
Der Roman «The Blazing World» der New 
Yorker Schriftstellerin Siri Hustvedt ist eine 
fesselnde Lektüre. Im Zentrum des Plots 
steht die Künstlerin Harriet Burden. Als ihr 
Mann, ein erfolgreicher New Yorker Kunst­
händler, stirbt, ist sie in ihren 60ern und will 
es nochmals wissen. Ihre bisherige Karriere 
verkümmerte im Schatten des in der Kunst­
welt mächtigen Gatten. Nun schmiedet  
sie einen ebenso cleveren wie vertrackten 
Plan: Harriet Burden will sich die Anerken­
nung, die ihr als Künstlerin zusteht, holen, 
denn sie ist überzeugt davon und belegt 
dies mit vielen vergleichbaren Schicksalen 
aus der Kunstgeschichte, dass ihr der 
Ruhm als Künstlerin bisher nur deshalb ver­
gönnt blieb, weil sie eine Frau ist und weil 
der Erfolg und die Bekanntheit ihres ver­
storbenen Mannes sie ins Off befördert 
hatten. Siri Hustvedt lässt ihre Leserschaft 
nun teilhaben am spannungsgeladenen Ex­
periment, das die Künstlerin akribisch vor­
bereitet und dann auch durchführt: Burden 
erschafft einen neuen Korpus an Werken 
und heuert drei junge Künstler an, die an 
ihrer Stelle damit an die Öffentlichkeit ge­
hen. Und tatsächlich, den Strohmännern 
gelingen mit Harriet Burdens Arbeiten gros­
se Erfolge und damit ist der Plan, mit dem 

die Künstlerin den Sexismus der Kunstwelt 
entlarven wollte (zunächst) aufgegangen.1 
«The Blazing World» ist eine Parabel für die 
Unsichtbarkeit einer Künstlerin. Diese Un­
sichtbarkeit ist in diesem Fall jedoch selbst­
gewählt. Die Künstlerin entscheidet sich  
ihrem Werk zuliebe unsichtbar zu bleiben, 
damit ihre weibliche Identität die Beurtei­
lung ihrer Werke nicht negativ beeinflusst. 

Auch Frauen möchten mit offenen Karten 
spielen, was aber nicht heisst, das eigene 
Geschlecht als Alleinstellungsmerkmal  
zu Markte zu tragen. Auch wenn Chancen­
gleichheit, Genderfrage oder Identitäts­
politik ganz oben auf der Agenda der ge­
sellschaftlichen Debatte angekommen sind 
und selbst wenn Befürchtungen salonfähig 
geworden sind, die vor umgekehrter Dis­
kriminierung warnen – die Zahlen sprechen 
immer noch eine sehr deutliche Sprache. 

Was ist zu tun? Der Schlüssel liegt eben  
in diesen Zahlen, in den Daten, die es zu  
sammeln gilt, den Diagrammen, die zu 
zeichnen sind. Die Vorstudie der Uni Basel, 
die im Auftrag der Schweizer Kulturstiftung 
Pro Helvetia die Chancengleichheit zwi­
schen Frauen und Männern im Kulturbetrieb  
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Hulda ist entzückt! Sie fand in den histori­
schen Salons ihrer Freundin Karla der  
Grossen in der Innenstadt eine seltene Aus­
stellung mit lauter Künstlerinnen aus der 
Kunstsammlung der Stadt Zürich. Hulda pil­
gerte bereits zur Eröffnung hin, staunte,  
als die Leiterin des Hauses die legendäre 
und bereits unbezahlbare Huldamaske trug 
und die Kuratorin bei ihrer informativen 
Rede Hulda zitierte! Hulda hatte nämlich auf 
ihren Rundgängen eines der wenigen Denk­
mäler für eine Frau in Zürich aufgestöbert, 
dasjenige von Susanna Orelli-Rinderknecht 
am Zürichberg, der Gründerin des Zürcher 
Frauenvereins, der Vorgängerorganisation 
bei Karla. Deren Losung «weniger Konsum, 
mehr Engagement» ist bei Karla perfekt 
umgesetzt. Die Ausstellung ist frei und nie­
derschwellig zugänglich – hochkarätige 
Kunst für alle zum Nulltarif!

