Kunstgeschichte Power Broadcasts

Umfassender Bericht zur Kunstgeschichte
1. Kapitel 1: Briefing-Dokument
1.1. Einleitung

Dieses Briefing-Dokument stellt eine umfassende Synthese der Kunstgeschichte dar. Es
behandelt zwei grundlegende, miteinander verflochtene S&ulen: die chronologische und
geografische Untersuchung von Kunstobjekten sowie die theoretische Entwicklung der
akademischen Disziplin, die zu deren Interpretation herangezogen wird. Ziel ist es, eine objektive
und prégnante Grundlage zu schaffen, um die Breite und Tiefe des Themas zu verstehen. Von
den friithesten menschlichen Artefakten bis zu den komplexen Diskursen der Gegenwart
beleuchtet dieser Bericht sowohl das Kunstwerk selbst als auch die kritischen Linsen, durch die
wir seine Bedeutung erfassen.

1.2. Zusammenfassung fiir die Geschéftsleitung (Executive Summary)

Die Kunstgeschichte ist eine dualistische Disziplin, die sowohl die historische Untersuchung von
Artefakten als auch ein sich dynamisch entwickelndes Feld der kritischen Theorie umfasst. Sie
katalogisiert und analysiert menschliche Kreativitét tiber globale Kulturen und Epochen hinweg,
von den préhistorischen Hohlenmalereien bis zu den konzeptuellen Werken der Gegenwart.
Dieser chronologische Uberblick ist jedoch untrennbar mit der Entwicklung der Methoden
verbunden, mit denen diese Werke interpretiert werden.

Als akademisches Fach hat sich die Kunstgeschichte von ihren Urspriingen in der biografischen
Chronik (Giorgio Vasari) und der stilistischen Analyse (Johann Joachim Winckelmann) zu einer
pluralistischen Disziplin entwickelt. Diese Transformation war keine rein akademische
Entwicklung, sondern eine direkte Folge der gesellschaftlichen Umbriiche des 20. Jahrhunderts.
Die traditionelle Betonung von Connoisseurship — der Kennerschaft zur Bestimmung von
Urheberschaft — wurde durch die sozialen und politischen Erschiitterungen wie Krieg, die
Diaspora européischer Intellektueller in den 1930er Jahren und die Biirgerrechtshewegungen
radikal in Frage gestellt. Diese Ereignisse filhrten zur Einfithrung sozialgeschichtlicher und
marxistischer Ansétze, die Kunst als ideologisches Produkt ihres soziodkonomischen Kontexts
betrachteten. Ab den 1970er Jahren radikalisierte die ,Neue Kunstgeschichte“ das Feld weiter,
indem sie kritische Theorien wie Feminismus, Psychoanalyse, Poststrukturalismus und
Postkolonialismus integrierte. Diese identititsbasierten Kritiken entstanden aus breiteren
gesellschaftlichen Forderungen nach Gleichberechtigung und Dekolonialisierung und
dekonstruieren seither traditionelle Machtstrukturen, hinterfragen den westlich-zentrierten
Kanon und analysieren, wie Darstellungen von Geschlecht, Rasse und Klasse die Bedeutung von
Kunst pragen. Das Ergebnis ist keine einzelne, monolithische Kunstgeschichte mehr, sondern
eine Vielzahl von ,,Kunstgeschichten“, die die Komplexitét der visuellen Kultur anerkennen.

1.3. Die Definition von Kunst und Kunstgeschichte
1.3.1. Was ist Kunst?

Die Frage ,,Was ist Kunst?“ hat im Laufe der Geschichte zu zahlreichen philosophischen und
dsthetischen Theorien gefiihrt, von denen keine eine allumfassende Antwort liefert. Die
Definition von Kunst ist zutiefst von Kultur, Geschichte und Sprache geprigt. Die wichtigsten
Theorien lassen sich wie folgt zusammenfassen:
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e Kunst als Nachahmung (Mimesis): Diese klassische Theorie, die auf Platon zuriickgeht,
besagt, dass Kunst die Realitit nachahmt. Ein Gemélde wird danach beurteilt, wie gut
es sein Sujet abbildet. Diese Theorie st6Bt jedoch an ihre Grenzen, wenn es um Kunst
geht, die keine Ahnlichkeit mit der uns umgebenden Welt aufweist, wie beispielsweise
Kasimir Malewitschs abstraktes Werk Sehwarzes Quadrat. Ebenso kann sie nicht-
westliche Traditionen, wie die des Daoismus in China, nicht erfassen, in denen Kunst
nicht die Nachahmung, sondern die Ausrichtung auf das Universum zum Ziel hat.

e Formalistische Theorien (Signifikante Form): Zu Beginn des 20. Jahrhunderts von
Clive Bell formuliert, verlagert diese Theorie den Fokus vom Inhalt auf die Form. Bell
argumentierte, dass alle groen Kunstwerke eine ,signifikante Form*“ besitzen — eine
bestimmte Anordnung von Linien, Farben und Formen, die eine &dsthetische Emotion
hervorruft. Der narrative Inhalt ist irrelevant. Diese Theorie bot eine Begriindung fiir
die aufkommende abstrakte Kunst, bleibt aber in ihrer Definition von ,Form® und
»signifikant vage und zirkular.

e Kunst als Ausdruck: Der Historiker R. G. Collingwood vertrat die Ansicht, dass wahre
Kunst dazu dient, gemeinsame Ideen und Gefiihle zu kléren und zu verfeinern und so dem
Publikum ,die Geheimnisse ihrer eigenen Herzen“ zu offenbaren. Kunst ermoglicht
sowohl dem Kiinstler als auch dem Betrachter Selbsterkenntnis. Collingwoods Theorie
schlieBt jedoch zweckgebundene Kunst wie religiose Ikonen oder reprasentative Portréts
aus und stuft sie als bloBes Handwerk oder ,,technische Kunst® ein.

e Institutionelle Kunsttheorie: Diese moderne Theorie, die oft mit Marcel Duchamps
Readymade Fountain (1917) in Verbindung gebracht wird, definiert Kunst als das, was
vom Kiinstler und den Institutionen der Kunstwelt (Galerien, Museen, Kritiker) als Kunst
bezeichnet wird. Sie ist die flexibelste aller Theorien und kann vielfiltige Praktiken von
der Konzeptkunst bis zur Performance-Kunst umfassen. IThre Kritiker beméngeln jedoch,
dass sie so weit gefasst ist, dass sie nahezu bedeutungslos wird und keine Kriterien fiir
die Beurteilung des Wertes eines Werkes bietet.

