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IN ECHTZEIT

Am Vormittag des 11. Mérz 2011 saB ich in
Dubai in einer Hotellobby und wartete auf
die gemeinsame Abfahrt zur 10. Sharjah
Biennale. In dem surrealen Setting der Kunst-
blase am Golf starrte ich gedankenverloren
auf den tiberdimensionalen Fernseher. Auf
dem Monitor lief n-tv, der Ticker berichtete
von einem starken Seebeben in Japan. Im
selben Moment wurden Videosequenzen von
einer gigantischen Welle eingeblendet. Ich
sah, wie zig Hauser vom Wasser verschluckt
wurden. Es handelte sich scheinbar um eine
Handyaufnahme, das Video brach kurze Zeit
spéter ab.
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CARING

Dem Verschwinden zahlreicher Men-
schen in einer so unmittelbaren Form beizu-
wohnen war fiir mich neu, obwohl dies spétes-
tens seit dem 11. September 2001 nichts
Neues mehr ist. Was passiert mit einem, wenn
man das Verschwinden eines ganzen Dorfes
innerhalb von Minuten beobachtet? Das pas-
sive Bezeugen solcher Katastrophen dhnelt
einer Beobachtung aus der Vogelperspek-
tive, der Blick aus der Distanz auf das Un-
vermeidliche — Gefiihle der Ohnmacht ge-
paart mit der angebotenen Objektivierung.

Im Sommer 2011 traf ich Miya Yoshida auf
einem Fest wieder.  (Fortsetzung auf S.2)

Susanne Weil

On the morning of March 11, 2011, I was
sitting in a hotel lobby in Dubai, waiting for
the transportation that would take us to the
10th Sharjah Biennale. In this surreal setting
—inside the Gulf art bubble—I stared, lost
in thought, at the outsized television. The
monitor was showing n-tv, and their on-
screen ticker was reporting a strong under-
sea earthquake in Japan. At that moment,
they cut to video images of an enormous
wave. | saw countless houses swallowed up
by the water, shown on what seemed to be
cellphone footage. Shortly after, the video
broke off.

HARING
AS

IN REAL TIME

To experience the deaths of so many peo-
ple in such a direct way was something new
for me, although at least since September 11,
2001 it has been in itself nothing new. What
happens to you when you watch an entire vil-
lage destroyed inside within a few minutes?
Passively witnessing these kinds of catastro-
phes is like seeing them from a bird’s-eye
view, watching the inevitable from afar. Fee-
lings of powerlessness combine with the ob-
jectification that the images offer.

Inthe summer of 2011,  bumped into Miya
Yoshida at an event.

(continued on p.2)

DIE VERGANGENEN

FUNF JAHRE

IM RUCKBLICK

Sharing as Caring ist eine auf die Dauer von
finf Jahren angelegte Serie aufeinanderfol-
gender Veranstaltungen und Ausstellungen,
die sich mit der Katastrophe von Fukushima
auseinandersetzen. 2012 startete die Reihe
im Heidelberger Kunstverein mit der ersten
der jéhrlichen, ca. zehnwochigen Ausstellun-
gen im Foyer im Rahmen des Ausstellungs-
formats Showing the Case: Showcase, das
die Vitrine (Showcase) als Prisentationsort
und -medium in den Mittelpunkt stellte.
Durch ein dazugehoriges Rahmenprogramm
mit Ereignissen und Pridsentationen entwi-
ckelte sich das Format im Laufe der Zeit
und weitete sich nach und nach auch auf an-
dere Rdume innerhalb und auflerhalb des
Kunstvereins aus. An Sharing as Caring in-
teressierte mich auch dieses kleine Ausstel-
lungsformat, vor allem aber die Moglichkeit,
aus einer Langzeitperspektive heraus die
sich wandelnden Realitdten und kulturellen
Gegebenheiten nach dem verheerenden Vor-
fall in der japanischen Kiistenregion Fuku-
shima im Mérz 2011 zu reflektieren und den
umsichgreifenden Medienspekulationen et-
was entgegenzusetzen, das diesen Realitédten
ndherkommen konnte.

Sharing as Caring konzentriert sich nicht
nur auf den havarierten Atomreaktor Fuku-
shima Daiichi, sondern nimmt auch die wei-
teren katastrophalen Auswirkungen in den
Blick, die auf das groB3e ostjapanische Erd-
beben folgten. Die Nennung des Ortsnamens
Fukushima dient hierbei als eine Art Chiffre
sowohl fiir die gesamte durch die Katastro-
phe zerstorte Region als auch fiir weit grund-
sitzlichere Problemstellungen innerhalb der
komplexen Struktur heutiger Gesellschaften.
So liegt der Fokus der Ausstellungsreihe auch

auf einer gedanklichen Neufassung der Bezie-
hungen zwischen Mensch, Natur und Tech-
nologie; sie spricht Fragen der Nachkriegs-
politik und -6konomie ebenso an wie tief in
der Moderne verwurzelte systematische Denk-
prozesse und Logiken. Indem das Projekt
detailliert auf die Auswirkungen der Katas-
trophe von Fukushima eingeht, erkundet es
zugleich die vielgestaltige Interdependenz
von Okonomie, Politik, Technologie und Ge-
fiihlswelt als eine spezifisch zeitgenossisch
zu nennende Daseinsweise. Im Lauf der letz-
ten fiinf Jahre hat sich das Projekt nach und
nach unter den folgenden Kapiteln prisen-
tiert und weiterentwickelt: Presence for the
Future (N° 1), Fukushima—Heidelberg Shiori
Project I (N°2), Heidelberg—Fukushima Shi-
ori Project I1 (N® 3), Giving Form to Invisible
Realities (N°4) sowie Beyond Documenta-
tion (N25). Die vorliegende Publikation ver-
sammelt alle im Rahmen dieser Ausstel-
lungsreihe gezeigten Beitrédge der beteiligten
Kiinstler*innen und bildet so eine weitere
grundlegende Plattform fiir das Nachdenken
iiber die komplexen und problematischen
Strukturen, die durch den katastrophalen Un-
fall zum Vorschein gekommen sind.

WIE ZUM
,OEMEINSCHAFTS-
WESEN“ WERDEN?

Fukushima ist fiir die meisten nichts AuB3er-
gewohnliches — so hat sich provozierend der
franzosische Philosoph Jean-Luc Nancy ge-
duBert, der von der Moglichkeit jedweder
zeitgenossischen (Fortsetzung auf S.2)

Miya Yoshida

GLIMPSES COLLECTED

OVER THE

PAST FIVE YEARS

Sharing as Caring is a series of exhibitions in
a small format, planned to span yearly instal-
ments over the course of five years. In 2012,
the series was launched at Heidelberger
Kunstverein with the first of the exhibitions
that was on display in the entrance hall for a
duration of about 10 weeks part of the for-
mat Showing the Case: Showcase, highlight-
ing the vitrine as a site of and medium for
presentation. Unfolding a dedicated pro-
gram of events and presentations around it,
the series gradually developed to expand to
other spaces both inside and outside of the
Kunstverein. Sharing as Caring was interest-
ing for me as a small-sized exhibition format,
but most of all it was the opportunity to con-
front and reflect on changing realities und
cultural coordinates after the devastation
that hit the coastal region of Fukushima in
March 2011—and, last but not least, to
counteract media speculation with some-
thing more differentiated and substantial.
Sharing as Caring takes the nuclear ca-
tastrophe in Fukushima as its starting point,
but does not limit its scope to the incident at
the nuclear power plant, instead also encom-
passing all the disasters following the Great
East Japan Earthquake. It was recognized
that the name “Fukushima” only served as
a sort of cipher as it does not succeed in cap-
turing the entirety of the catastrophe in that
region. Moreover it was understood that this
is only one aspect of a more fundamental
problem in the intricate structure of contem-
porary societies. The project therefore aims
to rethink relationships between humans, na-
ture, and technology; it touches on post-
war politics and economics as well as on syste-

rooted in modernity—the logic and the direc-
tionality of thinking. By relaying the effects
of the disaster in Fukushima in some detail,
the project has explored the contemporary
mode of being in the intricate relationship
between economies, politics, technology and
emotions. Over these last five years, the pro-
ject gradually developed under different ex-
hibition subtitles: Presence for the Future
(N®1), Fukushima—Heidelberg Shiori Project
I (N°2), Heidelberg—Fukushima Shiori Pro-
ject II (N°3), Giving Form to Invisible Reali-
ties (N®4),and Beyond Documentation (N®5).
This publication is a collection of all the artists’
contributions presented in those shows, creat-
ing yet another fundament for thinking about
the complex issues revealed by the incident.

HOW TO BE A
“BEING-IN-COMMON”

For most, Fukushima is not exceptional, the
French philosopher Jean-Luc Nancy has said
provocatively, since he contemplates the pos-
sibility that any contemporary technology
could cause a disaster of a similar scale. Still,
the Fukushima catastrophe is exceptional,
not only because of the scale of the incident,
or the accumulated complex history of the
atom in this country, but because it strongly
challenges the contemporary mode of being
of which we all are part. In his long, dedicated
work about existence and community, Nancy
addresses the importance of being open and
sensible and thinking of the totality of the
world with the idea of “being in common” or

matic processes of thinking that are deeply “being-with-one-another.”(continued on p.2)
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IN ECHTZEIT

Wir sprachen iiber die Katastrophe von Fuku-
shima und dariiber, wie man im Zeitalter
der Oberfldchen, der Bilderfluten, auf dieses
Ereignis reagieren kann. Die Konsequenzen
der Flutwelle beeinflussten auch das politi-
sche Geschehen in Deutschland. Der Atom-
ausstieg wurde plotzlich zur politischen Rea-
litat, aufgrund des GAUs stellten erstmals
die Griinen in Baden-Wiirttemberg die Lan-
desregierung.

Ob der offenen Fragen und der beson-
deren Beziehung von Heidelberg zu Japan
wollte ich die Katastrophe von Fukushima
fiir das Programm des Heidelberger Kunst-
vereins nicht au3er Acht lassen. Im Februar
2012 fragte ich Miya, ob sie Interesse habe,
eine Ausstellung' zu Fukushima zu kuratie-
ren. Als Reaktion auf die spontane Anfrage
entwickelte sie eine auf fiinf Jahre angelegte
Ausstellungsreihe, die Konzepte des Gemein-
schaftlichen, des Kollektiven — jenseits des
Dokumentarischen — in den Mittelpunkt
stellte. Die im Zuge der Digitalisierung viel
diskutierte Idee des gesellschaftlichen Teilens
griff sie fiir den Titel der Reihe auf: Sharing
as Caring. Fiirsorge als kuratorische Haltung.

Exemplarisch fiir ihren kuratorischen An-
satz und damit auch fiir Sharing as Caring
kann ihre Verbindung zum Onagawa Com-
munity Project [~S.8-9] gesehen werden.
Onagawa ist eine kleine Kiistenstadt mehrere
hundert Kilometer von Fukushima entfernt.
Jeder zwolfte kam dort durch den Tsunami,
der die Stadt weitestgehend zerstorte, ums
Leben. Eine Gruppe von Bewohner*innen
und Kiinstlern*innen griindete mit Stadt-
planer*innen das Community Project, das
versucht, durch gemeinsames Tétig-Sein
und die Initiierung von Ritualen Heilung zu
stiften. Jedes Jahr wihlte das Community
Project tiir Sharing as Caring Fotografien,
Kurzfilme und andere Dokumente aus Ona-
gawa aus, die den Alltag und auch die gemein-
schaftlichen Aktionen im Heidelberger Kunst-
verein zeigten und verorteten. Im Mittel-
punkt stand der Junge Suzunosuke, der 2011
finf Jahre alt war und den die Betrachter*-
innen so beim Heranwachsen im Provisori-
schen und sich gleichzeitig neu Gestaltenden
begleiten konnten.

Riten und Handlungen gegen das Verges-
sen zu entwickeln — dieses Motiv zieht sich
durch fast alle kiinstlerischen Arbeiten, die
die Kuratorin ausgewdhlt und eingeladen hat.
Besonders beriihrt hat mich ein Video der
beiden Kiinstler*innen Haruka Komori und
Natsumi Seo, die aus Tokio auf das Land
nach Rikusen Takada gezogen sind, um den
Erinnerungen der Bewohner*innen an das
Verschollene und Zerstorte eine Form zu ge-
ben. Eine Videokamera begleitet eine Frau
mittleren Alters. An einer Stelle zeigt die
Aufnahme, wie die hinterbliebene Tochter
die gesamte Kleidung ihrer verstorbenen El-
tern auf den Grundrissen des vom Erdboden
verschluckten Haus ausbreitet [I go to hear
the voices left behind — S.14-15]. Diese Sze-
ne und die damit verbundenen Dialoge zwi-
schen der Tochter und den Kiinstler*innen

hat sich dhnlich in mein Gedichtnis einge-
schrieben wie das Handyvideo, dasichin der
Hotellobby gesehen habe. Beide erzéhlen vom
Verschwinden, allerdings ist die Zeitlichkeit,
die sich jeweils hinter den Bildern verbirgt,
von ganz anderer Beschaffenheit: Das erste
Video hat den Bruchteil einer Minute abge-
bildet und das Video von Komori und Seo
zeigt, wie mit Vertrauen und Zeit die Kon-
sequenzen dieses Ereignisses transformiert
werden konnen.

Die Handlungen der beiden Kiinstler*-
innen wirken in mehrere Richtungen: Einer-
seits schaffen sie lokal Formen der gesell-
schaftlichen Eingliederung?, andererseits
konnen sich die daraus resultierenden Werke
fern vom Ort des Geschehens auch auf die
Betrachter*innen auswirken und iibertragen.

Miya Yoshida hat von Anfang an mitihren
fiinf Ausstellungen das symbolische Medium
der Vitrine verlassen und die Ausstellungen
vom Foyer in die Cafeteria bis hin ins Studio
des Kunstvereins erweitert. Die ausgewédhl-
ten Medien reichten von Malerei und Zeich-
nungen zu Video, zur Webseite bis zum ,,shi-
ori“ (jap. fiir Lesezeichen). Sharing as Caring
versammelte Positionen, die das Unsichtbare
sichtbar machten, dem Verlorenen ein Ge-
sicht gaben und uns an den Lebensrealitédten
und vor allem den Lebensgeschichten ver-
schiedener japanischer Generationen teil-
haben lieBen. Miya Yoshidas Blick war dem
Kunstverein ein poetischer Begleiter, der die
mediale Distanz und Objektivierung aufloste
und uns wie ein Ritual an performativen
Prozessen miteinbezog.

Den zeitlich begrenzten Raum einer Aus-
stellung iiberfiihrt dieses Projekt in das Me-
dium der Zeitung. Das Gestaltungskonzept
16st die eigentlichen Ausstellungskonstella-
tionen auf und présentiert die ausgewéhlten
kiinstlerischen Positionen auf je einer Dop-
pelseite. Somit verschiebt sich der Fokus auf
das Werk und Sie als Leser*innen kénnen
jetzt, in Ihrer eigenen Zeit, den gesellschaft-
lichen Entwicklungen seit dem 11. Mérz 2011
nachspiiren.

Ich danke allen beteiligten Kiinstlerinnen
und Kiinstlern, Miya Yoshida fiir ihr kon-
stantes Engagement und die gute Zusammen-
arbeit sowie den Grafikern fiir die aufmerk-
same gestalterische Umsetzung und insbe-
sondere Marli Hoppe-Ritter fiir die Unter-
stiitzung der Produktion dieser Zeitung.

1 Fiir das Foyer als Bindeglied zwischen dem Kurpfilzi-
schen Museum und dem Heidelberger Kunstverein in-
stallierte ich 2012 die Ausstellungsreihe Showing the
Case: Showcase, die die Vitrine (engl. Showcase) als
emblematischen Raum thematisiert.

