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drawiNg iN space:
oNishi Yasuaki
shir Meller-YaMaguchi

This exhibition features work by Japanese artist Onishi Yasuaki, whose primary 

sculpting material is space. In Western culture, space and matter are habitually 

perceived as antithetical: matter is defined as possessing volume, mass, texture, 

and form, whereas space is perceived as being devoid of form, color, and mass, and 

as infinite. Yasuaki proposes a different perception of space: he creates transparent 

sculpture which relates to the presence of the space, articulating the movement of 

air taking place inside it. In this context, this essay strives to draw affinities between 

Yasuaki's works and concepts rooted in Japanese philosophy and culture. Architect 

Arie Kutz's essay in this catalogue (pp. 45-44) explores the perception of space typical to 

traditional Japanese architecture, which is likewise echoed in Yasuaki's works.

Japanese-American sculptor Isamu Noguchi was among the first to introduce to

the West the view that space is a sculpture. Back in the 1920s, space gradually 

acquired significance in Western sculpture, in the work of such artists as Naum 

Gabo and the Russian Constructivists, and later in the work of Henry Moore, Barbara 

Hepworth, and others. While the spatial element in the work of these sculptors was 

deemed equally as important as the mass, it was, however, contained within the 

sculptures. Noguchi, on the other hand, put forth a different approach, as reflected 

in his assertions: "I am excited by the idea that sculpture creates space. That shapes 

intended for this purpose, properly scaled in space, actually create a greater space. 

There is a difference between actual cubic feet of space and the additional space 

that imagination supplies. One is measure, the other an awareness of the void of our 

existence in this passing world."

In the late 20th century the Western sculptural perception expanded to installations 

and environments in which the viewer could move, undergoing a multi-sensory 

experience, instead of the exclusive focus on three-dimensional objects which the

viewer could only move around. In Japan, this concept is naturally associated with 

the Buddhist world view, which emphasizes the close reciprocal relations between

human beings and their surroundings. In her book Contemporary Japanese 
Sculpture, Janet Koplos compares these different sculptural approaches: "Western 

sculptural tradition emphasized the independence of the sculpture (and of the artist). 

[...] In general, Japanese sculpture is concerned with parts rather than wholes, and 

with momentary conditions rather than fixity. Often these preferences result in 

installations rather than central mass vertical sculpture."2

The year 1954 saw the emergence of a group of young artists, named Gutai, in

Japan, who explored new expressive possibilities in their performances, kinetic

sculptures, and environments. One of the group's members, Kazuo Shiraga, executed 

a painting with his foot, while hanging from a rope over a canvas placed on the floor.

Shiraga was equally interested in the action and the outcome, much like the view 

characteristic of traditional calligraphy (shodo) whereby the act and the result are one. 

The Gutai group paved the way for the next generation by transforming art into an 

open field, a laboratory which enabled experimental reference to the ordinary and 

mundane. As an artist who opted for the experimental course of action, already during 

his studies at the University of Tsukuba, Yasuaki preferred to avoid use of traditional 

sculptural materials, such as stone and wood. His decision to create variously shaped 

metal mantles of space bespeaks the direction that attracted him: the aspiration 

to momentarily remove the skin from all that is visible – to peel off the external 

appearance of things, and show that exterior and interior are, in fact, inseparable.
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nucleus | 2002 | גרעיןpipe | 2002 | צינור
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This view is masterfully illustrated by gawa (2001), ring in Japanese, which 

Yasuaki created upon graduation. "I found a pine tree, cut it, and created the shape 

of a circle. I gradually covered it with small pieces of metal, and finally burnt it until 

it became empty on the inside. This was my graduation project. [...] My friends 

carved in stone or wood, but I was not interested in creating an original form. I 

wanted to follow the transformation of form. My action was repeated stoically, 

over and over again. I merely picked up my actions."3 The sculpture delves into 

the mutability of matter and form, the transition from fullness to emptiness, and

the transformation of line into circle. Its cyclical quality calls to mind the Ensõ,

a circle drawn with a single line, in one 

stroke. One of the major symbols in the 

Zen Buddhist calligraphic tradition, this 

form represents the world, the void, the 

present moment, and the continuity of life. 

Yasuaki's ring breathes through its small 

apertures, and its inner space reveals itself 

to the viewer. Like the Ensõ, it fuses space 

and time, consciousness and action.

To remove the obstructions to ordinary vision, Yasuaki turned to darkness, which 

eliminates the boundaries separating different objects, and where colors and 

textures dissolve. Inspired by Picasso's light drawings, he began experimenting 

with a combination of space and time. He soldered square metal frames in the 

darkness, in front of a camera whose shutter was open for twenty minutes. 

The result was action photography in which the created sculpture disappears, 

and spark tails appear in its stead, which produce spectacular sight, like gates 

of light. This and similar works burst forth from the darkness, attesting to the 

impermanence of all phenomena. In this context one should mention the Japanese 

idea of "mono no aware" ("sensitivity to ephemera") which relates to the way in 

which reality is revealed to us at a given moment. Originating in Buddhism, this 

notion stresses that all that exists appears before our eyes for a specific duration 

and subsequently disappears.

gawa (ring) | 2001 | )גאוה )טבעת
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grind & roll 2 | 2003 | 2 מלוטש ומגולגל
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In seeing darkness (2004), created when Yasuaki completed his masters degree 

in art at Kyoto City University of Arts, the artist heaped variously sized boxes and 

packs to which he attached phosphorescent stickers at fixed intervals. When the 

light was turned off, a city emerged with lights shimmering from the windows 

of its buildings. In that period in his oeuvre, the dark room became a laboratory 

in which the familiar revealed itself in new, surprising modes.

In the series two sights (2004), Yasuaki painted the interior of his room with a red

laser beam in front of a camera shutter which was left open for a long time. He

stretched horizontal and vertical laser lines which moved along the walls and floor; 

upon encountering various objects, they broke or bent, in keeping with their shape. 

Neon lights, a cupboard, or an air-conditioner thus became an integral part of the

volumes in the space, and lost their individuality as objects. Yasuaki's feet were also

photographed in the same manner, continuing the floor lines. There is no differentiation 

between object and background, and places which the laser beams miss disappear. 

Of special interest in this series is two sights: self 2, a work in which the artist's 

black silhouette emerges against the backdrop of the aforesaid web of red laser 

lines. In effect, it is a "vanishing self" devoid of all identifying features, representing 

the idea of the absence of self.

In his most recent series of action photographs, mountainroom (2006), Yasuaki

connected all the objects in his room with a freer line. This time he placed 

a phosphorescent woolen thread on a table, chairs, and in-between them, as well 

as on a pile of boxes, and shot from a different place each time. Connecting all the 

photographs into a single picture generates a woven texture of the interior lines 

and the artist's movement in the room. Here too, at first we fail to recognize the 

familiar objects, which are not distinguished from the background. The lines move

amid volumes and depressions, generating a mountainous topography within the

room. Engagement with the space prompted Yasuaki to create installations exploring 

the line between the visible and the invisible. In restriction sight (2007), hundreds of 

phosphorescent dots painted on a giant transparent balloon move in the darkness. 

The work illustrates the movement of air through the balloon's inflating and deflating 

movement, as if the room were breathing.two sights: stairs | 2004 | שני מראות: מדרגות

two sights: light | 2004 | שני מראות: מנורה
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mountainroom ch | 2006 | חֶדרֶהַר
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Yasuaki presents us with sculptural spectacles whose beauty is founded on the 

principle of mutability. One may observe the same object in several different ways, 

and each time encounter a different sight, to the extent that we begin doubting our 

eyesight. He eludes us like a magician who pulls one picture of reality one moment, 

and exchanges it with another in the next. Both pictures are equally valid, and their 

substitution elicits doubts as to the very existence of a fixed reality. Yasuaki's acts, 

which unite space and time, acquire an additional meaning associated with the 

notion of "Ma" which developed in Japanese culture from its Chinese origins. This 

concept, whose Chinese character resembles a gate through which the sun sets or 

rises, alludes to the space-time in-between.

