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Die Kunst, ein Teehaus zu bauen, bezieht ihre wesentlichen Impulse 
aus einer kontemplativen Geisteshaltung. Das japanische Teehaus 
ist ein Ort spiritueller Praxis und raum-zeitlicher Verdichtung. In 
ihm erhält das Banale Bedeutung und die alltägliche Einfachheit 
den Glanz des Besonderen. Die Teezeremonie suspendiert den 
Fluss der Zeit. Sie zelebriert den reinen, unwiederholbaren Mo-
ment. Ereignen kann sie sich jedoch nur, wenn die Mitwirkenden 
ihrerseits zu einer Selbst-Transformation bereit sind. Denn erst 
durch die Veränderung ihrer je eigenen Wahrnehmung wird der 
„Weg des Tees“ zu einer ästhetischen Praxis, in der die strikte 
Trennung von Kunst und Leben überwunden wird. 

Die Japan-Ausstellung im Neuen Museum Nürnberg wird von der 
Auffassung getragen, dass die ästhetische Praxis der Teekunst kei-
ne abgeschlossene kulturgeschichtliche Entwicklung darstellt. Im 
Verlauf von Jahrhunderten haben Künstlerinnen und Künstler die 
Formen der Teekultur variiert und verfeinert. Sie haben ihr Wis-
sen und Können an ihre Schülerinnen und Schüler weitergegeben 
und dabei nicht vergessen, dass jeder Akt der Weitergabe einer 
kreativen Leistung gleichkommt, die weit über die Vermittlung 
technischer Kunstfertigkeit oder die Beachtung von Vorschriften 
hinausreicht. Schöpferisch ist die Weitergabe tradierter Formen, 
indem sie die überlieferten Gehalte aktualisiert und situativ neu 

Einführung 
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erlebbar macht. Wer sich mit den zeitgenössischen Werken japani-
scher Kunst vertraut macht, stellt fest, dass die zentralen Gehalte 
der Teekunst auch heute noch wirkmächtig sind und weit über den 
strikten Rahmen der Teezeremonie hinausreichen. Daher bietet 
die Ausstellung auch keine Rückblicke auf die reiche Geschichte 
der Teekunst. Ihr zentrales Anliegen ist vielmehr, die grundlegen-
den gestaltbildenden Prinzipien der Teekunst in Form eines inter-
kulturellen Dialogs erfahrbar zu machen. Dieser Dialog beginnt 
bestenfalls mit unvoreingenommener Neugier und staunendem 
Fragen: Worauf beruht die ergreifende Schönheit einfacher Tee-
schalen? Sind Fragilität und Vergänglichkeit Voraussetzungen 
dieser Schönheit? Was hat es mit dem Streben nach Reduktion 
und Entmaterialisierung auf sich? Und warum wird Unvollkom-
menheit zum ästhetischen Ideal erhoben? 
Die Ausstellung bietet Antworten auf diese Fragen, indem sie die 
grundlegenden Gedanken der japanischen Tee-Ästhetik im Rah-
men von sieben thematischen Sektionen entfaltet. Die ausgestell-
ten Werke aus Kunst, Architektur, Design und Fotografie sind Teil 
einer kulturgeschichtlichen Entwicklung. Die Autorinnen und Au-
toren der Werke vollbringen gewandte Transferleistungen. Im Dia-
log mit handwerklichen und gestalterischen Traditionen aktuali-
sieren sie die zentralen Motive der japanischen Ästhetik und 
machen das Verhältnis von Materie und Zeit neu erfahrbar.

Murielle Hladik
Axel Sowa
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A  Fließende Grenzen 

A1  Yasuaki Onishi 
Reverse of Volume NMN, 2017
Kunststofffolie, Kleber

A2  Hiroshi Sugimoto
Lake Superior, Cascade River, 1995
Yellow Sea, Cheju, 1992
Mediterranean, La Ciotat 2 (D), 1989
Bay of Sagami, Atami, 1997
Bay of Sagami, Atami, 1997
Lake Superior, Cascade River, 1995
Aegean Sea, Pilion II, 1990
Adriatic Sea, Gargano II, 1990
Ionian Sea, Santa Cesarea, 1993
Fotografie
Sammlung Goetz, München

A1

A2
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Gegenstände sind Teil der materiellen Welt und vermittelten uns 
im Gegensatz zu den dynamischen Prozessen in der Natur den 
Eindruck von Verlässlichkeit und Objektivität. Natürliche Prozes-
se, wie die des Stoffwechsels oder der atmosphärischen Verände-
rungen können nicht in den Zustand dinglicher Fixierung über-
führt werden. Sie lassen sich nicht still stellen und bieten der 
Wahrnehmung kein einheitliches Bild. In der japanischen Malerei 
finden wir viele Belege für die Auflösung gegenständlicher Reali-
tät. Grenzen beginnen zu fließen.

Hiroshi Sugimoto (geb. 1948)
Die Fotografien von Sugimoto halten momentane Ansichten von 
Meeren fest. Die Schwarz-Weiß-Fotografien sind Teil einer um-
fangreichen, über Jahrzehnte entstandenen Serie mit dem Titel 
Seascapes. Wenngleich dieser Titel an „landscapes“ erinnert und 
vordergründig auf die künstlerischen Genre der Landschaftsmale-
rei und Landschaftsfotografie zu verweisen scheint, sind Sugimo-
tos Fotografien keine Bestätigung dieses Genres. Sie weisen keine 
besonderen Blickpunkte aus – der eindeutige Standpunkt des Foto-
grafen wie auch seine Entfernung zum Horizont bleiben vage. So 
zeigen die Seascapes zwar die Kräuselung der Meeresoberfläche, 
liefern jedoch keine visuellen Ankerpunkte, anhand derer sich 
räumliche Distanzen oder Maßstabsverhältnisse bestimmen lie-
ßen. Das Betrachten der Fotografien gleicht einer Suchbewegung. 

Fließende Grenzen 

HIROSHI SUGIMOTO, Yellow Sea, Cheju, 1992
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Yasuaki Onishi (geb. 1979)
Die Rauminstallation von Yasuaki Onishi gleicht einer künstli-
chen Wolke. In der Natur sind Wolken komplexe Gebilde aus fein 
zerstäubten, nahezu schwerelosen Wassertröpfchen, die sich im 
Gasgemisch der Luft abzeichnen. Die vielgestaltigen Wolkenfor-
mationen sind Vorbilder für Onishis künstlerische Nachahmun-
gen. Er geht mit hauchdünner PE-Folie und erkalteten Heißklebe-
fäden ans Werk und begibt sich dabei auf den Weg fortschreitender 
Entmaterialisierung. Jede seiner Installationen ist ein physikalisch-
ästhetisches Experiment, in dessen Verlauf dem Raum eine 
scheinbar schwerelose Membran zugefügt wird. Das im Raum ab-
gehängte und hochgradig sensible Gebilde wird schon durch ge-
ringste, kaum wahrnehmbare Luftbewegungen animiert. Die leicht 
gewellte Oberfläche wird stetig sanft aufgewirbelt und scheint zu 
atmen. 
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B  Flüchtigkeit und Impermanenz – Mujō

