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Celadon Green 

 

Buddhists believe this world to be a collection of transient, ever-changing 

phenomena, and hold that the suffering of man is caused by his attempts to create 

fixed points of permanence in a ceaseless flow of change. Fundamental to the 

Buddhist worldview, this impermanence or interchangeability principle is evident in 

this meeting between three women artists who share a similar mind-environment and 

aesthetic view of Chinese and Japanese cultures. For Alejandra Okret, Lilach Bar-

Ami and Anat Michaelis, the yearning for the Far East is not an escape from reality 

but an intellectual, as well as existential and emotional viewpoint. 

Each brings her own personal code and sign system to what has become a 

discussion of the practice of art as a whole, eroding and befogging her identity and 

erasing the differences between cultures.  

  

From the aesthetic characteristics of China, Japan, the Orient and Levant springs a 

fascinating dialogue, and the traits the Israeli artists’ work shares with the work of 

Kimiko Yusida (Japan) and Lu Yang (China) become evident. These commonalities 

address such subjects as the multiplicity of identities, intercultural transitions, the 

experience of otherness and the contemporary meaning of multi-culturalism. The 

exhibition aims to study how the change component found at the heart of eastern 

philosophy makes China and Japan an impermanent, far-away-yet-within-reach 

“home” that plays a key role in the artists’ work. The scene of events shifts from 

passion to illusion to celadon green (a green-gray or bluish-green hue) used as a 

glaze for ceramics and often seen in Yue ware, a style that had been common in 

China and later spread to Korea and Japan to finally find itself displayed in the salons 

of European nobility. The charm of the color is woven like a silken threat into the Far 

East’s architectural elements, landscapes, enigmatic figures, disturbing history, 

forbidden cities and interrupted texts found in Okret’s, Bar-Ami’s and Michaelis’ art, 

where all these elements are shifted from their original place and brought into each 

artists’ personal world. 

  

In his book “Writing and Difference”, Jacques Derrida wrote that “Writing in and of 

itself is the creation of meaning, before writing there is nothing but absence.” Writing 

suffocates and a-priori forces speech. Writing is the discomfiture of the spirit. The 

work entitled Chinese Woman, Chinese Man is a journey through words and time to 



faraway China, the object of Anat Michaelis Levi’s yearning. Working obsessively 

night after night, the artist copied the short story The Chinese Woman, The Chinese 

Man (from the anthology “The Man Who Didn’t Notice Anything”) by Robert Walser, 

the author who influenced her work the most. Her writing is strictly regimented, each 

letter pressed into the paper. The use of a stencil, she claims, was to regiment the 

tide of emotions that arose in her as a result of identifying with the story and its Swiss 

author, whom she has been studying for many years. Inspired by the story, the 

drawings and paintings are spread out like a Chinese scroll, a testimony of 

unattained culture that no representation can manifest. They are, however, more 

than that. They reveal a mechanism of oppressing women in Chinese society, where, 

once married, a woman becomes the property of her husband and his family, her 

status determined entirely by men: her father, her husband, her brother.   

  

For Michaelis, the question of women’s minds being subjugated to men’s makes 

writing a torture and a cure for the soul at the same time. To her, language is a kind 

of prison, where every word and every image take shape and become content.The 

desk and the books displayed in the space are an intellectual viewpoint upon “the 

Chinese continent” and represent the artist’s need to learn and appropriate more and 

more knowledge about the Other.  

  

Also included in the exhibition is the series Living in China, 30 drawings and 

paintings out of many dozens the artist has worked on in the past eight years. The 

corpus of imagery used by the artist is taken from books about travels in China, 

Chinese playing cards, postcards, art books, architecture and design and fashion 

magazines collected over many years. Her attraction to China is like a passion 

towards a god, who is both a loved one and an Other. This passion stems from a sea 

of imagery that includes pagodas, temples, landscapes, lanterns and bells, all of 

them showing up in her work in the form of a rich symbology, indicating a turbulent 

emotional world. In this series, the artist uses transparent paper dipped in gray, 

industrial paint, a technique she has developed herself. When used in this way, the 

gray paint mutes or erases some of the images, while others become clearer and 

more salient as they come into being on paper. The figures fill the entire surface of 

the sheets: little girls and woman young and grown, all of them absorbed, dreaming, 

staring, yearning, looking in admonishment, crying out in whispers, moments before 

they drown in the industrial-grey tide. The retouched faces in some of the pieces are 

an expression of violence and aesthetics, used by the artist as cultural traits. 