In his book Ma: Space-Time in Japan, Arata Isozaki discusses the difference 

between Western and Japanese space-time perceptions. While the West relates 

to time as an infinite linear sequence, an entity distinguished from space, in Japan 

space and the events taking place within it are perceived as a single essence.4 Dr.

Ilana Singer, in her study, relates to the "Ma" as a key value in Japanese culture 

and art, a state of "in-betweenness," "space," "time," "interval."5 This notion stems 

from the Buddhist view which strives to empty consciousness from principles 

and concepts that split it in order to see things clearly. Referring to the ideas of 

several leading Japanese thinkers, among them Seigow Matsuoka, she writes: 

"Ma aesthetics is characterized by absence and presence, movement and stasis, 

namely – by being able to contain a thing and its opposite. [...] It is an aesthetic 

or an art form oriented toward the impermanent, variable, hidden, ambiguous; in 

which the atmosphere (kehai, ki) or void are as important as 'presence.' In other 

words, the open, 'negative,' imaginary moments in space-time are as important 

as the things contained within it."6

These ideas are also reflected in other works, in which the sense of space-time is 

generated by the movement of the transparent bodies and the viewers roaming

amid them. In daily distance (2008), created during the artist's residency in Denmark, 

an inflated body made of plastic sheet is seen rising up; as it descends, it reveals 

a set table with white dishes. The work oscillates between a familiar, everyday scene 

and the mysterious appearance of the translucent body floating in the room; between 

the definite time of the meal and the indefinite times of floating in the room's interior.

In another installation, untitled (2009), a cluster of transparent plastic bodies moves

up and down in the space, rendering the air within them real. These virtually 

weightless bodies are experienced as having a real and transient presence at 

the same time. Through them one may see, blurred, the viewers moving like 

passing stains of color.

untitled | 2009 | ללא כותרת
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restriction sight AAC | 2007 | מראה מוגבל
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ten receptacles (penetration) | 2009 | )עשרה כלי קיבול )חדירה
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five chairs | 2009 | חמישה כיסאות

Yasuaki's interest in the membrane distinguishing between the visible and the 

invisible, in substances such as air and light, and in confronting a different space 

each time, was reinforced and acquired diverse manifestations in 2008, the year 

in which he began traveling the world in residency programs which offer spaces 

for creation and display for given durations. In those years Yasuaki tackled a large 

variety of variously sized spaces in Denmark, the Netherlands, Korea, USA, Japan, 

India, Austria, Sweden, Germany, and Portugal, for durations ranging from one to 

six months.

During his sojourn in Korea, he took up work with hot black glue and plastic sheets. 

The glue, he says, creates an extremely airy, ultra-thin line. The occurrence in time – 

the artist's work with matter – is a continuous process which fills the space.7 In 

five chairs (2009), for instance, Yasuaki covered five chairs with a plastic sheet, 

and stretched strings of black glue from the ceiling to the sheet. Once the chairs

were removed, a chair-shaped transparent shell remained, with empty space 

underneath it. One may draw affinities between this work and the aforementioned 

series mountainroom.

Another work, ten receptacles (penetration) (2009) was created during the artist's 

residency in Berkley, California. It consists of a variety of receptacles covered with 

a transparent plastic sheet, among them Yasuaki's open suitcase. Once the objects 

themselves were removed, their "shells" were presented, suspended from the 

ceiling by strings of glue, rendering the interior space present. These bodies 

seem to hover in the air within the larger receptacle – the space of Kala Gallery, 

Berkley. In these works Yasuaki focuses our gaze on the empty space to which we 

tend to ascribe little significance, through a fragile, transparent form that contains 

nothing but air. The plastic sheet, an ordinary material generally used for wrapping, 

and the hot glue, which usually remains a hidden substance, become the main 

protagonists in a mesmerizing sculptural spectacle. Via meticulous work, Yasuaki 

uses them to create a negative drawing in space, thereby eliminating the sense of 

weight and mass, pivotal values in a long-standing sculptural tradition.
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One of Yasuaki's favorite artists is the British Rachel Whiteread who creates space 

negatives by means of concrete casts. In one of her best known early works, House 

(1993), she sprayed concrete on the interior walls of a Victorian house intended 

for demolition in east London; she subsequently shifted the casts to the façade, 

thereby exposing the interior which is seldom seen on the outside, reversing private 

and public. Another British artist who has gained Yasuaki's esteem, Tony Cragg, 

engages with intertwining containers and volumes using wood and plaster casts. 

As opposed to the massive sculptural language of his favorite artists, however, 

Yasuaki persistently creates transparent sculpture adapted to the spaces in which 

he operates.

During a residency at the Aomori Contemporary Art Center, Japan, Yasuaki created 

a site-specific work – adapted to this fan-like space, six meters high, designed by 

renowned architect Tadao Ando – entitled reverse of volume (2009). He installed a 

monumental plastic sheet reminiscent of a mountain which overlooked the space. 

The viewer could stand at the foot of the "mountain" and feel the movement of 

the air. The work garnered great success, and was presented in many variations

in venues the world over, among them in a solo exhibition at Aichi Prefectural 

Museum of Art, Nagoya (2009), and in the group exhibition "Ways of World Making" 

at the National Museum of Art, Osaka (2011), both in Japan. Relating to that 

installation and the spatial perception it embodies, Fumiko Nakamura, curator of 

the Aichi Museum, wrote: "The artist draws our attention to the empty space and 

heightens the intensity of the void at its center. Normally, in the process of casting a 

bronze statue, the undulations of the work are the inverse of the mold used to make 

it, but is Onishi perhaps attempting to cast the entire exhibition space here? And is it 

perhaps we, the viewers, who are being poured into the temporary mold?"8

The current exhibition at the Wilfrid Israel Museum features two installations by

Yasuaki, alongside additional works and photographs. The highly celebrated reverse 
of volume, which, as aforesaid, aroused great interest throughout the world, is

presented in a site-specific version. The plastic sheet which sheds and assumes 

forms opens a gateless gate to the blurred world seen through its transparency.

The sprinkles of black glue, which condense and subsequently resume being thin 

strings, like weeds growing from the ceiling downward, call to mind the style of 

calligraphic writing, incomprehensible even to the Japanese themselves, dubbed 

"grass" or cursive script (Sosho). Yasuaki writes his scroll in the air, over his floating 

mountain, and we, the viewers at its foot, come across a ravishing spectacle which 

changes with every step. In the dark room in which the installation clue in the 
cylinder (2006) is presented, they are answered by strings of light growing from 

the floor upward, only to drop and wriggle downward once again. Photographs are 

presented in a space between darkness and light, attesting to the artist's constant

search for the invisible in the dark. Yasuaki endeavors to look beyond form and

matter. The transparent quality of his works is a reminder of the ephemerality of all

phenomena in our life. "Form is void, void is form," maintains the Buddhist Heart 

Sutra. Form is simultaneously present and absent; it is momentarily revealed within 

the space, and subsequently disappears into the void.

 1 Sam Hunter, Isamu Noguchi: A Sculptor's World (New York: Harry N. Abrams, 1968).

2  Janet Koplos, Contemporary Japanese Sculpture (New York: Abbevile Press Publishers, 1991), p. 17.

3 From the writer's interview with the artist, January 2012.

4  Arata Isozaki et. al, Ma: Space-Time in Japan (New York: Cooper-Hewitt Museum, 1979).

5 Ilana Singer, Ma: The Concept of the Empty Space in Japanese Aesthetics

 (PhD dissertation, University of Haifa, 1999) [Hebrew].