1.3.2. Was ist Kunstgeschichte?

Kunstgeschichte ist die akademische Disziplin, die sich mit der Erforschung der Entstehung und
Bedeutung von Objekten mit dsthetischem Wert befasst. Wie von Eric Fernie definiert, ist sie die
yhistorische Untersuchung jener hergestellten Objekte, von denen angenommen wird, dass sie
einen visuellen Inhalt haben®. Die Aufgabe des Kunsthistorikers besteht darin, zu erkléren,
ywarum solche Objekte so aussehen, wie sie aussehen“. Diese Untersuchung ist expansiv und
umfasst nicht nur die bildenden Kiinste (Malerei, Skulptur, Zeichnung), sondern auch die
angewandten Kiinste (Keramik, Textilien), Architektur und die breitere visuelle Kultur,
einschlieflich Film und Fotografie. Die Disziplin analysiert Kunstwerke als Vermittler von
dsthetischem Vergniigen, als abstrakte Formen, als soziale Produkte und als Ausdruck von
Kulturen und Ideologien.

1.4. Die Entwicklung der kunsthistorischen Disziplin

Die Kunstgeschichte als akademisches Fach hat sich seit ihren Anféangen erheblich
weiterentwickelt und ihre Methoden und Annahmen sténdig neu bewertet.

e Urspriinge bei Vasari und Winckelmann: Die Grundlagen der Disziplin wurden von
Giorgio Vasariim 16. Jahrhundert mit der ersten Ausgabe seiner Lebensldufe der besten
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Maler, Bildhauer und Architekten (1550) gelegt, die Kunstgeschichte als eine Abfolge
von Kiinstlerbiografien etablierten. Im 18. Jahrhundert systematisierte Johann Joachim
Winckelmann das Fach, indem er Kunstwerke nicht nach Kiinstlern, sondern nach
chronologischen Stilen und Epochen ordnete und damit eine methodischere
Herangehensweise einfiihrte.

Connoisseurship und Stilkritik: Im spéten 19. und frithen 20. Jahrhundert wurde die
Kunstgeschichte von der Kennerschaft (Connoisseurship) dominiert. Dieser Ansatz
konzentrierte sich auf die stilistische Analyse, um die Urheberschaft, das Datum und die
Herkunft eines Werkes zu bestimmen und Originale von Kopien zu unterscheiden.
Heinrich  Wolfflin  leistete einen wichtigen Beitrag, indem er in seinen
Kunstgeschichtlichen Grundbegriffen (1915) fiinf Begriffspaare (z.B. linear vs.
malerisch) entwickelte, um den Wandel von der Hochrenaissance zum Barock stilistisch
zu analysieren.

Die Institutionalisierung in GroBbritannien: In GroBbritannien wurde die
Kunstgeschichte 1932 mit der Grindung des Courtauld Institute formell
institutionalisiert. Der frithe Lehrplan war umfragebasiert (,von den Pyramiden bis
Picasso“) und formalistisch, wobei der Fokus auf dem Objekt selbst und seiner
Einordnung in den klassischen Kanon lag.

Die Diaspora der 1930er Jahre und die Sozialgeschichte der Kunst: Die Disziplin
wurde in den 1930er Jahren durch die Ankunft von emigrierten Gelehrten wie Frederick
Antal, Arnold Hauser und Erwin Panofsky, die vor dem Nationalsozialismus flohen,
radikalisiert. Diese Intellektuellen brachten eine kontinentale Tradition der kritischen
Theorie mit, inshesondere marxistische und sozialgeschichtliche Ansitze, die die
formalistische Orthodoxie in Frage stellten. Sie betrachteten Kunst als ein ideologisches
Phénomen, das tief in sozialen und wirtschaftlichen Beziehungen verwurzelt ist.

Die ,,Neue Kunstgeschichte“: Ab den friithen 1970er Jahren erlebte das Fach eine
weitere tiefgreifende Verdnderung, die als ,Neue Kunstgeschichte“ bekannt wurde.
Angetrieben von der politischen Atmosphére der spiten 1960er Jahre, integrierte diese
Bewegung kritische Theorien wie Feminismus, Psychoanalyse, Strukturalismus und
Postkolonialismus. Anstatt einer einzigen, zentralen Tradition gibt es seither eine
Pluralitat von ,Kunstgeschichten“, die die Voreingenommenheiten des traditionellen
Kanons hinterfragen und Themen wie Geschlecht, Klasse und Rasse in den Mittelpunkt
der Analyse stellen.

1.5. Wichtige theoretische Ansitze in der Kunstgeschichte

Die moderne Kunstgeschichte verwendet eine Vielzahl theoretischer Rahmen, um die Bedeutung
von Kunst zu entschliisseln.

Formalismus und Moderne: Der Formalismus konzentriert sich auf die Form eines
Kunstwerks — Linien, Farben, Komposition — anstatt auf seinen Inhalt oder Kontext. Die
einflussreichste Version dieser Theorie war Clement Greenbergs Konzept der Moderne.
Greenberg argumentierte, dass die Avantgarde-Kunst durch eine fortschreitende
»Selbstkritik® gekennzeichnet sei, bei der jedes Medium seine einzigartigen
Eigenschaften erforscht. Fiir die Malerei war dies die ,Flachheit der Leinwand. Er
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setzte sich fiir die abstrakte Kunst ein und prigte die Asthetik der ,, White Cube“-Galerie,
in der Kunstwerke isoliert von jeglichem Kontext présentiert werden.

Marxismus und die Sozialgeschichte der Kunst: Ein marxistischer Ansatz betrachtet
Kunst als eine Form von Ideologie, die die Werte der herrschenden Klasse widerspiegelt
und aufrechterhélt. Kunst wird als ,Depositum einer sozialen Beziehung® verstanden,
das ohne Beriicksichtigung der sozialen, politischen und 6konomischen Bedingungen
seiner Entstehung nicht vollstindig verstanden werden kann. Die Analyse von Jacques-
Louis Davids Fid der Horatier beispielsweise konzentriert sich auf die Gonnerschaft, den
historischen Kontext im vorrevolutiondren Frankreich und die Art und Weise, wie das
Werk biirgerliche Tugenden wie Patriotismus und Selbstopferung verkorpert. Wéhrend
ein marxistischer Blick die Reflexion biirgerlicher Werte hervorhebt, wiirde eine
feministische Kritik die scharf abgegrenzten Geschlechterrollen hervorheben und die
aktiven, starren méinnlichen Figuren den passiven, zusammensinkenden weiblichen
Formen gegeniiberstellen.