Ferdinand de Saussure wrote that the painting contains both signifier and signified. 



Michaelis Levi’s paintings contain Chinese signifiers and signifieds, and the artist is 

reflected through them. The figures’ faces appear at first glance as serene masks, 

but underneath the serenity lies a disturbing history and a hidden, obscure past. 

Through the humor and anxiety of the paintings, seeps the passion for celadon 

green. It erupts and culminates in the Song Dynasty installation, where the artist 

poured industrial green paint on linoleum. The objects and vases are caught in the 

green paint, covered by its smooth, uniform texture. Though covered in paint, the 

pottery is reminiscent of that commonly found in China’s cultural legacy.  The color 

and texture of the spread-out linoleum reminds one of a Chinese scroll. The 

placement of the objects creates a frozen moment in time, between traditional 

Chinese culture and the inciteful exaggeration of color, which holds a more universal, 

modern statement. 

  

Zen Buddhism has been common in the so-called Western world since the early 20th 

century, and even more so since World War II. There is Zen moisturizer and Zen 

fashion and Zen perfume, the word “Zen” is often used in business, architecture, art 

and everyday life – Zen is everywhere. Zen Buddhism originated in China, where is 

was called “Chan”, and its birth was a gradual process that took hundreds of years 

(7th to 10th century AD). Japan adopted Zen quickly and naturally. It fit in well with its 

existing religions, the various forms of Shinto and Buddhism.  Alejandra Okret’s body 

of work reflects the omnipresence of Zen. Inspired by celadon green, the lucid nature 

that leaps from the canvas in One-Time Entry and My Mother, Ria Okret, is 

suggestive of the infinite happenings of nature, all of them interconnected and 

affecting each other. Open Pink Silk Kimono, reveals a personal, spiritual aspect and 

a seductive aesthetic of saturated color that reflects an internal landscape. On the 

one hand, the sensual spontaneity of color, spread across the canvas like a pink, 

Japanese Kimono builds up to a passionate outburst; on the other hand, the textures 

and the leaks of paint create a mystical atmosphere that expresses the artist’s 

yearning for Japan and its culture. Okret views nature as a goal in and of itself, and 

her picturesque language is characterized by her ability to attain harmony and 

freedom. The two pieces, The Laughing Buddha and The Ivory Buddha suggests that 

even god is not free of weaknesses (the common belief is that gods are similar to 

men) and teaches of a multifaceted, multidimensional personality, filled with 

discrepancies. The artist traveled to Japan several years ago. Her journey brought 

about the creation of the video art piece Vignette, an almost obsessive 

documentation of the human tapestry of Japanese society and life. Okret reflects 

Japan as a culture that holds beauty and aesthetics sacred, a private journal chock-



full of memories of discovering great beauty in the details, the deep essences of 

simplicity and a ceaseless dialogue with nature, alongside values of restraint and 

minimalism.  

A prevalent symbol in the Far East, the dragon has become a serial motif in Okret’s 

work. Unlike the medieval dragon of Europe, a symbol of evil that often appeared on 

knights’ emblems, dragons in the Far East were kind and generous creatures 

attributed to the element of water and flow and endowed with the power to grant 

wishes.  The dragons of the Far East also played a central role in plastic art; mostly 

in China, where they can be found in architectural decorations, paintings and 

sculptures. In the Mist Dragon series, the image twists on the paper, reacting to the 

Japanese ink the artist uses in her work. The sensitive line and sensual color seem 

to breathe each other’s essence until color completely assimilates form.Prof. Ofra 

Goldstein-Gidoni explained that women wearing kimonos become models and 

symbols of all that is Japanese (not unlike Mt. Fuji and the cherry blossom). The 

understanding of gender goes hand in hand with the distinction between Western 

and Japanese, because the process of defining the self always takes place in relation 

to something else, dramatizing the difference of the Other. Okret’s The Musical 

Geisha was inspired by a stirring collection of ivory sculptures she had inherited after 

her mother’s death. The point of view and the velvety softness of color and motion in 

the painting accentuate the many faces of Japanese culture and mythology.  