2 Der schottische Ethnologe Victor Turner stellt in seiner
dreigliedrigen Ritualtheorie die Rolle der Gemein-
schaft (Communitas) in den Mittelpunkt, die durch das
Ritual erzeugt und erhalten wird.

IN REAL TIME

We spoke about the Fukushima catastrophe,
and about how we can react to this event in
an era of superficiality and image overload.
The tsunami’s consequences also had an im-
pact on German politics. Suddenly, the phase-
out of nuclear power became a political real-
ity. In Baden-Wiirttemberg, the Fukushima
nuclear disaster led to the Green party be-
coming the governing party for the first time.
Because of the open questions that remai-
ned and Heidelberg’s particular relation to
Japan, I felt the Fukushima disaster should
have a place in the program of the Heidel-
berger Kunstverein. In February 2012, 1
asked Miya if she would be interested in cu-
rating an exhibition on Fukushima.' This
spontaneous inquiry resulted in her develop-
ing a series of exhibitions over the course of
five years, going beyond documentary appro-
aches to focus on ideas of community and col-
lectivity. For the title of the series, she took
up the idea of social sharing, so widely discus-
sed in the wake of digitalization: Sharing as
Caring. Caring as akind of curatorial attitude.
Miya’s relationship with the Onagawa
Community Project[—p.8-9]is typical of her
general curatorial approach, and of Sharing
as Caring. Onagawa is a small town on the
coast of Japan, several hundred kilometers
from Fukushima. The tsunami caused enor-
mous destruction in the town, killing one in
twelve of its population. In collaboration with
urban planners, a group of townspeople and
artists founded the community project, which
aims to bring about healing through common
activity and creation of rituals. Every year, the
project selected photographs, short films, and
other documents from Onagawa, showing the
everyday life in the town, as well as collab-
orative projects at the Heidelberger Kunst-
verein. At the center of these images was the
young boy Suzunosuke, five years old in 2011.
Spectators could accompany him as he grew
up in surroundings that were provisional, but
nonetheless beginning to take on new form.
Developing rites and activities to work
against forgetting: This was the theme of
nearly all the works selected and invited by
the curator. I was particularly moved by a
video by Haruka Komori and Natsumi Seo,
artists who moved from Tokyo to the rural
town of Rikuzentakata in order to give form
to people’s memories of the disappeared and
the destroyed. A video camera accompanies
a middle-aged woman. At one point, the im-
ages show the bereaved daughter laying out
all of her dead parents’ clothes on the out-
line of the house that the earthquake had
swallowed [I go to hear the voices left behind
—p.14-15]. This scene, and the associated
dialogues between the daughter and the art-
ists, remain in my memory, like the cellphone
footage I saw in that hotel lobby in Dubai.
Both images narrate disappearances, but
their underlying temporality is quite differ-
ent: The first video depicted an event taking
less than a minute, while the video by Komori
and Seo shows how, with trust and time, the
consequences of that event can be transformed.

The actions of the two artists go in several
directions at once. On the one hand, they
create local forms of social integration.? On
the other hand, the works they produce can
have profound effects on spectators far re-
moved from the site of the original event.

From the beginning, Miya Yoshida took
the five exhibitions she curated out of the
symbolic medium of the vitrine, expanding
them into the Kunstverein’s foyer, cafeteria,
and studio. The media she chose included
paintings and drawings, but also videos, web-
sites, and shiori (Japanese for “bookmark”).
Sharing as Caring brought together work
which made the invisible visible, gave a face
to that which was lost, and allowed us to
share in the lived reality and, above all, the
life histories of various Japanese generations.
Miya Yoshida’s gaze was a poetic companion
for the Kunstverein, dissolving objectifica-
tion and mediated distance, and allowing us
to participate, almost ritually, in performa-
tive processes.

This latest project transposes the tempo-
rally-limited space of the exhibition into the
medium of a newspaper. The design concept
dismantles the actual exhibition constella-
tions, giving each of the selected artworks a
two-page spread. In this way, the focus shifts
to the work. You as a reader can follow the
social developments since March 11, 2011 in
your own time.

I would like to thank all the artists who
took part, Miya Yoshida for her continuous
engagement and excellent collaboration, and
our designers for their thoughtful design reali-
zation. [ would also particularly like to thank
Marli Hoppe-Ritter for her support in produc-
ing this newspaper.

[Translation: Brian Hanrahan]

1 1In 2012, I installed the exhibition series Showing the
Case: Showcase in the foyer, the element connecting the
Kurpfilzisches Museum with the Heidelberger Kunst-
verein. The show thematized the vitrine as a symbolic
space.

2 In his three-part theory of ritual, the Scottish ethnolo-
gist Victor Turner gives a central role to community
(communitas): this is what creates and maintains ritual.

Fortsetzung

DIE VERGANGENEN
FUNF JAHRE
IM RUCKBLICK

Technologie ausgeht, ein Desaster vergleich-
baren Ausmal3es auszulosen. Die Katastrophe
von Fukushima ist dennoch eine auf3erge-
wohnliche, und zwar nicht wegen des Aus-
males der entstandenen Schéden oder auf-
grund der gesamten, duflerst komplexen Ge-
schichte, die dieses Land an die Atomenergie
bindet, sondern weil sie extrem stark jene
zeitgenOssische Daseinsweise zu Bewusstsein
bringt, mit der wir verbunden, in die wir alle
verstrickt sind. In seinem umfassenden Werk
zu Existenz und Gemeinschaft hat Jean-Luc
Nancy die Bedeutung des gefithlsmaBigen
und gedanklichen Sich-Offnens auf die Tota-
litat der Welt dargestellt, eine Haltung, die

nach seiner Auffassung iiber die Idee der
,,Gemeinschaft“unddes,,Miteinander-Seins*
moglich wird. Doch wie kdnnen wir weiter
Ereignisse, die sich in der Distanz abspielen,
wie eindeutige Sachen behandeln, wie sol-
len wir konkret ,,miteinander sein®, statt im
alltdglichen Durcheinander unserer Umge-
bung zu verschwinden? Ohne konkretes Wis-
sen davon, wie eine Koexistenz moglich
wire, hat Sharing as Caring seinen Anfang
mit der Suche nach Moglichkeiten genom-
men, wie ein sensibles und fantasievolles Ver-
hiltnis zu den Geschehnissen in der Ferne
gelingen kann, wie sich das Selbst im Selbst
neu ausrichten lernen kann.

Continuation

GLIMPSES COLLECTED
OVER THE
PAST FIVE YEARS

“Sensible” is not used here in its conventional
definition, meaning “having, using, or show-
ing good sense or sound judgment.” Instead,
Nancy explores the notion of “sensible” as a
praxis of meaning with sense and intelligibili-
ty within sensibility. However, how can we con-
tinue to reify incidents that occur so far away
and still be “being-with-one-another” concre-
tely, instead of being absorbed in our own en-
vironment and everyday hustle and bustle?
Without knowing how to coexist, Sharing as
Caring started as an exercise in searching for
how to be sensible and imaginative to hap-
penings at a great distance, and how to rene-
gotiate the self within the self.

ART AS
A MEANS OF BEING
SENSIBLE

Thousands upon thousands of images from

the disaster have been produced and circula-
ted widely. However, no matter how shocking

the visuals are, the disaster is far beyond any

imagination and remains ungraspable by any

visual representation. The artistic practices

presented in Sharing as Caring challenge this

impossibility of representing the disasterin a

sensible manner and address different appro-
aches to thinking about the aftermath.

Heidelberger
Kunstverein
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KUNST ALS MITTEL
DER EINFUHLUNG

Tausende und Abertausende Bilder des Un-
gliicks sind entstanden und wurden in die
weltweite Zirkulation eingespeist. Doch wie
schockierend die Einblicke auch sein mogen,
die Wirklichkeit der Katastrophe tibersteigt
jede Vorstellung und bleibt letztlich unfass-
bar fiir jede bildliche Darstellung. Nun stellen
die im Rahmen von Sharing as Caring prasen-
tierten kiinstlerischen Verfahrensweisen ge-
rade diese Nichtdarstellbarkeit der Katastro-
phe sensibel, aber entschieden in Frage, sie
befassen sich mit jenen Denkansitzen, die
in der Zeit nach dem Ungliick erprobt worden
sind.

Die Arbeit Two Maps von Angela Melito-
poulos und Maurizio Lazzarato unternimmt
eine kritische Analyse des Verhiltnisses zur
Geografie, das sich nach der Katastrophe von
Fukushima herausgebildet hat, nachdem sich
die Verwendung von Kartierungen und Sta-
tistiken als nahezu nutzlos erwiesen hatte
[S.6-7]. Two Maps nutzt die Interviewform
als Recherchemethode, mit der es die Rah-
menbedingungen der Nachkriegsgeschichte
der nuklearen Politik zwischen den Vereinig-
ten Staaten und Japan kritisch nachzeichnet
und sich auf die gesellschaftlichen Machtver-
hiltnisse konzentriert, um so zu einem Ver-
standnis der politischen und sozialen Konse-
quenzen der Katastrophe zu gelangen. In
seinem Werk Foucault beschreibt der fran-
zosische Philosoph Gilles Deleuze sein Kon-
zept des Diagramms als einer abstrakten
Maschine, die ein ,,neues Wahrheitsmodell“
hervorbringt. In diesem Sinne betrachtet
legt Two Maps nicht nur die in den beiden
Karten verborgenen Mechanismen offen, es
verweist auch auf einen neuen Wahrheitsbe-
griff, der aus visueller Représentation entsteht.
Das Kunstwerk fordert besondere Aufmerk-
samkeit fiir die Moglichkeit politischer Inter-
ventionen, die sich hinter visuellen Informati-
onen, einschlieBen derjenigen der Popular-
kultur, verbergen.

Kontrastierend dazu mogen TAIWA KO-
BO: Onagawa Community Project [—>S.8-9]
sowie das dokumentarische Filmprojekt Under
the Waves, on the Ground von Haruka Komori
und Natsumi Seo [ S.14-15] weder Erwar-
tungen an sogenannte ,,kritische Kunst* erfiil-
len, noch bestehenden Diskursen innerhalb
des Bereichs der Kunstproduktion entspre-
chen —denn beide spielen Form- und Présen-
tationsfragen zugunsten einer Beschiftigung
mit alltdglichen Aktivititen in den Hinter-
grund. Doch kann man iiber diese beiden
Projekte sagen, dass sie sich um einen onto-
logischen Ansatz bemiihen und den Schwer-
punkt auf die grundlegende Haltung einer
aus einer Avantgarde-Perspektive verstan-
denen Haltung zu Kunst und Leben legen,
dies allerdings unter Hinzufiigung eines be-
sonderen Aspekts der Teilhabe. So sind zum
Beispiel alle von Komori und Seo produzier-
ten Dokumentarfilme in enger Zusammen-
arbeit mit jenen Anwohner*innen entstan-
den, die das Ungliick erlebt haben, was zur
Folge hat, dass die Bevolkerung nicht nur
die Protagonist*innen lieferte, sondern
auch am Drehbuch mitwirkte und dann spi-
ter auch als Erzéhler*innen im Film auftritt.
Tatsédchlich griinden sich beide Projekte auf
Gemeinschaften mit einem geteilten Ur-
sprung oder Hintergrund. Nichtsdestotrotz
haben sich die aus ganz unterschiedlichen
Regionen Japans kommenden Projektmit-
glieder und die Ortsanséssigen zum ,,Mitei-
nander entschieden — Zeit miteinander zu
verbringen, an verschiedenen Diskussionen
und Alltagsaktivititen teilzunehmen und
eine neue, auf die Zukunft hin orientierte
Daseinsform zu teilen und gemeinschaftlich
zu entwickeln. Damit scheint just das beriihrt,
was nicht nur in derzeitigen kiinstlerischen
Praktiken,sondernim Leben ganz allgemein
als sehr schwierig wahrgenommen wird, wird
doch dieses Leben immer stdrker von Aus-
wirkungen der Globalisierung und der Effi-
zienzforderungen der liberalen Okonomie
beeinflusst. In gewisser Weise zeigen diese
beiden Projekte Moglichkeiten auf, wie man
sich neu in die Welt einfiihlen und mitein-
ander koexistieren kann, wodurch Kritik als
eine Form des Ungehorsams angesichts der
Effizienzimperative in Produktion und Oko-
nomie der zeitgenossischen Kunst aufscheint.

Beide Projekte sind buchstéblich in die neuen
Leben der Gemeinden vor Ortintegriert; auf
diese Weise iiberlagern sich die Leben der
Kiinstler*innen und der Ortsanséssigen und
wachsen gemeinsam. Durch die Reflexion
und Rekonstruktion der Vergangenheit fiir
den Gebrauch kommender Generationen
stellen sie einen zeitlichen Rahmen dafiir her,
den unsichtbaren Wirklichkeiten Form zu
geben — eine Formulierung, die der Titel der
entsprechenden Ausstellung auch aufgriff.

Durch den sich allgemein stetig steigern-
den Informationskonsum im Alltagsleben
ist die Sensibilisierung fiir die Relevanz be-
stimmter Informationen in der Zeit nach der
Katastrophe zum Kernproblem geworden.
Auf der dieser Uberladung entgegengesetz-
ten Idee eines ,weniger ist mehr* beruht
beim Shiori/ Bookmark Project von Chihiro
Minato die Entscheidung, den Betrachter*-
innen jeweils nur ein Teilstiick ,,ihrer* Bilder
zu prisentieren und sie zur aktiven Ubung
ihrer Imagination zu provozieren [—S.22-
23]. Das Projekt erinnert uns an einen Wesens-
zug der Information: dass wir ihr immer als
Teilstiick begegnen. Die Verteilung dieser
Lesezeichen greift als poetische Aktion weit
zuriick in das Personliche, wie das einmal
der Mail-Art zu eigen gewesen sein mag,
man kann sie aber auch als Guerilla-Taktik
sehen, die wie Plakate und Graffiti gegen
politische und 6konomische Systeme und
Strukturen interveniert. Der Unterschied
zwischen beiden Aspekten liegt wohl im
Grad korperlicher Intimitét, den sie jeweils
voraussetzen, indem sie sich in Jacken- und
Tragetaschen, Notizbiicher, Zeitungen und
unter iPad-Abdeckungen schleichen, ermog-
lichen sie die Einbeziehung einer ganz ande-
ren raum-zeitlichen Spannweite. Da sie zur
Kniipfung zufélliger Verbindungen verleiten,
lassen sich Lesezeichen als geeignete Auslo-
ser einer neuartigen Zirkulationsform anse-
hen, die der Intensivierung personlicher Inter-
aktionen zutréglich ist.

Wihlt das Shiori Project einen poetischen
Ansatz, so wendet sich die Videoinstallation
Japan Syndrom: Mito, Kansai, Yamaguchi
(2012) von Tadasu Takamine Asthetiken des
Realismus und des Minimalismus zu. Das
Werk versammelt Informationen iiber Strah-
lenschédigungen und bedient sich dabei der
Alltagssprache, es gelingt ihm jedoch auch,
die Verbreitung von Fehlinformationen ver-
standlich zu machen, wie sie in alltéglichen
Gesprichen geschieht [>S.10-11]. Die Be-
trachter*innen sieht sich dadurch gefordert,
viele Fragen zu formulieren. Wie sollen wir
Informationen richtig verstehen, wenn doch
schon das diese distribuierende System
selbst nicht funktionstiichtig ist? Welche In-
formationen sind relevant? Kénnen wir uns
da einfach auf das verlassen, was ,,Expert*-
innen‘ und ,,Profis“ uns erzihlen? Takamine
reflektiert die Beziehung zwischen Qualitét
und Quantitédt von Information, wenn er sagt:
»,Der Kunst geht es um Qualitit, deswegen
braucht es Zeit, sie herzustellen. Ich dagegen
bin stédndig auf der Suche nach Moglichkei-
ten, Qualitdt und Quantitdt miteinander zu
verbinden, um in meiner Kkiinstlerischen
Praxis einem breiter gefassten Publikum jen-
seits der Kunstwelt eine Botschaft zu iiber-
mitteln“ (aus einem Interview der Autorin
mit Tadasu Takamine, 2013). Seine Arbeit
erinnert uns daran, dass wir alle Teil distri-
butiver Mikrostrukturen von Information
sind und gemeinsam dafiir verantwortlich
sind, zu verstehen, was zu einem gegebenen
Zeitpunkt die entscheidende Information ist.