Semiotik und Poststrukturalismus: Die Semiotik ist die Lehre von den Zeichen.
Basierend auf den Ideen von Ferdinand de Saussure (der die Beziehung zwischen
Signifikant und Signifikat beschrieb) analysiert dieser Ansatz, wie Kunstwerke durch ein
System von Zeichen und Codes Bedeutung vermitteln. Der Poststrukturalismus,
insbesondere die Diskurstheorie von Michel Foucault, geht noch einen Schritt weiter und
untersucht, wie diese Zeichensysteme von Machtstrukturen gepréigt sind. Die Analyse
von binédren Oppositionen (z.B. ménnlich/weiblich, zivilisiert/primitiv) kann verborgene
Hierarchien in Kunstwerken aufdecken.

Psychoanalyse und das Unbewusste: Dieser Ansatz, der auf Sigmund Freuds Theorien
basiert, interpretiert Kunst als Ausdruck unbewusster Wiinsche, Angste und Konflikte.
Konzepte wie der Odipuskomplex, Sublimation und Fetischismus werden verwendet, um
die verborgene psychologische Bedeutung von Kunstwerken und die Motivationen von
Kiinstlern zu analysieren. Die surrealistische Bewegung wurde direkt von Freuds Ideen
iiber Traume und das Unbewusste beeinflusst. Spéatere Theorien von Jacques Lacan (die
Spiegelphase), Julia Kristeva (das Abjekte) und Janine Chasseguet-Smirgel (die
Perversion) haben das Feld weiter bereichert.

Feminismus und Geschlechterdarstellung: Die feministische Kunstgeschichte stellt die
patriarchalen Strukturen der Disziplin in Frage, indem sie den traditionellen Kanon, der
iberwiegend aus ménnlichen Kiinstlern besteht, kritisiert und vergessene Kiinstlerinnen
wiederentdeckt. Sie analysiert auch, wie Geschlecht in der Kunst dargestellt wird. Ein
zentrales Konzept ist der von Laura Mulvey formulierte ,ménnliche Blick® (the male
gaze), der beschreibt, wie Frauen in der Kunst oft als passive Objekte fiir den ménnlichen
Betrachter dargestellt werden. Manets Eine Bar in den Folies-Bergére ist ein hiufig
zitiertes Beispiel fiir die komplexe Darstellung der Frau als Objekt des Blicks in der
modernen Welt.

Postmoderne und Globalisierung: Die Postmoderne, die in den 1960er Jahren als
Reaktion auf die Moderne aufkam, lehnt die Idee eines universellen Fortschritts und
groBer, allumfassender Erklarungen (,groBe Erzdhlungen®, wie Jean-Frangois Lyotard
es nannte) ab. Postmoderne Kunst ist durch Praktiken wie Appropriation (das Ausleihen
von Bildern), Pastiche und Ironie gekennzeichnet. Roland Barthes' Konzept vom ,,Tod
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des Autors® betont, dass die Bedeutung eines Werks nicht vom Kiinstler kontrolliert
wird, sondern vom Betrachter geschaffen wird. Jean Baudrillards Theorie der
Simulakren besagt, dass wir in einer Welt von Kopien ohne Original leben, in der die
Grenzen zwischen Realitdt und Darstellung verschwimmen.

Postkolonialismus: Der Postkolonialismus analysiert das Erbe des Kolonialismus und
Imperialismus. Edward Saids bahnbrechendes Werk Orientalismus (1978) zeigte auf,
wie der Westen eine stereotype und bevormundende Vorstellung vom ,Orient“
konstruierte, um seine eigene Uberlegenheit zu rechtfertigen. In der Kunstgeschichte
dekonstruiert dieser Ansatz den westlich-zentrierten Blick, untersucht Themen wie
kulturelle Aneignung und Hybriditit und hebt die Perspektiven nicht-westlicher Kiinstler
hervor, die lange Zeit an den Rand gedriangt wurden.

1.6. Chronologischer und globaler Uberblick iiber die Kunstgeschichte

Die Geschichte der Kunst ist eine weitreichende Erzdhlung, die sich iiber Kontinente und
Jahrtausende erstreckt.

5/20

Prihistorische Kunst: Die frithesten Kunstwerke stammen aus dem Jungpaldolithikum
(ca. 40.000-12.000 v. Chr.). Dazu gehoren kleine Statuetten, die als Venusfigurinen
bekannt sind und Fruchtbarkeit symbolisieren, sowie die beeindruckenden
Hohlenmalereien von Tieren in Orten wie Lascaux und Chauvet in Frankreich.

Kunst der Antike: Diese Epoche umfasst die groBen Zivilisationen des Alten Orients,
Agyptens, Chinas und des klassischen Europas.

o Mesopotamien: Kulturen wie die Sumerer, Assyrer und Babylonier errichteten
monumentale Zikkurate (Stufentempel) und schufen erzéhlerische Werke wie die
Standarte von Ur.

o Agypten: Die Kunst war tief religiés und auf das Jenseits ausgerichtet, was sich
in den Pyramiden, Tempeln und der hierarchischen Darstellungsweise in Grébern
zeigt.

o China: Die chinesische Kunst dieser Epoche ist bekannt fiir rituelle Bronzegefie
und die spektakuldre Terrakotta-Armee, eine Form von Grabkunst, die
geschaffen wurde, um den ersten Kaiser von China, Qin Shi Huang (ca. 210 v.
Chr.), im Jenseits zu schiitzen.

o Griechenland: Die griechische Kunst entwickelte sich von geometrischen
Mustern zu einer idealisierten Darstellung der menschlichen Form in der
klassischen und hellenistischen Zeit. Der Parthenon in Athen ist ein Inbegriff
klassischer Architektur.

o Rom: Die Romer iibernahmen viele griechische Stile, zeichneten sich aber durch
einen groferen Realismus in der Portrdtskulptur und durch technische
Innovationen wie die Verwendung von Beton in der Architektur (Kolosseum,
Pantheon) aus. Die Fresken von Pompeji geben Einblicke in das romische
Alltagsleben.