  
The yearning for the near-yet-far East bestirs Lilach Bar-Ami to hybridize typical 

Israeli landscape with Japanese and East Asian ones. The merging of the local and 

familiar with the foreign and reclusive creates a parallelism between the Middle East 

and East Asia. This merging is seen in all her work, from the Date Palm peeking at 

the viewer from behind layers of paper in Pagoda and Tower, next to a red sun, to 

structures reminiscent of pagodas or East-Asian temples painted beside structures 

tightly associated with the landscape of early Jewish settlements from the time of the 

pioneers – “Halutzim”. Bar-Ami creates a cross between secular and sacred spaces, 

the eternal and the temporary, yet never strays far from the symbology of her home 

town. 

In her installation Knock on Wood, Bar-Ami uses nature and nature-related rituals by 

showing a dialogue between physical and artificial nature, between the internal and 

the external, between the Near and Far East. In Shinto, salt is considered to be a 

purifying substance. Sumo wrestlers throw salt onto the ring before each fight to 

purify it. In Jewish mysticism, however, salt is used in charms that protect the wearer 

against the Evil Eye. For Bar-Ami, the East is a contemporary hybrid culture. She 



tells of her grandmother, Phoebe, who had come to Israel from Morocco and was 

never assimilated into the new, Israeli culture. The artist’s connection to tradition 

manifests in movement through a harmonious existence between opposites, as 

fragments of identity. In her work process, the artist expresses her need to connect to 

the past, to her origins, through the process of deconstructing her identity and 

structuring it anew. The video art piece entitled Dropping a Vase from Casablanca 

shows a dance that reveals many elements the Middle and Far East share. Like the 

Japanese kimono, the Muslim Veil serves as a wrapping or packaging for the 

woman’s face and body, an attempt to discipline women and limit their freedom of 

movement. As the dancer shatters the vase, she breaks the traditional codes, 

protesting against the limitations imposed on Middle Eastern and Japanese women’s 

freedom – women in both cultures suffer from their culture’s repression of the self. In 

his fascinating, sharply worded book, “The Wretched of the Earth”, Frantz Fanon 

presents the veil as a translation of the new local nationalism which, in rising to 

absurd, new heights, brings about an infatuation in the external features and leads to 

the ultimate appropriation of the exotic. Fanon posed that when Western man gazed 

upon the non-Western world, he often saw reflections of himself and his own 

perceptions, rather than the true reality of this world. This form of gazing upon the 

veil is analogous to Bar Ami’s treatment of her digital collage featuring a photograph 

of Felix Beato and entitled Western Eyes. A late 19th century Italian photographer 

motivated by the desire to show Japanese people to the west, Beato was among the 

first to photograph Japan. In the photograph, he objectifies the subject, transforming 

it into merchandise suited to the needs of the Western market. The appropriation of 

the Western gaze that falls on the desirable, exotic other can also be seen in 

Christmas, where a Christmas tree meets the cherry blossom in a typical Israeli 

landscape. By “crossbreeding” these elements, Bar-Ami creates a kind of souvenir 

for tourists, thereby raising the value of the object by breaking the boundaries 

between the artistic and the commercial, between a manipulated photograph and a 

ready-made object, collapsing the hierarchy between “high” and “low” art. 

  

In her self portrait, The Red Akamba Bride with Kikuyu Earrings (part of the Bride 

series), Japanese artist Kimiko Yusida combines ethnographic and contemporary 

art and merges Japan with the West. The artist’s act of masquerading is an actor’s 

total identification with his part in a Nu or Kabuki theater, or a Geisha’s identification 

with her own role, which must be filled by a member of the Japanese society and 

requires self-sacrifice and denial of individual needs and aspirations. The makeup on 

the head and shoulders is associated with makeup in Japanese theater, but also with 



the protoma format commonly used in European portraits since Roman times. The 

artist’s total transformation as she merges fully with an anthropological object is 

evident in the close-up photograph of her with two lamps. The use of a convention 

commonly reserved for inanimate object photography evokes the feeling that Kimiko 

Yusida becomes an object herself. In Western culture, makeup is used to seduce 

and accentuate the personality, whereas Yusida, like the Geisha, uses makeup to 

erase her own identity. Japan’s conservative business world is not yet ready to 

accept women in key positions. The erasing of the artist’s personality is suggestive of 

Japanese society’s treatment of women; even today, Japan believes a woman’s 

place is at home. 