B1  Naoya Hatakeyama 
Blast #5707, 1995
Fotografie
Courtesy DZ BANK [KUNSTSAMMLUNG]
Blast #3906, 1997–2002
Fotografie
Courtesy Markus Pfüller

B2  Kengo Kuma
Pavillon Hōjō-an (Nachbau), 2017
Zedernholz, Kunststofffolie, Magnete
Courtesy Kengo Kuma & Associates , Tomokuni Nishimura 
(President of Kaerugrass Inc. Master of Yuima Organization)
Erster Aufbau im Shimogamo Schrein in Kyōto, 2012, 
Rekonstruktion mit der Hilfe der RWTH Aachen, 2017

B1
B2
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Es gehört zu den Grundüberzeugungen des Buddhismus, dass an 
weltlichen Dingen kein Halt zu finden sei. Jedes Anhäufen und 
Horten von Besitztümern ist sinnlos, da die Dinge selbst nicht von 
Dauer sind. Die japanische Teekunst hat der Gewissheit von der 
Flüchtigkeit des Seins Ausdruck verliehen. Der Tee-Weg zele-
briert nicht Permanenz und Dauer, sondern verweist in seinen 
Formen auf die Unbeständigkeit allen Seins. Da es aus dem Fluss 
der Zeit kein Entrinnen gibt, gilt alle Wachsamkeit jenen einmali-
gen Augenblicken, in denen Bedeutungen erhascht und Erkennt-
nisse erlangt werden können.  

Kengo Kuma Pavillon Hōjō-an, 2012
In seinem Werk Hōjō-ki beschreibt der Mönch und Dichter Kamo 
no Chomei (1155–1216) seine kleine Hütte, die er in den Bergen, 
abseits der alten Kaiserstadt Kyōto als Rückzugsort errichtet hatte. 
Seine schlichte Behausung verstand Kamo no Chomei als bauli-
ches Sinnbild einer asketischen Weltsicht, die aus dem Gedanken 
der Unbeständigkeit allen Seins hervorging. Die Mönchsklause 
sollte nicht Festigkeit, sondern vielmehr Fragilität und Vergäng-
lichkeit ausstrahlen und daher aus verderblichen Materialien be-
stehen. In ihre Bestandteile zerlegt, sollte die Einsiedelei in eine 
Kiste passen, die der Mönch mit auf Reisen nehmen konnte. 

Flüchtigkeit und Impermanenz – Mujō

KENGO KUMA , Pavillon Hōjō-an (Nachbau), 2017
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NAOYA HATAKEYAMA, Blast #5707, 1995

Im Jahr 2012, anlässlich des 800. Geburtstags von Kamo no Cho-
mei, entwarf der Architekt Kengo Kuma den Pavillon Hōjō-an als 
eine Hommage an den berühmten Mönch. In der Nürnberger Aus-
stellung wird ein Nachbau des ersten Pavillons gezeigt, der ur-
sprünglich im Shimogamo-Schrein im Norden von Kyōto er-
richtet wurde. Wie die Klause von Kamo no Chomei ist auch der 
Pavillon von Kengo Kuma demontierbar. Boden, Wände und Dach 
bestehen aus jeweils aus drei Lagen ETFE Folie, die durch Holzlat-
ten verstärkt und durch Magnetverbindungen zusammengehalten 
werden.

Naoya Hatakeyama (geb. 1958)
Über Jahre hinweg hat der Fotograf Naoya Hatakeyama die Spren-
gung von Gesteinsschichten abgelichtet. In den Bildern seiner Se-
rie mit dem Titel Blast treffen zwei unterschiedliche Zeitdimensi-
onen aufeinander: die erdgeschichtliche Zeit und die Zeit der 
Explosion. Beide Zeiträume sind unermesslich und der menschli-
chen Wahrnehmung unzugänglich. Das gilt sowohl für die Jahr-
millionen, in deren Verlauf die Gesteinsformationen entstanden 
sind, wie auch für das Tausendstel einer Sekunde, in dem sich die 
Sprengung ereignet. Naoya Hatakeyama nutzt die technische Ap-
paratur der Fotografie und bringt sie zugleich an ihre Grenzen. 
Die Fotografien machen uns zu Zeitzeugen von ebenso spektaku-
lären wie gewaltsamen Vorgängen. Sie entreißen dem Fluss der 
Zeit Momente von geringster zeitlicher Ausdehnung in denen die 
geologische, erdzeitliche Ordnung zerstäubt wird.
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C  Schnitt und Kontinuität 

C1  Naoya Hatakeyama 
Rei Kawakubo, Comme des Garçons – Noir (Ausstellungskopie), 
Herbst / Winter 1992
Rei Kawakubo/Comme des Garçons (Ausstellungskopie), 
Herbst / Winter 1983
Fotografie auf Alubond
Courtesy Kollektion des Kyōto Costume Institute (Geschenk Comme 
des Garçons Co., Ltd.)

C2  Issey Miyake
132 5. Issey Miyake Collection No. 7 Top, 2010
Polyester, dunkelblau, silber bedruckt und gefaltet
Privatbesitz
132 5. Issey Miyake Collection No. 7 Top, 2010
Polyester, taupe, silber bedruckt und gefaltet
Privatbesitz
132 5. Issey Miyake Collection No. 7 Top, 2010
Polyester, weiß, silber bedruckt und gefaltet
Privatbesitz
132 5. Issey Miyake Collection No. 7 Top, 2010/11
Polyester, schwarz, silber bedruckt und gefaltet
132 5. Issey Miyake Collection No. 7 Top, 2010/16
Polyester, schwarz, silber bedruckt und gefaltet

C

C2

C4

C1

C1

C5

C6
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C3  Issey Miyake / Ikkō Tanaka
Nihon Buyo (japanischer Tanz), nach Poster von Ikkō Tanaka, 
1981/2016
Plissierter Stoff, 100% Polyethylen 
Privatbesitz
Sharaku (japanischer Künstler), nach Poster von Ikkō Tanaka, 
1995/2016
Plissierter Stoff, 100% Polyethylen 
Privatbesitz 

C4  Ikkō Tanaka
Nihon Buyo (japanischer Tanz), 1981
Papier, Offsetdruck 
Courtesy DNP – Dai Nippon Printing Co., Ltd.
200th Anniversary of Sharaku (japanischer Künstler), 1995
Ausstellungsplakat, Papier, Offsetdruck
Courtesy DNP – Dai Nippon Printing Co., Ltd.

C5  Tokujin Yoshioka
Honey Pop Chair, 2000–01
Papier, Kunststoff gefaltet
Courtesy Die Neue Sammlung – The Design Museum

C6  Sōri Yanagi
Butterfly, 1956
Ahornsperrholz, verchromtes Messing, Entwurf von 1954 
Sammlung Werner Löffler
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Das Begriffspaar Kire – Tsusuki steht für ein zentrales Konzept 
der japanischen Ästhetik. Es bezeichnet den Gegensatz von 
Schnitt und Kontinuität, der von dem japanischen Philosophen 
Ryōsuke Ōhashi (1944) in seinem Buch Kire no kozo beschrieben 
wurde. Besonders sinnfällig wird dieser Gegensatz im Ikebana, 
bei dem auch gänzlich ausgedörrte, vertrocknete und ihrer sprie-
ßenden Natürlichkeit entledigte Pflanzen Verwendung finden. 
Ikebana meint wörtlich „das Beleben der Blume“. Durch das Ab-
schneiden (Kire) der Pflanze wird ihr Tod eingeleitet, der anschlie-
ßend im Akt der künstlerischen Wiederbelebung (Tsuzuki) über-
wunden wird. Auf eindrückliche Weise hat Ohashi dargestellt, 
dass das ästhetische Konzept Kire-Tsuzuki auch auf die Bereiche 
der Architektur, der Gartenkunst, des Design und der Druckgra-
fik ausstrahlt. 