In einer anderen Groflenordnung und
Horizontweite setzt sich Tourizing Fukushima
—The Fukuichi Kanko Project von Genron Co.,
Ltd. ebenfalls mit der problematischen Frage
nach der Qualitdt von Informationen und
deren Distributionsweise auseinander. Das
Projekt vertritt die Auffassung, dass fiir Japan
eine aktive Verantwortlichkeit besteht, die
offengelegten Fakten des Nuklearunfalls im
Fukushima-Daiichi-Reaktor der Weltoffent-
lichkeit und kommenden Generationen zu
prasentieren und fiir ihre Verbreitung zu sor-
gen [~ S.20-21]. Einerseits weist das Projekt
Ahnlichkeiten zu anderen Arbeiten auf, da
es sich um das Gespiir fiir die Qualitét von
Informationen dreht und diese aktiv, mit
Schwerpunkt auf Dialog- und Workshop-
Formaten produziert und zwar in Zusam-
menarbeit mit verschiedenen sozialen Grup-
pen in Japan wie auch in der Ukraine; ande-

Two Maps by Angela Melitopoulos and
Maurizio Lazzarato critically analyzes the
psychological relationship with geography as
a result of an almost dysfunctional use of
maps and numbers after the Fukushima
catastrophe [ p.6-7]. Two Maps uses the
interview as its research method to create a
critical framework of the post-war history of
nuclear politics between the United States
and Japan and to focus on social power rela-
tions in order to understand which political
and social consequences are behind the
Fukushima catastrophe. In his book Foucault,
French philosopher Gilles Deleuze describes
the concept of the diagram as an abstract ma-
chine that creates “anew model of truth.” In
this sense, Two Maps not only reveals the in-
visible mechanisms hidden in two maps, but
also indicates a new kind of truth produced
by visual representation. The artwork calls for
extra attention to the possibility of political
interventions behind visual information, in-
cluding the ones in popular culture.

Contrary to that, neither TAIWA KOBO:
Onagawa Community Project [~ p.8-9] nor
the documentary film project Under the
Waves, on the Ground by Haruka Komori
and Natsumi Seo [—>p.14-15] may appear
to be so-called “critical art,” nor do they ap-
pear to subscribe to existing discourses of art
production—in that they play down form
and presentation and place emphasis on
everyday activities instead. However, these
two projects can be understood to take an
ontological approach and place the highlight
back on the fundamental attitude of art and
life in an avant-garde perspective, but with
the added aspect of sharing. For example, all
the documentary films by Komori and Seo
are coproduced in close collaboration with lo-
cals who experienced the disaster, which
means that the residents not only acted as
protagonists, but also co-wrote the script and
then acted as narrators in the films. Actually,
both projects are built on communities with-
out a common origin or background. Never-

sists of the decision to present viewers with

only a portion of each of “their” images to

provoketheiractiveimagination [~ p.22-23].
The project reminds us of the nature of infor-
mation to always be partial. The distribution

of these bookmarks is, as a poetic action,
reaching back into personal life, just as mail

art used to do, but can also be conceived as

a guerrilla action, just like posters and graf-
fiti, to intervene against the political and eco-
nomic system and structure. The difference

between the two is maybe a degree of bodily
intimacy: sneaking into pockets, bags, note-
books, newspapers and iPad covers, enabling

the incorporation of a different span of time-
space. Inviting accidental connections, book-
marks may open up different ways of distrib-
uting the information to intensify personal

interactions.

While Shiori Project takes a poetic ap-
proach, the video installation Japan Syndrom:
Mito, Kansai, Yamaguchi (2012) by Tadasu
Takamine adopts realism and minimalist aes-
thetics. The work extracts information about
the effects of radiation using an everyday
language, but also succeeds in capturing the
distribution of misinformation in daily con-
versations. [ p.10-11] This demands of the
viewer to formulate many questions: How do
we understand the information when the
system distributing it is itself dysfunctional?
Which information is relevant? Can we simply
trust what “experts” and “professionals” say?
Takamine reflects upon the relationship be-
tween quality and quantity of information,
saying that “art seeks for quality, thereby it
takes time to produce. However I constantly
seek for ways of connecting quality to quan-
tity in order to distribute a message in my
artistic practices to a larger public beyond
the art community.” (from Tadasu Takamine
interview, 2013) The work reminds us of the
fact that we all take part in distributive micro-
structures of information and share the res-
ponsibility for understanding which informa-
tion is relevant at any given time.

Haruka Komori & Natsumi Seo: Under the Waves, on the Ground, 2014.
Ausstellungsansicht/exhibition view: Kunsthaus Dresden, 2016.

theless, the project members from different
parts of Japan and the locals have decided to
be “with”—to spend time together, engage
in various discussions and activities of daily
life, and share as well as co-create a new
mode of being towards the future. This may
be exactly what has become very difficult not
only in current art practice but also in life in
general, as it gets more and more affected by
globalization and the efficiency of the liberal
economy. In a way, these projects present the
possibility of being sensible to the world and
to coexist with the other, so that critique ap-
pears as a form of disobedience to the effi-
ciency imperatives in the production and
economy of contemporary art. Both projects
are literally integrated into the new lives of
local communities; like this, the lives of the
artists and the residents overlap and grow.
Reflecting and restoring the past for future
generations, they allow time for Giving
Form to Invisible Realities.

With the ever-increasing consumption of
information in everyday life, the sensitivity for
the relevance of information is the crucial
issue in the Fukushima aftermath. Based on
the opposite idea that “less is more,” Shiori/
Bookmark Project by Chihiro Minato con-

In a different scale and scope from the
two previous projects, Tourizing Fukushima
—The Fukuichi Kanko Project by Genron
Co., Ltd. also deals with the issue of quality
of information and its distribution. The pro-
ject asserts Japan’s active responsibility to
present and distribute the uncovered facts of
the Fukushima Daiichi nuclear accident to
the world as well as to future generations
[~ p.20-21]. On the one hand, the project
shares similarities to other works, in that it is
sensitive to the quality of information and in
that it actively produces it with emphasis on
the roles of dialogue and workshops, in col-
laboration with various social agencies in
Japan as well as in Ukraine. On the other
hand, its major difference consists in an en-
gagement with the project as a private compa-
ny, planning it within the scope of capitalism
and playing along with the current economic
system. Thus there is not only a generalized
critique of the politics of information, but
also a confrontation with the sustainability of
the economics of the social and cultural pro-
jects surrounding the Fukushima catastro-
phe, and the ideology that tends to mystify
the economic aspect of such activities.
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Sharing as Caring

rerseits besteht ein wichtiger Unterschied
darin, dass Genron sich als private Firma
und innerhalb der Primissen des Kapitalis-
mus, also in Einklang mit dem derzeit gelten-
den Wirtschaftssystem, in das Projekt ein-
bringt. Auf diese Weise kommt es nicht nur
zu einer allgemeineren Kritik der Informa-
tionspolitik, sondern auch zur Konfrontation
mit der Nachhaltigkeit von Okonomien des
Sozialen und mit den kulturellen Projekten
im Umfeld der Katastrophe von Fukushima
sowie mit der Ideologie, die zur Mystifizie-
rung der okonomischen Aspekte solcher
Aktivitdten tendiert.

POETIK ALS POLITIK

Zwar wurden fiir die Realisierung der Aus-
stellungen unterschiedliche Formate und
Formen der Kritik gewéhlt, doch wenn es
eine Gesamttendenz gab, dann die, dass
Sharing as Caring sich nach und nach immer
stiarker auf die Macht des Poetischen in der
Kunst fokussierte — die Ausstellungsreihe
drang in Bereiche jenseits des Dokumenta-
rischen und jenseits dessen vor, was sich mit-
hilfe irgendeiner Technologie aufzeichnen
lasst. Seit 2011 haben ungeheure Mengen an
Messungen zur Abschitzung der Folgen des
Reaktorungliicks wie auch zur Vorhersage
moglicher zukiinftiger Katastrophen statt-
gefunden. Solcherlei Messungen legen die
Wirklichkeit aus einer wissenschaftlichen Per-
spektive aus, das Poetische dagegen bringt
vollkommen neue Sichtweisen zu Zeit und
Raum ins Spiel. Ein poetisch verfasstes Ima-
gindres ermoglicht uns, die Dinge mit einer
anderen Geschwindigkeit wahrzunehmen,
in anderen GroflenmalBstiben und anderen
Ordnungen. Es umfasst auch Klang, Bedeu-
tung und Form in einer Einheit des Denkens.
Diese Potenziale bringen uns ebenso weit —
manchmal sogar weiter — als die Daten und
Messergebnisse, die durch die avanciertesten
Technologien zu bewerkstelligen sind. Die
Vorziige von Poesie und Poetik vermogen
eine neue kritische Methode zur Reflexion
des Disasters wie auch zur Begriindung des
Denkens einer Zukunft zu bieten. Dies ge-
schieht nicht durch simple Akkumulation von
Information, sondern durch die Loslosung
der Bilder aus den Kontexten von ,,Doku-
ment“und ,,Dokumentarischem* sowie durch
die Wirkungsmacht dsthetischer Abstraktion,
ohne dass dabei der Verdinglichungsaspekt
auller Acht gelassen wiirde.

Wenn es um Beispiele einer solchen Posi-
tion geht, kommen vor allem drei Werkgrup-
pen in Frage: Die erste besteht aus den bei-
den Dokumentationsfilmen Sound of Waves
und Storyteller von Ko Sakai und Ryusuke
Hamaguchi[—S.16-17]. Der erste besteht aus
Interviews, der andere setzt narrative Strate-
gien ein, doch gelingt es beiden, die uner-
horte poetische Kraft der gesprochenen Er-
zidhlung und die Fahigkeit des Allegorischen,
jedwede Art biografischer Reflexion und
Emotion einzuschlieBen und zudem indivi-
duelle Erinnerungen fiir viele Jahrzehnte zu
speichern. Das deutet darauf hin, dass das
Geschichtenerzdhlen dem/der Erzédhler*in
erlaubt, den Geschichten seine/ihre eigene
Deutung zu geben und dass es einen Raum
fiir die Koexistenz des Selbst mit den Ande-
ren schafft, wozu auch diejenigen in der Ver-
gangenheit und diejenigen in der Zukunft
zédhlen. Beide Filme beleuchten die tief ver-
wurzelten Beziehungen der Lebensldufe der
Uberlebenden mit dem Land, doch zeigen
sie dariiber hinaus nach und nach auch, dass
das Geschichtenerziihlen bei der Uberwin-
dung von Notlagen hilft und das Gefiihl der
Einsamkeit zu lindern vermag. Einer der
Geschichtenerzdhler*innen im Film be-
schreibt die Kraft der Volksdichtung so:
»Jemand geht neben Dir, wenn Du nachts
allein durch die Dunkelheit gehst“. Ohne
Urteile zu fillen, ldsst das Geschichtener-
zéhlen sich der Welt und sowohl dem Selbst
als auch den Anderen vermitteln, die das
Dasein in der Welt mit dem Selbst teilen.

Die Kiinstlerin Leiko Ikemura arbeitet
mit der Kraft des Imaginiren und erkundet
in ihren groBformatigen Gemélden Tokaido
(2014) und Genesis (2014) sowie in ihrer Skulp-
tur Memento Mori (2013/2015) das ganze
Potenzial des Poetischen [~S.18-19]. Ihre
horizontal orientierten Bilder zeigen imagi-
nédre Landschaften, die sich ganz und gar

von traditionellen Formen der Landschafts-
malerei, deren romantischem Naturbild, deren
Reflexionen natiirlicher Lichtquellen sowie
von jeglichem gewohnheitsméfigen Realis-
mus losen. Statt dessen sind sie Portréts des
inneren Kosmos der Kiinstlerin, die in einer
Kombination Ostlicher und westlicher Mal-
stile und -techniken ausgefiihrt sind. Die Neu-
tralitdt und Schlichtheit der imaginidren Land-
schaften sind weder einem bestimmten Ort
noch einer bestimmten Zeit zuzuordnen.
Das vermittelt den Eindruck einer typischen,
fiir Méirchen und Sagen exemplarischen
Szenerie, wodurch Ikemuras Landschaften
durch ihre umstandslose Zugénglichkeit die
Betrachter*innen einbeziehen und es ihnen
ermoglichen, ohne allzu spekulativ werden
zu miissen, ihre eigene Einbildungskraft zu
entwickeln. Gemeinsam mit den beiden Ge-
mélden bildet eine figurative Bronzeplastik
die horizontale Raumordnung und dekon-
struiert die hierarchische Struktur auf ganz
dhnliche Weise, wie das bei Bildrollen der
Fall ist. Mit dem Ausdruck ihrer personli-
chen Trauer angesichts des Todes ihrer Mut-
ter durch die Niederschrift von haiku auf
den Winden inszeniert Ikemuras Werk eine
Daseinsweise, die es erlaubt, auch solche
lang anhaltende Trauer, Schmerzen und Ver-
wirrungen mit anderen zu teilen, die nichtin
der Katastrophe von Fukushima begriindet
liegen, sondern in Ereignissen an jedem an-
deren Ort und zu jeder anderen Zeit der Welt.

Dasletzte hier zu erwidhnende Beispiel, an
dem der Gebrauch der Kraft poetischer Ima-
gination deutlich werden kann, bilden die
Arbeiten von Susan Turcot. Inspiriert durch
die gewaltigen Sonnenblumenfelder, die ein-
gesetzt werden, um dem Boden im Umfeld
von Fukushima radioaktive Kontaminationen
zu entziehen, hat Turcot aus ihren person-
lichen Einsichten iiber Okologie zur abstrak-
ten Form ihrer gelben Skulptur Himawiri
(2016) und zu der von ihr noch weiterge-
fiihrten Serie von Kohlezeichnungen unter
dem Titel Solarizing (,,iberbelichtet*) ent-
wickelt [S.12-13]. Die hochvergroBerte
Darstellung einer Sonnenblume in einem
riesigen skulpturalen MaBstab und die wie-
derholte Verwendung von Korperteilen wie
Hénde oder Augen in ihren schwarzweillen
Zeichnungen verstirken das Gefiihl des Un-
heimlichen, das die Kraft der Kritik an der
Situation nach der Katastrophe sogar noch
steigert, ohne direkt auf konkrete Fakten
einzugehen. Ihre dsthetische Abstraktion der
Anekdote verwandelt eine aus Daten und In-
formationen bestehende Welt in eine Welt,
die reich an spiirbaren und imaginéren Er-
fahrungen ist. Indem sie eine starke sinnliche
Erfahrung anbieten, verstiarken Turcots Ar-
beiten die Macht des Allegorischen, sie Off-
nen die Sinne auf die Welt hin und stellen die
Eingerichtetheit des Denkens und die Verbin-
dung in Frage, die sich hinter den zwischen-
menschlichen Beziehungen verbergen: zwi-
schen Absicht, Argumentation und Ergebnis,
wie es bei der derzeitigen Katastrophe wie
auch an anderen okologischen Notsituatio-
nen erkennbar wird.