  

The video art piece Lu Yang Gong Tue Kite is part of “Delusional Mandala”, a project 

by Chinese artist Lu Yang. Yang got the idea for the piece from a childhood dream, 

where she saw her own head flying out of a dark place, an image still present in her 

dreams today. The artist’s interpretation of the image is that after her death, her soul 

will be a floating head in the sky, looking down on the city and its crowds.  In her 

mind, the detachment of the head from the body is associated with fear and death. 

Beijing has a kite flying tradition dating back over three hundred years, and legend 

has it that kites have been flown in China as early as two thousand years ago. As 

one of China’s traditions, kite flying reflects the richness of Chinese recreation. In 

China, it is said that by flying a kite, one sends away his or her ill-luck, uprooting their 

life’s problems. In her kite shaped self portrait, Lu Yang chose not to repress the 

dream and instead made it a reality, expanding the image and adding previously 

unknown or hidden details. As part of her introspection through the circle of art, she 

sets free her fears, her dreams and her identity as an artist and lets her art fly free. 

  

Celadon green is a color with a history. Today it represents multiculturalism and a 

passion and appreciation for tradition. The color is a link between Okret, Bar-Ami and 

Michaelis Levi; it represents the way they see the East, each with her own sign 

system, in her own special way, reflecting her own artistic perspective. 

  

Exhibiting artists: Alejandra Okret, Lilach Bar-Ami, Anat Michaelis Levi, Kimiko 

Yusida, and Lu Yang. 

 

Curated by: Nitza Perry 

 

 



 

  Green Celadon/    ירוק סלדון

שבעייתו , הוא למעשה אוסף תופעות חולפות ומשתנות" העולם הזה"הבודהיסטים מאמינים ש

נובעים מכך שהוא מנסה לייצר נקודות קביעות בתוך הזרימה , וסבלו הרב  העיקרית של האדם

בא לידי ביטוי , ה זוביסודה של תפיסשעומד , או אי הקביעות, החלופיותעקרון . וההשתנות המתמדת

אסתטית לתרבויות הוא סביבה תודעתית וראייה לוש אמניות שהמכנה המשותף בניהן במפגש בין ש

עמי וענת מיכאליס לוי הכמיהה למזרח הרחוק אינה בריחה -לילך בר, אלחנדרה אוקרט עבור. סין ויפן

  .גשיתאך גם קיומית ור, אלא נקודת מבט אינטלקטואלית ותרבותית ,מן המציאות

עד כדי ,כל אחת מהן מביאה את הצופן האישי ומערכת הסימנים שלה לשאלת העיסוק באמנות בכלל

האסתטיים מבעד למאפיינים . טשטושה או מחיקת ההבדלים בין התרבויות, שחיקת הזהות שלהן

 צומח דיאלוג מרתק ומכנים משותפים בין גוף העבודה של האמניות, לאוריינט והלוואנט, יפן, לסין

 ביחס לריבוי )סין, Lu Yang(ולו יאנג  )יפן ,idasKimiko Yu(הישראליות לבין האמניות קימיקו יושידה

. תרבותיות- חווית האחרות ועל משמעותו העכשווית של מושג הרב, מעבר מתרבות לתרבות, זהויות

יפן התערוכה מבקשת לבדוק כיצד מרכיב ההשתנות שבבסיס הפילוסופיה המזרחית הופך את סין ו

זירת ההתרחשות נעה בין תשוקה  .בבסיס יצירתן של האמניות, רחוק אך לא קבוע- קרוב" בית"ל

ששימש כזיגוג לכלי חרס  ) אפור או ירוק כחלחל- צבע בגוונים של ירוק(לאשליה לצבע ירוק סלדון 

ינות שהיה מקובל בסין ומשם היגר לקוריאה וליפן ומאוחר יותר לויטר סגנון  - כדוגמת חרסינת יו 

 -בר, ההיקסמות מן הצבע הנשזר כחוט משי בעבודות של אוקרט .הזכוכית בסלונים של אצילי אירופה

 ,דמויות אניגמאטיות, נופים, הרחוק למאפיינים אדריכליים של המזרח במקביל,  עמי ומיכאליס לוי

  .כל אחת לעולמה שלה, עוברים הסטה -טקסטים בהפרעה , עיר אסורה, היסטוריה מטרידה

  

הכתיבה גופה היא למעשה בריאתה של "כי  )Derrida Jacques(דרידה , טען "כתיבה ושוני"במסה 