Naoya Hatakeyama (geb. 1958)
Die großflächigen Arbeiten zeigen Kreationen des Modelabels 
Comme des Garçons, das 1973 von Rei Kawakubo in Tokyo gegrün-
det wurde. 
Der Fotograf Naoya Hatakeyama verzichtet auf jegliche illusio-
nistische Darstellung. Er verleiht den Kleidungsstücken keiner-
lei Körperlichkeit, sondern bringt lediglich ihren eigentümlichen 
Schnitt zur Geltung, indem er die dunklen Textilien auf der hellen 
Bildebene wie Schnittmuster ausbreitet. Die Sicht des Fotografen 

Schnitt und Kontinuität
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auf Textil-Kreationen führt damit auch zum Beginn des schöpferi-
schen Aktes zurück – ein zweidimensionales Tuch in ein dreidi-
mensionales Objekt zu verwandeln. 

Issey Miyake (geb. 1938)
Issey Miyake ist eines der großen Modehäuser Japans, das durch 
seine ebenso außergewöhnlichen wie zeitlosen Kreationen schon 
bald nach seiner Gründung internationales Ansehen erlangt hat. 
Miyakes Design stellt besondere Anforderungen an die Schnitte, 
die jeweils die besondere Faltung der Stoffe mit einbeziehen müs-
sen. Aus dem flachen Textil entstehen sowohl Oberflächenstruktu-
ren wie auch dreidimensionale Formen, die nicht präzise auf den 
Körper zugeschnitten sind, sondern ihn einhüllen und frei umspielen.
Die Kleider der Serie 132 5. gehen aus experimentellen Faltungen 
hervor, deren Geometrien seit 2010 in Zusammenarbeit mit dem 
Wissenschaftler Jun Mitani entwickelt werden. Mitani ist Autor 
eines 3D-Programms, das die Falten und gekrümmten Oberflä-
chen von Stoffen im Miyake Reality Lab erforscht. Gemeinsam mit 
den Firmen Hataoka und Teijin Fibers wird in Miyakes Labor auch 
die Gewinnung neuer Rohstoffe untersucht. Die Textilien des 21. 
Jahrhunderts sollten nach Miyakes Auffassung Teil der Kreislauf-
wirtschaft sein. Folglich werden die Garne der Serie 132 5. aus 
Recycling-Polyester ehemaliger PET-Flaschen hergestellt. 
In unbenutzter und flach liegender Position beeindrucken die Klei-
der der Serie aufgrund einer kunstvollen Überlagerung von Quad-
raten und Achtecken. Erst im Zuge ihrer Entfaltung werden die 
abstrakten, geometrischen Formen zu dreidimensionale Gebilden, 
die eindeutig als Kleider, Röcke oder Blusen erkennbar sind. In der 
Ausstellung werden ebenfalls zwei Kimonos gezeigt, die Issey 
Miyake als Hommage an Ikkō Tanaka konzipiert hat.

24

Ikkō Tanaka (1930–2002)
Die Arbeiten von Ikkō Tanaka verbinden auf einzigartige Weise 
den Formenschatz der japanischen Tradition mit dem der westli-
chen Avantgarden. Der Designer hat zahlreiche Plakate für Theater-
und Ballettaufführungen entworfen. Das hier gezeigte Motiv ei-
ner abstrahiert darge-stellten Geisha ist besonders dramatisch 
angeschnitten und zitiert in seinem dynamischen Bildaufbau die 
ebenso populären wie klassischen Ukiyo-e Drucke von Sharaku, 
einem Künstler, der in den Jahren 1794 bis 1795 aktiv war.

Sōri Yanagi (1915–2011)
Der Butterfly-Hocker besticht durch seine einfache, organische 
Form. Er wurde 1954 von Sōri Yanagi entworfen und entwickelte 
sich schnell zu einer Ikone des japanischen Designs. Das Objekt 
besteht aus zwei in Form gepressten Furnierschichthölzern, die 
durch einen Messingstab verbunden werden. Yanagi ist ein Mitt-
ler zwischen West und Ost.

Tokujin Yoshioka (geb. 1967)
Der Sessel Honey-pop wurde 2001 von Tokujin Yoshioka entwor-
fen und findet sich mittlerweile in zahlreichen internationalen De-
signsammlungen. Das Objekt besteht aus 120 Papierschichten, 
deren Zwischenräume aus gefalteten Wabenstrukturen bestehen. 
Beim Entfalten des Papierstapels und dem Übergang vom flächi-
gen Objekt zum räumlichen Gebilde öffnen sich die dünnen Pa-
pierwaben und werden zu sehr belastbaren, vertikalen Lamellen, 
die das Gewicht der sitzenden Person aufnehmen können. Das 
experimentelle Konzept von Honey-pop ist Teil einer jungen Ent-
wicklung japanischer Sitzmöbel, die das traditionelle Sitzen auf 
Tatami-Matten nie ganz abzulösen vermochte.
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D  Der Wert der Unvollkommenheit 

D1  Shiro Tsujimura
a	 Große Vase
b	 Schwarze Teeschale 
c	 Schwarze Teeschale 
d	 Iga Ware (Wasserkrug)
e	 Shigaraki Ware (Wasserkrug)
f	 Iga Ware (Schale) 
g	 Iga Ware (Schale) 
	 Keramik mit Ascheanflugglasur
	 Courtesy Jablonka Galerie, Köln

D2  Takahiro Kondo
a	 Wave, 2016
	 Porzellan, Silberglasur, Gussglas 
b	 Wave, 2017
	 Porzellan, Silberglasur, Gussglas 
c	 Tsunami, 2017
	 Marmoriertes Porzellan, Silberglasur
d	 Sometsuke, Silver Mist Bowl, 2017
	 Porzellan, Silberglasur
	 Courtesy Takahiro Kondo, Kyōto
e 	 Mist Bowl, 2012
	 Porzellan, Silberglasur
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D3  Masamichi Yoshikawa
Architektur, 1994
Porzellan, gebaut, modelliert, Seladonglasur
Courtesy Die Neue Sammlung – The  Design Museum

D4  Aisaku Suzuki
Schale und Vase, 1981
Steingut, gedreht, mehrschichtig glasiert
Courtesy Die Neue Sammlung – The Design Museum

D5  Shiho Kanzaki 
Door to Purple (Murasaki no do), 1992
Keramik, gebrannt im Anagama-Holzbrennofen, Flugascheglasur 
Privatbesitz

