only take into consideration the various contin-
gencies of history and culture but also reveal the attendant, diverging processes and strategies
for finding identity. On the one hand, the representational modes and architectural forms that deri-
ved from Orientalism were re-appropriated by the Islamic world and deployed as a strategy of resi-
stance beginning in the mid-nineteenth century. On the other hand, the emergence of Islamic dias-
pora cultures has led communities to take on the task of redefining identity in non-Islamic environ-
ments, raising sociopolitical debates surrounding, for example, the matter of dress or the con-
struction of mosques.

Suggested themes:
- The appropriation of Orientalist subjects in connection to
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constructions of identity
- Self-exoticization and self-Orientalization as a marketing strategy
- Re-appropriation of exoticism as a subversive discursive strategy
- Thwarting colonial or neo-colonial interests through the use of
indigenous cultural or artistic heritage
- Strategies of finding identity in a non-Islamic environment
- External and self-perception in the Islamic diaspora
- Manifestations of the Islamic diaspora on the global “map” of art
history

(Francine Giese, Zurich / Eva-Maria Troelenberg, Florence / Wendy Shaw, Berlin)

8. GLOBAL ROMANTICISM

There is scarcely a period of art history enjoying such great popularity at the moment as Romanti-
cism, whose “rediscovery” has been celebrated by numerous exhibitions (most recently, “Welten
der Romantik,”  Vienna,  Albertina,  November 13th,  2015–February 21st,  2016),  foundations of
museums (Frankfurt am Main, Deutsches Romantik-Museum), and the international art market.
German Romanticism in particular counts as a period of Christian and “patriotic” art, in which
national stereotypes were cultivated and passed along and the choice of subject and style was
aligned with specific political, religious, and cultural objectives. In addition to this, Romanticism
has been divided in art history into subcategories and local schools. For that reason, we talk self-e-
vidently today about a northern German Romanticism (with Runge and Friedrich as its leading figu-
res), a Catholic Romanticism (focusing on the Nazarenes), and a Viennese, Berliner, Hamburger,
and Dresdner Romanticism, etc.

The meeting of German Art Historians in Dresden, which is a birthplace of literary and fine arts
Romanticism ca. 1800, is an occasion to critically discuss these stereotypes and place the pheno-
menon of “Romanticism” in a global perspective. We want to examine transnational exchange pro-
cesses, the transmission of forms and motifs, artist migration, and political and religious identi-
ties. We will also look at the role of “Romantic” art in the increasingly globalized world of the nine-
teenth century, in which steamships, trains, post and other forms of communication lead to a
great change in the perception of one’s own “locality” (in terms of nature, mentality, religion, and
culture) but how artists themselves to made use of in this increased mobility and poly-perspecti-
val perception of reality.

The fact that the German landscape painters were active in the United States, that students of the
German-Roman Nazarenes established a kind of Christian history painting in Mexico, that an
Indonesian painter like Raden Saleh received his artistic education at the Dresden Academy and
painted orientalized pictures in the style of Ludwig Richter on Java, as well as the circumstance of
reception history and museum pragmatics that loan requests for nineteenth-century German art
come increasingly from countries outside of Europe, all point to questions of cultural identity and
artistic forms of expression, which can hardly be explained by the old narrative about regional
schools and the “genius loci” of paradigmatic places like Dresden, Vienna and Rome. Can ninete-
enth-century art still be productively discussed within regional and national discourses or do we
have to consider international interrelations on a far greater scale? The section takes a look at the-
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se questions from an art historical, art historiographical, and a rather practical museum perspecti-
ve.

