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Ein Interview von Eva M. Shibuya
Tokio. Ich traf mich mit der japanischen Künstlerin an einem heißen
Mittwochnachmittag jetzt im Sommer 2008 in Tokio, um mit ihr für unsere
nächste Ausgabe Grrrh. ..Nr.9 über ihre Kunst zu sprechen.
Die in Japan 1970 in Gunma geborene Künstlerin ist mittlerweile längst
bekannt. 1994 schloss die Künstlerin ihr Studium „Traditionelle Japanische
Malerei“ an der Tama Universität Tokio ab, die als eine der progressivsten japa-
nischen Akademien gilt. 1999 erhielt sie den wichtigen japanischen Maebashi
Kunstpreis. In Deutschland vertrat sie im Frühjahr diesen Jahres in der
Kestner Gesellschaft Hannover eine neue japanische Künstlergeneration, die
sich zwar auf die künstlerischen Traditionen Japans besinnt, aber weit über die
eng gesetzten Grenzen der traditionellen japanischen Malerei (Nihonga) hinaus-
geht, welche sich allzu oft in banalen, blutleeren Werken erschöpft.  
Die Ausstellung „No Border“ (Museum of Contemporary Art Tokyo, 2006)
brachte dann den endgültigen Durchbruch und katapultierte Kumi Machida in
die „Oberliga“ der japanischen Kunstszene. 
ES: Ich mag den Humor in diesen Arbeiten (zeigt auf Arbeiten an der Wand). Das spricht
mich sehr an.

KM: Humor? Hm, früher vielleicht ja. Hier im Raum hängen ältere Sachen von mir, typisch
für eine bestimmte Arbeitsperiode. Was hier im Raum zu sehen ist, das ist für mich eigentlich
eine abgeschlossene Sache. Ich finde, es ist nicht ganz fair, nur nach diesen Arbeiten zu
gehen. 
(Wir gehen in die Galerieräume, in denen ihre Ausstellung “Snow Day” läuft. Die dort zu
sehenden Arbeiten sind neueren Datums  — die meisten von ihnen davon wurden auch in
Hannover gezeigt. Wieder zurück, sprechen wir über die Unterschiede zwischen ihren älteren
Arbeiten und den neuen.)
KM: Früher, in einer bestimmten Arbeitsperiode, habe ich nur ethnische, japanische Motive
in meiner Arbeit verwendet, wie etwa Manekikatzen oder Kewpiepuppen. Das war missver-
ständlich und brachte mir schnell den Ruf einer Außenseiterin oder einer Rebellin ein. Es han-
delte sich damals aber um etwas rein Persönliches, nicht um die generelle
Auseinandersetzung mit japanischer Tradition. Ich habe eine Sammlung japanischer
Volkskunst und wollte diese Sammlung in meine künstlerische Arbeit einbeziehen.
Nachdem ich mich ein paar Jahre lang mit diesen ethnischen Motiven beschäftigt hatte, lang-
weilten sie mich etwas; außerdem erschienen sie mir als zu bedeutungsschwer und -beladen
und von meiner eigentlichen Aussage ablenkend; denn jedes dieser Motive bringt ja seine
eigene Bedeutung mit sich, die, so empfand  ich es, die Eigenheit meiner Arbeit überlagerte. 
Deshalb wurden die ethnischen Motive nach und nach überflüssig. Zudem drängten meine
Motive mich in eine „Folklore Ecke“, in der ich mich gefesselt und eingeschränkt fühlte und
aus der ich herauswollte. So fing ich an, den Gebrauch dieser Motive nach und nach zu redu-
zieren. 

ES: Es scheint mir, als sei die Bedeutung Ihrer Arbeit leichter für jemanden zu verstehen, der
einen japanisch-asiatischen Hintergrund hat, aber für jemanden, der aus einer anderen Kultur
kommt, es möglicherweise nicht ganz so einfach ist.