D6  Asako Watanabe
Teller, um 1975
Bizen-Keramik, stark schamottierter Scherben, gedreht, 
schimmernde graugrüne und braune Glasur
Courtesy Germanisches Nationalmuseum Nürnberg

D7  Setsuo Watanabe
Teeschale in Holzschachtel und Tuch, um 1975
Bizen-Keramik, rotbrauner Scherben, Aschanflugglasur
Courtesy: Germanisches Nationalmuseum Nürnberg
Vase, um 1975
Bizen-Keramik, dunkler, stark schamottierter Scherben, gedreht, 
Ascheanflugglasur
Courtesy Germanisches Nationalmuseum Nürnberg

D8  Hiroshi Ōnishi
Teeschale RURIKO, Teeutensilien-Set (Chashaku, Raste, Hishaku, 
Chasen), 2010
Lapislazuli und Gold auf Keramik und Bambus
Familiennachlass Ōnishi 

MASAMICHI YOSHIKAWA, Architektur, 1994
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Okakura Kakuzō (1862–1913) ist einer der bedeutendsten Mittler 
zwischen Japan und dem Westen. 1906 erscheint in New York 
sein Buch vom Tee, in dem Okakura das amerikanische Publikum 
mit den ästhetischen Prinzipien des Tee-Weges vertraut macht. In 
seinen Erläuterungen hebt der Autor insbesondere den Wert der 
Unvollkommenheit hervor, indem er anmerkt: „Tee war eine Me-
dizin, bevor aus ihm ein Getränk wurde. […] Der Tee-Weg huldigt 
inmitten aller Erbärmlichkeiten des Alltags dem Schönen. Ver-
ehrt wird letztlich die Unvollkommenheit, denn der Kult ist nur 
der leise Versuch, angesichts der Unmöglichkeit, die wir Leben 
nennen, etwas Menschenmögliches zu vollbringen.“ Im frühen 
zwanzigsten Jahrhundert haben Okakuras Gedanken einen im-
mensen Einfluss auf die Rezeption der japanischen Kunst und 
animieren Sammler zur Suche nach gebrochenen, unregelmäßi-
gen und unvollkommenen Formen, denen zuvor keine Aufmerk-
samkeit zuteil wurde. 

Takahiro Kondo (geb. 1958) 
Takahiro Kondo gehört zu einer der renommierten Keramiker-Fa-
milien von Kyōto. Seinem Großvater Yuzo Kondo (1902–1985) 
wird 1977 der japanische Titel eines „lebenden Kulturdenkmals“ 
(Ningen Kokuhō) zuteil. Mit dieser nationalen Ehrung werden vor 
allem die herausragenden Werke im Sometsuke-Stil gewürdigt, 
bei denen blaue Kobalt-Lasuren Verwendung finden. Der Enkel 

Der Wert der Unvollkommenheit 
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Takahiro Kondo hat diese Tradition in veränderter Form fortge-
führt und während eines Schottlandaufenthalts Zugang zu den 
technischen Möglichkeiten der Glaskunst gefunden. Während des 
Brennvorgangs werden seine Keramiken mit Tropfen von Gold, Sil-
ber oder Titan besprengt. Nachdem die Region Ostjapans von ei-
nem schweren Erdbeben und Tsunami heimgesucht wurde, eröffnet 
Takahiro Kondo dort ein weiteres Atelier und schafft zum Gedenken 
an die Opfer zwei Werkgruppen: Die Objekte der Gruppe mit dem 
Titel Hotaru bestehen aus Glas und Uran. Sie sind den Seelen der 
Verschwundenen gewidmet. Die Objekte der Serie Tsunami symbo-
lisieren mit ihrer kontrastreichen Materialsprache die umwälzende 
Kraft des Wasser sowie die Wanderung der Seelen. 

Shiro Tsujimura (geb. 1947)
Auf seiner künstlerischen Suche nach archaischen Urformen ver-
wendet der international erfolgreiche Shiro Tsujimura zwar die 
tradierten Techniken seiner Vorfahren, ist aber einer der wenigen 
japanischen Keramikkünstler, die nicht Nachkommen einer Kera-
mikerfamilie sind. Die grobe Körnigkeit seiner sphärischen Gefä-
ße erinnert an die Erde vulkanischer Landschaften. Beim Brennen 
seiner Werke experimentiert Tsujimura mit Ascheglasuren, bei 
denen stets neue Farbverläufe entstehen. Die derart gebrannten 
Keramiken vermitteln den Eindruck als seien sie einem langen 
Verwitterungsprozesses ausgesetzt gewesen, der ihnen eine Pati-
na als Zeichen würdevollen Alterns verliehen hat. 

Setsuo Watanabe (geb. 1947) und Asako Watanabe (o. A.)
Bizen ist einer der sechs ältesten Standorte für keramische Kunst 
in Japan. Aufgrund ihrer rauen und einfachen Anmutung wird 
die unglasierte Bizen-Keramik von den Teemeistern besonders 

geschätzt. Setsuo und Asako Watanabe folgen der Bizen-Tradition, 
indem sie einfache, reine Formen mit rauen Oberflächen schaffen, 
die klassische Elemente der Teekunst in eine moderne Formen-
sprache übertragen. 

Hiroshi Ōnishi (1961–2011) 
Hiroshi Ōnishi wird 1961 auf der Insel Shikoku geboren wurde. Er 
studiert zunächst an der Akademie der Künste in Tokyo und an-
schließend von 1992 bis 1997 an der Akademie der Künste in 
Nürnberg. Als er 1998 nach Japan zurückkehrt, wird er zum Pro-
fessor an der Tokyo Geijutsu Daigaku University of Fine Arts er-
nannt. Während einer Afghanistan-Reise im Jahr 2003 entdeckt 
der Künstler Lapislazuli als natürlichen Rohstoff, den er für Werke 
auf Papier wie auch für keramische Objekte einsetzt. Die ausge-
stellte Teeschale wurde vor dem Brennen komplett mit einer Lapis-
lazuli-Glasur überzogen. Im Sinne eines ost-westlichen Dialogs 
sind sowohl die monochromen Arbeiten eines Yves Klein wie auch 
die Formenwelt der Teekunst in Ōnishi Werk eingegangen.

Masamichi Yoshikawa  (geb. 1946)
Masamichi Yoshikawa beginnt seine Karriere als Architekt und ar-
beitet später als Designer. Prägend sind für ihn die Begegnungen 
mit dem Designer Isamu Noguchi und dem Kalligrafen Yūichi In-
oue. Yoshikawa bevorzugt Porzellan, das er von der Insel Kyūshū 
bezieht und bei hohen Temperaturen von bis zu 1300 ° brennt, mit 
hellen, fast durchsichtigen Glasuren aus kobaltblauen Pigmenten, 
dem sogenannten Seihakuji (Eisblau) überzieht. Yoshikawa 
scheint die formbare Paste mit Messern zu schneiden, um mit sei-
nen fragilen Konstruktionen architektonische Räume anzudeuten. 



