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 Ken’Ichiro Taniguchi  - Hecomi Study 

 
HECOMI nennt der 1976 in Sapporo geborene Künstler seine Arbeiten. Das ist das japanische Wort für 
Einkerbung, Vertiefung oder Abblätterung. Mit der genauen Übertragung dieser Alterungsspuren an 
Wand und Boden in plastische Objekte durch Ken’Ichiro Taniguchi wird dieser Begriff erstmals in die 
Kunst eingeführt. Seine HECOMI sind dabei keine zweidimensionalen Abbilder des Vorgefundenen, sie 
sind mit kleinen Scharnieren veränderbar gemachte skulpturale Formen. Sie gestalten die 
vorgefundenen Zeitspuren aktiv um und übersetzen sie so in kleine Präzisionsmaschinen, die in 
spielerischen Variationen für zahlreiche Assoziationen sorgen. 

 Mit einiger Vorstellungskraft könne in den Flecken und Rissen einer leeren Wand eine Reiterschlacht 
erblickt werden, behauptete schon Leonardo. Was aber, wenn ein Japaner Berliner Brandmauern 
betrachtet? Daran gewohnt, dass sich zwischen den oft nur rudimentären Zeilen eines Haikus eine 
komplexe Stimmung aufbaut – könnte es sein, dass Ken’Ichiro Taniguchi die Geschichte eines 
Gebäudes aus den Rissen in seinem Mauerwerk lesen kann? Der zur Zeit mit einem japanischen 
Stipendium in der deutschen Hauptstadt lebende Künstler archiviert jedenfalls die meist übersehen 
Risse in der fest gefügten Realität, als ob es seltene Wesen wären, die von fernen Welten zu erzählen 
hätten. Er kartiert diese Spuren in Mauern und Böden und baut ihre an Blutgefäße oder Nervenbahnen, 
an Schalt- und Stadtpläne oder sonstige Informationsnetze erinnernden Formen in gelbem Kunststoff 
oder Edelstahl nach. So werden aus lästigen Baufehlern teils kleine Schmuck- und 
Kunstkammerstücke, teils große, in den Raum ausgreifende Figuren, an die sich die Phantasie 
anlagern kann.  

Eine ferne Verwandtschaft haben die HECOMI in der historischen Kintsugi-Technik: Seit der Shogun-
Zeit wird in Japan edle Keramik, wenn sie denn bricht, so repariert, dass die Bruchstelle sichtbar bleibt, 
ja sie wird mit Goldstaub deutlich hervorgehoben. Nicht weitgehende Wiedergutmachung ist dabei das 
Ziel, sondern demonstrierte Geschichte.Doch auch ohne den historischen Bezug, ja selbst ohne das 
Wissen um die abgeformten Risse bleiben die von Ken’Ichiro Taniguchi feinhandwerklich erstellten 
Formen rätselhafte Präzisionsinstrumente für einen fremdartigen Zweck: Ungenormte Messwerkzeuge 
für ungeahnte Ideen. 

 

Hajo Schiff 
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Fur-Coat of Hares, 2002
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PANANUFA 
Ikebana. Ikebana ist einer der japanischen Begriffe, zu dem wir alle eine Vorstellung haben, eine Idee. Zu-
mindest haben die meisten von uns diesen Begriff schon einmal gehört. Ikebana beschreibt die traditionell 
japanische Kunst, Blumen zu stecken und zu arrangieren, und dies ist einer der Ausgangspunkte für die Werke 
der “Pananufa”-Reihe der beiden Künstler Ikeuchi Kowa und Tomohiro Hatori. Auch wenn die Ausstellung 
anfänglich wie die “typische” bzw. “klassische” Präsentation von Photographien wirkt, ist dieses Projekt doch 
tatsächlich eine Symbiose aus verschiedenen künstlerischen Disziplinen. So sind die von Tomohiro Hatori ge-
stalteten Personen Kunstwerke des Ikebana selbst. In einer Mischung aus traditioneller Blumensteck-Kunst und 
Performance lässt er die Menschen mit den Blumen, die diese darstellen, verschmelzen. Die Körper gleichen 
Zweigen, Ästen, Wurzeln. Ihre Arme, Köpfe verwandeln sich in Blüten. Diese Blumen und Pflanzen sind nun aber 
nicht wie in der Natur zu finden. Sie wurden kunstvoll mit Überbleibseln und Gegenständen unserer Zivilisation 
arrangiert, bleiben aber zu gleichen Teilen Mensch wie Blume. Diese zerbrechliche Symbiose wird von Ikeuchi 
Kowa in strengen, kontrastreichen Photographien eingefangen, die trotz oder gerade wegen ihren formalen 
Gesetzen und harten Linien eine grosse Wärme und Intimität zulassen. Es wird deutlich, wie leicht sowohl die 
Pflanze wie auch der Mensch der Vergänglichkeit ausgesetzt sind. Gleichzeitig, durch das Bewusstsein um 
den natürlichen Kreislauf der Dinge, sind die Werke nicht von Pessimismus durchzogen sondern eher von einer 
leichten, dem Japanischen eigenen, hoffnungsvollen Melancholie.

