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Unterwegs in London, Paris, Berlin und Beijing 

 

Das Schweizerische an der Schweizer Kunst ist heute vor allem  

ihre privilegierte Situation im internationalen Wettbewerb.  

 

Von Barbara Basting 

 

 

In meinem Bücherregal haben sich in den letzten Jahren einige dickleibige Bildbände zur 

zeitgenössischen chinesischen Kunst angesammelt; Überblickswerke, die den Boom dieser 

Kunst in der internationalen Kunstszene seit dem Jahr 2000 begleiteten.   

    Auch andere Länder sind mit Überblicken vertreten. Im Falle der Schweiz sind die meisten 

dieser Bände schon etwas älteren Datums. Schauen wir sie etwas genauer an, um die Frage zu 

beantworten, wie und ob man im Jahr 2010 noch von „Schweizer Kunst“ sprechen kann. 

Greifen wir zunächst zwei schon etwas vergilbte Broschüren mit dem Titel „CH ’70-’80“ 

heraus.  

    Sie wurden 1981 anlässlich einer Ausstellung im Kunstmuseum Luzern herausgegeben, 

und der Untertitel ist verräterisch: „Regionalismus/Internationalismus – Bilanz einer neuen 

Haltung in der Schweizer Kunst der 70er Jahre am Beispiel von 30 Künstlern.“ Vorgestellt 

wurden Kunstschaffende aus der Schweiz, die damals schon den Sprung ins Ausland 

geschafft hatten und nach Ansicht des Kurators Martin Kunz in der Schweiz trotzdem zu 

wenig wahrgenommen wurden. Damals nahm man in der Schweiz internationale Impulse auf 

– und entwickelte zugleich einen Eigensinn, eine „antiheroische“ Haltung.1 Man betonte 

damals diesen Eigensinn, um eine nationale Szene zu fördern, die nicht mehr als provinziell 

und rückständig, sondern als international konkurrenzfähig wahrgenommen werden sollte.  

    Während heute vor allem populistische Politiker an Nationalgefühle appellieren, schien 

damals das Paar „national-international“ von einer geradezu heiteren Komplementarität. Das 

„Internationale“ und mithin „Ausländische“ war das Fremde, das Exotische, das man 

begeistert entdeckte. Heute sind „die Fremden“, wer auch immer das jeweils ist, ein 

Angstfaktor. Die erstrebenswerte „Internationalität“ wurde abgelöst von der bedrohlichen 

„Globalisierung“ samt ihren Migrationswellen. Das Nationale dient in diesem Kontext 

plötzlich der Abgrenzung.  

 

                                       
1 Curiger, Bice, Der erweiterte Horizont, Katalog „Freie Sicht aufs Mittelmeer“, Zürich 1998, S. 15. 
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Horizonterweiterung als Programm 

 

    Kehren wir zum Bücherregal zurück.  Auch einige Jahre später, 1989, wird wieder einmal 

die nationale Karte gespielt;  das Bundesamt für Kultur gibt einen Katalog mit dem Titel 

„Szene Schweiz“ heraus. Er versammelt den betreffenden Jahrgang der Stipendiaten des 

eidgenössischen Kunstpreises.  

   Im Jahr 1998 nennt Bice Curiger ihre grosse Überblickausstellung zur Schweizer Kunst im 

Zürcher Kunsthaus „Freie Sicht aufs Mittelmeer“. Auch hier kommt die Schweiz nur noch im 

Untertitel – „Junge Schweizer Kunst“ – vor. Der Titel, der einen Slogan der Zürcher 

Jugendbewegung von 1980 aufgreift2, bezeichnet die damals bevorzugte Blickrichtung 

aufstrebender Kreativer mit privilegiertem Produktionsstandort. Energisch sollten die letzten 

Schwaden des „Landigeists“, des nationalen Miefs vertrieben werden. 

   Zehn Jahre später präsentierte Mirjam Varadinis in den Fusstapfen von Curigers 

Ausstellung nochmals eine solche Leistungsschau der Jungszene im Zürcher Kunsthaus. Ihr  

Titel „Shifting Identities“ bestätigte die von Bice Curiger schon diagnostizierte, aber in der 

Schau von 1998 noch kaum sichtbare Durchlässigkeit zwischen einer „schweizer“ und einer 

„ausländischen“ Kunstszene.  