E  Natur und Artefakt

E1  Intermediatheque
Cloud Box, Installation 2017 
Filme von Masanao Abe (1891–1966) mit einer Debrie Sept Camera 
1929-1938 in Gotemba (Shizuoka Prefecture), im Original 35mm, 
digitalisiert und bearbeitet
Courtesy Intermediatheque, The University Museum, the University 
of Tokyo (UMUT), wissenschaftliche Betreuung Kei Osawa  

E2  Makoto Ofune
Void ζ, 2016
Holz, Papier, Pigment
Besitz des Künstlers

E3  Reijiro Wada
Portal Landscape, 2017
Isolierglas, Messing, destilliertes Wasser, Edelstahl 
Courtesy der Künstler und Scai the Bathhouse Inc., Tokyo

E4  Reijiro Wada
Vanitas, 2017
Aluminium, Wabenkern-Sandwich Paneele mit Messingoberfläche, 
Säure
Courtesy der Künstler und Scai the Bathhouse Inc., Tokyo

E2

E1

E3

E4
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Auf den Pfaden der japanischen Künste begegnen wir rätselhaften 
Objekten wie der sorgsam gefl ickten Teeschale, der mit dunkler 
Patina überzogenen Lehmwand oder dem moosbewachsenen 
Strohdach. All diese Dinge sind Zeugnisse einer verfeinerten Ob-
jektkultur. Ihr liegt eine Vorstellung von würdevoller Anmut zu-
grunde, wie sie nur aus dem beharrlichen Zurückweisen von 
Selbstüberschätzung und Arroganz erwachsen kann. Denkbar 
ist künstlerische Perfektion überhaupt nur, wenn sie sich Natür-
lichkeit zur Verbündeten macht; wenn die Kontrolle des Werk-
prozesses dem Unvorhersehbaren eine Chance lässt. Perfekt wird 
daher das Gemachte erst als Entstandenes. Alterung, Verwitte-
rung und Oxidation sind dabei fester Bestandteil dieses Prozes-
ses. Teil der japanischen Objektkultur ist ein materialspezifi scher 
Wissensschatz, dessen Reichtum aus dem Studium natürlicher 
Prozesse hervorgeht und in die Herstellung künstlerischer Arte-
fakte mit einfl ießt.    

Reijiro Wada (geb. 1977)
Reijiro Wada bewirft blanke Metalloberfl ächen mit Früchten, de-
ren Säuregehalt mit den metallenen Projektionsfl ächen chemi-
sche Reaktionen eingeht und dort bleibende Spuren hinterlässt. 
Weder das Ergebnis der chemischen Reaktion noch die Körperbe-
wegungen lassen sich genau planen. Als momentane Entäußerun-
gen können sie zwar unter gleichbleibenden Laborbedingungen 

Natur und Artefakt

REIJIRO WADA, Portal Landscape, 2017
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wiederholt erprobt werden, doch das Unvorhersehbare und Spon-
tane kann aus dem Werkprozess nicht verbannt werden. Dies wäre 
auch nicht in Wadas Sinn, da in der Patina, der Oxidation und der 
beschleunigten Verwitterung von metallenen Oberflächen ein 
Nachhall dessen zu vernehmen ist, was in Japan mit dem Begriff 
sabi bezeichnet wird. Sabi (寂) ist eines der zentralen Konzepte 
der japanischen Ästhetik. Es verweist auf wahrnehmbare Phäno-
mene, die im Stande sind, Gemütszustände der Einsamkeit, des 
Verlustes und der Verzweiflung hervorzurufen. Patina und Rost 
dürfen daher nicht als Endergebnisse chemischer Reaktionen 
missverstanden werden. Die verätzten und vom Rost zernagten 
Oberflächen sind vielmehr Ausgangspunkte seelischer Reaktio-
nen, welche der Anblick von Verfall und Verwitterung in uns aus-
zulösen vermag.

Makoto Ofune (geb. 1977)
Der japanische Künstler Makoto Ofune arbeitet mit Substanzen, 
die er direkt der Natur entnimmt. Die Pigmente seiner Bilder 
gewinnt er aus zermalenem Azurit- und Malachitgestein. Diese 
werden, gebunden durch tierischen Leim, in vielen Schichten auf 
Japanpapier aufgetragen. Ofunes Malerei der mineralischen Pig-
mente entfaltet eine geradezu hypnotische Wirkung. Malerei ist 
für Ofune immer auch ein Dialog mit vorgefundenen Räumen, die 
der Künstler durch seine Werke erweitert und öffnet. Der in der 
barocken Deckenmalerei geläufige Begriff des finestra aperta be-
zeichnet illusionistische Raumöffnungen, die den Betrachtern ma-
lerische Ausblicke auf himmlische Gefilde bescheren. Ofunes Bil-
der hingegen sind Raumöffnungen von unsondierbarer Tiefe. 

Masanao Abe (1891–1966)
Im Jahr 1898 begleitet Masanao Abe seinen Vater, den Grafen Ma-
satake Abe, beim Besuch des Restaurants Nishūrō im Ryōgoku-
Viertel von Tokyo, wo vor Mitgliedern der High Society eine 
brandneue Erfindung vorgestellt wird: der Kinematograf. Ma-
sanao Abe, der 1891, im selben Jahr wie Edisons Kinetoskop, auf 
die Welt kam, erinnert sich an die Faszination, die er damals für 
das bewegte Bild entwickelt: Weißes Licht wird auf die Mitte eines 
weißen Vorhangs projiziert. Diese für Abe prägende Veranstal-
tung nährt sein Interesse für neueste fotografische und kinemato-
grafische Geräte, die er aufgrund des sozialen Status und des Ver-
mögens seiner Familie aus dem Ausland erwerben kann. Im 
Winter des Jahres 1926 beobachtet Abe auffällige Wolkenbildun-
gen über dem Berg Fuji und beschließt, im nahe gelegenen Go-
temba sein eigenes Observatorium zu gründen. 
Durch die Kombination von Mess- und Aufnahmegeräten entwirft 
Abe eine einzigartige, multimediale Methode, mit der es ihm ge-
lingt, die sich ständig wandelnden Wolkenformationen zu isolie-
ren und bildlich festzuhalten. Diese Methode wird fortwährend 
aktualisiert, im Jahr 1932 vollständig automatisiert und macht 
Abe zu einem Pionier des wissenschaftlichen 3D-Kinos.
Die für die Ausstellung im Neuen Museum Nürnberg konzipierte 
Cloud-Box zielt darauf ab, dieses umfangreiche Archiv sowie die 
künstlerische und poetische Qualität von Abes wissenschaftlicher 
Filmkunst neu zugänglich zu machen. 
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F  Rekonstruktion 

F1  Atelier Bow-Wow
Minimal House Prototype-Concept Itakura Cottage Project, 2016
Japanisches Zypressenholz (hinoki)
Courtesy Atelier Bow-Wow, Tokyo

F2  NOSIGNER (Eisuke Tachikawa)
The Moon (Lampe), 2011
3D-Druck, Nylon, LED
Courtesy NOSIGNER Designing for Social Innovation, Yokohamai   d   e    f