Das Wort “Pananufa” ist dem Dialekt der Inselgruppe von Okinawa entnommen. Direkt übersetzt würde es “Blu-
menkind” bedeuten. Die tatsächliche Bedeutung reicht aber tief zurück in die besondere Kultur Okinawas und 
erklärt damit auch beinahe das Konzept der Werke, die in diesem Rahmen seit 2007 von Kowa und Hatori ge-
schaffen wurden. Das Wort verbindet in seiner Bedeutung die Menschen mit dem Göttlichen. Da sowohl Blumen 
wie auch Menschen Kinder der Götter sind,  drückt sich in diesem Wort die Beziehung zwischen den Kindern und 
den Göttern aus. Genau diese fragile Beziehung beleuchten Kowa und Hatori mit ihrem gemeinschaftlichen Werk 
zwischen Installation, Performance und Photographie. 

Die Faszination für die Kultur Okinawas, die in Japan eine Besonderheit darstellt und sich in vielen Aspekten 
von der übrigen unterscheidet, begleitet den Photographen Ikeuchi Kowa bereist seit langem. So bereiste er 
seit 10 Jahren die Inselgruppe in regelmässigen Abständen, um die Rituale und Bräuche, die ungewöhnliche 
Schönheit der Landschaft, aber auch die Verbindung zwischen dem menschlichem Geist, der Seele und dem 
Göttlichen zu erfahren, wobei sich das eigene Leben und die Dokumentation häufig gegenseitig überlagerten. 
In “Pananufa” fand er die Manifestation dieser Verbindung, wobei er hier noch weitergeht und die gleiche Kraft, 
die dem menschlichen Körper innewohnt, in der Natur, dem Gras, der Erde findet. Des Weiteren ist gerade die 
Vergänglichkeit ein wiederkehrendes Sujet seiner Arbeit. Eine der bedeutendsten und herausragendsten seiner 
Arbeiten  ist die Reihe “Last Dance”, welche genau wie “Pananufa” in Zusammenarbeit mit Tomohiro Hatori 
entstanden ist. Kowa und Hatori begleiteten den berühmten Butô-Tänzer Kazuo Ôno auf seiner letzten Reise, 
oder wie die beiden es bezeichnen, bei seinem letzten Tanz in den Tod. Diese Bilder sind von einer erhabenen 
Schönheit und tiefem Respekt durchzogen. 

Tomohiro Hatori lernte die Liebe und Freude an der Berührung und Arbeit mit Blumen und Pflanzen schon früh 
durch seine Mutter kennen. So betreibt er neben seinen rein künstlerischen Arbeiten seit 1999 einen Blumenlad-
en. Getrieben durch den Wunsch, aus den strickten Vorgaben, engen Grenzen und der reinen Kopie existenter 
Muster auszubrechen, entwickelte er eine eigene Formensprache in der Arbeit mit den Blumen. Auch abseits 
der Ikebana-Wege suchte er nach Inspirationen und begann, mit Künstlern aus anderen Bereichen, Literaten,  
Tänzern zusammen zu arbeiten, um eine kreative Synthese und gegenseitig komplett neue Inspirationsmöglich-
keiten zu erschaffen. Dies führte zu zahlreichen Ausstellungen und Performances dieser avantgardistischen 
Ikebana. 2007 entstand dann die erste “Pananufa” Ausstellung in Zusammenarbeit mit  Kowa. 

Ab dem 24. Juni werden die Werke der “Pananufa”-Serie zum ersten Mal in Deutschland in der Mikiko Sato Gal-
lery zu sehen sein. Begleitet wird die Eröffnung der Ausstellung von einer Performance des Künsters Tomohiro 
Hatori. Text: Yan Michel M.A.
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