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Once Upon A Time ...

Sukenaris Meran-Projekt

Allergrößte Akribie, präzise Recherche und eine möglichst umfassende

Analyse der räumlichen und kontextuellen Gegebenheiten stehen am Anfang

der Interventionen, die der japanische Künstler Sukenari seit den frühen

1990er Jahren entwickelt. Die Rauminstallationen des in Tokio lebenden

Künstlers haben eine klar geometrische, voluminöse Formensprache, orientieren

sich in ihrer abstrakten Erscheinung am reduzierten Vokabular von

Minimal- und Konzeptkunst, erinnern in der Farbigkeit an Großskulpturen

der Pop Art, werfen aber immer mal wieder auch einen Seitenblick zur Land

Art. Solche Referenzen tauchen vorab in früheren Werken auf, etwa bei

der spiralförmigen Sperrholzinstallation Untitled von 1992 oder bei Rad

+ Stab, einer zweiteiligen Freilichtskulptur aus Naturstein, die deutliche

Bearbeitungsspuren aufweisen, Oberflächen-Narration kultivieren und in

ihrer formalen Imperfektion eher auf natürliche Quellen denn auf theoretische

Reflexe schließen lassen.

Seit Mitte der 1990er präsentieren sich Sukenari Formen und Oberflächen

zunehmend glatter. Die Materialien, die er einsetzt, sind oft industriellen

Ursprungs – Nylonstoffe, Zinkbleche, Styropor, Gummi –, die Formen

weisen eine derartig geometrische Perfektion auf, dass man als Betrachter

eher an eine industrielle denn an eine künstlerische Produktion denken

muss. Serienfertigung statt Handarbeit. Dieser Perfektionsanspruch in der

Umsetzung scheint allerdings ein mimetisches Verfahren, da sich Sukenari

zusehends in Räumen bewegt, die nicht einen primären Kunstkontext

vermuten lassen – zum Beispiel mit der großräumigen Installation Canal,

die der Künstler 2004 vor dem Hauptsitz eines japanischen Immobilien-

Generalunternehmers realisieren konnte. Die Arbeit scheint zwar von formaler

Einfachheit geprägt, ist aber mehrteilig und räumlich derart komplex,

dass sie weder mit dem fotografischen noch mit dem menschlichen Auge
auf einen Blick erfasst werden kann. Sie beginnt vor dem Gebäude und setzt

sich über Flure und Räume im Innern fort, sodass sich der Betrachter eigentlich

dauernd auf Spurensuche befindet. Die Skulptur simuliert Architektur,

stellt ihre Strukturen und Paradigmen aber durch ihr eigentlich zweckloses

Dasein in Frage.

Ähnliches plant der Künstler auch für Meran. Auch hier ist der räumliche

Kontext kein wirklich musealer, zumindest nicht gemessen an den Kriterien

des White Cube. Der Raum ist verwinkelt, weist große Außenfenster auf

und ist in seiner kompletten L-förmigen Erscheinung nicht von einem einzigen

Standpunkt her einsehbar. Diese architektonische Verunklärung ist

der Ausgangspunkt für Sukenari Intervention. „Ich möchte“, schreibt er,

„den Raum als Ganzes erfahrbar machen und ihn von seiner komplizierten

Natur befreien.“ Sukenari tut dies mit zwei Eingriffen. Erstens legt er eine

aufblasbare, 80 Zentimeter hohe Nylonröhre in den Raum, die entlang

der Hauptwand läuft und den L-förmigen Grundriss mit einer 90-Grad-

Drehung widerspiegelt. Zweitens installiert er, ebenfalls aus Nylon, einen
drei Meter hohen Tetraeder an der gegenüberliegenden Wand, der sich mit

seiner strengen Form machtvoll in den Raum schiebt. Beide Objekte sind von

den anderen Stockwerken des Gebäudes aus fragmentarisch zu sehen, was

ihre paradoxe Wirkung, das Oszillieren zwischen räumlicher Affi rmation

und Negation, noch verstärkt.

„Once upon a time“, beschreibt er die Fragestellung in einem Brief, „a

painter drew apples on a table. On the canvas apples are drawn.“ Und er

fragt: „Will the meaning of this work be apples?“, um auf die prozesshafte

Bedeutungsverschiebung hinzuweisen, die er bei der Konzeption und

Realisation des Werkes vollbringt: „Die Intention des Künstlers entwickelt

sich während der Arbeit an seinem Tisch und im Raum.“ Sukenari, ursprünglich

als Maler ausgebildet, geht in seiner formalen Sprache von der klassischen

Auseinandersetzung in der prämodernen Malerei, vom Cézanne’schen

Raumproblem aus und erweitert sie in seiner skulpturalen Weiterentwicklung

um die Duchamp’sche Dimension – um das Werk, das erst gedacht werden

muss, um vollendet zu werden.