GEMEINSCHAFT
DES SELBST
MIT DEM ANDEREN:

,»Die greifbaren Schwierigkeiten zu reflektie-
ren, die zutage treten, wenn man als Minder-
heit dem Anderen begegnet, besteht darin,
sich den tatsdchlichen Herausforderungen
zu stellen, wenn man dem Selbst als Mehr-
heit begegnet. Die Gesellschaft, welche sich
fiir ihre Minderheiten ein freundliches Sys-
tem einrichtet, ist meistens auch eine fiir die
Mehrheit angenehme Gesellschaft... AuB3er-
dem ist die Grenzlinie zwischen Minderheit
und Mehrheit alles andere als klar definiert.
Warum, kann keiner sagen, doch als Mehr-
heit weil3 man nie zu sagen, wann man sie
iiberschreitet. Glauben Sie, dessen einge-
denk, ja nicht, dass Handlungen und Unter-
handlungen einzig und allein ,der Minder-
heit vorbehalten sind. Durch Verschmelzung
der Minderheit mit dem Selbst zu einem all-
gemeinen ,Wir‘ schaffen wir uns ein System,
in dem wir alle bequem zusammenleben kon-
nen. Ich bestehe darauf: Die Annahme eines
Selbst muss von uns neu iiberdacht werden.“
— Chikako Akata [Ubersetzung M. Y.]

POETICS AS POLITICS

While different formats and forms of criticism
were selected in the exhibitions, Sharing as
Caring gradually began to embrace works fo-
cusing more on the power of poetry in art—
the series went beyond documentation and
what can be recorded by any technology.
Since 2011, an enormous array of measure-
ments have been made to calculate the effects
of the incident, as well as to predict the possi-
bility of future natural disasters. While these
measurements lay out reality from the per-
spective of science, poetry introduces com-
pletely different views on time and space. A
poetical imaginary allows us to see things at
another speed, on a different scale and in a
different order. It embraces sound, meaning
and form in a unity of thinking. These poten-
tials navigate us as much as—or sometimes
even more than—the resulting data and the
measurements achieved by even the most ad-
vanced technologies. The assets of poetry and
poetics can provide another critical method
for reflecting on the disaster as well as for
thinking ahead. This is done not by the accu-
mulation of information, but by detaching
the images from “documentary” and “docu-
mentation,” and by the power of aesthetic
abstraction without losing reification.

Exemplifying this position, three sets of
works stand out in particular. The first consists
of the two documentaries Sound of Waves
and Storyteller by Ko Sakai and Ryusuke
Hamaguchi[—p.16-17]. Oneis dedicated to
interviews, the other to storytelling; both
films, however, capture the amazing poetic
power of oral narratives and the capacity of
allegory to embrace all kinds of biographical
reflection and emotion as well as to store indi-
vidual memories for many decades. This in-
dicates that storytelling allows the storyteller
to add his or her own meaning to their tales
and creates a space for the coexistence of the
self with the other, including those in the past
and those in the future. While presenting the
deeply rooted relationship of the survivors’
lives with the land, both films gradually reveal
that storytelling has been helping people sur-
vive hardships and alleviate the feeling of soli-
tude. One of the storytellers in the film de-
scribes this power of folk stories in this way:
“Someone is at your side when you walk
alone at night.” Without passing any judg-
ment, storytelling makes all become sensi-
ble to the world, both to the self and to others
who share being in the world with the self.

Artist Leiko Ikemura uses the power of the
imaginary and explores the full potential of
poetry in her large-format paintings Tokaido
(2014) and Genesis (2014) and her sculpture
Memento Mori (2013/2015) [~ p.18-19].
Her horizontal paintings depict imaginary
landscapes, which completely differ from tra-
ditional ways of landscape painting and their
romantic view of nature and their reflection
of natural light, and from any habitual real-
isms. Instead, they portray the inner cosmos
of the artist in a combination of Eastern and
Western styles and painting techniques. The
neutrality and simplicity of the imaginary
landscapes belong neither to a specific place
nor to a particular time. This creates an im-
pression of the typical scenery that can be
considered exemplary for folktales, so that
Ikemura’s landscapes embrace great accessi-
bility for the beholders, enabling them to de-
velop their imaginaries without being specu-
lative. Together with the three paintings, a
figurative bronze sculpture produces the hori-
zontal order of the space and deconstructs
the hierarchical structure, much like scroll
paintings do. Expressing her personal sorrow
about the loss of her mother by employing
haiku poetry on the wall, Ikemura’s works
orchestrate a mode of being that allows for
sharing lasting sorrow, pain, and confusion
not only brought by the Fukushima catastro-
phe but also by incidents anywhere and any-
time in the world.

Thelastexample that demonstrates,among
other things, the use of the power of poetic
imagination are the works of Susan Turcot.
Inspired by the giant fields of sunflowers that
are being used to pull radioactive contami-
nants out of the soil around Fukushima,
Turcot has developed her critical insights on
ecology into the abstract form of her yellow
sculpture Himawiri (2016) and an ongoing

series of charcoal drawings titled Solarizing
(2016-), meaning “overexposed” [~p.12—
13]. The blown-up rendering of a sunflower
to a giant sculptural scale and the repeated
use of body parts such as hands and eyes in
her black-and-white drawings amplify a strong
sense of the uncanny, which even strength-
ens the power of critique of the aftermath
situation without directly describing concrete
facts. Her aesthetic abstraction of the anec-
dote transforms a world composed by data
and information into a world rich with pal-
pable and imaginary experiences. By offering
a strong sensual experience, Turcot’s works
amplify the power of the allegory to open the
senses to the world and question the direc-
tionality of thinking and the connections be-
hind the relationships between humans and
nature: between intention, reasoning, and re-
sult as seen in the current catastrophe and
other ecological situations.

COMMUNITY-
IN-BEWEEN-
THE-SELF-
AND-THE-OTHER:

“Reflecting on the tangible difficulties facing
the other as a minority is to consider the ac-
tual challenges facing the self as a majority.
The society that adopts a friendly system for
minorities also tends to make a comfortable
society for the majority... Furthermore, the
border between minority and majority is not
fixed. Due to whatever reasons, you, as a ma-
jority, never know when you transgress it.
Bearing thisin mind, please do not think that
actions and arrangements are solely ‘for the
minority.” By merging the minority with the
self in a common ‘us,” we invent a system in
which all can live together comfortably. I in-
sist that we rethink the assumption of the self.”
— Chikako Akata [translation M. Y.]

The Fukushima catastrophe is not exceptio-
nal. Consider the major nuclear power station
accidents in Fleurus (BE), Sellafield (UK),
Chernobyl (UKR), Saint-Laurent-des-Eaux
(FR), Three Mile Island (USA), Tokaimura
(JP) and many others: Nuclear incidents could
happen in any of the 444 nuclear reactors in
31 countries around the world. (Most of them
are located in the Northern Hemisphere, and
63 more are still to come.) With this reality
in mind, thinking about the aftermath of
Fukushima is obviously not limited to those
who reside in the northern part of Japan—
the minority of the population considered to
be victims. This concretely suggests that the
border between minority and majority is not
distinct, or can be regarded as only a matter
of time. The quote above represents the fun-
damental point of Sharing as Caring, even
though it is taken from a book on the daily
fight queer people face in contemporary so-
cieties. This means that the issue of the ca-
tastrophe is fundamentally common with
those that LGBTQ people confront, and the
issues between majority and minority con-
nect to contemporary ontologies such as the
self and the other, community, and modes of
being in contemporary societies. In other
words, this can be extended to issues of refu-
gee movements, racism, economy gaps, job-
lessness, exploitation of work situations and
soforth. Thisis why Sharing as Caring should
not be limited to a narrow understanding of
the disaster, but should rather be employed
to arrive at fundamental insights through
the incident.

Jean-Luc Nancy was one of the first intel-
lectuals in Europe to react to the Fukushima
catastrophe. He responds to the question,
“Where is our future (after Fukushima)?”
that was posed by Japanese philosopher
Osamu Nishitani in an eponymous text.
With emphasis on the thinking of totality,
Nancy postulates new, different ways of im-
agining the future, different from knowing
“more” and doing “better”: by this, he means
that instead of orienting our imagination by
calculation and following a line of thinking
toimprove, control and conquer or overcome
nature or the unknown, we need to find and
circulate other ways of imagining (Nancy,
2015). From this I perceive that the artistic
practices introduced above imply other ways

Heidelberger
Kunstverein

Die Katastrophe von Fukushima ist kein
Einzelfall. Mit Bezug auf die vorangegan-
genen schwerwiegenden Reaktorungliicke
in Fleurus (BE), Sellafield (UK), Tschernobyl
(UKR), Saint-Laurent-des-Eaux (FR),Three
Mile Island (USA), Tokaimura (JP) und vie-
len anderen lésst sich sagen, dass Nuklear-
unfille in jedem der 444 bekannten Atom-
reaktorenin 31 Lindern der Welt geschehen
konnten. (Die meisten von ihnen befinden
sich auf der nordlichen Erdhalbkugel, 63
weitere entstehen.) Im Bewusstsein dieser
Realitidt kann sich das Denken iiber Fuku-
shima natiirlich nicht auf die beschrianken,
die in der Nordhilfte Japans leben — die An-
gehorigen jener Minderheit der Bevolkerung,
die als Katastrophenopfer betrachtet werden.
Es ist ebenso wichtig wie das Nachdenken
iiber das alltdgliche Leben in all diesen Lin-
dern (einschlielich jeweils der drei oder vier
Anrainerstaaten). Das legt ganz unmittelbar
nahe, dass die Grenzziehung zwischen Min-
derheit und Mehrheit keine klare Linie ist,
oder dass sie nur als eine Frage der Zeit an-
zusehen wire. Das oben zu lesende Zitat ad-
ressiert den zentralen konzeptuellen Punkt
des Ausstellungsprojekts Sharing as Caring,
obwohl es einem Buch entstammt, in dem es
um die téglichen Kéampfe geht, die queere
Menschen in heutigen Gesellschaften aus-
zutragen haben. Das bedeutet, dass es eine
grundlegende Gemeinsamkeit der Probleme
nach der Katastrophe von Fukushima mit
denjenigen der LGBTQ-Gemeinschaft gibt,
und die Probleme zwischen Mehrheit und
Minderheit sind mit zeitgenossischen Onto-
logien wie denen von Selbst und Anderen,
Gemeinschaftlichkeit und Daseinsformen in
heutigen Gesellschaften verkniipft. Anders
ausgedriickt ldsst sich dies auch ausdehnen
auf die Kampfe der Fliichtlingsbewegungen,
auf den Rassismus, die Liicken in der Oko-
nomie, die Arbeitslosigkeit, die Ausbeutung
am Arbeitsplatz und so weiter. Aus diesem
Grund sollte Sharing as Caring nicht auf die
einengende Lesart des Zusammenhangs mit
der Katastrophe limitiert werden, sondern zu
einem Mittel gemacht werden, um durch das
Ungliick zu neuen, grundlegenden Einsichten
zu kommen.

Jean-Luc Nancy war einer der ersten Intel-
lektuellen in Europa, die auf die Katastrophe
von Fukushima reagierten. Er veroffentlichte
eine Antwort auf die Frage ,,Wo liegt (nach
Fukushima) unsere Zukunft?“, die der japa-
nische Philosoph Osamu Nishitani in seinem
gleichnamigen Text gestellt hatte. Mit der
Betonung seines Denkens der Totalitét for-
dert Nancy neu, ganz andere Arten, sich die
Zukunft vorzustellen, so dass es nicht mehr
nur um ein ,,Mehr* an Wissen oder um ein
»Besser als zuvor ging; damit meint er, dass
wir anstelle einer Fixierung unseres Vorstel-
lungsvermogens auf Kalkulation und das
Nachzeichnen einer Gedankenlinie zur Ver-
besserung, Kontrolle und Eroberung oder
Beherrschung der Natur (oder des Unbekann-
ten) andere Vorstellungsweisen finden und
in Umlauf bringen miissen (Nancy, 2015).
Daraus ziehe ich den Schluss, dass die oben
beschriebenen kiinstlerischen Praktiken
Wege zu neuen Denkweisen aufzeigen, die
sich von denjenigen der Wissenschaften un-
terscheiden. Beispielsweise ermoglicht die
dsthetische Abstraktion, wie sie in Geschich-
ten, Allegorien und in der Poesie in Erschei-
nung tritt, Hinweise auf die Existenz ander-
er Vorstellungswelten. Sie birgt ein anderes
Potenzial, mit dem sie uns von fixierten
Bedeutungen, Wertvorstellungen und Ord-
nungen befreit und uns ein anderes Denken
erlaubt, statt auf effiziente Weise vorprogram-
mierte Ziele zu erreichen. Nancy spricht da-
von, ,,dass die Welt kein Objekt zur Beob-
achtung, sondern dass sie das ist, was wir
sind und was wir zusammen machen“. (Nancy,
2015) Seine Worte lassen sich auch darauf
iibertragen, wie die kuratorische Féahigkeit
zur Befdhigung und Verbreitung zu einer
neuen Bewertung des Diagramms beitragen
kann, es in die Lage zu versetzen vermag,
Auskunft dariiber zu geben, was wir sind,
um von dort aus eine neue Realitit nach Fu-
kushima zu begriinden.

Sharing as Caring stellt eine Praxis in die-
sem Sinne dar, die es uns ermoglicht, sensibel
fiir alles, jeden Menschen und jeden Gegen-
stand einschlieBlich unserer selbst zu werden.
Es steht fiir die andauernde Suche nach der
Existenz im ,,Gemeinsam-sein®, als Selbst

und als die anderen. Diese Versuche beziehen
sich immer wieder neu auf das ,,sharing® wie
auch auf das ,caring“ im Titel der Reihe,
wodurch das Potenzial dieses Ausstellungs-
projekts, neue kuratorische Formate zu erfin-
den und sensorische Imaginationen zu befor-
dern, auch weiterhin offenbleibt.

Meinen tief empfundenen Dank mochte
ich all jenen Kiinstlerinnen und Kiinstlern
zum Ausdruck bringen, die zu diesem Aus-
stellungsprojekt beigetragen haben — und
Susanne Weil, der Leiterin des Heidelberger
Kunstvereins, die mich als Gastkuratorin an
ihr Haus einlud und sich grof3ziigig bereit er-
kliarte, mein Konzept fiir Sharing as Caring
als Ereignis aus jahrlichen Fortsetzungen zu
akzeptieren. Groflen Dank schulde ich zu-
dem allen Mitarbeiterinnen und Mitarbei-
tern sowie allen Gestalterinnen und Gestal-
tern, die an diesem Projekt mitgewirkt haben.
Last, but not least mochte ich Frau Marli
Hopper-Ritter fiir ihre groBziigige Unterstiit-
zung bei der Herstellung dieser Zeitung
herzlich danken.

[Ubersetzung: Clemens Kriimmel]
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of thinking, which differ from the ones of sci-
ence. For example, aesthetic abstraction in
folk tales, allegory, and poetry allows for
hints at the existence of other imaginaries. It
contains a different potential, releasing us
from fixed meaning, values, and orders, and
allows us to think differently, instead of
achieving goals efficiently. Nancy says that
“the world is not an object to observe, but it is
what we are and what we are making together”
(Nancy, 2015). In the line of his words, the
curatorial ability of capacitating and circulat-
ing can contribute to a new constellation for
the diagram, allowing it to say what we are,
and, from there, to build a new reality after
Fukushima.

Sharing as Caring represents a praxis like
this, allowing us to be sensible for all, every-
one and everything, including ourselves. It
stands for a continuous search for the exist-
ence of “being-in-common” as the self and
simultaneously as the other. These attempts
constantly feed back to the title “sharing” as
well as to “caring,” which is why the potential
of the exhibition project to invent new cura-
torial formats and to foster sensory imaginar-
ies still remains open.