(Alexander Bastek, Lübeck / Michael Thimann, Göttingen)

9. DRESDEN AS HUB. LOCAL AND GLOBAL EXCHANGE RELATIONSHIPS AND THE INTERACTION
BETWEEN THE INTERNATIONAL MODERN ART AND THE REGIONAL ART SCENE

In this section, exchange relationships and interactions in the areas of art production, distribution
and reception will be investigated using as an example the city of Dresden, host of the German Art
Historians Congress in 2017. We will also question the “topos” of art that exercises an exclusively
local impact. Because Dresden is well-known as a city of the Baroque period and the nineteenth
century, this section will concentrate on the twentieth century. Prejudices about provincial art and
regional insularity cling to the place although the city lead the way for the artistic and architectural
avant-garde in the first decades of the twentieth century, with such projects as the Garden City
Hellerau, the Deutsche Werkstätten, and the German Association of Craftsmen (Deutscher Werk-
bund), in addition to the works from artist’s group, “Die Brücke” as well as the International Art
Exhibition Dresden (1926). Here, interregional, or even international, connections and influences
should be investigated just as much as local networks.

The verdict of provinciality is more clearly valid for the period between 1945 and 1990. Here, stu-
dies could investigate artist journeys and foreign stays of artists, international exhibitions, and the
networking of Dresden “DDR art” in a wider German, or even international, perspective. In this con-
text, research on migration as well as on the impact of the crossover of artworks to and from Dres-
den would be of interest. On one side, we hope for research on the effects of the emigration of
important figures (Richter, Baselitz, Penck, Kerbach, Schleime etc) to West Germany and for stu-
dies on the realm of production and reception that was left for the artists who stayed behind. On
the other side, it is interesting to think about in how far the new perception of the same emigrated
artistic avant-garde in the years since 1990 lead to an implementation of a specific modernity,
which is today part of the cultural self-perception of the city.

In order to give these complex questions a certain amount of room to develop, we will place our
methodological emphasis on exemplary case studies, which investigate the respective contacts
and alliances of the individual actors as well as their conflicts, taking the prevailing power relati-
onships into account (Christian Kravagna, Texte zur Kunst, Sept. 2013, Heft 91).

(Susanne König, Leipzig / Gilbert Lupfer, Dresden / Frank Zöllner, Leipzig)

10. METHODS OF DIVERSITY? TRANSCULTURAL THEORETICAL MODELS OF ART HISTORY

Recent research on globalism and localism have made clear that regional art histories cannot be
detached from worldwide factors, and that “global art” can exhibit local (or multilocal) connecti-
ons in turn. For art history, this tension entails enormous challenges. This section would like to dis-
cuss various theoretical and methodological approaches to a new transcultural art history and its
field-specific implications.

1. Looking at the history of the discipline, we can newly evaluate historical approaches for the cur-
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rent situation, which while admittedly untenable (for example, the universalistic history of style
from ca. 1900) offered alternative methodological perspectives at the same time. Can they be
understood as early examples for the analysis of “plural modernities?”

2. Regarding the relationship of art history to global art, which criteria of inclusion and exclusion
affect art in different parts of the world? Which terms are available for describing transcultural
phenomena? Here, it  is critical to question the art historical methodological grasp of current
artistic practices in various global contexts.

3. International research cooperation offers the possibility of writing art history from many parts
of the world at the same time. The methodological  procedure of multi-perspectival  research
should be reflected. Currently operating networks as well as the institutional demands and possi-
bilities of art history today shall be considered. Reports from practitioners are welcome.

A pluralization of perspectives requires reflection on concepts and methods themselves. The follo-
wing approaches will be the subject of debate:
- Mapping, network theories,
- Regional research / regional art histories,
- Research on migration,
- “Histoire croisée” / entangled histories,
- Travelling concepts,
- Formats for collaboration and participation in contemporary art and
research
- Transcultural exchange,
- Approaches to material culture.

Contributions that compare the benefits of different methods and theories or illuminate the relati-
onship between transcultural theory and methods are also welcome.