Kunst des Mittelalters: Nach dem Fall Roms war die Kunst in Europa iiberwiegend
religios.
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Byzantinische Kunst: Im Ostromischen Reich war die Kunst durch Mosaike mit
goldenem Hintergrund, Ikonen und grofie Kuppelbauten wie die Hagia Sophia
gekennzeichnet.

Romanik: Dieser Stil zeichnet sich durch massive Steinkirchen mit Rundbdgen
aus, die ein Gefiihl von Stabilitit und Dauerhaftigkeit vermitteln.

Gotik: Die gotische Architektur strebte mit Spitzbégen, Strebepfeilern und
groBen Buntglasfenstern in die Héhe und schuf lichtdurchflutete Kathedralen.

Renaissance und Barock:

(¢]

Renaissance (ca. 1400-1600): Als ,Wiedergeburt® der klassischen Ideale
brachte die Renaissance eine neue Betonung von Naturalismus, Perspektive und
Humanismus hervor. Kiinstler wie Leonardo da Vinci, Michelangelo und Albrecht
Diirer schufen Meisterwerke, die den Menschen in den Mittelpunkt stellten.

Barock (ca. 1600-1750): Als Reaktion auf die Reformation war der Barock ein
Stil von Dramatik, Emotion und Dynamik, der oft von der Gegenreformation
gefordert wurde. Der Palast von Versailles ist ein Paradebeispiel fiir die barocke
Prachtentfaltung.

Vom Rokoko bis zur Romantik:

(¢]

Kunst

Rokoko (ca. 1720-1780): Als leichtere, verspieltere Fortsetzung des Barock
konzentrierte sich das Rokoko auf Themen der Liebe, des Vergniigens und des
aristokratischen Lebens.

Neoklassizismus (ca. 1770-1830): Inspiriert von den Ausgrabungen in Pompeji,
war der Neoklassizismus eine rationale und geordnete Reaktion auf die Frivolitit
des Rokoko. Davids Fid der Horatier ist ein Schliisselwerk dieser Epoche.

Romantik (ca. 1790-1880): Die Romantik betonte Emotionen, Individualitit,
die Erhabenheit der Natur und die Fantasie. Kiinstler wie Goya, Turner und
Caspar David Friedrich erforschten die inneren Landschaften der menschlichen
Seele.

des 19. Jahrhunderts: Diese Periode war von schnellen stilistischen

Verdanderungen geprigt.

(¢]

Kunst

Realismus: Kiinstler wie Gustave Courbet lehnten idealisierte Darstellungen ab
und wandten sich dem ungeschonten Alltagsleben der einfachen Leute zu.

Impressionismus: Maler wie Monet und Renoir versuchten, fliichtige Momente
und die wechselnden Effekte des Lichts im Freien (en plein air) einzufangen.

Post-Impressionismus: Kiinstler wie Cézanne, Van Gogh, Gauguin und Seurat
bauten auf dem Impressionismus auf, entwickelten aber individuellere und
expressivere Stile.

des 20. Jahrhunderts: Das 20. Jahrhundert war durch eine Explosion von

Avantgarde-Bewegungen gekennzeichnet, die traditionelle Vorstellungen von Kunst
radikal in Frage stellten. Dazu gehéren der Fauvismus (intensive Farben), der
Expressionismus (emotionale Verzerrung), der Kubismus (Fragmentierung von Formen,
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von Picasso und Braque entwickelt, der die traditionelle mimetische Darstellung in Frage
stellte und den Weg fiir formalistische Theorien ebnete), der Surrealismus (Erforschung
des Unbewussten) und der Abstrakte Expressionismus (groBSformatige, gestische
Malerei). Marcel Duchamps Fountain (1917) wurde zum wichtigsten Fallbeispiel fiir die
Institutionelle Kunsttheorie (siehe Abschnitt 1.3.1), die besagt, dass Kunst durch die
Bezeichnung des Kiinstlers und der Kunstwelt definiert wird.

1.7. Fazit und Ubergang

Dieses Dokument hat die duale Natur der Kunstgeschichte dargelegt — sie ist sowohl eine
umfassende Chronik menschlicher Schopfung als auch ein komplexes Feld der kritischen
Interpretation. Nachdem nun das theoretische und historische Fundament gelegt ist, bietet das
folgende Kapitel einen interaktiven Studienfiihrer, der Sie herausfordert, dieses Wissen
anzuwenden und die kritischen Methoden der Kunstgeschichte selbst zu erproben.

2. Kapitel 2: Studienfiihrer
2.1. Einleitung

Als Thr Forschungsassistent und Tutor habe ich diesen Studienfiihrer zusammengestellt, um Thr
Verstdndnis der zentralen Themen, Theorien und historischen Epochen, die im Briefing-
Dokument behandelt wurden, zu testen und zu vertiefen. Die folgenden Ubungen sollen Thnen
helfen, die wichtigsten Konzepte zu wiederholen und sich analytisch mit der Materie
auseinanderzusetzen.

2.2. Quiz mit Kurzantworten

Beantworten Sie die folgenden zehn Fragen in zwei bis drei Sétzen. Die Antworten lassen sich
ausschlieBlich aus den Informationen im vorhergehenden Kapitel ableiten.

1. Was ist die Institutionelle Kunsttheorie und welchen Kiinstler assoziiert man
typischerweise damit?

2. Erlautern Sie kurz den Hauptunterschied zwischen dem Formalismus, wie er von
Clement Greenberg vertreten wird, und einem marxistischen Ansatz zur
Kunstgeschichte.

3. Was war die ,Neue Kunstgeschichte“ der 1970er Jahre und welche neuen Perspektiven
fiilhrte sie in die Disziplin ein?

4. Definieren Sie den Begriff ,der ménnliche Blick“ (the male gaze) im Kontext der
feministischen Kunstkritik.

5. Was verstand Edward Said unter dem Begriff ,,Orientalismus“?

6. Nennen Sie zwei charakteristische Merkmale der gotischen Architektur, die sie von der
romanischen Architektur unterscheiden.

7. Welche Rolle spielte Sigmund Freuds Psychoanalyse fiir die surrealistische Bewegung?
8. Was meinte Roland Barthes mit dem ,,Tod des Autors“?

9. Beschreiben Sie kurz den Zweck der Terrakotta-Armee des ersten Kaisers von China.
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10. Wie unterschied sich die Kunst des Realismus im 19. Jahrhundert in ihrer Thematik von

den vorangegangenen Epochen des Neoklassizismus und der Romantik?

2.3. Antwortschliissel zum Quiz

1.