6  Ibid. p. 23.

7 From the writer's interview with the artist, January 2012.

8  Fumiko Nakamura, cat. reverse of volume (Nagoya: Aichi Prefectural Museum of Art, 2011).
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reverse of volume | 2009 | נפח מהופך
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oNishi Yasuaki aNd
the JapaNese coNcept
of space arie kutz

The work of Japanese artist Onishi Yasuaki – especially his installations, which 

are presented in this exhibition – represent a unique spatial quality. These works 

blur the boundaries with their designated spaces; they inspire a sense of dynamic 

spaces undulating into an indefinite state. While the works, in his unique style, are 

obviously personal, they are undoubtedly anchored in the tradition of the Japanese 

perception of space – in terms of the quality of the space, the fluid boundaries 

between different spaces and their continuous flow, as well as the complex 

relationship and the dynamic transition between "inside" and "outside" distinct of 

the tradition of classical Japanese construction.

Unlike Japanese culture, the arid Middle East developed as a "stone culture." The 

ancient living spaces in this area – a structure that includes thick walls and small 

openings – did not take shape due to climatic considerations, but rather because 

of the severe restrictions in the very complex engineering dealing with the nature

of stone. Ancient stone architecture, and its engineering limitations, created 

a concept of space that sharply distinguishes between the interior and the exterior. 

In contrast, Japan's abundant forests and the quality of the wood in the country, 

made the Japanese culture, from the very beginning, a culture of wood. In wooden 

architecture, the thick stone walls, that bear the weight of the house and roof, are 

replaced with a delicate and light structure of columns, beams, and a large roof. This 

is the basis of a Japanese house. Once the wooden skeleton is erected, there is no 

structural need for walls. Erecting walls is thus a matter of choice.

The 10th century saw the height of an impressive creative period in Japanese 

history. During this period, the architecture of palaces was formed  in Heian, the 

capital city of the time (today's Kyoto). The Japanese palace ("Shinden") shaped in 

this period, consisted of a structure of vast spaces without walls. Large roofs with 

wide frames, raised on rows of pillars, shaded and protected the vast spaces. They 

used light mobile partitions in this large space or thin reed curtains, hanging loose 

from the ceiling and rolled up when needed. The horizontally laid reed curtain, the 

Sudare, is a dynamic means of dividing spaces and opening them up as needed. It 

also serves as a means to control the quality of gentle light pouring into the space 

and the gazes that are directed both inside and outside of the space, as the material 

deliberately blurs the site of the space.

Over the centuries, the basic ideas and the concept of space on the "Shinden" 

permeated the remaining levels of the society – first effecting the military nobility of 

the Samurai (Shoin architecture), then the merchant class (Machiya architecture), 

and finally reaching the villages and the common people (Minka). For many centuries, 

the Japanese home was constructed, throughout the social hierarchy, from a large

roof raised on rows of wooden columns and very little, if any, fixed walls. The spaces 

inside the structure were dynamic, ceaselessly changing and flowing. Most of the 

rooms were surrounded by partitions that can be easily moved on rails and completely 

removed when necessary. These spaces can be opened and closed according to 

their momentary use and change on a daily basis. The external walls, were almost 

all made of white, translucent paper screens, stretched on a delicate wooden frame 

(shoji). The house changes quickly and easily, as necessary, from being entirely 

open to the outside to a state in which the white paper walls block the view, all the 

way to a state in which the dark wooden shutters close them off from the exterior. 

The "classic" Japanese house is transparent through and through and exposed both 

inside and out, visible to the surrounding landscape – the garden or nature.

The boundaries between a Japanese house and the environment are not clear. The 

tile or straw roof protrudes around the edges of the house, under which extends an 

intermediate area, both internal and external to the house. Another passageway 
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Arie Kutz is an architect and urban planner. He graduated from the Technion and is qualified by the 

Tokyo Institute of Technology. He lectures on Asian Architecture in the Department of Asian Studies 

at Tel Aviv University. Serves as the chairman of the Israel-Japan Friendship Society since 2007.

extends here from the inner spaces and over the natural soil around the house,

shaded by the large roof. Between the unmistakably interior living rooms and exterior 

under the natural sky, exist rings of intermediate spaces which blur this transition 

and enrich it.

Deep-rooted architectural values developed from the world of wood structure 

engineering: Free, flowing and dynamic spaces, rich and gradual transitions between 

the spaces in the house and the between the interior and exterior; controlled and 

dynamic transparency of the space; unique light quality. These ideas have become 

the most essential part of Japanese architecture, life style and everyday culture.

Modern architecture's perception of space, which arose during the early twentieth 

century, owes a lot to Japan. In the second half of the previous century, some of 

the world's leading architectures came from Japan, drawing inspiration from both 

Japanese culture and Western modernist architectural concepts. These architects 

presented the world with fascinating perceptions of space and complex systems 

of internal – external relations, as could only be displayed before in Japanese tradition.

The Japanese perception of space, both traditional and modern, has also influenced 

the emergence of artistic concepts, as seen in Onishi's work. Similar to the 

transparent and transient partitions in the Japanese house, this artist uses plastic 

sheets and creates screens made by the dripped black glue. Onishi constantly

explores the boundaries between his works and the spaces in which they are installed, 

the relation between the full and the empty, between "being" and "nothingness." Thus, 

Onishi merges into his installations the spaces in which they were created.
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reverse of volume NMAO | 2009 | נפח מהופך

installation | 450x600x1200 | מיצב
glue & plastic sheet | דבק ויריעת פלסטיק
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two fences (filtration) | 2009 | )שתי משוכות )סינון

installation | 310x440x190 | מיצב
glue & masking tape | דבק ונייר דבק

Residency Projects Part 2, Kala Gallery, Berkeley, USA
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two sights: stairs | 2004 | שני מראות: מדרגות

C-print | תצלום צבע

pp. 28-29
distance to forest | 2011 | מרחק מהיער

installation | 370x680x680 | מיצב
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Open Studio, Schloss Plüschow, Germany
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restriction sight AAC | 2007 | מראה מוגבל

installation | 280x600x1000 | מיצב
יריעת פלסטיק, נייר, צבע זרחני, מאוורר ואור אולטרה סגול

plastic sheet, paper, fluorescent paint, fan & black light
ARTS CHALLENGE 2007, Aichi Arts Center, Nagoya, Japan
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volume of strings | 2010 | נפח מחוטים

installation | 360x500x400 | מיצב
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The Transforming State, Religare Art Gallery, Delhi, India

p. 54
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C-print | תצלום צבע

pp. 30-31
untitled | 2010 | ללא כותרת
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reverse of volume WIM | 2012 | נפח מהופך

installation | 275x500x1400 | מיצב
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nucleus | 2002 | גרעין

90x100x80
stainless steel | פלדה אל חלד
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pipe | 2002 | צינור
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stainless steel | פלדה אל חלד

Intersection, METAL ART MUSEUM HIKARINOTANI, Inzai, Japan
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הר רבוע מרחף, קרקע עגולה צפה | 2009 | 

floating square mountain, floating circular ground
installation | 140x240x240 ,140x120x120 | מיצב

glue & plastic sheet | דבק ויריעת פלסטיק
Open Studio 5 Part 1, Goyang Art Studio, Korea

pp. 34-35
plate of pressures | 2012 | לוח של לחצים

100x80
glue & graphite on wooden panel | דבק וגרפיט על לוח עץ

 Inner Space, The Wilfrid Israel Museum, Kibbutz Hazore'a, Israel
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pp. 3, 58
reverse of volume RG | 2009 | נפח מהופך

installation | 470x1340x1210 | מיצב
glue & plastic sheet | דבק ויריעת פלסטיק

reverse of volume, Rice Gallery, Houston, USA

pp. 12-13, 51
untitled | 2009 | ללא כותרת

installation | 400x660x960 | מיצב
plastic sheet & fan | יריעת פלסטיק ומאוורר

Against the Sculptural, Seoul Museum of Art, Seoul, Korea

p. 25
thing of darkness 8 | 2003 | 8 דבר חושך

C-print | תצלום צבע

p. 8
seeing darkness | 2004 | לראות חושך

installation | 220x300x300 | מיצב
מדבקות מחזירות אור, תאורה ומיכלים

luminous painted label, lighting & containers
seeing darkness, GALLERY b. TOKYO, Japan