    Nationale und internationale Positionen wurden bunt gemixt. Wie schon 1981 wurde 2008 

eine Art Kopf-an-Kopf-Rennen inszeniert. Dass die Schweiz auf Augenhöhe mit anderen 

Kulturnationen agiert, wird dabei lässig vorausgesetzt. Und das „Nationale“ ist keine 

ästhetische, sondern allenfalls eine problematische Kategorie, weil es parallel zur 

fortschreitenden und als immer negativer empfundenen Globalisierung zunehmend vom 

politisch konservativen Diskurs beansprucht wird.  

   Die Kunstszene pflegt dabei allerdings auch ein besonders ambivalentes Verhältnis zu 

Chauvinismen. So wird das Prinzip der Nationenpavillons an der Biennale seit längerem 

kritisiert (zugleich enstehen allerdings immer mehr von diesen Pavillons). Kritische 

Ausstellungsmacher reflektieren zudem die längst vom Markt vorangetriebene 

Internationalisierung des Kunstbetriebs. Beispielsweise bestand das Auswahlkriterium der 

Schau „Made in Germany“ über junge Künstler in Deutschland 2008 einzig darin, dass die 

teilnehmenden Künstler in Deutschland leben und arbeiten mussten. Doch latent wird eben 

doch mit dem Kriterium der Nationalität operiert – und sei es, dass man es als Markenzeichen 

verwendet. 

 

                                       
2 Er lautet vollständig: Nieder mit den Alpen – freie Sicht aufs Mittelmeer. 
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„Swissness“ als Marketingfaktor 

 

Der kleine Rückblick auf die „Schweizer Kunst“ anhand von Ausstellungskatalogen lässt 

viele Facetten des Aufschwungs der Schweizer Kunst in den letzten Jahren unberücksichtigt. 

So müsste man detailliert die Kunstförderungspolitik des Bundesamts für Kultur analysieren; 

hier lässt sich in den letzten Jahren eine zunehmend selbstbewusste Markierung des 

Nationalen beobachten – allerdings vor allem als Marketing-Faktor. So werden etwa die 

Eidgenössischen Kunstpreisträger parallel zur Kunstmesse ART in Basel gezeigt  – und die 

Preise heissen, damit es jeder versteht, „Swiss Art Awards“.  

    Aber auch die Pro Helvetia unterstützt diesen Export einer „nationalen“ Kunst,  wenn sie 

ihrem Auftrag folgend die Ausstellungen Schweizer Künstler im Ausland mitfinanziert. Die 

Schweizer Kunstschaffenden, jedenfalls solche, die den Kriterien der Pro Helvetia genügen, 

haben damit beispielsweise gegenüber Künstlern aus Ländern ohne solche Unterstützung 

einen Wettbewerbsvorteil. Dieser hat weniger mit kaum seriös definierbaren nationalen 

Charakteristiken ihrer Kunst zu tun als mit ihrer Herkunft.  

  Ein aufschlussreicher Interessenkonflikt wurde dabei mit der sogenannten Hirschhorn-Affäre 

2005 sichtbar. Wenn nämlich ein Künstler wie Thomas Hirschhorn im Ausland eine mit 

öffentlichen Mitteln unterstützte Ausstellung macht, in der er einen Politiker wie den damals 

amtierenden Nationalrat Christoph Blocher (SVP) karikierend dargestellt wird, ist das 

blitzschnell ein Politikum. Die Idee von Kunst als handzahmen, national markiertem 

Exportartikel kollidiert hier mit der Idee der künstlerischen Freiheit. 

 

   Zuguterletzt: Was wäre denn das „Schweizerische“ an der Kunst? Am ehesten liesse es sich 

noch an Motiven oder Themen festmachen; solche finden sich vor allem bei Thomas 

Hirschhorn oder dem Duo Peter Fischli/David Weiss, aber auch bei Valentin Carron - und 

stets werden sie gebrochen oder gar ironisiert.  

   Aber die Erfolgsgeschichten dieser und anderen Kunstschaffender tragen eben in den 

allermeisten Fällen keine nationale Signatur.  Sie sprechen vor allem von einer gut vernetzten, 

stark internationalisierten Vermittlergarde. Vieles begann mit Harald Szeemann, der seit den 

60er Jahren Schweizer Künstler in seine stark international ausgerichteten Ausstellungen 

integrierte. Zu nennen wären Szeemanns Assistent Jean-Christophe Ammann, aber auch 

Christoph Vitali, die beide in den 90er Jahren in Deutschland wichtige Institutionen leiteten3. 