F

F1

F2

ATELIER BOW-WOW, Minimal House Prototype-Concept Itakura Cottage project, Bauplan, 2016
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F3  Wajirō Kon
Barracks & Modernology 
Reproduktionen von Zeichnungen, um 1923-1930
	 a-f 	 Skizzen von Notunterkünften, 1923
	 g-h	 Studien von ruhenden Arbeitern 1925-1926, mit Mitsuo Arai 
	 i 	 Orte von Selbstmorden im Inokashira Park, 1925-1927 
	 j 	 Darstellung der Konsumentenwünsche eines Mannes in 		
		  Fukagawa (inklusive Kosten), 1925  
	 k 	 Darstellung der Konsumentenwünsche einer Frau in 		
		  Fukagawa (inklusive Kosten und Kaufhausfensterschilder) 
	 l-n 	 Statistiken für den Bildindex
	 l 			  Gläser, Habseligkeiten und Regenschirme 
	 m 		 Frisuren für Damen und Handtaschen, mit Fumiko und 		
				    Ayako Wa 		
	 n			  Kimono-Designs für Herren und Herrenschuhe, mit 		
				    Kenkichi Yoshida 
	 o 	 Bildindex des Berichts der “Ginza Fashion Survey“, 1925, 	
		  mit Kenkichi Yoshida  
	 p 	 Risse in Schalen (in einer Cafeteria entdeckt), 1927, mit 		
		  Shōzō Ozawa  
	 q 	 Pfad eines „modernen Mädchens“ im Marunouchi Gebäude, 	
		  1927, mit Tomihisa Koike
	 r 	 Spuren von Ameisen, Messungen pro 50 Zentimeter, 1925	
	 s 	 Sammlung von Oshime-Mustern, 1925, mit Kenkichi Yoshida  
	 t 	 Ausstattung eines Straßenhändlers, 1927, mit Mitsuo Arai 
	 u	 Statistiken zu Fußgängern, 1925, mit Matsubara und Murai 
Courtesy Kon Wajirō Collection, Kogakuin University Library und 
School of Cultural and Creative Studies Archive of Aoyama Gakuin 
University, Tokyo (wissenschaftliche Betreuung: Dr. Izumi Kuroishi)
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Im Jahr 1923 erschüttert das schwere Kantō-Erdbeben die Region 
der japanischen Hauptstadt. Die Erdstöße und die durch sie aus-
gelösten Flächenbrände fordern mehr als 142.000 Menschenle-
ben. 88 Jahre später fordert das große Seebeben der Tōhoku-Regi-
on und die von ihm ausgelöste Flutkatastrophe mehr als 16.000 
Menschenleben. Fast 230.000 Einwohner der Küstenregion verlie-
ren ihr Zuhause. Bei der Überwindung von Katastrophen ist ein 
Wiederaufrichten gefordert, und das in zweierlei Hinsicht: zum 
einen im Sinne des materiellen Wiederaufbaus verwüsteter Umge-
bungen und Wohnstätten; zum anderen als sinn- und hoffnungs-
stiftende Geste; als ein Wiederherstellen von Gewohnheit und Ge-
lassenheit, ohne die es keinen Alltag geben kann. Welches sind die 
Übergänge, die das Verlorengegangene mit dem Neuen verbinden 
könnten? Was bleibt nach dem Verlust der eigenen Bleibe? Im Zu-
stand der Obdachlosigkeit bleibt zunächst nur der Körper als Aus-
gangspunkt und Quelle existenzieller Selbstgewissheit. 

Wajirō Kon (1888–1973) 
Nach dem großen Erbeben von 1923 begleitet der japanische An-
thropologe Wajirō Kon Menschen, die ihre Bleibe verloren haben. 
Er beobachtet wie sie sich an öffentlichen Orten provisorisch ein-
richten ohne je heimisch zu werden; wie sie an kaum geschützten 
Stellen im Raum verweilen und auf Zeichen des Neubeginns war-
ten. Im sitzenden, liegenden, kauernden, schlafenden Zustand fin-

Rekonstruktion 
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den ihre Körper Rast. Wajirō Kon erfasst als moderner Ethnograf 
das Verhalten seiner Mitmenschen in präzisen, naturalistischen 
Zeichnungen, die er durch Beschriftungen ergänzt, die jeweils 
Aufschlüsse über den soziale und räumliche Kontexte geben. Wa-
jirō Kons Notationen sind zeitgeschichtliche Dokumente von un-
schätzbarem Wert, denn sie verweisen auf das was bleibt: die Kör-
per der Stadtmenschen und ihr Verhalten im öffentlichen Raum. 

Atelier Bow-Wow
Momoyo Kaijima und Yoshiharu Tsukamoto sind Partner des 
Architekturbüros Atelier Bow-Wow. Beide haben sehr früh die he-
rausragende Bedeutung von Wajirō Kons Notationen erkannt und 
dessen zeichnerische Methoden für eigene Analysen und Entwürfe 
genutzt und weiterentwickelt. Für die Obdachlosen der Tōhoku-
Region hat das Atelier Bow-Wow eine Notunterkunft entworfen.
Der Prototyp des Hauses, der im Neuen Museum Nürnberg erst-
mals der Öffentlichkeit vorgestellt wird, wurde gemeinsam mit 
Handwerkern der Katastrophenregion konzipiert. Das Gebilde 
verströmt zwar den angenehmen Geruch frischen japanischen Ze-
dernholzes, wirkt jedoch unfertig. Die Architekten von Atelier 
Bow-Wow entwerfen eine initiale Architektur. Sie ist ein Anstoß, 
der die zukünftigen Bewohner einlädt, ihre neue Bleibe zu vervoll-
ständigen und mit Leben zu erfüllen. 



G  Neues Handwerk

G1 Takano Chikkō 
Bambuswurzel 
Drei Bambusschalen 
Bambus, verschiedenfarbig
Chabako Set (Teeschale von Kochi Uchida, Teelöffel, Teedose, 
Teeschäumer, Teeschäumerbehälter, Stofftasche, Kiste), 2016
Bambus, Holz, Keramik 
Hanaire 1, Blumenvase, 2016
Bambus
Hanaire 2, Blumenvase, 2016
Bambus
Inazuka, Blumenvase, 2016
Bambus
KIkkō-sara-yoji, Teller und Bambusstäbchen, 2016
Bambus
Kinkakuji syuki, Sake-Service, Krug und zwei Trinkschalen, 2016
Holz vom Goldenen Tempel
Nedake-choko, Sakeservice, 3 Trinkschalen, 2016
Bambuswurzel
Sakazuki gold, Sakeschale, 2016
Bambus 
Sakazuki silver, Sakeschale, 2016
Bambus
Syuki, zwei Sakeservice, schwarz, 1 Krug, 2 Trinkschalen, 2016
Bambus 
Takefushi-sara, Teller, 2016
Bambus
Courtesy Takano ChIkkō, Kyōto 
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G4  Hosoo und Kyōto University of Art and Design
Bildschirmpräsentation, 2016
Courtesy Hosoo und Ultra Factory, Kyōto University of Art and Design 

G5 Kamisoe, Ko Kado
Papier, fünf Muster in Zehnerserien, 2017
Papier bedruckt 
Courtesy Kamisoe, Ko Kado, Kyōto