pp. 5, 55
gawa (ring) | 2001 | )גאוה )טבעת

40x240x240
iron | ברזל

pp. 14, 48
five chairs | 2009 | חמישה כיסאות
installation | 120x450x210 | מיצב

glue & plastic sheet | דבק ויריעת פלסטיק
Mind Street, EM Art Gallery, Seoul, Korea

p. 6
two sights: foot | 2004 | שני מראות: רגליים

C-print | תצלום צבע

pp. 15, 49
ten receptacles (penetration) | 2009 | )עשרה כלי קיבול )חדירה

installation | 310x570x450 | מיצב
glue & plastic sheet | דבק ויריעת פלסטיק

Residency Projects Part 2, Kala Gallery, Berkeley, USA

pp. 10-11
daily distance | 2008 | מרחק יומי
installation | 244x743x370 | מיצב

plastic sheet & fan | יריעת פלסטיק ומאוורר
daily distance, Sølyst Artists in Residence Center, Jyderup, Denmark

p. 24
thing of darkness 7 | 2003 | 7 דבר חושך

C-print | תצלום צבע

pp. 9, 52
mountainroom | 2006 | חֶדרֶהַר

C-print | תצלום צבע

pp. 22-23
clue in the cylinder AJT | 2006 | רמז בתוך גליל

installation | 270x410x410 | מיצב
יריעת פלסטיק, נייר, צבע זרחני, חוט צמר, מאוורר ואור אולטרה סגול

plastic sheet, paper, fluorescent paint, woolen yarn, fan & black light
Amuse Art Jam 2006, Marunouchi Building, Tokyo, Japan

p. 7
two sights: self 2 | 2004 | 2 שני מראות: עצמי

C-print | תצלום צבע

p. 17
reverse of volume ACAC | 2009 | נפח מהופך

installation | 539x360x2000 | מיצב
glue & plastic sheet | דבק ויריעת פלסטיק

HOME, Aomori Contemporary Art Centre, Aomori, Japan

42



 reverse volume WIM, Wilfrid Israel Museum | 2012 | נפח מהופך, מוזיאון וילפריד ישראל







 work in process: reverse volume WIM, Wilfrid Israel Museum | 2012 | עבודה בתהליך: נפח מהופך, מוזיאון וילפריד ישראל
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plate of pressures | 2012 | לוח של לחצים





volume of strings | 2010 | נפח מחוטים

35



floating square mountain, floating circular ground | 2009 | הר רבוע מרחף, קרקע עגולה צפה

34





untitled | 2010 | ללא כותרת

32





distance to forest | 2011 | מרחק מהיער

30



two fences (filtration) | 2009 | )שתי משוכות )סינון

29





thing of darkness 8 | 2003 | 8 דבר חושך

27



thing of darkness 7 | 2003 | 7 דבר חושך
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"ההיפך מנפח", מרכז קינוקינו לאמנות וקולנוע, סאנדנס, נורבגיה  2010
"קו הגבול", גלריה פארה�סייט, גראץ, אוסטריה  

"יער אופקי", גלריה Not Quite, פנגרספורס, שבדיה  
"ההיפך מנפח", מרכז סטודיו וורמונט, גלריה הטחנה האדומה, ג'ונסון, ארה"ב  

"ההיפך מנפח", המוזיאון המחוזי אייצ'י, נגויה, יפן  2011
"ההיפך מנפח", Skład Solny, קרקוב, פולין  

"ההיפך מנפח", גלריה מרטין ורגינה מילר, קוצטאון, ארה"ב  
"ההיפך מנפח", גלריה רייס, יוסטון, ארה"ב  2012

"חלל פנימי - אונישי יסואקי", מוזיאון וילפריד ישראל לאמנות ולידיעת המזרח,  
קיבוץ הזורע, ישראל  

מבחר תערוכות קבוצתיות  
"נקודת חיתוך", המוזיאון לאמנות המתכת היקארי נוטאני, אינזאי, יפן  2002

"הבינאלה השביעית לאמנים צעירים בגונמה", המוזיאון לאמנות מודרנית, טאקאסאקי, יפן  2003
"תערוכת האמנות של טויוטה", מוזיאון טויוטה העירוני לאמנות, טויוטה, יפן  2004

"אמנים נבחרים בקיוטו, 2005 - הגל החדש", המוזיאון לתרבות של קיוטו, יפן  2005
"תורידו את השלט. פסנתר, פסנתר", מחסן הלבנים האדומות בנמל אוסאקה, יפן  2006

"אתגר אמנות", מרכז אייצ'י לאמנויות, נגויה, יפן  2007
"עיניים סקרניות - אמנות עכשווית ביפן", חלל סוקה לאמנות עכשווית, טאיפה, טאיוון  2008

"Point éphémere", גלריה בונקה מורה, טוקיו, יפן  
"פנטסמגוריה", מוזיאון ליונג לאמנות עכשווית, סואון, קוריאה  2009

"פסטיבל אמנות אסיה", המשכן לאמנות סונג�סאן, צ'אנגוון, קוריאה  
ֶ'ז'וּ קוריאה ֶ'ז'וּ לאמנות, ז "סו�מביסורי", מוזיאון ז  

"בית", מרכז אאומורי לאמנות עכשווית, אאומורי, יפן  
"נגד הפיסולי", מוזיאון סיאול לאמנות, סיאול, קוריאה  

"חצר חזית האמנות #8", גלריה חצר האמנות, אוסאקה, יפן  2010
"מצב של השתנות", הגלריה לאמנויות רליגר, דלהי, הודו  

"פסטיבל אמנויות המדיה של יפן", דורדמונד, גרמניה  2011
"דרכים ליצירת עולם", המוזיאון הלאומי לאמנות באוסאקה, יפן  

אוספים  
מכון קאלה לאמנות, שלוס פלושאוו, גרמניה  

נולד באוסקה, יפן   1979
בוגר תואר ראשון במחלקה לפיסול, בית הספר לאמנות ועיצוב, אוניברסיטת צוקובה, יפן  2001
בוגר תואר שני במחלקה לפיסול, בית הספר הגבוה לאמנות, אוניברסיטת קיוטו לאמנויות, יפן  2004

פרסים ומלגות   
)Epson( "פרס השופטים בתחרות תצלומי צבע של "אפסון  2003

פרס הצטיינות, תחרות תצלומים דיגיטליים בחטיבת האמנויות, תערוכת אינטרנט  2004
פרס כוכב, התחרות החמישית של "עיצוב באסיה במאה ה�21"  2005

פרס ראשי בתחרות "Amuse Art Jam", קיוטו, יפן  
עבודה מומלצת: הוועדה האמנותית של הפסטיבל התשיעי לאמנויות מדיה ביפן  

"Jeans Factory Art Award" ,פרס שני  2006
פרס טארו, מענק טארו אוקמוטו לאמנות עכשווית, קרן שוּאוֹ   2007

מענק מטעם IASK )אגודת אמני אסיה פסיפיק(, המוזיאון הלאומי לאמנות עכשווית, קוריאה  2009
מענק מכון קאלה לאמנות  
מענק קרן פולוק�קרסנר   2010

פרס ארה"ב�יפן, מרכז סטודיו ורמונט  
מענק קרן אמנות "פולה"  2011

מבחר תערוכות יחיד  
"דבר החשיכה", גלריה ב. טוקיו, טוקיו, יפן  2003

"לראות את החשיכה", גלריה ב. טוקיו, טוקיו, יפן  2004
"מראה מוגבל", גלריה ניוטרון, קיוטו, יפן  

"מראה מוגבל", Under public, אוסקה, יפן  2005
"רמז בתוך אריזה", גלריה ניוטרון, קיוטו, יפן  

"רמז בתוך הריק", תערוכת ספירה, קיוטו, יפן   
"ערפילית נושמת", גלריה אינאקס 2, טוקיו, יפן  

"גלוי לעין", תערוכת ספירה, קיוטו, יפן  2006
"וורטקס", גלריה ניוטרון, קיוטו, יפן  

"החלל שבין לפנים ומאחור", פנטאלון, אוסקה, יפן  2007
"רמז אנכי", גלריה ב. טוקיו, טוקיו, יפן  
"עור פנימי", גלריה ניוטרון, קיוטו, יפן  

"מרחק יומיומי", מרכז אירוח לאמנים, ג'ידרופ, דנמרק  2008
"הר�אוויר", קונגסי, הולנד  

ציונים ביוגרפיים
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אריה קוץ הוא אדריכל ומתכנן ערים. בוגר הטכניון ומוסמך המכון הטכנולוגי של טוקיו. מרצה לאדריכלות 

אסיה בחוג ללימודי מזרח אסיה באוניברסיטת תל אביב. משנת 2007 משמש יו"ר אגודת הידידות ישראל�יפן.