                                       
3 Jean-Christophe Ammann das Frankfurter Museum für Gegenwartskunst, Christoph Vitali das Haus 
der Kunst in München. 
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Die exzellent vernetzte Zürcher Parkett-Redaktion4 unter Leitung von Bice Curiger und 

Jacqueline Burckhardt operierte von Anfang an auch transatlantisch und international.  Sie 

räumt Schweizern keinen besonderen „Heimvorteil“ ein; doch jene, die aufgenommen 

werden, profitieren vom Umfeld.  

   Inzwischen gibt es eine ganze Garde jüngerer KuratorInnen, die in den letzten Jahren 

international Schlüsselpositionen besetzt haben und immer wieder auch Schweizer Kunst in 

ihre Ausstellungen integrieren: Marc-Olivier Wahler am Pariser Palais de Tokyo, Rein Wolfs, 

der lange in der Schweiz tätig war, am Fridericianum in Kassel, Markus Brüderlin am 

Kunstmuseum Wolfsburg5, mal ganz abgesehen vom international omnipräsenten Hans-

Ulrich Obrist mit Standbein in London. Auch die traditionell dichte Galerienszene, zu der seit 

langem zahlreiche „Global Players“ zählen, hat jenen Schweizer Kunstschaffenden, die sie in 

ihr Programm aufgenommen hat, ein internationales Sprungbrett verschafft – und dies 

garantiert nicht in erster Linie aufgrund ihrer „Swissness“.   

   Dabei hat die in den letzten 40 Jahren konsequent betriebene Internationalisierung der 

Kunst, von der bestimmte Schweizer Kunstschaffende stark profitieren, nicht für alle 

Kunstschaffenden in diesem Land nur positive Folgen. Wem es nicht gelingt, früh auf den 

„Radar“ der wichtigen internationalen Distributionsakteure zu kommen – der ist und bleibt 

Schweizer Künstler. Nur dass das Prädikat hier eine fast negative Qualität annimmt – im 

traditionellen Sinne des Provinziellen und Zweitklassigen.  

   Kehren wir ein letztes Mal zu den Überblicksbänden zurück: Sie wurden in den letzten 

zwanzig Jahren vor allem immer dann produziert, wenn eine Kunstregion wie das eingangs 

erwähnte China neu entdeckt wird oder neu vermarktet werden soll. Doch die Phase, als die 

Schweizer Kunstszene aufgrund einer gewissen Exotik entdeckt wurde6 und damit im 

Gegenzug auch ein neues Selbstbewusstsein entwickelte, ist längst vorbei.  

   Zusammenfassend gesagt: Das Label „Schweiz“ allein genügt längst nicht mehr, um 

Aufmerksamkeit zu wecken. Doch Kunstschaffende aus der Schweiz haben nach wie vor 

privilegierte Bedingungen, um international wahrgenommen zu werden – als exzellente 

Künstler, nicht als Schweizer.  Ganz ähnlich wie heutige Spitzenfussballer haben sie einen 

Marktwert unabhängig von ihrem Pass und ihrer Hautfarbe. 

                                       
4 Gegründet 1984. 
5 Markus Brüderlin hat 2007 unter dem Titel „Swiss Made – Präzision und Wahnsinn“ eine zweiteilige 
Ausstellung zur Schweizer Kunst im Kunstmuseum Wolfsburg organisiert, bei der zahlreiche 
zeitgenössische Positionen mit Klassikern wie Hodler oder Amiet kombiniert wurden. 
6 Ein besonders markanter Begriff war hier die „innerschweizer Innerlichkeit“, die ein Jean-Christophe 
Ammann in den 70er Jahren dingfest machte.  
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    Will heissen: Der Wettbewerb ist unwiderruflich international, wobei sich der Fokus 

regelmässig verschiebt. Als ideologisches Konzept trägt das Nationale für die Kunst dabei 

schon lange nicht mehr; es ist vor allem ein Marketingfaktor geworden, wenn auch kein ganz 

harmloser, wie angesichts der aktuellen Krise die neue Attraktivität des Nationalen für 

politisch reaktionäre Diskurse zeigt. Insofern ist es für die Teilnehmer des Kunstbetriebs auch 

wichtig, hier immer wieder den eigenen Standort genau zu überprüfen. 

 