G2  Chanto Lacquer 
Auswahl von Holz- und Lackarbeiten: eine Kaff eemühle, eine 
Holzschachtel, drei kleine Trinkschalen, vier Tray M (Holzbrett-
chen), zehn Tray L (Holzbrettchen), Holzschale, 2017
Zypressenholz, Lack 
Designer: Takumi Shimamura
Lackhandwerker: Seisaku Nakajima
Courtesy Chanto Laquer 

G3 Kaikado
Chazutsu 
Teebehälter, Kerzenhalter, Teeschale, 2017
Kupfer, Bronze, Zinn
Neun Teebehälter  
Kupfer
Drei Teebehälter
Kupfer, Bronze, Zinn patiniert
Teekanne, 2017
Kupfer
Courtesy Kaikado Co., LTD, Kyōto
Kerzenhalter, 2017
Kupfer
Courtesy SFERA / Kaikado Co., LTD, Kyōto

G4  Hosoo
Schnittmuster für Kimono, 1900–1940
Papier, Bleistift, Buntstift, bedruckt
Privatbesitz

48

TAKANO CHIKKŌ, Chabako set, 2016
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Die japanischen Handwerkstraditionen sind weltweit einzigartig 
und erfreuen sich einer ungebrochenen Vitalität. Die wichtigste 
Ressource dieser bis heute lebendigen Künste ist das Wissen der 
Handwerker. Ihre sich wiederholenden Gesten, Handgriffe und 
Abläufe werden seit Jahrhunderten von einer Generation an die 
nächste weitergegeben. Das japanische Handwerkswissen wird 
als Teil eines immateriellen, kulturellen Erbes bewahrt. In der 
dem Handwerk gewidmeten Sektion der Ausstellung sind Objekte 
aus Textil, Papier, Metall, Bambus und Lack versammelt, die von 
einer jungen Generation japanischer Kunsthandwerker herge-
stellt wurden. Die eigenen Traditionen werden neu befragt, um 
das tradierte Wissen bei der Entwicklung und Herstellung zeitge-
nössischer Formen einzusetzen. 

Hosoo ist eine Textilfirma, die im Jahre 1688 gegründet wurde 
und sich auf die Herstellung von Kimonostoffen spezialisiert hat. 
Der junge Geschäftsführer des Familienbetriebs, Masataka Hosoo, 
führt die Tradition seines Hauses fort, indem er neue Verbindun-
gen zwischen handwerklichem Können und aktuellem Textilde-
sign herstellt. Zu Hosoos Kundenstamm gehören mittlerweile in-
ternationale Marken wie Comme des Garçons, Dior und Chanel. 
Die anspruchsvollen Webtechniken von Hosoo werden heute ver-
wendet, um den extravaganten Wünschen der Haute Couture zu 
entsprechen. Dabei schöpft das Haus aus einem bemerkenswerten 
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Fundus von mehr als 5.000 Textilmustern der Edo-Zeit. Die Nürn-
berger Ausstellung vermittelt zweierlei Einblicke in den umfangrei-
chen Musterschatz von Hosoo. Neben der digitalen Datenbank der 
Textilmuster wird auch eine Auswahl der Originalzeichnungen auf 
Japanpapier gezeigt.

Die Gründung des Unternehmens Kaikado im Jahre 1875 fällt in 
die Frühzeit der Meiji-Ära (1868–1912), in eine Zeit, in der sich 
Japan reformiert und dem Welthandel öffnet. Erste Einfuhren von 
englischem Zinnblech befördern die lokale Produktion der seit der 
Edo-Zeit gebräuchlichen Teedosen. Der Firmengründer Kiyosuke 
Kaikado entwickelte den Prototyp einer Teedose, deren sachliche 
Eleganz seit 130 Jahren die Kundschaft begeistert. In der vierten 
Generation erweitert Shōchi Kaikado kurz nach dem Zweiten 
Weltkrieg das Sortiment um Kupferdosen, während sein Nachfolger 
Seiji mit der Produktion von Messingdosen und tragbaren Teekis-
ten beginnt. Der Dosendeckel ist so präzise gearbeitet, dass er sich 
unter Einwirkung seines Eigengewichts langsam herabsenkt und 
das Gefäß nahezu luftdicht verschließt. Die Teedosen von Kaikado 
sind Trägerinnen von Erinnerung. So wie ihre Herstellung ist auch 
ihr Gebrauch eine Angelegenheit von Generationen. 

Takano Fukyusai, Gründer und ehemaliger Präsident von Takano 
Chikkō, eröffnet 1973 eine Werkstatt mit Ladengeschäft in der 
für ihre Bambusindustrie berühmten Ortschaft Sagano. Bambus 
ist seit jeher Teil der materiellen Kultur Japans. Als ebenso leich-
tes wie langlebiges Material findet Bambus Verwendung in Form 
von Möbeln und Hausrat aller Art. Bei den im Neuen Museum ge-
zeigten Ausstellungsstücken handelt es sich um Teeutensilien, de-
ren Formen durch Takano Chikkō auf den heutigen Bedarf abge-

stimmt wurden. Neben den Bambus-Objekten werden auch Werke 
gezeigt, die aus einem Recycling-Prozess hervorgehen. Ihr Materi-
al stammt aus dem Goldenen Tempel, einem der Wahrzeichen von 
Kyōto. Als Teile dieses Unesco-Welterbes repariert wurden, konnte 
Takano das patinierte Holz erwerben, um daraus Teelöffel, Teekis-
ten sowie ein Assortiment von Sake-Bechern herzustellen.

Seit mehr als dreihundert Jahren werden in der japanischen Pro-
vinz Hikone, nördlich des Biwa-Sees, Lackerzeugnisse herge-
stellt. Traditionell wird Urushi, eine harzige, brennbare Paste, in 
Form von schwarzem, poliertem Lack für buddhistische Altäre 
verwendet. Takumi Shimamura und Seisaku Nakajima sind die 
Gründer der Firma Chanto. Der Name ist mit dem japanischen 
Adjektiv identisch, das meist für akkurates, sorgfältiges Arbeiten 
gebraucht wird. Beide haben der Tradition von Hikone neue Im-
pulse verliehen und der altehrwürdigen Tradition neue Aufmerk-
samkeit beschert. Die zeitgenössischen Lackobjekte von Chanto 
überraschen durch ihr unkonventionelles Design und ihre inten-
sive Farbigkeit. 