תפיסת החלל היפנית, המסורתית והמודרנית, השפיעה גם על התהוותו של עולם מושגים אמנותיים 

שאחד ממייַצְגיו הוא אונישי יסואקי. בדומה למחיצות השקופות והניידות בבית היפני, אמן זה 

משתמש ביריעות ניילון שקופות משולבות בחוטים ובמסכים של דבק שחור. באופן זה הוא בוחן 

ללא הרף את הגבולות שבין העבודה לבין החלל שבתוכו היא מצויה, את היחס בין המלא לבין 

הריק, בין ה"יש" לבין ה"אין". כך מנכס יסואקי לתוך יצירתו גם את החלל שבו נוצרה העבודה.
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אונישי יאסואקי ותפיסת החלל
היפנית אריה קוץ

עבודותיו של האמן היפני אונישי יסואקי - ובייחוד עבודות המיצב שלו, שאחת הבולטות שבהן 

מוצגת בתערוכה זו - מייצגות איכות חלל ייחודית. עבודות אלו יוצרות תחושה של טשטוש גבולות 

בינן לבין החללים הייעודיים שבהם הן מוצבות, של מרחבים דינמיים הזורמים לעבר מצב בלתי 

מוגדר. לצד היותן אישיות וייחודיות ליסואקי, העבודות מעוגנות ללא ספק במסורת עמוקה של 

תפיסת החלל היפנית - מבחינת איכות החלל, הגבולות המטושטשים שבין חללים שונים והזרימה 

הרציפה שלהם, וכן מערכת היחסים המורכבת ועמימות המעבר בין "פנים" ל"חוץ" במסורת הבנייה 

היפנית הקלאסית.

בשונה מהתרבות היפנית, המזרח התיכון המדברי התפתח כ"תרבות אבן". אופיו של בית המגורים 

הקדום הרווח במקומותינו - מבנה הכולל קירות עבים ופתחים קטנים - התהווה לא משיקולים 

אקלימיים אלא בשל המגבלות הקשות שמכתיבה ההתמודדות ההנדסית המורכבת עם האבן. 

אדריכלות האבן הקדומה, על מגבלותיה ההנדסיות, יצרה תפיסת חלל המבחינה באופן חד 

וברור בין פנים לחוץ. לעומת זאת, שפע היערות של יפן ואיכות העץ שבהם הפכו את התרבות 

היפנית, משלב מוקדם מאוד, ל"תרבות עץ". באדריכלות העץ מתחלף קיר האבן העבה, הנושא 

את משקל הבית והגג, במערכת עדינה וקלה של עמודים, קורות וגג גדול. זהו הבסיס של הבית 

היפני. מרגע שעומד על כנו שלד העץ של בית זה, אין בו צורך בקירות כאילוץ הנדסי. הקירות 

הם נושא לבחירה חופשית.

לקראת המאה העשירית, בשיאה של תקופה יצירתית מרשימה בהיסטוריה היפנית, תקופת היאן, 

התגבשה בעיר הבירה היאן - קיוטו של ימינו - האדריכלות של ארמון האצולה. הארמון היפני 

)"שינדן"( שהתהווה בתקופה זו הורכב ממערכת של חללים רחבי ידיים ונטולי קירות. גגות גדולים 

ורחבי שוליים, נישאים על שורות של עמודים, הצלו והגנו על חללים גדולים. על פי רוב נעשה 

שימוש במחיצות קלות וניידות או בווילונות קנים דקים מגולגלים אל התקרה ומופשלים בעת 

הצורך. וילון הקנים האופקיים הדקים, הסודארה, הוא אמצעי דינמי לחלוקת החלל ולפתיחתו

על פי הצורך. הוא משמש גם אמצעי לשליטה עדינה על איכות האור החודר אל החלל ועל איכות 

המבטים המופנים פנימה והחוצה, תוך עמעום מכוון של המראה הנשקף מבעדו.

במהלך הדורות חלחלו הרעיונות הבסיסיים ותפיסת החלל של ארמון ה"שינדן" לרובדי האוכלוסייה 

האחרים - תחילה אל מעמד הסאמוראים )סגנון שואין(, אחר כך למעמד הסוחרים )סגנון מאצ'ייה(, 

ולבסוף גם לבתי הכפר ופשוטי העם )מינקה(. מזה מאות רבות של שנים מורכב הבית היפני, בכל

שכבות האוכלוסייה, מגג גדול הניצב על שורות עמודים ומעט מאוד, אם בכלל, קירות קבועים. 

החלל שבפנים דינמי, משתנה וזורם ללא הרף. החדרים מוקפים רובם ככולם במחיצות שניתן 

להזיזן בקלות על מסילות ולהסירן באופן מוחלט בעת הצורך. חללים נפתחים ונסגרים על פי 

השימוש הרגעי, המשתנה במשך היממה. "קירות החוץ" הם רובם ככולם מחיצות נייר לבן, חצי

שקוף, הנפרשׂ על מסגרת עדינה של עץ )שוג'י(. הבית עובר בקלות ובמהירות, על פי הצורך, מפתיחה 

מוחלטת שלו אל החוץ לסגירה המסננת את האור מבעד לנייר הלבן, ועד להגפה אפלולית של 

תריסי עץ. הבית היפני ה"קלאסי" שקוף בכל עומקו וחשוף כלפי פנים וכלפי חוץ, ניבט אל הנוף 

הסובב אותו - גן הבית או הטבע שמסביב.

הגבולות שבין הבית היפני לבין סביבת החוץ אינם חדים. בהיקף הבית קיימת בליטה רחבת 

היקף של גג הרעפים הגדול )או קני הקש(, ומתחת משתרע מרחב מרווח שהוא ספק פנים ספק 

חוץ. כאן מתקיים מעבר נוסף, בין השטח המצוי על האדמה הטבעית לבין שטחה החיצוני של 

במת העץ שעליה ניצב הבית, תחת צלו של הגג הרחב. בין הפְנים המובהק של חדרי המגורים 

לבין החוץ המובהק שתחת כיפת השמים מתקיימות אפוא טבעות של חללי ביניים המטשטשים 

מעבר זה ומעשירים אותו.