. הכתיבה חונקת ואונסת מראש את הדיבור. "היעדרות, אך ורק אין, אַין –שלפניה , המשמעות

הוא מסע של מילים וזמן אל סין  הסיני, הסינית גוף העבודה .הכתיבה היא המועקה של הרוח

עד שעות כפייתי באופן בקפידה ומידי לילה  .ענת מיכאליס לויהווה איווי אדיר עבור הרחוקה שמ

האיש שלא הבחין בשום :"מתוך( "הסיני, הסינית" סיפור את ההאמנית העתיקה , הבוקר המוקדמות

השימוש , ממושטרתו לוחצתשלה  הכתיבה. שהשפיע על יצירתהסופר ה ,רוברט ולזאר של ")דבר

כדי למשטר את סחף הרגשות שעולים מתוך הזדהות עם הסיפור והסופר  ,בריהבשבלונה נעשה לד

נפרשים כמגילה , בהשראת הסיפורהרישומים והציורים . אותו היא חוקרת שנים רבות, השוויצרי

אך גם חושפות מנגנון . סינית משמשים עדות לתרבות בלתי מושגת אשר שום ייצוג לא יוכל להגשימה

בה היא הופכת לאחר נישואיה להיות רכושו של הבעל ומשפחתו  ,הסינית דיכוי של האישה בחברה

שאלת התודעה של האישה המוכפפת . בעלה ואחיה, אביה: ומעמדה מושפע ונקבע בהתאם לגברים

בה  כלאסוג של השפה לאת , אך גם מזור לנפש ,לגבר הופכת את הכתיבה עבור מיכאליס לוי לעינוי

 מבט נקודת יםמהוו בחלל יםהמוצב והספרים השולחן .ורהמילה ודימוי הופכות לתוכן וצ

 רהסדב .האחר על ידע עוד ולנכס ללמוד האמנית של ולצורך הסינית ליבשת ביחס אינטלקטואלית

Living in China  רישומים וציורים מתוך עשרות רבות עליהם עבדה האמנית  30מוצגים בתערוכה כ



ספרי מסעות על ת לקוח מתוך ם בהם משתמשת האמניקורפוס הדימויי. בשמונה השנים האחרונות

שאספה שנים  ירחוני אופנהו טורה עיתוני עיצובארכיטק, ספרי אמנות ,גלויות, קלפים סינים ,סין

, פגודותשל ים ידימומכלול ה מתוךעולה , "אחר"היא כאל אהוב אך גם כאל התשוקה לסין . רבות

כאשר בכל העבודות עולם סמלים עשיר ועולם רגשי  ,פעמונים ועוד, פנסים, נופים סינים, דשיםמק

טכניקה , תעשייתי אפור האמנית בנייר שקוף הטבול בצבע משתמשתבעבודות מתוך הסדרה  .סוער

צף ומתהווה על חלקם נמחקים ובאחרים הדימוי , יםבה חלק מהדימויים על הנייר נאטמפיתחה ש

 ,בוהות, חולמות, כולן שוקעות, נשים-רותנע- ילדות :כל שטח הנייר ממלאות אתדמויות ה. הנייר

. אותןרגע לפני שהסחף התעשייתי האפור יטביע  ,זועקות בלחש ,מתבוננות בתוכחה, וקקותמשת

משתמשת האמנית כמאפיינים  הםביטוי של אלימות ואסתטיקה ב, בחלק מהעבודות הפנים רוטשו

 .נתון מכיל את המסמן ואת המסומןהציור כ) (Ferdinand de Saussure, על פי דה סוסיר.תרבותיים

כמעין  פני הדמויות. דרכם משתקפת האמנית ,מכיל סימנים ומסמנים סיניםהציור של מיכאליס לוי  

מבעד להומור  .היסטוריה מטרידה ועבר חבוי ומעורפלשת אך מתחתן רוח, שלוותלכאורה , מסיכה

שפכה בו , Song Dynasty בבמיצומתפרצת  ים עולה התשוקה לצבע ירוק סלדוןוהחרדה בציור

הכלים . וחלקבמרקם אחיד  ובכדים הנאחז באובייקטים צבע ירוק תעשייתי - האמנית על גבי לינולאום 

הלינולאום . צבע מעלים בתודעה את כלי החרס שהיו מקובלים במורשת התרבותית של סיןטבולים ב

קפוא של זמן שבין התרבות  אופן ההצבה יוצר מומנט. מזכיר במרקם ובצבעו מגילה סיניתונפרש 