Angesichts der vielen öffentlichen Millionen, 
die im benachbarten Kunsthaus für Kunst 
von männlichen Marktstars fliessen, wird 
Karla ihrer Rolle als «frühere Kaffeestube 
des Frauenvereins für Mässigkeit und Volks­
wohl» und «ehemaliges Almosenamt»  
gerecht. Künstlerinnen machen auf dem 
Weltmarkt 2018 laut New York Times 2% 

aus. Hulda ist aber nicht gewillt aus histori­
schen Gründen bescheiden zu bleiben!  
Es gilt nicht mehr den «Alkoholismus der 
Männer zu bekämpfen», sondern sich  
in der kulturellen Repräsentation einen an­
gemessenen Platz zu erstreiten, leider 
ebenfalls ein zusätzlicher Energieaufwand!

Auch die leihgebende städtische Kunst­
sammlung pries sich bis vor wenigen Mona­
ten im Internet mit wichtigen männlichen 
Künstlern an, mit Ausnahme von Pipilotti 
Rist, die auch im und ums Kunsthaus bis vor 
kurzem zu fast 100% den lebenden weibli­
chen Teil der Bevölkerung repräsentierte. 

Sogar Zürich Tourismus stimmte in diesen 
Kanon ein, dies gefolgt von einem städti­
schen Energiedienstleister, der mit männli­
cher Kunst im öffentlichen Raum warb. 
Weibliche Kunst ist im öffentlichen städti­
schen Raum auch fast nicht zu finden, ausser 
nackte, wie schon die Guerrilla Girls vor Jahr­
zehnten feststellten. Wie soll Hulda dies ihren 
Töchtern erklären? Im Neubau des Kunst­
haus stieg der Anteil der Werke von Künstle­
rinnen inzwischen auf 7% (Züritipp), obwohl 
Hulda vorgeschlagen hatte, ein kleines  
Kabinett für Kunst von Männern einzurichten.

untersucht, leistet dazu einen Beitrag.  
Die Co-Autorin Diana Baumgarten berich­
tet in dieser Publikation davon (Diana 
Baumgarten, Geschlechterverhältnisse in 
der Visuellen Kunst). Daten und Fakten  
zu sammeln und diese zu veröffentlichen, 
ist enorm wichtig und ein Schritt in die  
richtige Richtung. 

Das Bewusstsein für die Ungleichbehand­
lung der Geschlechter ist auch heute noch 
nicht in dem Masse vorhanden, wie man  
es erwarten könnte. Die Diskussion ist nun 
wirklich nicht mehr neu, sie wird seit Jahr­
zehnten geführt. Eine gute Faktenlage er­
zeugt meist eine Reaktion, sei es im Stillen, 
sei es als öffentliche Reaktion oder im Über­
denken der eigenen Praxis, wo auch immer 
im grossen Feld des zeitgenössischen 
Kunstbetriebs diese angesiedelt ist. Erhalten 
im Ausstellungsprogramm des Museums 
Künstlerinnen den adäquaten Platz, werden 
die Werke von weiblichen Kunstschaffenden 
gleich wie jene von männlichen Kollegen  
vergütet, können Frauen in gleicher Art und 
Weise wie Männer wirtschaftlich partizi­
pieren, werden Schlüsselstellen in der Kunst­
szene auch in weibliche Hände gelegt.