מתוך עולם ההנדסה של מבני העץ התפתחו ערכים אדריכליים ותרבותיים עמוקים ביותר: חלל

חופשי, זורם ודינמי; מעבר מודרג ועשיר בין חללי הבית ובין פנים לחוץ ולטבע הסובב; שקיפות 

מבוקרת ודינמית של החלל; איכות אור ייחודית. רעיונות אלו הפכו לחלק מהותי ביותר מהאדריכלות 

היפנית, מסגנון המגורים ומהתרבות של חיי היומיום ביפן. תפיסת החלל של האדריכלות המודרנית 

חבה ליפן הרבה מאוד משנות התהוותה הראשונות בתחילת המאה העשרים. במחצית השנייה 

של מאה זו יפן תרמה לעולם אדריכלים מהשורה הראשונה שידעו לשאוב השראה ממקורות 

התרבות היפנית, כמו גם מן התפיסה האדריכלית המודרניסטית המערבית. אדריכלים אלו הציגו 

תפיסת חלל מרתקת ומערכות מורכבות של יחסי פנים�חוץ כמו שרק המסורת היפנית ידעה 

להציג לפניהם.
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reverse of volume ACAC | 2009 | נפח מהופך
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אחת היוצרות המוערכות בעיניו של יסואקי היא האמנית הבריטית רייצ'ל ווייטרד, שיוצרת תשלילי 

חלל באמצעות יציקות בטון. באחת המפורסמות מבין עבודותיה המוקדמות, בית )1993(, בחרה 

האמנית בבית בסגנון ויקטוריאני מיועד להריסה במזרח לונדון, ריססה בטון על קירותיו הפנימיים 

והעבירה את היציקות אל החזית. באופן זה היא חשפה את הפְנים שבדרך כלל אינו נראה כלפי 

חוץ ויצרה היפוך של הפרטי והציבורי. טוני קראג, אמן בריטי נוסף שיסואקי מחשיב את עבודתו, 

עסק גם הוא במיכלים ובנפחים המשתלבים זה בזה - במקרה זה באמצעות שימוש בעץ או יציקות 

גבס. לעומת שפת הפיסול המסיבית של האמנים האהובים עליו, יסואקי יוצר באופן עקבי פיסול 

שקוף המותאם לחללים שבהם הוא פועל. 

כאשר התארח במרכז לאמנות עכשווית באאומורי שביפן, יצר יסואקי עבודה בהתאם למאפייני 

המקום - חלל דמוי מניפה בגובה שישה מטרים שתכנן האדריכל הנודע טדאוֹ אַנדְו. ביצירה זו,

נפח הפוך )2009(, הציב האמן יריעת ניילון גדולת ממדים דמוית הר שצפה בחלל, כאשר הצופה 

יכול היה לעמוד מתחתיה ולחוש בתנועת האוויר. עבודה זו זכתה להצלחה רבה והוצגה בגרסאות 

שונות במקומות שונים בעולם, ובכלל זה גם ביפן, בתערוכת יחיד במוזיאון אייצ'י )Aichi( בנאגויה 

)2009( ובתערוכה הקבוצתית "דרכים ליצירת עולם" במוזיאון הלאומי באוסאקה )2011(. בהתייחסו 

למיצב זה ולתפיסת החלל המגולמת בו כותב נקאמורה פומיקו, האוצר של מוזיאון אייצ'י: "יסואקי 

מושך את תשומת לבנו אל החלל הריק ומגביר את האינטנסיביות שלו לקראת המרכז המוגבה. 

בדרך כלל בתהליך יציקת פסל ברונזה הנפחים של הפסל הפוכים לאלה של התבנית. האם אונישי 
מנסה לצקת את כל חלל התערוכה כאן? ואולי אנו הצופים הופכים לחלק מהתבנית הזמנית?".8

בתערוכה במוזיאון וילפריד ישראל מוצגים שני מיצבים של יסואקי, עבודות נוספות ותצלומים. לאחר 

שהוצגה כאמור ברחבי העולם ועוררה עניין רב, מוצגת במוזיאון העבודה נפח הפוך, בגרסה המותאמת 

לחלל. יריעת הניילון שלובשת ופושטת צורה פותחת את השער ללא שער לעולם המעורפל הניבט 

מבעד לשקיפותה. נתזי הדבק השחור, המִתעבים והופכים שוב לחוטים דקים כעשב הצומח מהתקרה 

כלפי מטה, מזכירים את סגנון הכתב הקליגרפי שאינו מובן אף ליפנים עצמם ונקרא "כתב העשב" 

)Sosho(. יסואקי כותב את המגילה שלו באוויר, על גבי ההר הצף שהוא יוצר, ואנו, הצופים הפוסעים 

תחתיו, מגלים מחזה מרהיב המשתנה בכל צעד. בחדר החשוך, שבו מוצג המיצב רמז בתוך גליל, 

עונים להם חוטים של אור הצומחים מהרצפה כלפי מעלה ושוב צונחים ומתפתלים מטה. בין החושך 

והאור מוצגים התצלומים, עדות לחיפוש המתמיד של האמן בחשיכה אחר הבלתי נראה. יסואקי 

מבקש להתבונן אל מעבר לצורה ולחומר. שקיפות יצירותיו היא תזכורת לקיומן הארעי של כל 

התופעות בחיינו. "צורה היא ריק, ריק הוא צורה", אומרת סוטרת הלב הבודהיסטית. הצורה מתקיימת 

ונעדרת בו�זמנית, מתגלה לרגע בתוך החלל ואז שבה ונעלמת לתוך הריק.

Sam Hunter, Isamu Noguchi (London: Thames & Hudson, 1979), p. 15   1

 Janet Koplos, Contemporary Japanese Sculpture (New York: Abbevile, 1991) p. 17  2

מתוך ראיון שערכה האוצרת עם האמן בינואר 2012.  3

 Arata Isozaki et al., Ma: Space-Time in Japan (New York: Cooper-Hewitt Museum, 1979)  4

אילנה זינגר, מא - ההיעדר הטעון וביטויו באסתטיקה היפנית )עבודת דוקטור, אוניברסיטת חיפה, 1999(.  5

שם, עמ' 23.  6

מתוך ראיון שערכה האוצרת עם האמן בינואר 2012.  7

    Fumiko Nakamura, cat. reverse of volume: (Nagoya: Aichi Prefectural Museum of Art, 2011)  8
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ten receptacles (penetration) | 2009 | )עשרה כלי קיבול )חדירה

במיצב אחר, ללא כותרת )2009(, קבוצה של גופי ניילון שקופים נעים בחלל מעלה ומטה והופכים 

את האוויר שבתוכם לממשי. גופים אלו, שהם חסרי משקל כמעט, נחווים כבעלי נוכחות ממשית 

וארעית בו�זמנית. אפשר לראות דרכם, באופן עמום, את הצופים הנעים ככתמי צבע חולפים.

העניין של יסואקי בקרום המפריד בין הנראה לבין הנסתר, בחומרים כמו אוויר ואור ובהתמודדות 

עם חלל אחר בכל פעם, החל לקבל משנה תוקף ואופני ביטוי מגוונים ב�2008 - השנה שבה הוא 

התחיל לנדוד בין מקומות שונים בעולם במסגרת תכניות שהות אמן, המציעות חללים ליצירה 

ולתצוגה לפרקי זמן נתונים. בשנים אלה התמודד יסואקי עם מגוון גדול של חללים בגדלים שונים 

בדנמרק, הולנד, קוריאה, ארה"ב, יפן, הודו, אוסטריה, שוודיה, גרמניה ופורטוגל, בפרקי שהות הנעים 

בין חודש ועד שישה חודשים. 

בתקופת שהותו בסטודיו בקוריאה גילה יסואקי את העבודה עם הדבק החם השחור ועם יריעת 

הניילון. לדבריו, הדבק יוצר קו דקיק, אוורירי מאוד. ההתרחשות בזמן - פעולתו של האמן בחומר -

היא תהליך מתמשך הממלא את החלל.7 בעבודה חמישה כיסאות )2009(, למשל, יסואקי כיסה 

חמישה כיסאות ביריעת ניילון ומתח חוטי דבק שחור מהתקרה אל היריעה. לאחר שהוציא את 

הכיסאות, נותרה מעטפת שקופה דמוית כיסא שמתחתיה מצוי חלל ריק. ניתן למצוא זיקה בין 

יצירה זו לבין העבודה חֶדרֶהרַ, שתוארה קודם.

עבודה נוספת, עשרה כלי קיבול )חדירה( )2009(, נוצרה בזמן שהותו של האמן בברקלי שבקליפורניה. 