I'wouldlike to express my sincere gratitude
to all the artists who contributed to the exhi-
bition project—and to Susanne Weilf3, direc-
tor of Heidelberger Kunstverein, who invited
me to act as a guest curator and accepted my
concept to think of Sharing as Caring as an
annual event. Many thanks are also due to all
the assistants and designers involved. Last,
but certainly not least I would also like to
thank Marli Hoppe-Ritter for her generous
support in producing this newspaper.
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Installation bestehend aus
Video (47:30min) und Vitrine mit
Dokumentations- Archiv von
Chihiro Minato (Scans aus seinem Notizbuch
und Astroboy-Manga)
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Installation consisting of
video (47:30min) and showcase with
documentation archive of
Chihiro Minato (scans from his notebook
and Astroboymanga)
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Two Maps ist der zweite Teil des von Angela Melitopoulos und Maurizio Lazzarato durch-
gefiihrten visuellen Rechercheprojekts The Life of Particles, das Félix Guattari und seinem
Interesse an animistischen Kulturen in Japan gewidmet ist. Die Recherche beschéftigte
sich mit den Folgeerscheinungen der Erdbeben-, Tsunami- und Nuklearkatastrophe, die
sich 2011 in Fukushima ereignete. Two Maps besteht aus Ausziigen eines Gesprichs mit
dem Fotografen Chihiro Minato, dasim Oktober 2011 in seinem Biiro in Tokio aufgezeichnet
wurde. Wiahrend des Interviews présentiert er sein Notizbuch, das mit Zeitungsausschnitten
und Grafiken aus Artikeln iiber Strahlenschiden in japanischen und englischsprachigen
Zeitungen gefiilltist. Kritisch analysiert er, wie sich durch den Umgang mit nahezu unbrauch-
baren Karten und Statistiken nach und nach eine besondere psychologische Beziehung zur
Geografie und zur Ausbreitung der Strahlen herausgebildet hat. Er nimmt auch Bezug auf
zwei beliebte Manga-Figuren, Astroboy (1952-1968) und Doraemon (1969-1996), und er-
lautert die Atompolitik Japans in der Zeit nach dem Zweiten Weltkrieg, die unter dem
Einfluss der Operation Atoms for Peace des US-amerikanischen Présidenten Dwight D.
Eisenhower stand, um so die historischen Verbindungslinien zwischen Hiroshima, Nagasaki
und Fukushima verstdndlich zu machen. Zusammen mit ausgedruckten Versionen der
Karten, Fotografien und Scans aus seinem Notizbuch, die Teil der Installation sind, bietet

das Video alternative Lesarten der von staatlicher Seite und von den Massenmedien ver-
breiteten Informationen.

Two Maps is the second part of the visual research project The Life of Particles conducted
by Angela Melitopoulos and Maurizio Lazzarato, which is dedicated to Félix Guattari and
his interest in animistic cultures in Japan. The research dealt with the aftermath of the earth-
quake, tsunami, and nuclear disaster in Fukushima in 2011. Two Maps consists of excerpts
from an interview with the photographer Chihiro Minato and was recorded at his office in
Tokyo in October 2011. In the course of the interview, he presents his notebook filled with
scraps and charts taken from articles relating to radiation in Japanese and English news-
papers, and critically analyzes how a psychological relationship with geography and radia-
tion diffusion were produced by an almost dysfunctional use of maps and numbers. He also
refers to two popular manga, Astroboy (1952-1968) and Doraemon (1969-1996), and un-
folds the nuclear politics in post-war Japan under the influence of U.S. president Dwight D.
Eisenhower’s Atoms for Peace operation in order to explain historical connections between
Hiroshima, Nagasaki and Fukushima. Together with the printouts of maps, photographs
and scans from his notebook as part of the installation, the video offers alternative readings
of information distributed by the authorities and the mass media.
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Angela Melitopoulos *1964

Kiinstlerin und Forscherin im Bereich zeitbasierter Kunst.
Melitopoulos lebt und arbeitet in Berlin und ist zurzeit Pro-
fessorin an der Hochschule fiir Bildende Kunst der Konig-

lich Dénischen Kunstakademie in Kopenhagen. Sie studierte
Bildende Kunst an der Kunstakademie Diisseldorf bei Nam

June Paik sowie an der Kunsthochschule fiir Medien Koln.
Sie produziert experimentelle Einkanalvideos, Videoinstal-

Maurizio Lazzarato
Soziologe und Philosoph. Lazzarato lebt und arbeitet in
Paris, wo er iiber immaterielle Arbeit, die Ontologie der
Arbeit, kognitiven Kapitalismus und post-sozialistische
Bewegungen forscht. Er war Co-Griinder der Zeitschrift

Multidudes. Er schreibt iiber Kino, Video und neue Bild-

produktionstechnologien. Seit 1989 arbeitet er mit Angela

Angela Melitopoulos *1964
Artist and researcher in time-based arts. Melitopoulos lives
and works in Berlin and is currently a professor at the Royal

Danish Academy of Fine Arts, School of Visual Art, Copen-
hagen. She studied fine arts at the Art Academy Diisseldorf *
with Nam June Paik, and the Academy of Media Arts, Co-
logne. She has created experimental single-channel tapes,

Maurizio Lazzarato
Independent sociologist and philosopher. Lazzarato lives
and works in Paris, where he conducts research on immate-
rial work, the ontology of work, cognitive capitalism and
post-socialist” movements, and also co-founded the maga-
zine Multitudes. He also writes on cinema, video and new
production technologies forimages. Since 1989, he has worked

eclaSSIﬁed pap

ers show U.S.

promoted atomic power in Japan

PATHolLOG Y.

wo's » ARE 243 A ABY .
PEA 2 FZEE 2T 12 M

L Atz

tha %
Melitopoulos bei Filmen, Medienkunstprojekten und ver- videoinstallations, video essays and documentaries,and her ~with Angela Melitopoulos on films, media art projects and of State John Dulles, 11 Wmmm;mm [ Lh-ﬂ-— j G.-q;- ] 5 £ AAa_ q 2 u,?{_b-h l %: CQI i t
lationen, Videoessays und -dokumentationen. Ihre Arbeiten schiedenen Publikationen zusammen. art is often based on research and collaboration with other ~ various publications. RISy L Vet Aimeati e dated May 2&, 1954, Eisenhower Jukuryu that several exchange
entstehen oft durch Forschung in und Zusammenarbeit mit knowledge spheres such as sociology, politics and theory. e : i said he was i about Noting were i way, the M J-| § - .;'ar.p..’{' mc_,(g_.a.n_. hﬂ—ﬂ-&pﬂlﬂ.ﬁ
anderen Wissensfeldern wie Soziologie, Politik und Philo- Her video works have been presented at international art ex- The United States used at a; the Japanesc situaton,’ and Pﬁz’;m concluded that "in the
sophie und werden bei internationalen Ausstellungen, Film- hibitions, film festivals and symposiums, including the powWer ] 2] with Jap asked DPhlles to help “have abet- mn‘mm scientific interchange a2 _f_ﬁ.& ; E
festivals und Symposien gezeigt, darunter die Taipeh-Bien- Taipeh-Biennial 2012, which she participated in with the in the 1950s to case the Japanese ter idea of what it s now s the hest remedy for Japanese i 2
nale 2012, bei der sie mit der audiovisuellen Arbeit audiovisual work Assemblages (2010-), created in collabo- pubﬂc's aversion 1o 0 vepe for us to do to further our inter emotion and a.’l.‘l.d we 4 C..-J‘] "
Assemblages (2010-) vertreten war, die in Zusammenarbeit ration with sociologist and philosopher Maurizio Lazzarato. ons and remedy their ests in ]apan." : "'mm 1o push such ptniﬂﬁ&' e ""
mit dem Soziologen und Philosophen Maurizio Lazzarato about such cneTgEy, ‘Saturday. Ina  memo (o Eisen- n @ secrel memo titled "Bikini
’ showed Sal Department. Te- Matters” |
entstanden ist. Usm which everit- hower, the State Incident and Mugclear o |
i ]m W a]‘ hm
ally led the vorlls DO ing  “The Japanese are st said the lncident |
o S nuclear power, was m ‘placed “the most severe wﬂﬂd L = ——
tlfﬂmimdmmunmmﬂ pa lear Weapons. Qunbﬂarm&iﬂﬁﬂntﬂhﬂmd

sentiment among

. . . . ) the Japanese hlmaﬂaranngﬂsﬂ Thﬂriﬂellhﬁf are the mfidﬁmmmmnr mi
,,»Zwischen rationalem Denken und visueller “There’s a big gap between rational o e mam chosen victims of such n:“ o ;““d”“ o
. . . . . : sibility raviding
Darstellung tut sich ein groBer Abgrund auf... thought and visualization... homa oy gi.:.,,hﬁ.,*ﬂ‘gﬁ“ Hikdnt mmmmm ol o o W DS
. . . . x -t 'FI:IHEIJ
Wir wissen, und wissen doch nicht. We know and we don’t know. So, the state Aollin e SOu e ollocted by FROM THE ltions with Japan that we scek
. . . . . . Kyodo News at the US. Mational ied: "The Japanese are patho- 10 mm e SEENS
Unser aktueller Kenntnisstand ist also eine Art of knowledge is a kind of hybrid “show that R cbout nuclear | notion th
. . . . « . . 99 Dwight D. 'ﬁiggnhuwﬂhﬂ -t mﬁdwmﬂ? energy
Hybrid aus Wissen und Nichtwissen. between knowing and not knowing. 2 ton, concerned abowt TS Nictims ofsuhwapors® | We shil S
Japan's possib s . To overcome i bl
on with Igﬂpﬁlwwm St POy boat, ing,  erel acuons inie
“ﬁﬂrg technology to contain crew of the 7 peaceful uses of atomic 47
2 ﬁmmm an-U.S. senti-  the Japaness el oy convey- That November, Japan got [eaims
| ment

mI:ﬂmn to US. mmmh"‘ml'm 5

l In a memo

- f‘fm&-@fi‘ﬂr
“BEAR FR S
AN ?'i'tvau‘(_.\fh R A %,?\*b

lt‘ba-v?w~ f#ﬁa ‘“*(;L'u- }A—ﬁ__

L | B Mie

/BB

A%2% 03 | lepa -

Scrapbooks of Chihiro Minato, 2011

’EWU m that r-Jp[u—“dl‘r‘{‘i
J-l;):—lm—“-ﬂ—' [REWSPapETs SN

: . |ff.,tupm-hrrc,«dr-th+:
ahTh % MR N A~

Two Maps, 2012 (v1deo stills)



8 Heidelberger
Kunstverein

Sharing as Caring

TAIWA KOB

MITWIRKENDE

PARTICIPANTS

Café-Besitzer Hirohiko Oka Café owner
Architekt Kiichi Kaiko Architect
Kiinstler =~ Toru Koyamada  Artist

Kiinstler/Architekt Titus Spree

Artist/Architect

Regisseur  Road Izumiyama  Film director
Fotograf = Toshie Kusamoto  Photographer
Grafik-Designer  Takemi Watanabe = Graphic designer
Herausgeber Shinichi Uchida Editor
Architekt/Produzent Kumi Aizawa Architect/Producer

ONAGAWA COMMUNITY PROJECT

2011

Installation bestehend aus Video,
Fotografie, Texten und Karten

TAIWA KOBO, wortlich iibersetzt ,,Dialog und Workshop®, ist ein im Oktober 2011 von
einer Gruppe von Kulturarbeiter*innen und Ortsanséssigen in der Stadt Onagawa initiier-
tes Gemeinschaftsprojekt. Onagawa ist an der Kiiste 150 Kilometer nordostlich von Fuku-
shima gelegen. Nach dem grof3en ostjapanischen Erdbeben und den Auswirkungen durch
die nachfolgende Flutwelle kam das Projekt in Onagawa durch den personlichen Kontakt
zwischen dem Architekten Kiichi Kaiko und dessen Kunden, einem Cafébesitzer namens
Hirohiko Oka zustande. Die Nachricht von deren Austausch verbreitete sich rasch in ihren je-
weiligen Netzwerken und so kam es dazu, dass zahlreiche Kiinstler*innen, Architekt*innen
und andere kulturell Arbeitende aus verschiedenen Stiddten Japans diese Stadt regelméBig
zu besuchen begannen, um sie gemeinsam mit den Stadtbewohner*innen in einem auf
Dialog und einer ganzen Reihe von Workshops beruhenden Prozess wieder aufzubauen.

Die damals begonnenen Aktivitdten zielen darauf ab, ,,den verlorenen Ort wiederzu-
gewinnen, an dem sich vorher tagtéglich Dialoge ereignet hatten“. Das Projekt startet die
Diskussion, um die Vision einer Gemeinschaft zu entwickeln, um gemeinsam zu iiberdenken,
was fehlt und was gebraucht wird, und um dann gemeinsam die Ideen und gewonnenen
Einsichten in die Tat umzusetzen. Im Zuge dieser Aktivitdten kommt es zur Verwischung
der Grenzlinien zwischen regelméfBigen Besucher*innen und Ortsanséssigen. Es gibt keine
festgelegten Unterschiede zwischen denjenigen, die helfen, und denjenigen, denen gehol-
fen wird, sie betrachten sich im Prozess des voneinander Lernens als Gleichgestellte. Ihre
Tétigkeiten sind sehr vielfiltig — sie konnen zum Aufbau eines Cafés oder zum Herrichten
einer kleinen Feuerstelle fiihren, um die sich Menschen versammeln, wo sie sich zusammen-
setzen, einen Gedenkakt fiir die Verstorbenen organisieren, ortstypische Rituale wieder-
beleben, die Neuauffiihrung einer traditionellen Auffithrungsform zur Feier eines groen
Fischfangs dokumentieren, in der Natur Wanderungen machen, gemeinsam ihr Wissen
erweitern, lokalgeschichtliche Informationen sammeln und so fort.

Im Jahresbericht des Onagawa Community Projects wurde eine Bildserie des Fotografen
Toshie Kusamoto vorgestellt, die das alltidgliche Leben eines Jungen namens Suzunosuke
seit2011 dokumentiert. Suzunosuke erlebte die Katastrophe: Seine Familie verlor ihr Haus
im Tsunami, als er fiinf Jahre alt war und nun sind er und seine Familie gezwungen, noch
bis zum Jahr 2018 in einer Notunterkunft auszuharren. Die Fotos dieser Serie mogen auf
den ersten Blick eher banal wirken, doch erweist sich spitestens im aktuellen kuratorischen
Zusammenhang ihr absichtsvolles Konzept: Es geht darum, die Menschen in Heidelberg
dazu einzuladen, sich in gewissem Malle gemeinsam mit den problematischen Beding-
ungen zu beschéftigen, die in der Umgebung und in den Aktivitdten des Jungen sichtbar
werden, wihrend er heranwéchst. Durch die Herstellung einer Verbindung zu dieser spezi-
fischen personlichen Erfahrung kann es gelingen, Abstraktionen zu umgehen und mithilfe
verdinglichender Denkakte eine emotionale Verbundenheit zu stiften.

In den vergangenen fiinf Jahren von Sharing as Caring wurden zur Dokumentation
dieses Projekts eine Karte, Videos, Texte und mehr als fiinfzig Fotografien von Kusamoto
prasentiert.

TAIWA KOBO begann 2011 in der Stadt Onagawa in Japan
auf der Grundlage einer personlichen Beziehung von zwei
Mitgliedern von TAIWA KOBO: Hirohiko Oka, ein Café-
besitzer und Surfer, der in Onagawa lebt und materiellen
Schaden durch den Tsunami erlitt, und dem Architekten
Kiichi Kaiko, der in Natori lebt. Das Projektteam besteht
hauptséchlich aus 10 Mitgliedern — Kiinstler*innen, Archi-
tekt*innen und Redakteur*innen — aus unterschiedlichen
Regionen Japans und verfolgt das Ziel, durch einen Prozess
von Dialog und unterschiedlichen Workshops die Gemein-
de und die Orte wiederaufzubauen, die durch das Erdbeben
im Osten Japans (Great East Japan Earthquake) im Mirz
2011 zerstort wurden. Die Aktivitidten konzentrieren sich
darauf, durch Kunst, Workshops und Seminare eine psycho-
logische Betreuung anzubieten, Informationen zu verbrei-
tenund die Aktivitdten der Beteiligten aufzuzeichnen. Ziel
ist es, das gegenseitige Verstdndnis zwischen den direkt
betroffenen Gebieten und dariiberhinaus zu stirken, um
Partnerschaften ohne Grenzen oder Vorurteile gegeniiber
den Opfern aufzubauen.