  .המבטאת אמירה מודרנית אוניברסאלית יותר ,בצבעהמסעירה לבין ההפרזה  ,הסינית המסורתית

  

, ובמיוחד אחרי מלחמת העולם השנייה, זן בודהיזם הוא צרוף שגור מאז ראשית המאה העשרים

באמנות , בארכיטקטורה ,יש זן בעסקים, רם לחות זן ואופנת זן ובושם זןיש ק. בעולם הקרוי מערבי

במאות שביעית עד (הזן בודהיזם נוצר במשך מאות שנים . זן שחובר עם כל דבר-ובחיי היומיום

הוא השתלב היטב בדתות , ביפן נקלט הזן מהר מאוד ובטבעיות. אן'שם נקרא צ, בסין) עשירית

נוכחותו של זן משקף את  אלחנדרה אוקרטגוף העבודה של . השינטו והבודהיזם לסוגיו: הקיימות

אמי ריה , וכניסה חד פעמית  בעבודותסלדון עולה מתוך הקנבס בהשראת ירוק  הטבע הצלול. בכול

. על זוקשורות זו בזו ומשפיעות זו ה ,הקיימות בטבע התרחשויות אינסופיות מרמז על  אוקרט

וויה ומפתה אסתטיקה בעלת צבעוניות רו אישי- מימד רוחני נחשףפתוח , ורודקימונו משי בעבודה 

הנפרש כקימונו , הספונטניות החושית של הצבע מחד שמבטאתתשוקה הפרץ . המשקפת נוף פנימי

ית ושלווה כמעין מפל מים הטקסטורות ואופן נזילת הצבע המעוררת אוירה מיסט, מאידך, יפני ורוד

רואה  אוקרט .את האופן בו משתוקקת האמנית ליפן ולתרבותהאחדות של ניגודים המגלה - עוצמתי

צמד  .ה והשפה הציורית שלה מאופיינת ביכולת להגיע להרמוניה וחופשעצמכמטרה בפני את הטבע 

האמונה הרווחת היא ( אינו נקי מחולשות האל ,מרמז כי ובודהא משנהב הצוחק הבודהאהעבודות 

סע המ. רב מימדית וגדושת סתירות, ת פניםומלמד אותנו על אישיות רב )שהאלים דומים לבני האדם

דרך חושפת  היאבה , וייניטה  עבודת הוידאוליצירת  לפני כמה שנים ליפן הביאהאמנית שערכה 

את יפן אוקרט משקפת . ביפן והחברה האנושיתרקמת החיים של  כמעט אובססיבי" תיעוד"מצלמה 

את ו יופי רב בפרטים חושףכרונות הירווי בז יומן אישי, תרבות הרואה ביופי ובאסתטיקה קדושהכ

   .ערכים של איפוק ומינימליזםיחד עם , מהויות הפנימיות של פשטות ושל ודיאלוג מתמיד עם הטבעה

   בניגוד לדרקון. למוטיב סדרתי בעבודות של אוקרטהדרקון הינו סמל מרכזי במזרח הרחוק שהפך 



והרבה להופיע על שלטי האבירות באותה , האירופאי של ימי הביניים שהיה סמל לרוע ורשעות

ובעלי יכולת וזרימה  משויכים למים, נדיבים הדרקונים ליצורים טובים ו במזרח הרחוק נחשבו, תקופה

בעיקר , דרקוני המזרח הרחוק מילאו אף הם תפקיד מרכזי באמנות הפלסטית .הגשמת משאלות

 דרקון ערפלבסדרה  .שם אפשר למצוא את דמותם בעיטורים אדריכליים בציורים ובפסלים, בסין

הקו הרגיש והצבע .יצירתהבתהליך בו היא משתמשת  על גבי הנייר המגיב לדיו היפני הדימוי מתפתל

 עופרה גדעוני גולדשטיין ' פרופ על פי .הצורה בצבע ההיטמעותנושפים זה בזה עד כדי החושני 

)Gidoni, Ofra-in(Goldste  נשים בקימונו הופכות למודלים ולסמלים של יפניות)י 'בדומה להר פוג

מאחר ותהליכים  ההבנה המגדרית הולכת יד ביד עם ההבחנה בין מערבי ליפני). ופריחת הדובדבן