KM: Ja, darüber habe ich mir auch Gedanken gemacht. Seit 2004 etwa verwende ich Zeichen
und Hinweise in meinen Arbeiten, von denen ich annehme, dass sie weltweit verständlich
sind — Hände etwa…

ES: Ihre Arbeiten gelten trotzdem noch als rätselhaft genug...Sie arbeiten sehr assoziativ.

KM: Nun, ich hinterlasse genügend Hinweise und Spuren bezüglich dessen, um was es mir
geht in meinen Arbeiten. Da muss der Betrachter schon die Mühe auf sich nehmen, dies zu
sehen und die Geduld haben, es zu entziffern. Manchmal ergeben sich Missverständnisse. Ich
werde zum Beispiel oft nach der „Gewalt“ oder nach „Verletzungen“ gefragt, die man in mei-
nen Bildern abzulesen meint. Aber es geht mir überhaupt nicht um Gewalt. Die Öffnungen in
den Körpern — beispielsweise in der Arbeit „Linse“ (”Lens“, 2007) — haben nichts mit einer
Verletzung zu tun, sondern es geht dabei um Öffnungen, die erlauben, über die menschlichen
Sinne hinaus zu blicken und zu fühlen.

ES: Was die alten und die neuen Arbeiten verbindet ist der leere Raum und die Farblosigkeit.
Ganz naiv gefragt: Mögen Sie Farbe nicht?

KM (lacht): Doch — sogar sehr! Moment! (Sie geht kurz aus dem Raum und kommt mit
einem Katalog wieder und zeigt mir eine Abbildung eines starkfarbigen abstrakten Bildes) So
habe ich früher viel gearbeitet — während und vor meiner Universitätszeit zum Beispiel.
Aber meine Kunst entsteht in meinem Kopf und nicht aus dem Bauch, nicht nach Inspiration
durch Farbe. Meine Kunst ist sehr durchdacht konzeptionell angelegt. Ich mache mir
Gedanken darüber: Was entspricht mir...wo soll meine Kunst hingehen...was soll sie aussa-
gen. Bei den ethnisch begründeten Motiven war die Farblosigkeit ein Kunstgriff, mit dem ich
mir die im Original sehr starkfarbigen Motive der Volkskunst aneignete und sie zu etwas
Eigenem machte.

ES: Haben Sie jemals daran gedacht, wieder mehr farbig zu arbeiten?

KM: Nein, so wie ich jetzt im Moment arbeite, da hat die Farbe nichts zu suchen. Meine
Motive sind jetzt: Linie, Form und der gezielte Einsatz von wenig Farbe. Das ist jetzt mein
künstlerisches Konzept. 

ES: Sie redeten vorhin kurz darüber, vor der Universität bereits gemalt zu haben. Kommen Sie
aus einer kunstinteressierten Familie?

KM: Überhaupt nicht. Es charakterisiert vielleicht meine Familie am besten, wenn ich Ihnen
sage, dass mein älterer Bruder Sportsmann und von Beruf Banker ist. Meine Familie selbst ist
vielleicht eher musikinteressiert. Meine Mutter war Lehrerin für Kochen und mittlerweile lehrt
sie auch ”Shigin“-Gesang (traditioneller Gesang zu Texten klassischer japanischer Gedichte).
Außerdem ist eine meiner Cousinen Baletttänzerin — aber das ist ja etwas völlig anderes. 
Ich habe immer viel gemalt, aber für meine Familie war klar, dass die Malerei ein Hobby zu
bleiben hatte. Es gab in meiner Familie viel und lange Streit um meine Studien und um die
Berufswahl.

ES : Was bewog Sie dazu, sich an der Tama Universität für das Fach “Klassische Japanische
Malerei”(Nihonga) zu entscheiden?