Installation consisting of video,
photography, text, and map

TAIWA KOBO, which literally means “dialogue and workshop,” is a community project
initiated by a group of cultural workers and locals in the town of Onagawa in October 2011.
Onagawa islocated on the coast 150 km northeast of Fukushima. After the Great East Japan
Earthquake and the aftermath of the tsunami, the project was triggered by a personal con-
nection between Kiichi Kaiko, an architect, and his client, a café owner named Hirohiko
Oka, in the town of Onagawa. The resonance of their communication rippled through their
respective networks, which is why various artists, architects and cultural practitioners from
several cities in Japan started to visit the town regularly in order to rebuild it in collabora-
tion with the locals, in a process based on dialogue and various workshops.

The activity is aimed to bring back the lost “place where everyday dialogue happened
before.” The project initiates the discussion in order to develop the vision of a community,
to reflect on what is missing or needed, and then to act upon the ideas and insights gained.
In the process of these activities, the boundaries between regular visitors and locals are
blurred. There is no fixed distinction between those who help and those who are helped, but
they consider each other as equals in the process of learning from one another. Their activ-
ities are diverse: They may consist of setting up a café, making a small fire where people can
gather, sit, and converse, organizing a commemorative ceremony for the dead, revitalizing
local rituals, documenting the reenactment of a traditional performance to celebrate a large
catch of fish, walking in nature, expanding knowledge together, collecting local history and
so forth.

In the annual report of the Onagawa Community Project, a series of images by photo-
grapher Toshie Kusamoto was presented that documented the daily life of one Japanese boy
named Suzunosuke. Toshie Kusamoto has been closely following and documenting him
since 2011, when Suzunosuke experienced lost his house to the tsunami at the age of five.
Until 2018, he and his family are forced to live in a temporary shelter. The photographs of
this series may look rather banal at first glance, but in the current curatorial framework
they represent a deliberate concept: inviting the people of Heidelberg to partly share the
uneasy conditions caused by the surroundings and the activities of the boy as they watch him
grow up. By creating this link to a specific personal experience, we get to bypass abstraction
and build an emotional connection with reifying acts of thinking.

In the past five years of Sharing as Caring, a map, videos, text and over 50 photos by
Kusamoto have been presented as documentation of the project.

TAIWA KOBO started in the town of Onagawa in Japan in
2011, based on the personal relationship between two mem-
bers of TAIWA KOBO: Hirohiko Oka, a café owner and
surfer living in Onagawa who suffered damages by the tsuna-
mi, and Kiichi Kaiko, an architect living in Natori. The pro-
ject mainly consists of 10 members—artists, architects and
editors—from different parts of Japan, and aims to rebuild
the community and the places that were lost in the Great
East Japan Earthquake of March 2011, using a process
based on dialogue and various workshops. The main activ-
ity is providing psychological care to people through arts,
planning workshops or seminars, and sending out the infor-
mation and recording peoples activities. It aims at deepening
the mutual understanding between the areas directly affect-
ed and beyond to create partnerships without any borders
or prejudice towards the victims.

TAIWA KOBO

Heidelberger
Kunstverein

Toshie Kusamoto: Documentation of TATWA KOBO, 2011-2016
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TADASU TAKAMINE

JAPAN SYNDROME:
MITO, KANSAI, YAMAGUCHI

2012

Installation bestehend aus drei Videos
und einer Wandzeichnung

Japan Syndrom (2012) ist eine Videoinstallation, die auf Feldforschungen in drei japanischen
Stadten — Mito, Kansai und Yamaguchi — basiert, die Tadasu Takamine aufgrund ihrer je-
weiligen Distanz zu Fukushima ausgewéhlt hat. Der Kiinstler hat dabei Gespréche zwischen
Obst- und Gemiisehdndlern und ihren Kund*innen aufgezeichnet, die Dialoge dann zu
einer Reihe kurzer Theaterszenen umgewandelt und sie dann nachspielen und auf Video
aufzeichnen lassen. Die Sprechstiicke in den Videos folgen einer minimalistischen Asthe-
tik, die den Zuschauer*innen die genaue Konzentration auf das Gesprochene ermoglicht.
Die banalen Gespréche aus verschiedenen Laden klingen mitunter humorvoll, doch stof3t
man in ihnen auch auf Spuren der ernsthaften Besorgnis, ob es einem gelingen wird, zu
verlasslichen Informationen iiber das Ungliick und die Auswirkungen der Strahlung auf
die Waren zu erhalten, die zu kaufen die Leute gerade im Begriff sind. Das Werk stellt die
Frage nach der Relevanz der von staatlicher Seite, von den Massenmedien, den sozialen
Medien und anderer in der vernetzten Gesellschaft gebréuchlicher Formen des Geriichts
verbreiteten Informationen.

Tadasu Takamine *1968

Bildender und Performance-Kiinstler. Takamine lebt und
arbeitetin Akita, Japan, undist zur Zeit Assistenzprofessor
an der Akita Universitat fiir Kunst. Er erwarb seinen BA in
Bildender Kunst an der Universitét fiir Kunst und Musik,
Kyoto City (1990) und studierte am Institut fiir Erweiterte
Medienkiinste und -wissenschaften (IAMAS) in Gifu, Japan
(1999). Wihrend des Studiums der Lackkunst an der Uni-
versitét fiir Kunst und Musik, Kyoto City, wurde er Mit-
glied der Performancegruppe Dumb Type. Seit 2000 hat
Takamine vielzdhlige Performances aufgefiihrt, die auf der
expressiven Kraft des menschlichen Kopers beruhen und
drdngende soziale Fragen in provokanter und humorvoller
Art und Weise thematisieren. Einzelausstellungen: Good
House, Nice Body (21st Century Museum of Contemporary
Art, Kanazawa, 2010); Too Far to See (Yokohama Museum
of Art, Hiroshima City Museum of Contemporary Art,2011);
Tadasu Takamine’s Cool Japan (Contemporary Art Gallery,
Art Tower Mito, 2012); TESAGURU (Akita Museum of Art
Public Gallery, 2014); Japan Syndrom Utrecht Version (Cas-
co: Office for Art, Design and Theory, 2013) sowie Brother:
Tadasu Takamine Solo Exhibition (TKG +, Taipeh, 2016).

“Excuse me, what’s the difference between
these two?”

“That one is 680 yen and this one

is 398 yen.”

“Is it because they’re different sizes?”

“The sizes are totally different. That one
is better quality. [ recommend that one
because it tastes much better”

“Are Fukushima peaches safe to eat?”
“Yes, they’re safe. Most peaches comes
from Fukushima this time of the year”
“Where else do they come from?”

“Just the Tohoku region.”

“So nowhere else?”
“Tohoku peaches are fine. All our products
have been checked by the Japan
Agricultural Cooperative.”

— Fruit shop, Kansai, 2011.09.16 Kansai

Yamaguchi

“They are surely safe. People are more
concerned about the ones from China.

I think it is fine as long as the government
guarantees the numbers are below the
standard. I am not sure if we need to be so
paranoid. But I heard the stores in Tokyo
label a more precise amount of radiation.
I guess people are more sensitive there.”

— Fish store, Yamaguchi, 2012.05.11

Installation consisting of three videos
and a wall drawing

Japan Syndrome (2012) is a video installation by Tadasu Takamine based on fieldwork con-
ducted in three Japanese cities—Mito, Kyoto and Yamaguchi—that the artist chose in
relation to their distance to Fukushima. The artist records conversations between grocery
shop owners and customers, then transforms the dialogues into a series of short theater
plays that are reenacted and recorded on video. The plays in the videos are directed with a
minimalist aesthetic, which allows viewers to focus on the dialogues. The banal conversa-
tions in different shops sometimes sound humorous, but also subtly capture the serious
anxiety about finding reliable information about the incident and the effect of radiation on
the groceries people are about to buy. The work questions the relevance of information
circulated by the authorities, by mass media, by social media and by other kinds of gossip
existing in the networked society.

Tadasu Takamine *1968

Visual and performance artist. Takamine lives and works in
Akita,Japan, andis currently assistant professor at the Akita
University of Art, Japan. He earned a BA in fine arts from
Kyoto City University of Arts & Music (1990) and studied
at the Institute of Advanced Media Arts and Sciences (IA-
MAS) in Gifu, Japan (1999). While studying lacquer work
at Kyoto City University of Arts and Music, he became a
member of the performance group Dumb Type. Since the
2000s, Takamine has produced numerous performances
based on the expressive power of the human body, raising
urgent social questions in a provocative and humorous way.
His recent solo shows include Good House, Nice Body (21st
Century Museum of Contemporary Art, Kanazawa, 2010);
Too Far to See (Yokohama Museum of Art, Hiroshima City
Museum of Contemporary Art, 2011); Tadasu Takamine’s
Cool Japan (Contemporary Art Gallery, Art Tower Mito,
2012); TESAGURU (Akita Museum of Art Public Gallery,
2014); Japan Syndrom Utrecht Version (Casco: Office for
Art, Design and Theory, 2013); and Brother: Tadasu Taka-
mine Solo Exhibition (TKG +, Taipei, 2016).

“Every other week the union is checking

radiation levels... Although they’re

checking it, freshwater clams are very clever

and they spit out any poisonous stuff.”
“I don’t know whether other types of clam
do the same, as I don’t deal with them.
So that’s why there is no radiation no matter
how much they test for it.”

“It is amazing. Freshwater clams are

so clever.”

— Seafood shop, Mito, 2012.08.31

Fukushima Daiichi

Mito

Tadasu Takamine
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SUSAN TURCOT
HIMAWARI

2016

SOLARIZING

2016

Skulptur (Draht, Farbe, Buchweizen)
Acht Zeichnungen (Kohle auf Papier)

Susan Turcot arbeitet seit langem an Fragestellungen, die mit der globalen Okonomie und
Okologie, genauer mit der Beziehung zwischen Olindustrie und ,,Bewusstseinsindustrie*
(der sozialen Produktion von Bewusstsein) zu tun haben. Dazu dokumentiert sie die Zer-
storung von Natur durch die Menschen und durch Arbeitsformen in den Industriegesell-
schaften. Turcot stie3 bei ihren Recherchen auf riesige Sonnenblumenfelder in der Region
um Fukushima, und es stellte sich dabei heraus, dass diese auf die Initiative eines buddhis-
tischen Monchs zuriickgingen, der dabei mit der Bezirksregierung und aktivistischen
Gruppierungen zusammenarbeitete. Turcot war fasziniert von der Idee, Pflanzen wie diese
Sonnenblumen zur Absorption radioaktiver Verseuchung in Fukushima und Umgebung
einzusetzen. Die Kiinstlerin hat in den letzten Jahren ihre kritische Reflexion der proble-
matischen Aspekte der Kernenergie und der mit ihr verbundenen Industrien immer weiter
vertiefen konnen und zuletzt fiir die Ausstellung im Heidelberger Kunstverein neue Arbei-
ten entwickelt: Himawari (2016), eine mobilé-artig von der Decke abgehingte Skulptur,
und Solarizing (2016-), eine Serie von Kohlezeichnungen. Himawari, dieser Titel ist das
japanische Wort fiir ,,Sonnenblume*, ist aus schichtweise verarbeitetem, gelbem Maschen-
draht gebaut. Die Arbeit besteht aus zwei Zylindern und einer unregelmifig geformten
Scheibe (beide Teile sind flexibel miteinander verbunden, so dass sie sich, vom leisesten
Lufthauch im Ausstellungsraum bewegt, langsam drehen). Als Kontrapunkt zu der dsthe-
tisch reizvollen Form und der graziosen Bewegung wurde die Skulptur duf3erst dramatisch
kopfiiber von der hohen Raumdecke abgehédngt, um so an den nicht durch Zahlen und
Statistiken auszudriickenden Schaden zu erinnern, der der Natur zugefiigt wurde und der
hunderttausenden Menschen Tod und Leid gebracht hat. Solarizing — dieser Titel steht fiir
den grafischen Solarisationseffekt, der Bilder wie iiberbelichtet erscheinen ldsst — ist
Bestandteil von Turcots noch weiter fortgesetzter Zeichnungsserie zu 6konomischen und
Okologischen Themen. Auf diesen Schwarzweif3-Zeichnungen erscheinen menschliche
Korperteile wie Hiande oder Augen immer wieder gemeinsam mit geisterhaften Figuren.
Sie lassen ein starkes Gefiihl der Ambivalenz und des Unheimlichen entstehen, wenn sie
auf die unsichtbare Macht der Auswirkung radioaktiver Strahlung auf den Korper wie
auch auf die allgegenwirtige Angst vor den anscheinend unkontrolliert unser aller Leben
aufs Spiel setzenden Nuklearindustrien verweist.

Susan Turcot *¥1966

Bildende Kiinstlerin. Turcot lebt und arbeitet in London.
Sie erhieltihren BA in Bildender Kunst und Philosophie an

der Middlesex Universitéit in London und absolvierte ein

Postgraduiertenstudium an der Jan Van Eyck Academie in

Maastricht, Niederlande. Sie begann mit Film und Installa-
tionen und entwickelte spéter eine Serie von Zeichnungen

im Reportagestil, die sich mit 6kologischen Themen befas-
sen und eine komplexe visuelle Sprache aufweisen. Um-
weltkatastrophen oder existentiell bedrohte Naturgebiete

sind wiederkehrende Themen ihrer Arbeiten, die internati-
onal ausgestellt wurden, darunter die 27. Biennale von Sio

Paulo (2006) und die Biennale von Montreal (2014). Einze-
lausstellungen: 10 Days Drawings in an Oil Camp (EZ5,
Diisseldorf,2014/Illingworth Kerr Gallery, Alberta College

of Art, Calgary, 2014). Ihre Arbeiten wurden u.a. in den

Gruppenausstellungen 40 Jahre, 40 Kiinstler, 40 Werke

(Kunstmuseum Magdeburg, 2015/16); Lines. Linien (Kunst-
haus Dresden, 2013) und Vogelmen Diaries (Heidelberger
Kunstverein, 2012) gezeigt.

Sculpture (wire, paint, buckwheat)
Eight drawings (charcoal on paper)

Susan Turcot has been working for quite some time on issues concerning global economy
and ecology, or, more precisely, in relation to the oil industry and the mining industry, doc-
umenting the destruction of nature by human beings as well as forms of labor. In her re-
search, she came across information about giant fields of sunflowers in the Fukushima
region, which turned out to have been initiated by a Buddhist monk in collaboration with
the regional government and groups of activists. She was fascinated by the idea of using the
plants to absorb radioactive contaminants out of the soil around Fukushima. In the last
years, she has continued to deepen her critical reflections on the problematic sides of nu-
clear energy and its industries, which included the development of installations for the
Heidelberger Kunstverein: Himawari (2016), a “mobile”-type sculpture suspended from
the ceiling, and Solarizing (2016-), a series of charcoal drawings. Himawari, literally “sun-
flower” in Japanese, is constructed out of layered, yellow-colored poultry netting. It consists
of two cylinders and an irregular disk formation which are loosely connected, slowly rotat-
ing, propelled by air circulation inside the exhibition space. Despite the aesthetically pleasing
appearance and the graceful movement, the sculpture is dramatically suspended upside-
down from the high ceiling in order to recall the incalculable damage that has been done
to nature and caused death and suffering for hundreds of thousands. Solarizing, meaning
“overexposed,” is part of her ongoing series of drawings on themes of economy and ecology.
In these black-and-white drawings, parts of the human body, such as hands or eyes, repet-
itively appear together with ghostlike figures. They create a strong sense of ambivalence
and the uncanny, indicating the invisible power of the effects of the radiation on the body,
as well as the ubiquitous fear connected to the apparently out-of-control nuclear industries
jeopardizing all of our lives.