Die Institutionelle Kunsttheorie besagt, dass Kunst das ist, was vom Kiinstler und der
Kunstwelt (Museen, Galerien, Kritiker) als solche bezeichnet wird. Sie ist eine flexible
Definition, die oft mit dem Kiinstler Marcel Duchamp und seinem Werk Fountain (1917)
in Verbindung gebracht wird.

Der Formalismus nach Greenberg konzentriert sich auf die reinen Formelemente eines
Kunstwerks, wie Farbe und Komposition, und argumentiert, dass die Kunst sich auf die
Eigenschaften ihres Mediums (z.B. die Flachheit der Leinwand) konzentrieren sollte. Kin
marxistischer Ansatz hingegen analysiert Kunst als ideologisches Produkt, das die
sozialen, politischen und o6konomischen Bedingungen seiner Entstehungszeit
widerspiegelt.

Die ,,Neue Kunstgeschichte® war eine radikale Bewegung ab den 1970er Jahren, die
kritische Theorien wie Feminismus, Marxismus, Psychoanalyse und Poststrukturalismus
in die Disziplin einfiihrte. Sie hinterfragte den traditionellen, westlich-zentrierten Kanon
und analysierte Kunst im Hinblick auf Macht, Geschlecht und Klasse.

Der von Laura Mulvey gepréigte Begriff ,,der ménnliche Blick® beschreibt, wie in der
westlichen Kunst Frauen oft als passive Objekte fiir das Vergniigen eines ménnlichen
Betrachters dargestellt werden. Diese Perspektive verstdarkt patriarchale
Machtstrukturen und objektiviert den weiblichen Kérper.

Edward Said verstand unter ,,Orientalismus® die Art und Weise, wie die westliche Kultur
ein stereotypes, bevormundendes und oft exotisiertes Bild des ,,Orients“ (des Nahen und
Fernen Ostens) konstruierte. Diese Darstellung diente dazu, die westliche Uberlegenheit
zu rechtfertigen und koloniale Machtstrukturen zu untermauern.

Die gotische Architektur unterscheidet sich von der romanischen durch die Verwendung
von Spitzhdgen (statt Rundbogen) und Strebepfeilern. Diese Innovationen ermoglichten
hohere, diinnere Mauern und groBere Fenster, was zu lichtdurchfluteten Innenrdumen
fiihrte.

Die Psychoanalyse Sigmund Freuds lieferte die theoretische Grundlage fiir den
Surrealismus. Die Bewegung interessierte sich fiir das Unbewusste, Trédume und
Fantasien als Quellen kiinstlerischer Inspiration und nutzte Techniken wie den
Automatismus, um die Kontrolle des rationalen Verstandes zu umgehen.

Mit dem ,, Tod des Autors“ meinte Roland Barthes, dass der Kiinstler oder Autor keine
alleinige Kontrolle iiber die Bedeutung seines Werkes hat. Stattdessen wird die
Bedeutung aktiv vom Betrachter oder Leser geschaffen, wodurch eine Vielzahl von
Interpretationen moglich wird.

Die Terrakotta-Armee wurde als eine Form von Grabkunst fiir den ersten Kaiser von
China, Qin Shi Huang, geschaffen. Ihr Zweck war es, den Kaiser in seinem Leben nach
dem Tod zu schiitzen und ihm als Armee zu dienen.
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10. Wihrend der Neoklassizismus klassische Mythen und Geschichte und die Romantik

Emotionen und erhabene Landschaften darstellte, konzentrierte sich der Realismus auf
das ungeschonte, alltdgliche Leben gewGhnlicher Menschen. Kiinstler wie Courbet
lehnten idealisierte Sujets ab und wandten sich stattdessen sozialen und zeitgenossischen
Themen zu.

2.4. Essay-Fragen

Die folgenden Fragen erfordern eine tiefere, analytische Auseinandersetzung mit dem Material.
Es werden keine Antworten bereitgestellt.

1.

Analysieren Sie die Entwicklung der Kunstgeschichte als akademische Disziplin vom 16.
bis zum spidten 20. Jahrhundert. Diskutieren Sie den Wandel von einem auf
Connoisseurship basierenden Modell zu einem pluralistischen Feld, das kritische
Theorien einbezieht.

Vergleichen und kontrastieren Sie die Ziele und Techniken des Impressionismus und des
Kubismus. Wie haben beide Bewegungen die traditionellen Konventionen der
malerischen Darstellung herausgefordert?

Diskutieren Sie, wie postkoloniale Theorien den traditionellen westlich-zentrierten
Kanon der Kunstgeschichte in Frage stellen. Verwenden Sie dabei Beispiele fiir die
westliche Aneignung nicht-westlicher Kunst.

Bewerten Sie die Behauptung, dass die Kunst des 20. Jahrhunderts durch eine Abkehr
von der Mimesis (Nachahmung) und eine Hinwendung zum Konzept gekennzeichnet ist.
Beziehen Sie sich auf mindestens drei verschiedene Kunsttheorien (z.B. Formalismus,
Surrealismus, Postmoderne).

Erortern Sie die Darstellung von Macht und Geschlecht in der Kunst des Neoklassizismus
am Beispiel von Jacques-Louis Davids Fid der Horatier und vergleichen Sie diese mit
einer feministischen Intervention wie Barbara Krugers We Don’t Need Another Hero.

2.5. Glossar der Schliisselbegriffe

Abstraktion: Darstellungen, die nicht wie Objekte in der Natur aussehen; der Prozess,
solche Darstellungen zu schaffen.

Akademische Kunst: Kunst, die den Prinzipien einer Akademie folgt, historisch oft
figurativ und naturalistisch.

Asthetik: Ein Bereich der Philosophie, der sich mit der Natur der Schénheit und unserem
sinnlichen Erleben von Kunst befasst.

Avantgarde: Kiinstler oder Bewegungen, die experimentell, radikal oder innovativ sind
und die etablierten Normen herausfordern.

Barock: Ein europédischer Kunststil des 17. und frithen 18. Jahrhunderts, der durch
Dramatik, Bewegung und emotionale Intensitédt gekennzeichnet ist.

Connoisseurship: Kennerschaft; die Fihigkeit, durch stilistische Analyse die
Urheberschaft, das Datum und die Qualitit von Kunstwerken zu beurteilen.
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Contrapposto: Aus dem Italienischen stammend, bedeutet ,gegeniibergestellt“. Ein
bildliches Mittel, das verwendet wird, um die Darstellung des menschlichen Kérpers zu
dramatisieren, typischerweise durch eine Verdrehung des Ober- und Unterkérpers in
verschiedene Richtungen.