(Alexandra Karentzos, Darmstadt / Bärbel Küster, Berlin)

11. GLOBAL MIGRATION OF OBJECTS AND LOCAL COLLECTING PRACTICE. PROBLEMS AND
POSSIBILITIES OF PRESENTING TRANSCULTURAL OBJECTS IN WESTERN MUSEUMS

“Universal museums” and museum consortiums, such as the Staatliche Kunstsammlungen Dres-
den (Dresden art collections, SKD), are paradigmatic for the presence of global artifacts in Europe-
an collections. Coming from church treasuries, princely “Wunderkammern” or private collectors,
these objects were incorporated into modern museum collections with their specific organizatio-
nal structures, which evolved in relation to the developments of academic art history; cultural-geo-
graphical categories such as, for example, “Asian,” “Islamic,” or “African” art thus dominate many
collections,  and artifacts often continue to be distinguished as “art,”  “craft,”  or  “ethnological
objects,” and are consequently presented separately.

In the course of the growing interest in global art, global artifacts have started to be considered
not just as representatives of non-Western regional art histories. Furthermore, there has been inc-
reasing inquiry into their transcultural biographies, transfers and references – and ensuing questi-
ons of whether they fit the cultural-spatial and art-historical categories of Western museums. Is a
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Hebrew manuscript of Ibn-Sina’s Canon of Medicine, which was produced in Italy, an Italian, Isla-
mic or Jewish work? Should a carpet, which was produced by Arab craftsmen after the Christian
conquest of Spain, be considered as “Islamic art” or as “European craft?” And how should a Chine-
se porcelain vase with a Baroque tin lid be treated?

Central to the section is the question of how objects with these kinds of transcultural relati-
onships and biographies can be presented in today’s collections. How can their transcultural sto-
ries be conveyed in museums that are organized according to cultural-spatial categories? Which
possibilities does this open for object-based reflections on both the history of a collection and its
inherent categories as well as former ways of looking at “exotic” artworks? But also, what are the
implicit risks, such as a renewed universalization of art? Is it possible to offer alternatives to
homogenous constructions of identity to the visitors? And how can the theme of “Global-Local” be
integrated in the presentation of objects?

We are seeking papers on the issues involved with presenting global artifacts in collections defi-
ned by cultural-spatial categories. We are especially interested in contributions which use case
studies to critically reflect on the topic and give methodological stimuli for the current treatment
of objects in both collecting, research and exhibition practice. In discussing these questions, we
especially want to provide a platform of exchange between museums and universities.

(Vera Beyer, Wuppertal / Anja Grebe, Krems)

12. PHOTO-NETWORKS. ASPECTS OF ANALOGUE AND DIGITAL MOBILITY

The worldwide ubiquity of digital photo technology and a growing medial interconnectedness
have led not only to an exponential growth of image production but also to an increased mobility
of photographic material. Due to their mass production and distribution, analogue photographs
were and continue to be objects with a global reach. As multiple originals, they have circulated in
social, artistic and scientific networks throughout the world since the nineteenth century. Like
sediment, both analogue and digital images settle in archives, collections, museums, as well as in
private, public, real and digital spaces. The irreducible materiality of these images is at the basis
of their potential agency, which reaches beyond the dimension of pure visibility; as mobile objects,
repositories of information, and instruments of power, they are not only malleable but, more than
anything, have the ability to shape. Always bound to local conditions of production and percepti-
on, photographs transfer knowledge and worldviews between continents, cultures, and instituti-
ons, effecting the transmission of styles and motifs across territorial borders.

The goal of this section is to take a closer look at the mobility of analogue and digital photo-
graphs in relation to aesthetic and scholarly practices. What strategies do art and science use to
respond to the effects of photography’s spatial-temporal dynamism, or its immobilization? How
do they process the theme of global image migration or the medial, social, and institutionally orga-
nized encounters between photographs from various cultural contexts? Which (new) constellati-
ons are generated in artistic and/or archival practices of collecting and arranging photographs?
And what do these new constellations reveal about the self-perception of the involved disciplines
and actors? What are the effects of photography’s accelerated mobility on the social usages of
the medium? How do the circulation of images and the materiality of photography relate to each
other? And finally, which intersections, differences, and interactions can be observed between ana-
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logue and digital photography?

(Julia Bärnighausen, Florence / Marie-Sophie Himmerich, Dresden / Bertram Kaschek, Dresden /
Stefanie Klamm, Berlin)
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