
てがよく繊細で、
人を傷つけない深
い思いやりと優し
さをもった女性
だった。二人はま
もなくモンパルナ
スのアパートで生
活を共にするよう
になる。1914年、
パスキンはエル
ミーヌとともにア
メリカに渡った。
ニューヨークでは
グリニッジ･ビレッ
ジにアトリエを借
り、アメリカ国内
の多くの場所へと
旅してその土地の
様子をスケッチし
た。アメリカの美
術界に好意的に迎
えられたパスキン
は、アメリカにつ
いて「私はアメリ
カが大好きだ。･･･
若い画家にも才能
がある。･･･し
かしその素晴らし
いアメリカに相応
しいアメリカの絵
画が生まれるには
まだ数世紀が必要だ。」と語っている。
　1920年、パスキンはパリに戻る。当時のパ
リは解放の気分に溢れており、人々は自由を
満喫していた。しかしながら、政治や思想の
混乱、経済の破綻、インフレなど問題が多く、
荒廃した時代でもあり、人々は、そのような
時代への不安を刹那的な快楽を求めることで
紛らわしていた。パスキンは拘束を嫌い、自
由をかけがえのないものと考える人物だった
ので、この時代のパリの自由な雰囲気がしっ
くりと来ていたようである。
　二度目のパリ滞在においてパスキンは、リュ
シー･クローグと出会う。彼女には夫がいた
が、夫の女性関係でうまくいかず、別居してい
た。パスキンとリュシーは会うとたちまち惹
かれあい、恋人になった。エルミーヌは二人の
関係を察知し、パスキンをリュシーに預けるこ
とを決めたが、リュシーは夫や子供を捨てるこ
とができず、彼女と結婚したいというパスキン
の望みはかなわなかった。リュシーは屈折しや
すい複雑な性格のパスキンを保護することの
できる包容力を備えた女性だったようである。
エルミーヌとリュシーは不思議と仲が良く、
時には、パスキンのキャンヴァスの前で二人
がポーズすることもあったという。三人の友情
はそのようにして進んでいったのだが、パスキ
ンはその中で次第にいらだちをつのらせるよ

うになり、精神的なバランスを崩していった。
　パスキンはこう語っていたそうである。「人
間は、とりわけ芸術家は、45歳以上生きながら
える必要はない。―かりに、それまでベストを
つくせなかったとしても、その後に名声を上げ
るほどのものを生み出すことはない。」残念な
ことに、パスキンはこの言葉のとおり、45歳に
して自らの命を絶ってしまった。パスキンはエ
コール･ド･パリの花形作家の一人として注目
を浴びていたが、ピカソやマチスのような大家
とはいえず、そのことに彼自身欲求不満を感じ
ていたともいわれている。また、もつれた愛情
の糸も、彼に苦悩をもたらしていたことだろ
う。原因ははっきりとはわからないが、さまざ
まな要因から死を選ぶことになってしまった
ようである。亡くなった部屋には「アデュー、
リュシー」、すなわち、「さよなら、リュシー」
と血によって書かれた跡があったという。

パスキンの空間
　名古屋市美術館の所蔵品である《クララと
ジュヌヴィエーヴ》をよく観察してみよう。画
面には座っている二人の女性が描かれている
が、彼女たちは、女性というよりは、まだ少女
といったほうが良い年齢だろう。一人は目を開
けているが、もう一人は夢想するように目を閉
じている。彼女たちの服装を見てみると、一人

この紐は、何処から来て、何処へ行くのか

   

　これは2013年の秋に開催された「ハイレッ
ド･センター：『直接行動』の軌跡」展の会場
で撮影されたものです。撮影された日付は、
2013年12月23日と聞いています。
　「写真を見ても、何のことかわからない」と
いう声が聞こえてきそうですが、注目してほ
しいのは、来館者の方の足元の床を這ってい
る紐です。「この紐が、どうしたの？」と言わ
れるでしょうが、ここで問題にしたいのは、
「この紐は、何処から来て、何処へ行くのか」
ということです。
　タヒチに暮らした有名な画家の代表作のタ
イトルにも似た、この設問に答えられるのは、
いったい誰でしょうか。おそらく、この出来事
が起こったとき、「この紐は、何処から来て、