Dekonstruktion: Ein von Jacques Derrida entwickelter Ansatz, um verborgene
Bedeutungen und Hierarchien in Texten oder Bildern aufzudecken.

Diskurs: Eine Gruppe von Ideen oder Regeln, die ein bestimmtes Thema oder eine
bestimmte Theorie beherrschen und formen.

Feminismus: Eine Bewegung, die die Rechte und die Gleichstellung von Frauen fordert
und patriarchale Strukturen in der Gesellschaft und Kultur kritisiert.

Formalismus: Ein Ansatz, der die formalen Komponenten eines Kunstwerks (Linie,
Farbe, Komposition) iiber den Inhalt oder Kontext stellt.

Gaze (Blick): Das visuelle Engagement des Betrachters mit dem Kunstobjekt, oft im
Kontext von Machtdynamiken, insbesondere in der feministischen Theorie.

Geschlecht (Gender): Die kulturell konstruierte sexuelle Identitit, im Gegensatz zum
biologisch bestimmten Geschlecht (sex).

Globalisierung: Zunehmende Interaktion, Kommunikation und Handel zwischen allen
Teilen der Welt.

Gotik: Ein europdischer Architektur- und Kunststil des spidten Mittelalters,
gekennzeichnet durch Spitzbogen, Strebepfeiler und groBe Glasfenster.

Hegemonie: Die Dominanz oder Kontrolle einer Gruppe oder Klasse iiber andere in einer
Gesellschaft.

Ideologie: Ein System von Uberzeugungen und Werten, das unsere Weltsicht pragt, oft
im Dienste der herrschenden Klasse.

Impressionismus: Eine Kunstbewegung des spiten 19. Jahrhunderts, die sich auf die
Erfassung fliichtiger Momente und die Wirkung von Licht konzentrierte.

Institutionelle Kunsttheorie: Die Theorie, dass Kunst das ist, was von der Kunstwelt
(Kiinstler, Museen, Kritiker) als solche definiert wird.

Kitsch: Ein deutsches Wort fiir Kunst und kulturelle Objekte, die als geschmacklos oder
von geringer Qualitét gelten.

Kubismus: Eine Avantgarde-Bewegung des frithen 20. Jahrhunderts, die Objekte in
geometrische Formen zerlegte und aus mehreren Perspektiven gleichzeitig darstellte.

Marxismus: Eine sozial-politische Theorie, die Kunst im Kontext von Klassenkonflikt
und 6konomischen Bedingungen analysiert.

Mimesis: Eine Kunsttheorie, die den Schwerpunkt auf die nachahmende oder
repréisentative Natur von Malerei und Skulptur legt.

Moderne: Bezieht sich auf eine Epoche (ca. 1800-1960) und eine formalistische Theorie
(Modernismus nach Greenberg), die die Selbstreflexion des Mediums betont.
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e Neoklassizismus: Ein Stil des spéten 18. und frithen 19. Jahrhunderts, der sich an der
Kunst und den Werten der klassischen Antike orientierte und Ordnung und Vernunft
betonte.

e Orientalismus: Ein Begriff von Edward Said, der die westliche Konstruktion eines
stereotypen und bevormundenden Bildes des ,,Orients“ beschreibt.

o Pastiche: Ein Werk, das den Stil eines anderen Kiinstlers oder einer anderen Epoche
nachahmt, oft in der postmodernen Kunst verwendet.

o Postkolonialismus: Ein theoretischer Ansatz, der das Erbe des Kolonialismus und dessen
Auswirkungen auf Kultur und Identitét untersucht.

e Postmoderne: Ein Begriff, der kulturelle Praktiken ab den spiten 1960er Jahren
beschreibt, die als Reaktion auf die Moderne entstanden und durch Pluralismus, Ironie
und Appropriation gekennzeichnet sind.

e Poststrukturalismus: Eine theoretische Bewegung, die die Stabilitidt von Bedeutung und
die Vorstellung eines einheitlichen Subjekts in Frage stellt.

e Psychoanalyse: Die von Sigmund Freud begriindete Untersuchung unbewusster
geistiger Prozesse, die zur Interpretation von Kunst verwendet wird.

e Realismus: Eine Bewegung des 19. Jahrhunderts, die versuchte, das Leben und die
Gesellschaft ohne Idealisierung darzustellen.

e Renaissance: Eine Kulturepoche (ca. 14.—16. Jh.), die durch eine , Wiedergeburt® des
Interesses an der klassischen Antike gekennzeichnet war.

o Rokoko: Ein Stil des 18. Jahrhunderts, der mit dem franzosischen Hof assoziiert wird
und durch Verspieltheit, Eleganz und florale Ornamente gekennzeichnet ist.

¢ Romantik: Eine Bewegung des spéten 18. und frithen 19. Jahrhunderts, die Emotion,
Individualitdt und die Erhabenheit der Natur betonte.

e Semiotik: Die Lehre von den Zeichen und ihrer Bedeutung in der Kommunikation.

e Sublimation: Ein psychoanalytisches Konzept, bei dem instinktive Triebe (z.B. sexuelle
Energie) in sozial akzeptable Aktivititen wie Kunst umgelenkt werden.

e Surrealismus: Eine Avantgarde-Bewegung der 1920er Jahre, die sich von den Theorien
der Psychoanalyse inspirieren lief und das Unbewusste und Traume erforschte.

e Symbolismus: Eine Bewegung des spéiten 19. Jahrhunderts, die metaphorische und
suggestive Bilder verwendete, um subjektive Ideen und Emotionen auszudriicken.

o Zeitgeist: Der Geist der Zeit; die charakteristischen moralischen, intellektuellen und
kulturellen Tendenzen einer bestimmten Epoche.

2.6. Fazit und Ubergang

Die aktive Auseinandersetzung mit den Quizfragen, Essays und Schliisselbegriffen dieses
Leitfadens ist ein entscheidender Schritt zur Festigung Thres Wissens. Das néchste Kapitel wird
nun einige der hédufigsten praktischen Fragen zur Kunstgeschichte beantworten, um Thr
Verstdndnis weiter zu vertiefen.