הגיישה  ציירה אתאוקרט . של האחר, דרמטיזציה של השוני, של הגדרה עצמית נעשים ביחס למשהו

הרכות , ההתבוננות מאחור. בהשראת אוסף פסלי שנהב מרגש שירשה לאחר מות אמא תהמוסיקלי

   .פניהן הרבות של התרבות והמיתולוגיה היפניתמדגישים את  ,בציורהקטיפתית של הצבע והתנועה 

  
ליצירת הכלאה בין נופים ישראליים טיפוסיים  עמי-לילך ברהערגה למזרח הקרוב רחוק מביא את 

יוצרת הקבלה , יזוג בין המקומי והמוכר לבין הזר והמסוגרהמ .נים או מזרח אסיאתייםלבין נופים יפ

החל מעץ תמר שמבצבץ , ההתמזגות הזו ניבטת בכל העבודות .בין המזרח התיכון לבין מזרח אסיה

מבנים המזכירים פגודות או מקדשים , מבעד לשכבות הנייר לצד שמש אדומה, פגודה ומגדלבעבודות 

עמי יוצרת - בר. דימויים של חומה ומגדל, לוציהח, ה לצד מבנים הקשורים לנוף המקומיממזרח אסי

  .נפרד מסמלי הישוב בו גדלה וכחלק בלתי, נצחי וארעי, הכלאה בין מקום מקודש ומקום חילוני

באמצעות  דו שיח בין , עושה בר עמי שימוש בטבע ובריטואלים שנובעים ממנו טפו טפו טפובמיצב 

המלח נחשב בדת השינטו ביפן כגורם  .ובין מזרח קרוב לרחוק בין פנים וחוץ, ותילמלאכבע פיסי ט

כאשר במשמעותו , על מנת לטהרה, מלח אל הזירה לפני כל קרבמשליכים מתגוששי הסומו , מטהר

עמי המזרח הוא תרבות -בר עבור  . המלח גם בקמעות כסגולה נגד עין הרע משמש היהודית המיסטית

ארץ ב, לא נקלטה מעולם במקום החדש, סבתה פיבי שעלתה ממרוקו ,לדבריה, של היוםבת כלאיים 

בתהליך . כפרגמנטים של זהות, הזיקה אל המסורת נעה דרך קיום הרמוני בין ניגודים. ישראל

את הצורך להתחבר אל העבר ואל המקורות שלה דרך תהליך פרוק והבניית היא מבטאת עבודתה 

היבטים רבים  ,ריקוד ונחשפיםמתגלים תוך כדי  להפיל כד מקזבלנקהדאו בעבודת הוי .זהות חדשה

של  קימונו יפני משמשת כעטיפה או אריזהלרעלה בדומה . המשותפים למזרח התיכון ולמזרח הרחוק

י "ניתוץ הכד ע .האישה ולצמצם את מרחב הפעולה שלהודרכה יש ניסיון למשמע  פני האישה וגופה

הן המזרחית והן , על הגבלת החופש של האישה דים המסורתיים ומחאהשבירת הקוהוא , הרקדנית

, בספרו המושחז והמרתק של פרנץ פאנון. שתיהן באות מתרבות המדחיקה את האניאשר  ,היפנית

(Frantz Fanon) "הוא מציג את הרעלה כתרגום ללאומיות המקומית החדשה, "מקוללים עלי אדמות ,

, לטענתו .הבות במאפיינים החיצוניים עד כדי אימוץ האקזוטיקהשגורמת בשיאיה האבסורדיים להתא

אשר אדם מערבי מביט בעולם הלא מערבי הוא רואה לעתים את ההשתקפות של עצמו ושל כ

ברעלה מקבילה הזו המבט  צורת .התפישות שלו ולאו דווקא את המציאות הממשית של העולם הזה

צלם , ביאטו. עיניים מערביות, ם של פליקס ביאטוקולאז דיגיטלי עם תצלובעמי -לטיפול שעושה בר

דרך להראות חשב על , תשע עשרהבמחצית השנייה של המאה האיטלקי מהראשונים שצילמו ביפן 

סחורה שתתאים , את הסובייקט והופכו לאובייקט" מחפצן"הוא בתצלום . את האנשים מיפן למערב



  העבודההאקזוטי בא לידי ביטוי דרך , חשקהנ, ניכוס המבט המערבי על האחר. לצרכי השוק המערבי