何処へ行くのか」という疑問を抱いて、この
紐の端から端までの行方を辿った「探偵」のよ
うな人だけでしょう。そして、もう一人（な
のか二人以上なのかは不明ですが）、この紐
を実際につないだ「犯人」だけでしょう。
　聞いた話によると、この紐は、この写真の直
前の高松次郎のインスタレーションの再現展
示から始まっていたそうです。小さな結び目か
ら延びた紐は、するすると展示室のなかを通り
抜けて、あいちトリエンナーレ2013で制作され
た仮設の螺旋階段を昇り、二階の展示室から出
て、講堂の前を通って、大理石の階段を下り、
ミュージアム･ショップの前を通って、美術館の喫
茶室の扉から白川公園に出ていたそうです。
　その後、何処まで延びていったのかは聞い

ていません。美術館の南の庭の叢で途切れて
いたとか…。地下に潜って続いていたとか…。
　強烈な赤い「！」が刺激的な「ハイレッド･
センター」展のカタログを開いてみると、「第
15回読売アンデパンダン展」の項目に、高松
次郎の出品作品《カーテンに関する反実在性
について》の紐状オブジェの先につながれて、
東京都美術館から外に出て、上野公園を延々
と通り抜けて、上野駅まで延びていった紐の
行方を辿る中西夏之の姿を撮影した何枚かの
写真が掲載されています。
　50年後の名古屋市美術館において同じこと
が本当に起こったのか。どれくらいの方が、
この出来事に遭遇して、「そうだったのか」と
回想されていることでしょう。（sy）

はじめに
　ジュール･パスキンはエコール･ド･パリ
の画家の一人である。彼の描く作品は淡い色
彩とほつれたような輪郭線が特徴で、儚げで
夢の中のような雰囲気を醸し出している。人
物を取り巻く空間は、優しくて、柔らかい。
彼はなぜこのような空間を描いたのか。そし
て、このような空間を描くパスキンとはどん
な人物なのか。パスキンの人生を辿り、作品
を見ながら、それを考えてみたいと思う。

パスキンの人生
　ジュール･パスキンはブルガリアに生まれ
た。父方、母方ともに祖先はセファルダム（ス
ペイン系ユダヤ人）で、父方の一族は15世紀の
スペインでユダヤ人追放にあい、各国に散っ
ていたということである。ブルガリアに定住
したのは、パスキンの祖父だった。パスキンの
父は穀物商を営んでおり、一家は裕福な暮ら
しをしていた。パスキンの父は厳格で、しばし
ばそれに対して反発を覚えたパスキンは、使

用人の部屋や女中部屋にもぐりこんで過ごす
こともあった。パスキンという人物の中には、
弱者への共感というものが強くあると見受け
られるのだが、そういった弱者への共感が芽
生えたのは、この頃であったと考えられる。
　1902年、パスキンは家を出て、ウィーンに向
かった。その後各地を転々とし、1905年にパリ
に出る。パリではカフェ「ドーム」に通い、他の
画家たち同様、モンマルトルとモンパルナスを
行き来しながら制作に励んだ。彼はモンマルト
ルにいた若い娼婦や身元のわからない女の子
たちを観察し、描いた。社会の底辺に生きてい
る彼女たちの姿に共感を覚えたと考えられる。
　この頃のパリではフォービスムやキュビス
ムが現れ、新しい動きが活発になっていた。
そんな中、パスキンは素描家としてではなく、
画家としてパリ画壇に認められたいという野
心を抱いていた。
　1907年、パスキンはエルミーヌ･ダヴィッド
という女性と出会う。彼女はエコール･デ･ボ
ザールに通う才能豊かな女学生だったが、気だ