11/20 @
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3. Kapitel 3: Haufig gestellte Fragen (FAQs)

3.1. Einleitung

Dieser Abschnitt beantwortet zehn der wichtigsten und am h&ufigsten gestellten Fragen zur
Kunstgeschichte. Er bietet klare und zugéngliche Antworten, die auf den in diesem Bericht
zusammengefassten Informationen basieren und Ihnen helfen sollen, zentrale Konzepte schnell

zu erfassen.

3.2. Die 10 wichtigsten FAQs

1.
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Was ist der grundlegende Unterschied zwischen der Untersuchung der
»Kunstgeschichte“ und der Anwendung von ,,Kunsttheorien“? Die Kunstgeschichte im
engeren Sinne ist die akademische Disziplin, die Kunstwerke chronologisch und
kontextuell untersucht — sie beschreibt, was wann und wo gemacht wurde. Kunsttheorien
(wie Formalismus, Marxismus oder Feminismus) sind die analytischen Werkzeuge oder
»Linsen“, die Kunsthistoriker verwenden, um zu interpretieren, warum ein Werk so
aussieht, wie es aussieht, und welche Bedeutungen es in sich tréagt.

Warum gilt Giorgio Vasari als eine Schliisselfigur in der Kunstgeschichte? Giorgio
Vasari gilt als ,, Vater der Kunstgeschichte“, weil er mit seinem Buch Leben der besten
Maler, Bildhauer und Architekten (erste Ausgabe 1550) die erste systematische
Gteschichte der italienischen Kunst schrieb. Er etablierte einen biografischen Ansatz und
priagte den Begriff ,Renaissance“, womit er der Disziplin eine narrative Struktur und
einen historischen Rahmen gab.

Wie hat die Wiederentdeckung von Pompeji im 18. Jahrhundert die Kunst des
Neoklassizismus beeinflusst? Die Ausgrabungen in Pompeji und Herculaneum ab 1748
losten ein enormes Interesse an der klassischen Antike aus. Sie lieferten Kiinstlern und
Architekten authentische Vorbilder fiir romische Kunst und Design, was den
Neoklassizismus als eine rationale, geordnete und moralische Alternative zum als frivol
empfundenen Rokoko befliigelte.

Was ist der Hauptkritikpunkt am traditionellen, chronologischen Kanon der
Kunstgeschichte? Der Hauptkritikpunkt ist, dass der traditionelle Kanon stark
eurozentrisch und patriarchalisch ist. Er konzentriert sich {iberwiegend auf die
»Meisterwerke® weiler, miannlicher Kiinstler aus Westeuropa und den USA und schlieft
systematisch Frauen, nicht-westliche Kulturen und sogenannte ,niedere* Kunstformen
wie Handwerk aus.

Kann Fotografie als Kunst betrachtet werden, und wie hat sie die Malerei beeinflusst?
Ja, die Fotografie wird heute als Kunstform betrachtet. Thre Erfindung im 19.
Jahrhundert hatte einen tiefgreifenden Einfluss auf die Malerei. Da die Fotografie die
Aufgabe der realistischen Abbildung iibernehmen konnte, befreite sie die Maler davon,
die Realitit nachahmen zu miissen. Dies ermutigte Bewegungen wie den
Impressionismus und fiihrte letztlich zur Entwicklung der abstrakten Kunst, die sich auf
Form, Farbe und Ausdruck konzentrierte.

Was bedeutet der Begriff ,,Primitivismus® in der Kunst des frithen 20. Jahrhunderts
und wie wird er heute kritisch gesehen? Primitivismus bezieht sich auf die Faszination

§
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10.

und Aneignung von Kunst aus nicht-westlichen Kulturen (insbesondere aus Afrika und
Ozeanien) durch europiische Avantgarde-Kiinstler wie Picasso und Gauguin. Sie
glaubten, diese Kunst sei emotionaler und authentischer. Heute wird der Primitivismus
kritisch gesehen, da er oft auf stereotypen Vorstellungen vom ,edlen Wilden“ beruhte,
den kolonialen Kontext ignorierte und die urspriingliche Bedeutung der angeeigneten
Objekte entwertete.

Warum werden die Begriffe ,Moderne“ und ,Postmoderne* verwendet, um
verschiedene Perioden der Kunst zu beschreiben? Die Moderne (ca. 1860-1970)
beschreibt eine Periode, in der Kiinstler traditionelle Konventionen brachen und nach
neuen Ausdrucksformen suchten, oft mit dem Glauben an Fortschritt und Originalitt.
Die Postmoderne (ab ca. 1970) bezeichnet eine Reaktion darauf, die durch einen Mangel
an Glauben an groBe Erzihlungen, einen pluralistischen Mix von Stilen (Pastiche), Ironie
und die Infragestellung von Konzepten wie Originalitit und Autorschaft gekennzeichnet
ist.

Welche Rolle spielen Museen und Galerien bei der Definition dessen, was als Kunst
gilt? Gem&B der Institutionellen Kunsttheorie sind Museen und Galerien zentrale
Akteure der ,Kunstwelt“. Durch die Entscheidung, welche Werke ausgestellt, gesammelt
und verkauft werden, validieren sie Objekte als Kunst und verleihen ihnen kulturellen
und kommerziellen Wert. Thre Ausstellungspraktiken, wie die ,, White Cube“-Asthetik,
prigen auch die Art und Weise, wie wir Kunst wahrnehmen.

Gibt es einen einzigen, korrekten Weg, ein Kunstwerk zu interpretieren? Nein. Seit der
»Neuen Kunstgeschichte“ und den poststrukturalistischen Theorien wie dem ,,Tod des
Autors® wird allgemein anerkannt, dass es keine einzige, endgiiltige Interpretation gibt.
Die Bedeutung eines Kunstwerks ist vielschichtig und héngt von der Perspektive des
Betrachters und dem theoretischen Rahmen ab, den man anwendet (z.B. feministisch,
marxistisch, psychoanalytisch).

Wie hat sich die Darstellung des menschlichen Korpers von der klassischen Antike bis
zur zeitgenossischen Kunst verindert? In der klassischen Antike wurde der ménnliche
Korper idealisiert und als heroisch dargestellt. Die Renaissance griff dies wieder auf,
fiigte aber einen wissenschaftlichen Naturalismus hinzu. Im 19. und 20. Jahrhundert
wurde der Korper fragmentiert (Kubismus), verzerrt (Expressionismus) oder als Objekt
des Blicks analysiert (Feminismus). Die zeitgentssische Kunst erforscht den Korper oft
im Kontext von Identitéit, Geschlecht, Technologie und als Ort des Spektakels und der
Performance.