בעבודה נעשה שימוש במגוון כלי קיבול שצופו ביריעת ניילון שקופה, ובהם, למשל, המזוודה הפתוחה 

של יסואקי. לאחר שהוצאו האובייקטים עצמם, הוצגו ציפויי המעטפת בעודם תלויים מן התקרה 

באמצעות חוטי דבק. באופן זה החלל הפנימי הפך לנוכח. גופים אלו כמו צפים באוויר בתוך כלי 

הקיבול הגדול יותר - החלל של גלריה קאלה. בעבודות אלו יסואקי ממקד את מבטנו בחלל הריק, 

שאנו נוטים לייחס לו חשיבות פחותה, באמצעות תבנית שקופה ושברירית המכילה לא כלום - אוויר 

בלבד. יריעת הניילון, חומר יומיומי פשוט המשמש בדרך כלל לאריזה בלבד, והדבק החם, הנחשב 

לחומר מוסתר בדרך כלל, הופכים לשחקנים ראשיים במופע פיסולי מהפנט. באמצעותם, בעבודה 

עמלנית, יסואקי יוצר רישום נגטיבי בחלל וכך מבטל את תחושת המשקל והמסה - ערכים מרכזיים 

במסורת פיסולית רבת שנים.
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five chairs | 2009 | חמישה כיסאות
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untitled | 2009 | ללא כותרת
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untitled | 2009 | ללא כותרת
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daily distance | 2008 | מרחק יומי
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יסואקי מציג לעינינו מופעים פיסוליים רבים שיופיים מתבסס על עיקרון ההשתנוּת. ניתן להתבונן 

באותו אובייקט בכמה אופנים ולהתוודע בכל פעם למראה אחר המוצפן בו, עד כי איננו מאמינים 

למראה עינינו. הוא מתעתע בנו כקוסם שברגע אחד שולף תמונת מציאות אחת ובשנייה מחליף 

אותה באחרת. שתי התמונות תקפות באותה מידה, והתחלפותן מעוררת ספק באשר לקיומה של 

מציאות קבועה. פעולותיו של יסואקי, המאחדות חלל וזמן, מקבלת משמעות נוספת הקשורה 

למושג "מא" שהתפתח בתרבות היפנית מתוך מקורותיו הסיניים. מושג זה, שהסימנית הסינית שלו 

נראית כמו שער שהשמש שוקעת או זורחת מבעדו, מתייחס לחלל�זמן שבין לבין. 

בספרו מא: חלל�זמן ביפן, אראטה איסוזאקי מתייחס להבדלים שבין תפיסות החלל�זמן במערב 

וביפן. במערב קיימת התייחסות אל הזמן כאל רצף ליניארי אינסופי, כמהות נפרדת מן החלל; 

ביפן, לעומת זאת, החלל והאירועים המתרחשים בו נתפסים כמהות אחת.4 אילנה זינגר מתייחסת  

במחקרה ל"מא" כאל ערך מרכזי בתרבות ובאמנות היפנית - מצב של "ביניים", "חלל", "זמן", 

"הפסקה".5 מושג זה נובע מהתפיסה הבודהיסטית המבקשת לרוקן את התודעה מעקרונות

וממושגים המפלגים אותה כדי לראות את הדברים כהווייתם. בהתייחס לרעיונותיהם של כמה 

הוגים יפנים חשובים, ביניהם סייג'ו מאצואוקה, היא כותבת: "אסתטיקת ה'מא' מתאפיינת בהיותה 

אין ויש, תנועה ואי�תנועה, כלומר בכך שהיא יכולה להכיל דבר והיפוכו ]...[ זוהי אסתטיקה או אמנות 

המכוונת אל משהו בלתי קבוע, משתנה, נסתר ורב�משמעי, שבו האטמוספרה )Kehai, ki( או החלל 

הריק חשובים לפחות כמו ה'יש'. כלומר הרגעים הפתוחים, 'הנגטיביים', הדמיוניים בחלל�זמן חשובים 
בדיוק כמו הדברים המצויים בו".6

נוצרת באמצעות תנועתם  נוספות, שבהן תחושת החלל�זמן  רעיונות אלו משתקפים בעבודות 

של הגופים השקופים ושל הצופים המשוטטים ביניהם. בעבודה מרחק יומי )2008(, שנוצרה בזמן 

שהותו של האמן בדנמרק, נראה גוף ניילון מנופח המתרומם מעלה, וכאשר הוא יורד מטה נחשף 

שולחן ערוך בכלים לבנים. העבודה נעה בין מראה יומיומי ומוּכר לבין מראהו המסתורי של הגוף 

השקוף למחצה שצף לו בתוך החדר, בין הזמן המוגדר של הארוחה ובין רגעי הזמן הלא מוגדרים 

שבהם ניתן לרחף בחלל החדר.

daily distance | 2008 | מרחק יומי
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mountainroom ta | 2006 | חֶדרֶהַר
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seeing darkness | 2004 | לראות חושך
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כדי להסיר את חסמי הראייה המקובלת פנה יסואקי אל החושך, שבו מתבטלים הגבולות המפרידים 

בין עצמים שונים ונמוגים הצבעים והמרקמים. בהשראת רישומי האור של פיקאסו, הוא החל

בהתנסות חדשה המשלבת חלל וזמן. יסואקי ריתך מסגרות רבועות ממתכת בחשיכה, מול מצלמה 

שהצמצם שלה היה פתוח במשך עשרים דקות. התוצאה היא צילום פעולה, שבו הפסל שנוצר נעלם, 

ובמקומו מופיעים שובלי גיצים היוצרים מראה מרהיב, מעין שערים של אור. עבודה זו ודומות לה 

מתגלות מתוך החשיכה ומדגימות את טבען החולף של כל התופעות. בהקשר זה ניתן לציין את 

המושג היפני "מוֹנוֹ נוֹ אווארה" )"Mono no Aware"(, המתייחס לאופן שבו מתגלה לנו המציאות 

ברגע מסוים. מושג זה, שמקורו בתפיסה הבודהיסטית, מדגיש כי כל מה שקיים מופיע לנגד עינינו 

לפרק זמן מסוים ולאחר מכן נעלם.

בסדרה שני מראות )2004( צייר יסואקי בקרן לייזר אדומה את פנים חדרו מול צמצם מצלמה שהיה 

פתוח לאורך זמן. הוא מתח קווי לייזר אופקיים ואנכיים שנעו לאורך הקירות והרצפה ונשברו או התעקמו 

כאשר פגעו בעצם כלשהו בהתאם לצורתו. כך הפכו מנורת ניאון, ארון או מזגן לחלק בלתי נפרד 

מהנפחים בחלל ואיבדו את עצמיותם כעצמים. גם רגליו של יסואקי מצולמות באופן זה וממשיכות 

את קווי הרצפה. אין כל הבדל בין אובייקט ורקע, והמקומות שבהם קרני הלייזר אינן פוגעות נעלמים. 

בסדרה זו מעניינת במיוחד העבודה עצמי, שבה מופיעה צלליתו השחורה של האמן על רקע רשת קווי 

הלייזר האדומים. זהו בעצם "אני נעלם" ללא מאפיינים מזהים כלשהם, כייצוג של רעיון היעדר העצמי. 

בעבודה לראות חושך )2004(, שנוצרה כאשר יסואקי סיים את לימודי התואר השני לאמנות 

באוניברסיטת קיוטו, ערם האמן קופסאות ואריזות בגדלים שונים והדביק עליהן מדבקות צבע זרחני 

במרווחים קבועים. כאשר האור כבה, נגלית לפתע עיר שאורות מנצנצים מחלונותיה. בתקופה זו 

ביצירתו של האמן הפך החדר החשוך למעבדה שבתוכה מתגלה המוכר באופן חדש ומפתיע.