批評の役割を考える ❷　

美術評論家　中村 英樹

　「美術批評」は、自分を含む人の心の活力
となる作品の見方を制作者からも評者自身
からも離れた他者の目によって探ることで
なければならない。前回は、新聞に寄稿し
てきた私の体験を通してそう考えた。今度
は、私が関わった同時代的な作品の展覧会
を企画することによる「美術批評」について
振り返ってみたい。
　1977年11月から79年₃月にかけて、名古
屋市中区栄₃、明治屋すぐ南の狭い小路の
喫茶店₂階にあったギャラリーUで中原佑
介･中村英樹企画「素材の語るもの」という
15作家の連続個展が開かれ、庄司達、河口
龍夫、鯉江良二、国島征二、山本圭吾、野
村仁、眞板雅文らが参加した。当時の図録
には、企画主旨をまとめた中原佑介「素材の
可換性と非可換性」と中村英樹「『素材』沈黙
と不確定性を踏まえた作為」が載っている。
　そこには、制作者の思いのままに一方的
に形を与えられるだけの「素材（material）」
ではなく、人間の思惑を超える「物質

（matter）」のとらえがたさに目を向けよう
とする、いわゆる「もの派」など1960年代末か
ら70年代にかけての美術の動向を受けて、
その先の可能性を探ろうとする狙いがあっ
た。「非可換性」とは、例えば鉄の代わりにガ
ラスを用いたら全く違う感じになってしま

うというように素材を取り換えられない作
品の在り方を意味する。私の言う「沈黙」は、
人間の意味づけに従わず押し黙る素材の物
質性であり、「不確定性」は、垂れる布や錆
びる鉄、崩れる土などの流動性を指す。
　移り変わる時代状況のなかで、制作者と
ともにこれからの美術の方向性を見定めよ
うとすることが批評の大きな役割だとすれ
ば、その方法の一つとして、言語による表
現だけでなく、作家や作品を選択して展示
空間を構成する展覧会企画による視覚的な
提示が挙げられ、新しい動向を生み出すた
めに有効に働くと思われる。
　「素材の語るもの」の後、中原佑介･東野芳
明･中村英樹による名古屋造形芸術短期大
学（現在の名古屋造形大学）の特別企画「身
辺からの飛翔」（1984年、同大学のDギャラ
リー）では、身近な日常を踏まえて羽ばたく
美術の大切さを学生たちに伝えようと試み
られた。中原の「芸術おもちゃ」･東野の「図工
少女」･中村の「地球上の光景」という親しみ
やすいテーマのもとに作家が選ばれ、久野利
博や吉澤美香、松井智恵ら₉人が出品した。
それは、単に学生向けの展示であるに留ま
らず、次代を予示する批評を目指していた。

ジュール･パスキンの優しい空間

ジュール･パスキン《クララとジュヌヴィエーヴ》1925年
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鯉江良二の陶の作品（1978年、ギャラリーU）



　近年あらゆる分野において広報の重要性が
強く叫ばれています。以前、『戦争広告代理店』
という本を、大変面白くかつ驚いて読んだこ
とがあります。ボスニア紛争の際に、アメリカ
のPR企業がボスニア側の要請を受けて地球
規模の世論操作を行い、セルビアを悪役に仕
立て上げ国際的に孤立させ、有利な停戦条件
を勝ち取るまでの裏側を描いたものでした。
ハンバーガーや自動車などの商品販売であれ
ばともかく、国際紛争のような重大かつ政治
的な案件にまでPR企業が関わっていること
に驚き、その巧妙な世論操作によって真実や
正義など、どうとでも解釈しうるという事実
に震撼としました。考えてみれば、ハンバー
ガーや自動車の良し悪しを見分けるよりも、
国際政治の真実や正義を判断する方が何百倍
も難しいわけで、その分広報の果たす役割が
大きくなります。利に敏い企業がそこに目を付
けないはずがありません。「正義は必ず勝つ」
などとのんびり構えていられるほど国際政治
は甘くない、という厳しく冷酷な現実がそこ
には横たわっていることを教えられました。
　話がそれてしまいましたが、展覧会において
も広報が重要な役割を果たすことは言うまで
もありません。どれほどの労力と時間を費やし、
画期的で優れた内容の展覧会を実現しても、誰
にも見てもらえないのでは努力の甲斐があり