KM: Als ich diese Entscheidung traf, hatte ich eigentlich überhaupt keine richtige Ahnung, was
klassische japanische Malerei eigentlich ist und worum es da geht. Es war mehr eine intuitive
Entscheidung, die ich direkt im Anschluss an die Aufnahmeprüfung traf. Bei der Prüfung
musste man mit Wasserfarben (die klassische japanische Malerei verwendet Mineralpigmente
die mit Wasser verdünnt werden) und Bleistift arbeiten  — das lag mir. Ich hatte damals wirk-
lich nicht sonderlich viel Ahnung. Später — durch das Studium  — hat sich das etwas geän-
dert.                                                                                                                                Fortsetzung



ES: Sie benutzen bei Ihren Arbeiten traditionelles japanisches Material, wie Tusche,
Mineralpigmente, Leinenpapier. Das bedeutet ja eine völlig andere Vorgehensweise als bei-
spielsweise bei der Ölmalerei. Im Gegensatz zur Ölmalerei, wo künstlerische Entscheidungen
oder Korrekturen direkt auf der Leinwand getroffen werden können  — und viele Künstler
arbeiten so — ist eine solche Vorgehensweise in Ihrem Materialbereich eher schwierig, denke
ich.

KM: Was die klassische Sumimalerei (Tuschemalerei) angeht, ist das richtig, da ist es eher
schwierig, bei der Arbeit selbst zu korrigieren. Aber was die Nihonga-Malerei angeht, stimmt
das so nicht mehr. Da handelt es sich wieder mal um eine typische Nihonga-Mythenbildung.
So etwas erzählen die Nihonga-Leute gerne. Selbst was die Technik betrifft, verwendet man
heute auch bei der klassischen Nihonga-Malerei die Schichtenmalerei. Da sehe ich also kaum
noch Unterschiede. Öl oder Wasser — mehr Unterschied ist das meiner Meinung nach nicht.
Das Wichtigste ist, dass es erstmal überhaupt um künstlerische Entscheidungen geht und die
muss man dann bei jedem Medium treffen. 
Was nun meine eigenen Arbeiten betrifft: Korrekturen kann ich bei meinen Arbeiten auch aus-
führen, kein Problem. Ich benutze ein scharfes Messer oder eine Rasierklinge für kleinere
Korrekturen. Das kommt bei mir allerdings eher selten vor, denn ich arbeite sehr langsam und
konzentriert. Ich verwende einen sehr schmalen Pinsel, mit dem ich viele feine Linien male,
die sich zu einer breiten Linie zusammensetzen — das braucht Zeit.  In vielen Vorzeichnungen
versuche ich, meine Arbeit genau zu klären und dort nehme ich die meisten meiner
Korrekturen vor. Radieren, radieren und nochmals radieren, bis dann die Linie stimmt  — so
sehen meine Zeichnungen aus. Tatsächlich kann man fast sagen, dass für meine
Vorzeichnungen der Radiergummi das wichtigste Werkzeug ist. Und trotzdem — trotz aller
klärenden Vorarbeiten — stimmt das Resultat fast nie direkt mit der Vorzeichnung überein. Es
wird also schon auch eine Art Korrektur direkt in der Arbeit vorgenommen.

ES: Sie sprachen es gerade an: in Japan sind diese Genre-Unterscheidungen scheinbar doch
noch sehr lebendig. Da gibt es ja diese traditionelle Rivalität speziell zwischen „Nihonga vs.
Youga“ (Youga = westliche Ölmalerei). Wie wichtig sind diese Unterscheidungen für Sie per-
sönlich und für  wie wichtig schätzen Sie diese Labels noch für Ihre bzw. die jüngere
Generation ein?

KM: Für mich sind das Labels wie etwa Brandnamen (von Konsumartikeln). Ich mag Labels
überhaupt nicht. Ich finde, sie schränken einen sehr in seinen künstlerischen Entscheidungen
ein. Sie würden sich aber wundern, für wie viele der jüngeren Generation dies und die
Zugehörigkeit zu einer Gruppe, noch wichtig ist. Ich habe nie zu einer Gruppe gehört und
möchte das auch nicht.