 -ההכלאה שעושה בר. יחד עם נוף ישראלי טיפוסי, פריחת הדובדבן, המשלבת עץ חג מולד כריסמיס

י שבירת "פעולה  אשר מעלה את הערך הנקוב של החפץ ע, מזכרת לתייר' סובניר'עמי יוצרת  מעין  

  .די מייד והיעדר היררכיה בין אמנות גבוהה ונמוכהבין צילום מטופל לר, גבולות בין האמנותי למסחרי

  

משלבת , עצמי מתוך סדרת הכלה ןוקדי  The Red Akamba Bride with Kikuyu Earings,בתצלום

בין , בין אמנות אתנוגרפית ובין אמנות עכשווית) Kimiko Yudida (קימיקו יושידה האמנית היפנית 

בתיאטרון  - א למעשה הזדהות טוטלית עם התפקידמעשה ההתחפשות של האמנית הו. יפן למערב

שאותו צריך למלא אדם בחברה היפנית ודורש הקרבה והתכחשות , הגיישהאו תפקיד , "קבוקי", "נו"

אך , איפור של ראש וכתפיים מתקשר מחד לאיפור בתיאטרון היפני. לצרכים ושאיפות אינדיבידואליות

. הדיוקן האירופאית החל מהתקופה הרומית גם לפורמט הפרוטומה כפי שהיה מקובל באמנות

אופן הצילום בתקריב עם שתי , ההתמזגות וההשתנות הטוטלית של האמנית עם חפץ אנתרפולוגי

שגם קימיקו יושידה הופכת את עצמה  ,גורמים אף הם לתחושה, מנורות כפי שמקובל לצלם חפצים

בדומה לגיישה  , יושידה, אישיותבעוד שבתרבות המערבית משמש האיפור לפיתוי והדגשת ה. לחפץ

עולם העסקים השמרני ביפן אינו מוכן עדיין . משתמשת באיפור כדי למחוק את הזהות הפרטית שלה

מחיקת האישיות של האמנית מצביעה על היחס לנשים בחברה . לקלוט אישה בתפקידי מפתח

  .היפנית הרואה גם כיום את מקומה של האישה בבית

  

של האמנית   ”Delusional Mandala"מהפרויקט היא חלק  ng Gong Tue KiteLu Ya ת הוידאו עבוד

הרעיון לעבודה שאוב מחלום ילדות של האמנית בו היא דמיינה  את . )Lu Yang( לו יאנגהסינית 

מרמז וופיע הדימוי בכמה מהחלומות שלה ממשיך להכיום  .מקום חשוך ואפל ךשה עף החוצה מתורא

 . משקיפים על העיר ועל ההמוןמרחפים בשמיים ונשמתה היא ראש ופנים  ,כי לאחר מותה ,הלדברי

ין בת למעלה 'מסורת העפיפונים בבייג .לפחד ולמוות ההניתוק של הראש מהגוף מתקשר עבור

העפת עפיפונים היא אחת  .שנים אלפייםובסין על פי סיפורים כבר למעלה מ שנים משלוש מאות

בסין . היא משקפת את התוכן העשיר של הבילוי בשעות הפנאיו, מהפעילויות המסורתיות של סין

לו . מהחיים וכך מגרשים את שורשי הבעיות" מעיפים את המזל הרע"עם העפת העפיפון ש, אומרים

מרחיבה , במקום להדחיק את החלום היא הופכת אותו למציאות, עפיפון תיאנג יצרה דיוקן עצמי בצור

כחלק מתהליך של התבוננות ודרך מעגל האמנות  .דוע או גלויולא היה יומשלימה את מה שהיה שם 

  .לרחףלזהות שלה כאמנית ומאפשרת ליצירה , לחלומות, היא נותנת חופש לפחדים ,עצמית

  

הערכה ו תשוקה יחד עם, הרב תרבותיות שהוא מסמל כיום ,ירוק סלדון הוא צבע עם היסטוריה משלו

בדרך בה הן רואות את  עמי ומיכאליס לוי-בר ,אוקרט חוט מקשר בין האמניות והצבע יצרלמסורת 

  .כל אחת בדרכה ומערכת הסימנים המשקפת את הפרקטיקה האמנותית שלה - המזרח  

  

 Kimiko Yusida ,u YangL, ענת מיכאליס לוי, לילך בר עמי, אלחנדרה אוקרט: משתתפות

 ניצה פרי :אוצרת

 