Nicht nur Wissenschaftlerinnen, auch 
Künstlerinnen haben sich mit der Darstel­
lung von Fakten zur Belegung von Un­
gerechtigkeiten beschäftigt. Die amerikani­
sche Künstlerinnengruppe Guerrilla Girls 
hat dieses Thema ins Zentrum ihrer künst­
lerischen Praxis gestellt und ist damit  
weltbekannt geworden. Ihr Markenzeichen 
sind die wilden Affenmasken, die die 
schwarz gekleideten Aktivistinnen tragen. 
Sie sind seit den 1980er-Jahren öffentlich 
präsent und Wegbereiterinnen im Kampf 
um die Sichtbarkeit von Künstlerinnen.  
In fast jeder Diskussion zur Rolle von Frauen 
im Kunstbetrieb wird auf dieses Kollektiv 
Bezug genommen – so auch an dieser Stelle. 
Angeregt wurde ich dazu durch eine ihrer 
Arbeit, die ich unlängst im Migros Museum 
für Gegenwartskunst gesehen habe. Auf 
einem direkt auf die Wand geklebten Poster 
werden die Vorteile aufgelistet, die es mit 
sich bringt, eine weibliche Künstlerin zu sein. 
Dabei ist mir der abschliessende Punkt  
in der mit scharfer Ironie formulierten Auf­
zählung aufgefallen: Ein Vorteil des Künst­
lerinnendaseins sei es, dass das Bild der  
eigenen Person als Gorilla verkleidet in 
Kunstmagazinen erscheine.2

Nicht nur die Guerilla Girls führen die De­
batte anonymisiert, auch die seit rund  
zehn Jahren in der Öffentlichkeit stehenden 
Pussy Riot, eine feministisch engagierte 
Punkrock Band aus Russland, die sich für 
ihre unangekündigten öffentlichen Auf­
tritte mit bunten Balaclavas maskieren. In 
Zürich und schweizweit hat sich in den  
letzten Jahren Hulda Zwingli einen Namen 
gemacht, ein Kollektiv, das auch in der  
vorliegenden Publikation zu Wort kommt 
(Hulda Zwingli, #wearehulda), dessen  
Mitglieder unter dem Pseudonym eines 
weiblichen Zwingli agieren.3 Was bedeutet 
dies? Wieso haben die amerikanischen 
Künstlerinnen vor rund 40 Jahren wie auch 
die Frauen der im heutigen Schweizer Kunst­
kontext agierenden Gruppe den Schutz  
der Anonymität gewählt? Wenn Pussy Riot  
mit bunten Sturmmützen auftreten, so mag 
diese Maskierung bei ihnen, die in einem 
repressiven Staat leben, der Mitglieder der 
Gruppe auch schon zu Gefängnisstrafen 
verurteilt hat, ein (offensichtlich nicht funk­
tionierender) Schutz vor staatlichen Repres­
sionen sein.4 Geht es darum, das Anliegen 
in den Vordergrund zu stellen und es als 
kollektive Forderung zu verorten, unabhän­
gig von den darauf hinweisenden Perso­
nen? Will frau das Potenzial der Irritation 
ausnutzen, die dadurch entsteht, dass  
die Urheberinnen der Kritik ihre Identität 
nicht frei legen? Gibt es Vorbehalte, sich 
öffentlich als Person zu exponieren? Beste­
hen Bedenken, durch den feministischen 
Aktivismus die eigene Karriere zu behindern 
oder persönlich angegriffen zu werden? 
Das würde ein schlechtes Licht werfen, 
nicht auf die Aktivistinnen damals und  
heute, sondern auf die Machtverhältnisse 
innerhalb der Kunstwelt. Doch liegt nicht 
etwas Paradoxes darin, dass die Kritikerin­
nen mit ihrer Kritik an der Unsichtbarkeit von 
Künstlerinnen selber unsichtbar bleiben?

An der Biennale 2022 in Venedig, die gerne 
auch als Mutter der Kunstbiennalen be­
zeichnet wird, sind 80% der ausstellenden 
Kunstschaffenden weiblich. Jede Rezensi­
on zur Ausstellung hat darauf hingewiesen. 
Muss das tatsächlich erwähnt werden? 
Kein Thema ist die Chancengleichheit erst 
dann, wenn sie tatsächlich kein Thema 
mehr ist. 
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3.	 Siehe dazu collettiva.ch
4.	 Siehe dazu pussy-riot.livejournal.com. Aktuell wird 

auf der Website der Tod von Pussy Riot verkündet 
und zur Unsichtbarkeit der Mitglieder heisst es:  
«Als anonyme Kamikaze-Medien können wir es 
uns leisten, die unbequemste Wahrheit zu sagen».