ES: Eine der wichtigen Ausstellungen für Sie war die Ausstellung ”No Borders“ (MOT, Tokio
2006). Dieser Titel signalisiert ja auch eine Grenzüberschreitung

KM: Oh, “No Borders”: das war sowohl ein Glücksfall als auch ein Fluch für mich! Meine
erste „richtige“ Museumsausstellung. “No Borders” war von den Kuratoren als pure
Provokation gemeint. Die Strategie ist ja auch aufgegangen. Die Ausstellung, die Kuratoren
und die beteiligten Künstler haben alle eine große Beachtung und den entsprechenden Erfolg
gefunden. Der Untertitel der Ausstellung “From Nihonga - to Nihonga” hat mich in meinen
Aktivitäten allerdings später stark beeinflusst. Seitdem stecke ich fest ich der „Neo-Nihonga-
Ecke“, da kann ich rütteln wie ich will; man schreibt mich dieser Gruppe zu. Ironischerweise
gibt es diese Gruppe so aber gar nicht. Und wenn es eine solche Gruppe gäbe, möchte ich nicht
dazugehören. 
Nein, es ist so, dass wir alle individuelle Künstler sind, von denen jeder seine eigene Arbeit
macht.

ES: Zur Ausstellung in Hannover: Hokusai, Araki und dann Sie, als Vertreterin der neuen japa-
nischen Künstlergeneration...

KM: Das war schon toll, sich in so einer Gesellschaft zu befinden — Hokusai, Araki und ich
(strahlt). Das war eine große Ehre. Und das ergab sich so unerwartet. Man kennt mich hier in
Japan ein wenig, das ja; aber wer kennt mich schon in Deutschland?
Ich habe gehört, dass die Kuratorin sich im Internet über japanische Künstler informiert hat
und man hat sich — übers Internet — für mich entschieden und eine E-mail-Anfrage an meine
Galerie geschickt. Wir waren total überrascht und haben uns so gefreut!

ES: Halten Sie sich denn für eine typische Vertreterin des neuen japanischen Kunsttrends?
Und was denken Sie, ist das Typische am neuen Trend?

KM: Interessiert mich, ehrlich gesagt, alles nicht. Ich mache meine Arbeit...fertig!

ES: Es tauchen immer wieder zwei Worte auf, wenn von neuer japanischer Kunst die Rede ist:
„Kawai“ (niedlich, süß, nett, kindlich) zum einen und zum anderen „Hen“ (bizarr, merkwür-
dig, pervers). Keine Ausstellung, ohne dass nicht irgendwann ein Betrachter diese Worte hin-
ausposaunt, um Arbeiten zu charakterisieren. Im Ausland hingegen hört man übrigens eher
„Japan Pop“ und „Japan Cool“…Wie geht es Ihnen mit solchen Begriffen?

KM: Vor allem den Begriff „Kawai(rashi)“, dessen Begriffsbedeutung wie Kaugummi ist,
finde ich problematisch. „Kawai“ ist alles. Das hat sooo eine Bandbreite (zeigt mit den Händen
von einer Ecke des Raums zur anderen), da wird ja gar nicht differenziert. Das ist für mich ein
schlampiger Umgang mit der Sprache. Man sollte schon selbst dafür eigene Worte und Sätze
finden. Ich habe ein Problem damit, wenn man so reagiert.

ES: „Japan Cool“: Sehen Sie einen Zusammenhang zwischen Mangakunst und Ihren
Arbeiten?

KM: Nein, meine Arbeit hat keinen direkten Bezug zu Mangacomics. Ich bin Malerin. Für
mich ist es nicht notwendig, in einem Mangastil zu arbeiten.

ES: Über einen langen Zeitraum hinweg hat man hier in Japan überhaupt keine oder nur sehr
wenige Kunst gesehen, bei der sich japanische Künstler auf ihre Wurzeln besinnen. Nun gibt
es auf einmal so etwas wie eine Bewegung dorthin. Fast zeitgleich gab es einen deutlichen
Rechtsrutsch in der japanischen Politik. Zufall?