Die Firma Kamisoe wurde 2009 in Kyōto gegründet. Ko Kado, ihr 
Geschäftsführer, spezialisierte sich während seines Designstudi-
ums in Kyōto und San Francisco auf Techniken der Papierherstel-
lung. Im Atelier von Karacho in Kyōto, das bereits seit 1624 Japan-
papiere für Wanddekorationen verarbeitet, macht sich Ko Kado 
mit der Technik des Karakami vertraut. In einem Hochdruckver-
fahren werden dabei die Papiere auf hölzernen Druckstöcken in 
einer oder mehreren Schichten bedruckt. Kamisoe aktualisiert 
diese Technik und erweitert kontinuierlich das umfangreiche 
Repertoire an Mustern.
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Das experimentelle Teehaus entstand während des Sommerse-
mesters 2017 an der RWTH Aachen. Dort hatten Murielle Hladik 
und Prof. Axel Sowa ein Seminar zur japanischen Teekultur ange-
boten. Nach einführenden Kursen zu Aspekten der Geschichte 
und zentralen Gedanken der Teekunst erarbeiteten die Studieren-
den eigene Entwürfe, von denen einer zur Ausführung ausgewählt 
wurde. Der gemeinsame Bauprozess des Teehauses wurde durch 
eine großzügige Unterstützung seitens des japanischen Bauun-
ternehmens Takenaka Europe ermöglicht. Die vom Nürnberger 
Verein Jikishin Chadōkai veranstalteten Teezeremonien werden 
im studentischen Teehaus stattfinden. 
Ausgehend von der Fragilität und Demontierbarkeit historischer 
Teehäuser haben Petrija Rajic und Liessa Riebesel, die Autorin-
nen des realisierten Teehausentwurfs, eine Konfiguration von vier 
Podesten vorgeschlagen, die zu einem Geviert zusammengefügt 
werden können. Demontierbar ist nicht nur die Grundfläche des 
Teehauses, sondern auch dessen Wände, welche aus trockenem 
Geäst bestehen, das durch Messinghülsen in Position gehalten 
wird und den Teeraum auf durchlässige Weise begrenzt. 

H  Hommage an einen Teepavillon – 
	 Ein studentisches Projekt der
	 RWTH Aachen

H  Experimentelles Teehaus, 2017
Holz, Filz, Messing
Seminargruppe unter der Leitung von Prof. Axel Sowa und
Dr. Murielle Hladik, Entwurf: Liessa Riebesel, Petrija Rajic
Courtesy RWTH Aachen University

H
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TEEZEREMONIEN
durchgeführt von Jikishin Chadōkai Nürnberg e. V.
Jeden ersten Sonntag im Monat, 16 Uhr
Der Eintritt ist frei.

VORTRÄGE
Exkursion in die japanische Ästhetik
Dr. Murielle Hladik und Prof. Axel Sowa, Kuratoren der Ausstellung, 
im Gespräch mit Dr. Eva Kraus (Veranstaltung in englischer Sprache)
Donnerstag, 16. November 2017, 19 Uhr
Der Eintritt ist frei.

Gedrehte und geknickte Achsen. Raumkonzeptionen in der 
japanischen Architektur
von Prof. i. R. Dr.-Ing. (Japan) Manfred Speidel, Architekturtheoretiker
Donnerstag, 30. November 2017, 19 Uhr
Der Eintritt ist frei. 

FILM
Ama-San
in Kooperation mit dem Casablanca Filmkunsttheater und
der Deutsch-Japanischen Gesellschaft für Nordbayern e. V.
Sonntag, 19. November 2017, 17.30 Uhr
Kosten: 8,- Euro, ermäßigt 5,50 Euro
Weitere Filme begleitend zur Ausstellung beim Japanischen
Filmwochenende vom 17. bis 19. November 2017 im
Casablanca Filmkunsttheater.

Begleitprogramm EINFÜHRUNG zur Sammlungspräsentation
Ikkō Tanaka. Plakate aus Japan
mit Dr. Corinna Rösner, Die Neue Sammlung
Donnerstag, 7. Dezember 2017, 18 Uhr
Der Eintritt ist frei.

FÜHRUNGEN DURCH DIE AUSSTELLUNG
Samstags, 15 Uhr
Sonntags, 11 Uhr

ZUSÄTZLICHE FÜHRUNGEN
Mittwoch, 1. November 2017 (Allerheiligen), 15 Uhr
Dienstag, 26. Dezember 2017 (2. Weihnachtsfeiertag), 15 Uhr
Sonntag, 18. Februar 2018, 15 Uhr

KURATORENFÜHRUNGEN
mit Dr. Murielle Hladik und Prof. Axel Sowa
Donnerstag, 16. November 2017, 18 Uhr
Mittwoch, 24. Januar 2018, 17 Uhr

THEMENFÜHRUNG
Aktuelle Architektur in Japan
mit Dr. Marian Wild
Donnerstag, 18. Januar 2018, 18 Uhr

DIREKTORENFÜHRUNG
mit Dr. Eva Kraus
Donnerstag, 8. Februar 2018, 18 Uhr

Kosten: jeweils 3,- Euro zusätzlich zum Eintrittspreis
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VON DER KUNST, EIN TEEHAUS ZU BAUEN
Exkursionen in die japanische Ästhetik
27. Oktober 2017 bis 18. Februar 2018

Kuratoren der Ausstellung: Murielle Hladik und Axel Sowa

Kuratorische Assistenz: Marian Wild und Juliane Seehawer

Lichtdesign: Sandra Lorenz

Zur Ausstellung erscheint ein Katalog im Verlag für moderne Kunst 

FORTBILDUNG FÜR LEHRER/-INNEN
Einführung in die Ausstellung 
mit Dr. Murielle Hladik, Prof. Axel Sowa und Claudia Marquardt
Freitag, 27. Oktober 2017, 15 Uhr

KINDERWOCHE
1000 Kraniche, kunterbunte Fantasievögel und ganz
viele Wünsche …
Für Kinder ab 6 Jahren:
Donnerstag, 2. November bis Samstag, 4. November 2017
2-stündige Veranstaltungen um 10 Uhr, 11 Uhr, 14 Uhr, 15 Uhr
Die Teilnahme ist kostenlos.

WORKSHOPS
Flüchtigkeit und Kontinuität – Skulpturen aus Papier
mit Takayo Nemoto
Für Erwachsene:
Dienstag, 5. Dezember 2017, 17 bis 19 Uhr
Für Kinder ab 12 Jahren:
Samstag, 20. Januar 2018, 14 bis 15.30 Uhr
Für Familien mit Kindern ab 10 Jahren:
Samstag, 20. Januar 2018, 16 bis 17.30 Uhr
Kosten: 10,- Euro

Origami-Workshop für Erwachsene:
mit Nao Witting und Maki Becker-Hayata
Mittwoch, 7. Februar 2018, 17 Uhr
Kosten: 15,- Euro

Kinderwoche und Workshops: Begrenzte Teilnehmerzahl.

Anmeldung: Tel. 0911 240 20 36 oder E-Mail: museumspaedagogik@nmn.de

Mit freundlicher Unterstützung von

Abbildungen: © Annette Kradisch, Nash Baker, Enric Duch, Naoya Hatakeyama, 

Kengo Kuma & Associates, Nobutada Omote (Courtesy of Scai the Bathhouse),

Yasuhito Shimuzu, Thomas Svab, Takano Bamboo, UMUT



NEUES MUSEUM 
Klarissenplatz
Postanschrift: Luitpoldstraße 5, 90402 Nürnberg
Kasse: Tel. 0911 240 20 69, Fax 0911 240 20 29

Führungen / Museumspädagogik: 
Tel. 0911 240 20 36 
oder Email: museumspaedagogik@nmn.de

Website und Newsletter: 
www.nmn.de

Öffnungszeiten:
Dienstag bis Sonntag 10 bis 18 Uhr 
Donnerstag 10 bis 20 Uhr
Montag geschlossen
Feiertage:
31. Oktober, 1. November, 26. Dezember, 1. Januar,
6. Januar geöffnet 10 bis 18 Uhr
24. Dezember, 25. Dezember, 31. Dezember geschlossen