Susan Turcot *1966

Visual artist. Turcot lives and works in London. She received
a BA in visual art and philosophy from Middlesex Univer-
sity in London, and conducted postgraduate studies at Jan
Van Eyck in Maastricht. She started out with film and instal-
lation work, and later developed a series of drawings on the
theme of ecology that possesses a reportage-like character
and employs a complex visual language. Environmental
disasters or existentially threatened natural areas have
been recurring subjects of her work, which has been shown
internationally at the 27th Sdo Paulo Biennial (2006) and
the Montreal Biennale (2014), amongst others. Solo exhibi-
tions include 10 Days Drawings in an Oil Camp (EZ5, Diis-
seldorf, 2014/1Illingworth Kerr Gallery, Alberta College of
Art, Calgary, 2014). Her work has also been in the group
exhibitions 40 years, 40 artists, 40 works (Kunstmuseum
Magdeburg, 2015/16); Lines (Kunsthaus Dresden, 2013)
and Vogelmen Diaries (Heidelberger Kunstverein, 2012);
amongst others.

Himawari, 2016 (detail)

Susan Turcot
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HARUKA KOMORI &
NATSUMI SEO

UNDER THE WAVES, ON THE GROUND

2014~

Installation bestehend aus drei Videos,
Fotografien, Zeichnungen und Gemélden

Haruka Komori & Natsumi Seo zeigen drei kurze Dokumentarfilme unter dem gemeinsamen
Titel Under the Waves, On the Ground (2014-). Komori und Seo sind im Jahr 2012 von
Tokio nach Rikuzentakada im Norden Japans gezogen, um dort mit viel Sorgfalt das Leben
der Bewohner*innen des Orts aufzuzeichnen, die mit der Erfahrung der Katastrophe leben.
Im Laufe der letzten zweieinhalb Jahre sind die Kiinstler*innen immer wieder um die
Stadt herum gewandert, haben gefilmt und gezeichnet, Menschen interviewt und zusammen
mit den Ortsbewohner*innen Workshops organisiert. Die Zeichnungen, Gemélde und Fotos
aus diesen Aktivitdten werden gemeinsam mit drei auf Monitoren zu sehenden Kurzfilmen
prasentiert: I go to hear the voices left behind (Ich gehe die iibrig gebliebenen Stimmen
anhoren), When my eyes had adjusted to the glare (Als sich meine Augen an das gleiende
Licht gewohnt hatten) und Handing over flowers, we’ll get together again tomorrow (Blumen
tiberreichen, morgen sehen wir uns wieder). Jeder dieser Filme ist das Ergebnis der engen
Zusammenarbeit mit den Ortsbewohner*innen und stellt die Einzelnen in den Mittelpunkt,
die mit Trauer, Verlust und Verwirrung zu kiimpfen haben.

Haruka Komori ¥1989 Im Jahr 2012 zogen Komori und Seo nach Rikuzentakada

Filmemacherin. Komori lebt und arbeitet in Sendai, Japan. und begannen ihre Zusammenarbeit. Thre Werke wurden

Sie erwarb einen BA und MA in Intermedia Artander Uni- in internationalen Ausstellungen gezeigt, darunter unter

versitét der Kiinste Tokio. anderem Artist and Disaster/ Documentation in Progress

(Art Tower Mito, 2012); Calling from the waves, Art action

Natsumi Seo #1988 UK (Husk Gallery, London 2014); Expression and disaster-

Malerin und Autorin. Seo lebt und arbeitetin Rikuzentakada, Box Art, Metaphor (Rias Ark Museum of Art,2014); Moving

Japan. Sie erwarb einen BA in Intermedia Art sowie einen  The Mountain (Deptford X, St Paul’s Church, London,2014);

MA in Olmalerei an der Universitit der Kiinste Tokio. und Resonanzriume fiir Fukushima (Kunsthaus Dresden,
2016).

[GO TO HEAR
THE VOICES
LEFT BEHIND

WHEN MY EYES
HAD ADJUSTED
TO THE GLARE

o ;
Yaz, and tiras psools dised bara, o

Installation consisting of three videos,
photography, drawings, and paintings

Haruka Komori & Natsumi Seo present three short documentary films under the joint title
Titel Under the Waves, On the Ground (2014-). In 2012, Komori and Seo moved from
Tokyo to Rikusen Takada, the northern part of Japan, in order to carefully record the life
of locals who experienced the disaster. Over the last two and a half years, the artists walked
around the destroyed city while filming and making sketches, interviewing people and con-
ducting workshops with the locals. The sketches, paintings and photos coming out of these
activities are presented with the three short films on monitors: I go to hear the voices left
behind, When my eyes had adjusted to the glare and Handing over flowers, we’ll get together
again tomorrow. Each film is the result of an intimate collaboration with locals and shines
a light on individuals struggling with deep feelings of sorrow, loss and disorientation.

Haruka Komori *1989 In 2012, Komori and Seo moved to Rikuzentakada and

Filmmaker. Komori lives and works in Sendai, Japan. She started working together. Their works have been presented

earned a BA and MA in intermedia art at the Tokyo Uni- at Artist and Disaster/ Documentation in Progress (Art Tow-

versity of the Arts. er Mito, 2012); Calling from the waves, Art action UK (Husk

Gallery, London 2014); Expression and disaster-Box Art,

Natsumi Seo #1988 Metaphor (Rias Atk Museum of Art, 2014); Moving The

Painter and writer. Seo lives and works in Rikuzentakada, Mountain (Deptford X, St Paul’s Church, London,2014); and

Japan. She earned a BA in intermedia art and an MA inoil ~ Resonance from Fukushima (Kunsthaus Dresden, 2016),
painting, both at the Tokyo University of the Arts. amongst others.

HANDING OVER
FLOWERS,
WE'LL GET

TOGETHER AGAIN
TOMORROW

Haruka Komori & Natsumi Seo

Heidelberger
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KO SAKAI &
RYUSUKE HAMAGUCHI

STORYTELLERS

2011

THE SOUND OF WAVES

2013

Zwei Videos
(produziert von Takashi Serizawa & Kumi Aizawa)

Zwischen 2011 und 2013 haben Ko Sakai und Ryusuke Hamaguchi mit Einwohner*innen
der Region Tohoku im Norden Japans, einer im Mérz 2011 sowohl vom Erdbeben als auch
vom Tsunami schwer getroffenen Gegend, eine Reihe von Gespréchen gefiihrt. Ergebnis
ihrer Recherchen sind die beiden Dokumentarfilme The Sound of Waves (2011) und Story-
tellers (2013), die schlieBlich im Heidelberger Kunstverein zu sehen waren. Im gleichen
Jahr kam noch Voices from the Waves (2013 ) hinzu, zusammen wurden die drei Werke in
der Folge als Tohoku-Trilogie bekannt. The Sound of Waves beginnt mit einem ,, kamishi-
bai“ genannten ,,Papiertheater” (einer mit Bildkarten illustrierten Geschichte), das von
der Erfahrung der Tsunami von 1896 und 1933 berichtet, im Anschluss werden Opfer des
grof3en Erdbebens in Japan 2011 interviewt. Der Film sucht nach Erkldrungen dafiir, dass
sich trotz der weit in die Zukunft reichenden trostlosen Prognosen immer wieder Uberle-
bende dafiir entscheiden, sich auf demselben Land erneut anzusiedeln, er vermittelt einen
Eindruck von der Komplexitét der Gefiihle, die der untrennbaren Verbundenheit der Men-
schen mit dem Land gegeniibersteht. Storytellers prasentiert eine Sammlung von Narratio-
nen aus der regionalen Erzihltradition, vorgetragen von Geschichtenerzdhler*innen, deren
Leben sich in unterschiedlichen Graden mit den Geschichten iiberschneiden oder die sich
von ihnen absetzen. Indem sie die Verwobenheit gesellschaftlicher und politischer Auswir-
kungen erkunden, die den Hintergrund dieser Geschichten bilden, dokumentieren Sakai
und Hamaguchi, wie das Geschichtenerzéhlen — sowohl fiir die Sprechenden als auch fiir die
Zuhorenden —immer wieder zum Akt der Selbsterméchtigung wird und eine Stelle begriin-
det, an der Bedeutung und Materialitdt zusammenkommt, was den Einzelnen erlaubt, in
der Welt Sinn zu erkennen und von ihrer Welterfahrung Besitz zu ergreifen. Die Filme
zeigen einen Weg, wie das Ereignis der Katastrophe, wie die Erfahrungen Einzelner und
das Gedéchtnis an alle kommenden Generationen weitergegeben werden kénnen.

Two videos
(produced by Takashi Serizawa & Kumi Aizawa)

From 2011 to 2013, Ko Sakai and Ryusuke Hamaguchi conducted a series of conversations
with residents of the northern region of Thoku, Japan, an area heavily hit by both the earth-
quake and the tsunami of March 2011. Their research resulted in the documentary films-
The Sound of Waves (2011) and Storytellers (2013), which were shown at the Heidelberger
Kunstverein. Later that same year, Voices from the Waves (2013) was added, and the three
works together came to be known as the Téhoku-Trilogy. The Sound of Waves starts with
a kamishibai (a story illustrated with picture cards) that tells about the experience of the tsu-
nami in 1896 and 1933 and continues to interview the victims about the devastating Great
East Japan Earthquake in 2011. The film searches for the reasons why survivors keep re-
building their homeland on the same land despite future risks, and captures the emotional
complexity with the unbreakable ties between people and the land. Storytellers presents a
collection of folk tales of the region, related by storytellers whose lives overlap with or are
set aside from the stories. Exploring the complicity of social and political implications un-
derlining those stories, Sakai & Hamaguchi document how acts of storytelling have been
empowering people—both as speakers and listeners—and constituting a site at which
meaning and materiality converge, allowing individuals to make sense of and seize their
experience of the world. The films indicate a way to pass on the event, the individual experi-
ences and the memory to future generations.

Ko Sakai ¥1979
Filmregisseur. Lebt und arbeitet in Tokio. Sakai begann
wihrend seines Studiums an der Landwirtschaftsuniversitét
Tokio Filme zu machen. Spéter erwarb er seinen MA im
Studiengang Film an der Hochschule fiir Film und Neue
Medien der Universitit der Kiinste Tokio (2006). Er ist Re-
gisseur des Films Home Sweet Home (2006).

Ryusuke Hamaguchi #1978

Filmregisseur. Lebt und arbeitet in Kobe, Japan. Hamaguchi
erwarbseinen BA in Kunst und Asthetik an der Universitit
der Kiinste Tokio (2003) und seinen MA im Studiengang
Film der Hochschule fiir Film und Neue Medien der Univer-
sitdt der Kiinste Tokio (2008). Seine Abschlussarbeit PAS-
SION war offiziell fiir die Zabaltegi-Tabakalera-Sektion des
Internationalen Filmfestivals San Sebastian 2008 sowie fiir
den Tokio FILMeX Wettbewerb ausgewihlt. Er fiihrte bei
folgenden Filmen Regie: Intimacies (2012), Touching the Skin
of Eeriness (2013) und HAPPY HOUR (2015).

Ko Sakai und Ryusuke Hamaguchi fiihrten gemeinsam
Regie bei einer Serie von Dokumentarfilmen mit dem Titel
Tohoku Trilogy (Sound der Wellen, Stimmen der Wellen und
Storytellers) aus den Jahren 2011 bis 2013.

Ko Sakai #1979

Ko Sakai and Ryusuke Hamaguchi co-directed a series of

Film director. Lives and works in Tokyo. Sakai started to documentaries titled T6hoku Trilogy (Sound of Waves,
make films while studying at the Tokyo University of Agri- Voices from the Waves, and Storytellers) from 2011 to 2013.
culture, and later earned an MA in filmmaking at the Grad-
uate School of Film and New Media, Tokio University of the
Arts (2006), and directed the film Home Sweet Home (2006 ).

Ryusuke Hamaguchi #1978

Film director. Lives and works in Kobe, Japan. Hamaguchi
earned a BA in art in aesthetics at the Tokyo University of
the Arts (2003) and an MA filmmaking from the Graduate
School of Film and New Media, Tokio University of the Arts
(2008). His graduate work PASSION was officially selected
for the Zabaltegi Section of the San Sebastian International
Film Festival 2008 and the Tokyo FILMeX competition.
Recently, he directed films including Intimacies (2012),
Touching the Skin of Eeriness (2013) and HAPPY HOUR
(2015).

The Sound of Waves, 2013 (video still)

Ko Sakai & Ryusuke Hamaguchi ﬁl(ilgse:‘?ee:g?‘r 17
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I'm sure you have fears
nother.tsunami may come?

_ :-..’ And yet you still want to
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LEIKO IKEMURA
GENESIS, TOKAIDO, TOKAIDO

2014

MEMENTO MORI

2013/15

Drei Gemailde
(Tempera auf Jute, 190 x 290 cm)
Skulptur (Bronze)

Genesis (2014) und Tokaido (2014) sind grofformatige Gemélde von Leiko Ikemura. Sie
zeigen imaginédre Landschaften, die sich nach dem Ungliick in Fukushima nach und nach
vor ihrem inneren Auge zusammengesetzt haben. In diesen Landschaften sind felsige Berg-
ziige, Wolken und ein See mit figurativen Bildelementen kombiniert: Affen, die Gesichter
alter und junger Frauen mit langen Haaren und geisterhafter Anmutung, Referenzen auf
ostliche wie auf westliche Malweisen. Die Darstellung von Ortlosigkeit fithrt uns zuriick
zur Lebensgeschichte der Kiinstlerin, die schon seit langem ihr Ursprungsland verlassen
und seit den 1970er-Jahren in verschiedenen europdischen Lindern gelebt hat; mit Ziigen
einer gewissen Romantik wird in den Bildern auch ein Eindruck der Uberzeitlichkeit ge-
schaffen. Die drei groB3formatigen, sich machtvoll in der Horizontale aufbauenden Gemélde
ziehen die Betrachter*innen in die zeitlose, meditative Erfahrungswelt der Kiinstlerin hinein.
Wiéhrend die drei beschriebenen Gemaélde sich in ihrer Wirkung stark in den Raum aus-
dehnen, ruht Memento Mori (2013/15), eine figurative Bronzeskulptur, auf dem Boden
und strahlt eine grof3e innere Stille aus. Die Figur wirkt, als absorbiere sie all die Trauer,
die Schmerzen, die Verwirrungen im Inneren ihres Korpers. Das Ruhige und Deformierte
des Korpers verweist auf die Sterblichkeit als unausweichliches Schicksal aller Menschen.
Ikemuras Werk stellt Momente der Verarbeitung vielschichtiger Emotionen dar, ist aber
auch zutiefst in die Erfahrung des 6konomischen und gesellschaftspolitischen Chaos ver-
strickt, das Japan in den vergangenen fiinf Jahren heimgesucht hat. Im Heidelberger Kunst-
verein wurden die drei Gemélde und die Skulptur gemeinsam mit einem Haiku-Gedicht
ausgestellt, das die Kiinstlerin auf die Wand geschrieben hat. Der Widerhall der geschriebe-
nen Worte in der Zusammenwirkung der beiden anderen Arbeiten verwandelte den Aus-
stellungsraum in eine symphonische Komposition aus der Vorstellungswelt der Kiinstlerin.