בסדרה האחרונה של תצלומי הפעולה, הנקראת חֶדרֶהרַ )2006(, חיבר יסואקי את כל העצמים 

שבחדרו בקו חופשי יותר. הפעם הוא הניח חוט צמר בצבע זרחני על גבי שולחן וכיסאות וביניהם, 

וכן על ערימת קופסאות, וצילם בכל פעם במקום אחר. החיבור בין כל התצלומים לתמונה אחת 

יוצר מארג שתי וערב של קווי החלל הפנימי ושל תנועת האמן בחדר. גם כאן, במבט ראשון, איננו 

מזהים את העצמים המוכרים; אין הבדל בינם לבין הרקע. הקווים נעים בין נפחים ושקעים ויוצרים 

טופוגרפיה הררית בתוך החדר. העיסוק בחלל עצמו הוביל את יסואקי ליצירת מיצבים הבוחנים 

את הגבול בין הנראה לבין הבלתי נראה. במיצב מראה מוגבל )2004(, נעות בחשיכה מאות נקודות 

בצבע זרחני המצוירות על בלון שקוף ענק. העבודה ממחישה את תנועת האוויר דרך התנפחותו 

והתכווצותו של הבלון ומבטאת את התחושה כי החדר נושם.

two sights: self 2 | 2004 | 2 שני מראות: עצמי
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gawa (ring) | 2001 | )גאוה )טבעת
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במערב נוטה להדגיש את העצמאות והיחידאיות של הפסל )ושל האמן( ]...[ ככלל, הפיסול היפני 

מתייחס לקטעים יותר מאשר לשלם ולתנאים רגעיים יותר מאשר למציאות קבועה. העדפות 
אלה תכופות מובילות לבניית מיצבים יותר מאשר ליצירת פסל בעל מסה מרכזית אחת".2

ביפן החלה לפעול ב�1954 קבוצת אמנים צעירים בשם "גוטאי" )Gutai(. הם חקרו אפשרויות 

ביטוי חדשות במיצגים, בפסלים קינטיים ובסביבות שיצרו. אחד מאמניה, קזוּאוֹ שיראגהֶ, יצר

ציור באמצעות הנחת בד על הרצפה, בעודו תלוי על חבל ממעל ומצייר באמצעות רגלו. שיראגה 

התעניין בפעולה ובתוצאה באותה מידה, בדומה לתפיסה המאפיינת את אמנות הקליגרפיה 

המסורתית )שוֹדוֹ(, שלפיה הדרך והתוצאה הם אחד. קבוצת גוטאי סללה את הדרך לדור הבא

בכך שהפכה את האמנות לשדה פתוח - למעבדה המאפשרת התייחסות אל הרגיל ואל היומיומי 

באופן ניסיוני. בהיותו אמן שבחר לפעול ברוח ניסיונית, יסואקי העדיף כבר בתקופת לימודיו 

באוניברסיטת צוקובה שלא לפנות אל החומרים הפיסוליים המסורתיים, כגון אבן ועץ. בחירתו 

ליצור ממתכת מעטפת של חלל בצורות שונות מרמזת על הכיוון שאליו נמשך: השאיפה להסיר 

לרגע את הקליפה של כל מה שנגלה לעין - את המראה החיצוני של הדברים - כדי להיווכח 

שהחוץ והפנים למעשה אינם נפרדים זה מזה.

העבודה גאָוה )Gawa( )2001(, "טבעת" ביפנית, שאותה יצר יסואקי עם סיום לימודיו, ממחישה 

תפיסה זו. בהתייחסו ליצירה זו אומר האמן: "פסל המתכת שלי מתבסס על עץ אורן שמצאתי. 

חתכתי אותו לטבעות ויצרתי ממנו מעגל. עטפתי אותו בהדרגה בפיסות מתכת קטנות, ולבסוף 

שרפתי אותו, כך שהוא התרוקן מתוכנו. זו הייתה עבודת הגמר שלי ]...[ חבריי גילפו באבן או

בעץ, אבל אני לא הייתי מסוגל ליצור צורה מקורית. רציתי רק לעקוב אחר ההשתנות. תהליך

הפעולה שלי חזר על עצמו שוב ושוב באופן מדיטטיבי. מה שנותר הוא תוצאת הפעולה".3 פסל

זה חוקר את ההשתנות של החומר והצורה, את 

המעבר ממלאות לריקות ואת הפיכת הקו למעגל. 

המחזוריות המתקיימת בו מזכירה את ה"אנסו"

)Ensõ(: מעגל המצויר בקו אחד, בנשימה אחת,

זו צורה  הזן�בודהיסטית.  במסורת הקליגרפיה 

מייצגת את העולם, את החלל הריק, את הרגע

הנוכחי ואת המשכיות החיים. הטבעת של יסואקי 

נושמת דרך החלונות הזעירים שבה, והחלל הפנימי 

שבתוכה נגלה לעיניו של הצופה. כמו ה"אנסו", גם 

היא מחברת בין חלל וזמן, בין תודעה ופעולה.

תערוכה זו מציגה את יצירתו של האמן היפני אונישי יסואקי, שעבורו החלל הוא החומר העיקרי 

לפיסול. בתרבות המערבית החלל והחומר נתפסים בדרך כלל כמנוגדים זה לזה: החומר מוגדר 

כבעל נפח, משקל, מרקם וצורה ברורים, ואילו החלל נתפס כחסר צורה וצבע, נטול משקל 

ואינסופי. יסואקי מציע תפיסת חלל שונה: הוא יוצר פיסול שקוף המתייחס לנוכחותו של החלל 

ומבטא את תנועת האוויר המתרחשת בתוכו. בהתייחס לכך, מאמר זה מבקש להצביע על 

הזיקה של עבודותיו לרעיונות ולמושגים המושרשים בתרבות ובפילוסופיה היפנית. מאמרו של 

האדריכל אריה קוץ, המופיע בהמשך הקטלוג, עוסק בתפיסת החלל המאפיינת את האדריכלות 

המסורתית היפנית, שגם היא מהדהדת ביצירותיו של יסואקי.

איסמו נוגוצ'י, פסל יפני�אמריקאי, היה מהראשונים שהביאו אל המערב את התפיסה שהחלל 

הוא פסל. כבר בשנות העשרים של המאה העשרים החלל החל לקבל חשיבות הולכת וגדלה 

בפיסול המערבי - ביצירותיהם של פסלים דוגמת נחום גאבו והקונסטרוקטיביסטים הרוסיים, 

ולאחר מכן בעבודותיהם של הנרי מור, ברברה הפְֵּוורת' ואחרים. ואולם, אף כי החלל ביצירות של 

אמנים אלו נתפס כמרכיב שאינו חשוב פחות מן המסה, הוא עדיין מוכל בתוך פסליהם. נוגוצ'י 

הביא תפיסה אחרת, כפי שזו משתקפת בדבריו: "אני רוצה להגיע לפיסול של החלל המוכל 

בתוך עצמו, בכל מדיום שהוא: עצים, מים, אבנים, חוטי ברזל ]...[ זוהי שלמות אחת ]...[ אני רוצה 
שהחלל עצמו יהפוך לפסל. החלל הוא ביטוי לתחום הכרתו של האדם, ולכן הוא חומר לפיסול".1

בשלהי המאה העשרים התרחבה התפיסה הפיסולית המערבית לכדי יצירה של מיצבים וסביבות 

שהצופה נע בתוכם בעודו מתנסה בחוויה רב�חושית, במקום התמקדות בלעדית ביצירה של 

אובייקטים תלת�ממדיים שהצופה נע סביבם. ביפן תפיסה זו קשורה באופן טבעי לראיית העולם 

הבודהיסטית, המדגישה את הקשר ההדדי ההדוק שבין בני האדם ובין סביבתם. בספרה פיסול 

יפני עכשווי, מציגה ג'נט קופלוס השוואה בין התפיסות הפיסוליות השונות: "המסורת הפיסולית

רישום בחלל: אונישי יאסואקי
שיר מלר-ימגוצ'י
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