KM: Der Künstler ist egoistisch. Er nimmt sich das, von dem er denkt, dass er es braucht. Ich
sehe da keinen direkten Zusammenhang. Ich denke, es ist eher so, dass die Generation, die jün-
ger ist als ich, viel unbefangener mit der japanischen Tradtionen umgeht. Sie macht das aller-
dings auf eine sehr oberflächliche Art und Weise und befasst sich wenig mit dem, was dahin-
tersteht. Diese Unbefangenheit fehlt mir völlig. 
Als ich aufwuchs, wurde alles was mit japanischer Tradition zusammenhing, abgelehnt. Ich
respektiere aber die japanischen Traditionen sehr. Aber das konnte man öffentlich nicht zuge-
ben. Es wäre nicht nur peinlich gewesen, es ging nicht, es war unmöglich. 
ES (verblüfft): Das hat mir fast wortwörtlich der Architekt Kurokawa in einem Interview auch
gesagt.  Aber Sie sind doch so viel jünger? 

...ich arbeite sehr langsam...

Ich habe nie zu einer Gruppe gehört...

Ich bin Malerin.

Ich respektiere...die japanischen Traditionen sehr.

KM: Stimmt, ich muss etwas korrigierend ergänzen. Viele von meiner Generation gehen
wesentlich unbefangener mit dem Thema um als ich. Ich wurde geboren, als meine Eltern
schon älter waren. Sie sind beide über 80 und gehören zur Generation, die den 2. Weltkrieg
erlebt hat. Von daher fühle ich mich auch eher einer älteren Generation zugehörig. Die totale
Ablehung der japanischen Tradition ist die Erziehung, mit der die Nachkriegsgeneration auf-
gewachsen ist.

ES: Es war ja sehr lange Zeit fast notwendig für einen japanischen Künstler, zuerst einmal in
den Westen zu gehen, um dann in Japan Erfolg zu haben.  Der japanische Künstler Makoto
Aida hat das nicht gemacht; und so einige aus Ihrer Generation haben direkt ohne den
„Ausflug“ in den Westen hier Erfolg gefunden. Ist der Gang ins Ausland unnötig geworden?

KM: Mein Kollege Makoto Aida hat das nicht gemacht, da er, so glaube ich, eine Botschaft
hat, die spezifisch und direkt an seine japanischen Landsleute gerichtet ist. 
Ich selber würde schon sehr gerne eine Zeit lang im Ausland leben. Man ist hier doch sehr ein-
geschränkt, bekommt schnell einen Tunnelblick. Meine erste Ausstellung in Amsterdam
(Galerie AC Witteveen, 2000) war eine gute, befreiende Erfahrung. Alles war so einfach. Ich
bin Malerin — fertig! Das wird so akzeptiert. Das war auch in Frankfurt und Hannover so.
Deshalb liebe ich es, im Ausland auszustellen. Ich habe übrigens für den Herbst ein
Stipendium nach Dänemark bekommen. 

ES: Herzlichen Glückwunsch! Der Fotograf Araki sagte in einem Interview einmal, dass er
ohne seine ausländischen Sammler und ohne ausländische Unterstützung niemals Künstler
hätte werden können, sondern wäre dazu „verdammt“ gewesen, Werbefotograf zu bleiben...

KM: Das ist für Künstler seiner Generation sicher eine richtige Aussage. Es war für diese
Generation bestimmt noch schwieriger als für uns. Da hat sich allerdings etwas geändert. Es
ist immer noch schwierig, aber ich habe das Glück, hier Sammler und Leute zu haben, die
mich unterstützen.

ES: Viele japanische Künstler arbeiten direkt und sehr aktiv daran mit, die Infrastruktur und
den japanischen Kunstmarkt zu verbessern. Ich finde das erstaunlich.

KM: Ist das erstaunlich? Der japanische Kunstmarkt ist ja noch sehr jung. Eine intakte
Infrastruktur ist für den Künstler sehr wichtig. Es gibt so wenig Interesse an zeitgenössischer
Kunst. Da muss man schon aktiv mitarbeiten.

ES: Vielen Dank für das Gespräch.

Dank an die Nishimura Gallery, Tokio, insbesondere an Herrn Nishimura, Ms. Kuboki und
Ms. Koizumi.
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