3.3. Fazit und Ubergang

Diese FAQs bieten schnelle, gezielte Einblicke in Schliisselfragen der Kunstgeschichte. Um diese
Konzepte in einen historischen Rahmen zu stellen, bietet das néchste Kapitel eine detaillierte
Zeittafel, die die wichtigsten Epochen und Entwicklungen chronologisch ordnet.

4. Kapitel 4: Zeittafel der Kunstgeschichte

4.1. Einleitung

13/20
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Um den Dialog zwischen kiinstlerischer Schépfung und kritischer Theorie zu visualisieren, stellt
diese Zeittafel die wichtigsten Epochen, Bewegungen und theoretischen Wendepunkte in einen

chronologischen Kontext. Sie dient als Landkarte, um die im Bericht analysierten Ideen
historisch zu verorten und die Zusammenhénge zwischen den Kunstwerken und den historischen
Kontexten, in denen sie entstanden sind, zu verdeutlichen.

4.2. Chronologische Zeittafel

14/20

Prihistorie (bis ca. 3000 v. Chr.)

(¢]

ca. 40.000-12.000 v. Chr.: Jungpaldolithikum: Hohlenmalereien (Chauvet,
Lascaux), Venusfigurinen (Venus von Willendorf).

Antike (ea. 3000 v. Chr. — 300 n. Chr.)

(¢]

o

Mesopotamien: Sumerische, akkadische, assyrische, babylonische Kunst
(Zikkurate, Standarte von Ur).

Agypten: Altes, Mittleres, Neues Reich (Pyramiden, Tempel von Karnak,
Tutanchamun-Grab).

China: Shang- und Zhou-Dynastien (rituelle Bronzegefife); Qin-Dynastie
(Terrakotta-Armee, ca. 210 v. Chr.).

Griechenland: Geometrische, archaische, klassische, hellenistische Perioden
(Parthenon, Zeus von Artemision).

Rom: Realistische Portrits, Architektur mit Beton und Bogen (Kolosseum,
Pantheon), Fresken in Pompeji.

Mittelalter (ca. 300 — 1400)

o

(¢]

(¢]

Byzantinische Kunst: Mosaike, Ikonen (Hagia Sophia).
Romanik: Massive Steinarchitektur, Rundbsgen.

Gotik: Spitzbogen, Strebepfeiler, Glasmalerei (Kathedrale von Chartres, Sainte-
Chapelle).

Friihe Neuzeit (ca. 1400 — 1800)

(¢]

ca. 1400-1600: Renaissance: Wiedergeburt der Antike, Perspektive,
Humanismus (Giotto, van Eyck, Donatello, da Vinci, Michelangelo, Diirer).

1550: Giorgio Vasari veroffentlicht die erste Ausgabe von Leben der besten
Maler, Bildhauer und Architekten.

ca. 1600-1750: Barock: Dramatik, Bewegung, Licht-Schatten-Kontraste.
ca. 1720-1780: Rokoko: Leichte, verspielte, ornamentale Kunst.

ca. 1750: Beginn der Ausgrabungen in Pompeji, die den Neoklassizismus
beeinflussen.

ca. 1770-1830: Neoklassizismus: Ordnung, Vernunft, klassische Themen
(Jacques-Louis David, Eid der Horatier, 1784).
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e Moderne (ca. 1800 — 1960)

o

ca. 1790-1880: Romantik: Emotion, Natur, Individualismus (Goya, Turner,
Friedrich).

ca. 1830-1890: Realismus: Darstellung des Alltagslebens (Courbet, Millet).

ca. 1865—1885: Impressionismus: Malerei im Freien, flichtige Momente (Monet,
Degas, Renoir).

ca. 1885-1910: Post-Impressionismus: Individuelle Stile (Cézanne, van Gogh,
(Gtauguin, Seurat).

ca. 1905-1930: Fauvismus und Expressionismus (Matisse, Kirchner).
ca. 1907-1914: Kubismus (Picasso, Braque).

1917: Marcel Duchamp reicht Fountain ein, ein Schliisselwerk fiir die
Entwicklung der Institutionellen Kunsttheorie.

ca. 1924-1966: Surrealismus: Das Unbewusste und Traume (Dalf, Magritte).
1939: Clement Greenberg veriffentlicht ,, Avant-Garde and Kitsch®.

ca. 1945-1960: Abstrakter Expressionismus: Erste amerikanische Avantgarde-
Bewegung (Pollock, Rothko).

e Postmoderne und Gegenwart (ca. 1960 — heute)

(¢]

o

ca. 1960er: Aufkommen von Pop Art (Warhol), Minimalismus und Konzeptkunst.
1966: Roland Barthes verkiindet den ,, Tod des Autors®.

1970er: Die ,Neue Kunstgeschichte“ gewinnt an Einfluss, mit feministischen und
poststrukturalistischen Kritiken.

1978: Edward Said veroffentlicht Orientalismus.
1979: Jean-Frangois Lyotard beschreibt die ,,Postmoderne®.

1980er—heute: Pluralismus der Stile, Globalisierung, postkoloniale Kunst,
digitale Kunst.

4.3. Fazit und Ubergang

Die Zeittafel

bietet eine wertvolle chronologische Karte, um die Abfolge und die

Uberschneidungen kiinstlerischer und theoretischer Entwicklungen zu visualisieren. Das
abschlieBende Kapitel wird eine umfassende Liste der wissenschaftlichen Quellen bereitstellen,
die das Fundament fiir dieses gesamte historische und theoretische Gebdude bilden.

15/20
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5. Kapitel 5: Quellenverzeichnis

5.1. Einleitung

Dieses Kapitel présentiert eine umfassende Bibliografie der Schliisseltexte und Quellen, auf die
in diesem Bericht und im weiteren Feld der Kunstgeschichte, wie in den Quellenkontexten
diskutiert, Bezug genommen wird. Diese Liste dient als Grundlage fiir weiterfithrende Studien
und zur Uberpriifung der in diesem Dokument zusammengefassten Informationen.

5.2. Bibliografie
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5.3. Fazit

Dieser Bericht dient als umfassende Ressource fiir das Studium der Kunstgeschichte und
beleuchtet sowohl die chronologische Entwicklung der Kunst als auch die vielfiltigen
theoretischen Ansiitze, die zu ihrer Interpretation verwendet werden.

Dieses Dokument kann Fehler erhalten. Bitte tiberpriifen Sie den Inhalt sorgfiltig. Weitere
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