Leiko Ikemura #1951

Bildende Kiinstlerin. Lebt und arbeitet in Berlin. Ikemura
war von 1991 bis 2015 Professorin fiir Malerei an der Uni-
versitit der Kiinste Berlin. Seit 2014 ist sie Professorin an
der Joshibi Universitit fiir Kunst und Design, Kanagawa,
Japan. Sie hat viele Preise erhalten und weltweit ausgestellt.
Ihre jiingsten Einzelausstellungen sind u.a. Transfiguration
(The National Museum of Modern Art, Tokio; Mie Prefec-
tural Art Museum, Tsu, 2011); i-migration (Staatliche Kunst-
halle Karlsruhe, 2013); Last und Lust (Neues Museum
Niirnberg, 2014); Prelude. Leiko Ikemura— Utagawa Hiros-
hige (Haus am Waldsee, Berlin, 2015); All About Girls and
Tigers (Museum fiir Ostasiatische Kunst K6ln, 2015).

Blumen aus zerrieb’'nem Gebein meiner Mutter,
nimm sie als Abbitte —
die Miihen tausender Jahre.

Three paintings
(tempera on jute, 190 x290cm)
Sculpture (bronze)

Genesis (2014) and Tokaido (2014) are large-format paintings by Leiko Ikemura. They
depict imaginary landscapes that gradually took shape in her mind after the Fukushima
incident. Rocky mountains, clouds and a lake are painted and combined with figurative
images, such as apes, old and young female faces with long hair and ghostly head, with
references to modes of Eastern and Western painting. The depiction of the placeless recalls
the biography of the artist, who has been away from her home country and living in differ-
ent European countries since the 1970s; with a certain romanticism, it also creates the im-
pression of eternity in the works. Three large, powerful horizontal paintings immerse the
viewer into the timeless, meditative world of the artist.

While the three paintings are expansive, Memento Mori (2013/15), a figurative bronze
sculpture, rests horizontally on a floor, exuding silence. The figure seemingly absorbs all
the sorrow, pain and confusion inside its body. The tranquility and deformation of the body
strongly indicate mortality as the unavoidable fate human beings encounter. Ikemura’s work
represents moments of digesting intricate emotions, but is also entangled with the experi-
ences of economic and sociopolitical turmoil that have hit Japan over the last five years. At
the Heidelberger Kunstverein, the three paintings and the sculpture have been exhibited
together with the artist’s haiku poetry written on the wall. The resonance of the written
words in the midst of two other works transformed the exhibition space into a symphonic
composition of the artist’s imaginary world.

Leiko Ikemura #1951

Visual artist. Lives and works in Berlin. Ikemura worked as
a professor of painting at the Berlin University of Arts
(1991-2015) and has been a professor at the Joshibi Univer-
sity of Art and Design, Kanagawa, Japan, since 2014. She
has received many prizes and exhibited worldwide. Her lat-
estsolo shows were Transfiguration (The National Museum
of Modern Art, Tokyo; Mie Prefectural Art Museum, Tsu,
2011); i-migration (Staatliche Kunsthalle Karlsruhe, 2013);
Last und Lust (New Museum, Nuremberg, 2014); Prelude.
Leiko lkemura— Utagawa Hiroshige (Haus am Waldsee,
Berlin, 2015); All About Girls and Tigers (Museum fiir Ost-
asiatische Kunst Kéln, Cologne, 2015); and many others.

Rubbing my mother’s bones, making flowers
out of them, taking them to apologize —
thousand years’ toil.

Memento Mori, 2013 /2015

Leiko Ikemura

Heidelberger
Kunstverein

Genesis,2014

Tokaido,2014
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GENRON CO., LTD.

TOURIZING FUKUSHIMA —
THE FUKUICHI KANKO PROJECT

2012~

Poster (Digitaldruck)

Das Fukuichi Kanko-Projekt wurde von dem Philosophen Hiroki Azuma in Zusammen-
arbeit mit einer Studiengruppe von Kulturarbeiter*innen ins Leben gerufen. In seinem
Rahmen ist eine Reihe von Workshops, Themenausstellungen und Veroffentlichungen ent-
standen, die sich allesamt mit der Situation nach der Katastrophe in Fukushima und Um-
gebung seit 2012 beschiftigen. Durch seine Reflexion iiber die historischen Ereignisse in
Hiroshima, Nagasaki und vor etwas kiirzerer Zeit Tschernobyl beansprucht das Projekt
fir sich die Klarstellung, dass der japanische Staat verpflichtet ist, in angemessener Weise
iiber die Katastrophe zu berichten; dementsprechend wird die Forderung formuliert, dass
zukiinftig die Ungliicksstelle um den verunfallten Kernreaktor Fukushima Daiichi der
Offentlichkeit zugénglich gemacht werden soll. Mit der Erfindung des Begriffs ,,tourizing*
(,,touristifizieren*) macht das Projekt den radikalen Vorschlag, Fukushima zu einem ,,Infor-
mationskomplex“ zu machen (in dhnlicher Weise, wie der Begriff ,, Kinokomplex* verwen-
det wird) und fordert zur spezifisch touristischen ErschlieBung der Region um Fukushima
auf. Konkret wird dariiber nachgedacht, bis2036 —also 23 Jahre nach der Atomkatastrophe
—in Fukushima ein (in Anlehnung an J-Pop) so genanntes ,,J-Village* zu errichten und eine
soziale Bewegung zu initiieren, um Besucher*innen anzuziehen — mit dem spezifischen
Zweck, weiter aus der Katastrophe lernen zu konnen und dies eben nicht nur fiir Expert*-
innen, sondern auch fiir ein allgemeines Publikum. Mit Bezugnahme auf den so genannten
,Dark Tourism“ nach Tschernobyl hat die Studiengruppe eine Exkursion von Japan in das
Katastrophengebiet in der Nidhe von Kiew organisiert, einschlie3lich eines vorher angebo-
tenen Russischkurses, um den direkten Austausch mit denjenigen dort Anséssigen zu er-
moglichen, die in eine solche Form des Tourismus integriert sind. Die Ergebnisse dieser
Reise wurden bereits unter dem Titel The Chernobyl Dark Tourism Guide veroffentlicht,
eine Schwesterpublikation zum Projekt Tourizing Fukushima, in der Details der Projekt-
beschreibung fiir eine radikale Umgestaltung von Fukushima sichtbar werden.

Poster (digital print)

The Fukuichi Kanko-project was initiated by philosopher Hiroki Azuma with a study group
consisting of cultural workers. It has produced a series of workshops, thematic exhibitions
and publications all dealing with the aftermath situation in and around Fukushima since
2012. Reflecting the state of affairs of Hiroshima, Nagasaki, and more currently Chernobyl,
the project aims to clarify the obligation of Japan to distribute proper information about
the catastrophe; correspondingly, they maintain that the site of the Fukushima Daiichi nu-
clear accident should be accessible to the public in the future. Inventing the term “tourize/
tourization,” the project proposes a radical transformation of Fukushima into an informa-
tion complex (similarly to how the term “cinema complex” is used) and the initiation of a
specific tourism to visit the Fukushima region. Concretely, the project introduced the idea
of building a J-Village (a term coined in analogy to “J-pop”) facility in Fukushima by 2036,
25 years after the nuclear disaster, and initiating a social movement to attract visitors to the
sit with the specific purpose of learning further from the catastrophe—not only for experts
but also for the general public. With reference to the so-called “Dark Tourism” to Chernobyl,
the study group has organized a trip from Japan to the disaster zone near Kiev in Ukraine,
including Russian language lessons to enable direct exchanges with those locals who are
involved in such tourism. The results of this trip have already been published as The Chernobyl
Dark Tourism Guide, asister publication of the project Tourizing Fukushima—The Fukuichi
Kanko-project that shows the details of the proposal for a radical transformation of Fukushima.

Genron Co., Ltd. wurde im Friihjahr 2010 von einem Team
um den Autor Hiroki Azuma in Tokio gegriindet. Die klei-
ne in Tokio angesiedelte Firma hat sich den Auftrag gegeben,
einen alternativen Raum fiir politische, kulturelle und kriti-
sche Diskurse zu er6ffnen und an der Vorstellung einer neuen
Form zeitgenossischer japanischer Kultur zu arbeiten. Die
Aktivitdten von Genron gliedern sich in drei Kategorien: das
Genron Café sowie die Veroffentlichung und Leitung der
Aktivititen des Genron Teams. Ziel und Zweck von Genron
Co., Ltd. ist es, aktuelle und unakademische Erfahrung an-
zubieten, die fiir all jene unentbehrlich sind, die Interesse
an der politischen und kulturellen Kulturszene der gegenwir-
tigen japanischen Gesellschaft haben.

New Terminal Station

Die Studiengruppe des Fukuichi Kanko-Projekts wurde im

September 2012 von ihrem Erfinder Hiroki Azuma (*1971),
dem Journalisten Daisuke Tsuda (*1973), dem Soziologen

Hiroshi Kainuma (*1984), dem Architekten Ryuji Fujimura

(*1976), dem Kiinstler Kazuki Umezawa (*1985), dem Schrift-
steller Kenro Hayamizu (*1973) und dem Geschiftsmann Ryo

Shimizu (*1976) gegriindet. Der Tourismusforscher Akira

Die (*1968) kam spiter dazu, derzeit besteht die Gruppe aus

diesen acht aktiven Mitgliedern.

Genron Co., Ltd. was founded in Toyko in the spring of 2010
by a team led by author Hiroki Azuma. The Tokyo-based
small company’s mission is to open an alternative space for
political, cultural, and critical discourse, and to envision
the new shape of contemporary Japanese culture. Genron’s
activities consist of three categories: operating the Genron

Café, publishing, and managing the Genron Supporters.
Genron Co.,Ltd.isaimed at offering a cutting-edge and non-

academized experience indispensable to anyone with an
interest in the political and cultural scene of contemporary
Japanese society.

The Fukuichi Kanko Project study group was founded by
creator Hiroki Azuma (*1971), journalist Daisuke Tsuda/
(*¥1973), sociologist Hiroshi Kainuma (*1984), architect
Ryuji Fujimura (*1976), artist Kazuki Umezawa (*1985),
writer Kenro Hayamizu (*1973) and businessperson Ryo
Shimizu (¥1976) in September 2012. Tourism studies resear-
cher Akira Die (*1968) later joined the group, and it currently
consists of these eight members.

Minami Soma IT District
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CHIHIRO MINATO

FUKUSHIMA -

HEIDELBERG

SHIORI PROJECT I, II

20122014

Lesezeichen (Digitaldruck)

In seiner Fotoserie, die er nach der Katastrophe von Fukushima gemacht hat, erfasst Chihiro
Minato die irritierende Schonheit der radioaktiv verseuchten Landschaft auch, um die
okonomischen Fortschrittsversprechungen im Japan der Nachkriegszeit zu befragen. 2012
entschied er sich, die Gesamtheit dieser Fotografien der verdnderten Landschaften in der
Region um Fukushima in mehrere Ausschnitte aufzuteilen, woraus er eine Anzahl von
,shiori“ (Lesezeichen) anfertigte, auf denen jeweils nur ein bestimmter Teil des urspriing-
lichen Bildes zu sehen ist.

Aus dem ersten Teil des Shiori Project entstanden ungefihr 32 000 Lesezeichen auf der
Grundlage von Fotos der Katastrophe von Fukushima, die zur kostenlosen Verteilung an
zwanzig Orten im Stadtraum von Heidelberg bestimmt waren (2013). Fiir den zweiten Teil
des Projekts, der 2014 stattfand, wurden die Bilder fiir die Lesezeichen vom Kiinstler in
Heidelberg neu produziert. Er fotografierte Wohnsiedlungen US-amerikanischer Militir-
einrichtungen sowie ungewohnliche Ansichten von Industriebrachen in Heidelberg und
Umgebung. In Abhebung von iiblichen Postkartenansichten lenkt Minato die Aufmerksam-
keit auf untypische Bilder der Stadt, an denen Gemeinsamkeiten der Nachkriegssituatio-
nen in Deutschland und in Japan erkennbar werden. Teil des Projekts war zudem, dass alle
Bilder auf der Webseite des Projekts frei verfiigbar gemacht wurden. Diese Internetplatt-
form eroffnete einen Raum fiir das Lesen und Schreiben von Kommentaren und Anekdo-
ten iiber die shiori sowie fiir aktuelle Informationen iiber die Region um Fukushima.

Chihiro Minato *1960

Fotograf, Autor, Griindungsmitglied des Instituts fiir Anthro-
pologie der Kunst und Leiter des Instituts fiir Informations-
design der Universitdt der Kiinste Tama, Tokio. Minato

lebt und arbeitet in Tokio und ist 2016 kiinstlerischer Direk-
tor der 3. Aichi-Triennale. Seine neusten Arbeiten, die nach

2011 gezeigt wurden, sind Distance/Continuity (Nantes,
France), Gourd Museum (12th Taipeh-Biennale, 2013) und

Peace meets Art (Hiroshima Prefectural Museum, 2013).

Bookmarks (digital prints)

In a series of his photographs made after the Fukushima catastrophe, Chihiro Minato cap-
tured the irritating beauty of the landscape polluted by radiation in order to question the
economic promise of progress in post-war Japan. In 2012 he decided to divide the bulk of
these photographs of the altered landscape in the Fukushima region into several parts, and
developed a number of shiori (bookmarks), where only a portion of each image is always visible.

Shiori Project part 1 produced approximately 32, 000 bookmarks based on images of
the Fukushima catastrophe, destined for free distribution in 20 locations in the city of
Heidelberg, Germany (2013). In the second part of the project (2014), the images for book-
marks were newly produced by the artist in Heidelberg. He photographed the residential
areas of U.S. military facilities as well as unusual industrial scenes in and around Heidel-
berg. In contrast to generic picturesque impressions of the city, Minato sheds light on un-
typical images of the city which reveal shared aspects of the post-war situations of Germany
and Japan. As part of the project, all of the pictures were available to those who accessed
the project website. The internet platform provided a space to read and/or write comments
and anecdotes about those shiori as well as current updates on the Fukushima region.

Chihiro Minato #1960
Photographer, writer, founding member of the Institute for
Art Anthropology and head of the Information Design De-
partment at Tama Art University, Tokio. Minato lives and
works in Tokyo and is currently the artistic director of the
3rd Aichi-Triennale in 2016. His latest works presented after
2011 include Distance/Continuity (Nantes, France), Gourd
Museum (12th Taipeh-Biennale, 2013) and Peace meets Art
(Hiroshima Prefectural Museum, 2013).

www.shioriproject.net www.shioriproject.net

www.shioriproject.net www.shioriproject.net

Chihiro Minato
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0.3.—20.5.2012

Angela Melitopoulos & Maurizio Lazzarato,
TAIWA KOBO: Onagawa Community
Project/Toshie Kusamoto

PRESENCE FOR THE FUTURE

Chihiro Minato, TAIWA KOBO: Onagawa
Community Project/Toshie Kusamoto

9.2-74.2013
PRESENCE FOR THE FUTURE /
IORI PROJECT

22.2-54.2014

Genron Co., Ltd., Ko Sakai &
Ryusuke Hamaguchi, Chihiro Minato,
TAIWA KOBO: Onagawa
Community Project/Toshie Kusamoto

PRESENCE FOR THE FUTURE /

IORI PROJECT

21.2.-12.4.2015

11

Haruka Komori und Natsumi Seo,
TAIWA KOBO: Onagawa Community
Project/Toshie Kusamoto

GIVING FORM TO INVISIBLE REALITIES

Eine Ausstellung im/An exhibition at
Kunsthaus Dresden,
Stadtische Galerie fiir Gegenwartskunst
in Kooperation mit dem/in coopreation with
Heidelberger Kunstverein

20.3.-10.4.2016

Angela Melitopoulos & Maurizio Lazzarato,
Chihiro Minato, Haruka Komori &
Natsumi Seo, Genron Co., Ltd.

RESONANZRAUME NACH FUKUSHIM

Leiko Ikemura, Tadasu Takamine,

Susan Turcot

18.6.—28.8.2016
BEYOND DOCUMENTATION
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