ません。カタログという記録は後々までも残り
ますが、展覧会の本質はあくまでも本物の作品
が生み出す空間の中にこそあります。僅か数か
月で消えてしまうその貴重な空間に足を運ん
でもらうための戦略的な手段、それが広報です。
　では展覧会の広報はいつ頃から始まるの
か？　これは展覧会の規模や内容によって一
概には言えませんが、おおむね数か月前から
早いものですと₁年近く前から広報を展開す
る、という事もあります。広報をするために
は、当然ながら伝えるべき内容が決まっていな
ければなりません。開催の₁年も前に内容が
決まっている展覧会があるのか？　稀ではあ
りますが、ないわけではありません。当館で
いえば2011年に開催した「ゴッホ展」がそれに
あたります。オランダのゴッホ美術館とクレ
ラー＝ミュラー美術館のコレクションが中心
となったこの展覧会は、準備の最初の段階で
両館の協力が得られることが確定していまし
たから、₁年前でも主要な出品作品はほぼ決
まっていました。一方で、ゴッホのような著名
な作家の展覧会には莫大な経費が必要で、そ
れを賄うためには多くの来館者に見てもらう
必要があります。というわけで、必要があり、
材料もそろっているという二つの条件が満た
され、ゴッホ展の最初の広報用チラシは、開催
の₁年近くも前に世の中に出回ることになり
ました。　早過ぎる？　いえいえ。展覧会の
内容を十分に周知し、その期待を高めていく
のに、₁年という時間は決して長過ぎること
はありません。展覧会の広報は未だに紙を中
心とするアナログな媒体が中心ですから。（F）
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だまし絵Ⅱ
 2015年₁月10日㈯～₃月22日㈰

　「だまし絵Ⅱ」は、2009年₄～₆月に当館で
実施した「だまし絵」展の続編です。「だまし絵」
展は、16世紀から現代に至るまで、主に遠近法
の発達とともに進化･多様化していくだまし絵
の歴史と展開をたどる趣旨の展覧会でした。
大変好評いただいた展覧会でしたが、アルチ
ンボルド《ルドルフ₂世》や、河鍋暁斎《幽霊

図》などの歴史的名作とともに反響が大き
かったのが、パトリック･ヒューズ《水の都》や
本城直季《small planet》などの「現代のだま
し絵」でした。「だまし絵Ⅱ」は、写真やテレビの
普及、コンピューターによる画像操作など、視
覚文化がそれ以前とは比べ物にならないほど
変化した現代において、現れるべくして現れ
た「だまし絵の進化形」を紹介するものです。タ
イトルは「だまし“絵”」となっていますが、実
のところ絵画は半分くらいになるかもしれま
せん。一例を挙げましょう。挿図に極端に引き
伸ばされた女性の肖像が載っています。二次
元上ではもはやこのような画像の編集･加工
は簡単に行えますし、さして驚くイメージで

もありませんが、実際これは像高₃mの立体
作品なのです。作者のエヴァン･ペニーは「ナ
チュラル･ボーン･キラーズ」などの映画で特
殊メイクを担当したことがあり、肌の質感など
怖しいほど生々しく再現します。仮想世界のイ
メージが現実空間に飛び出してきたら…展覧
会ではその強烈な違和感が味わえるでしょう。
　「だまし絵Ⅱ」は東京Bunkamuraザ･ミュー
ジアム、兵庫県立美術館、名古屋市美術館を
巡ります。東京で₈月₉日に開幕しますので、
それまでにカタログ制作と作品輸送を終えな
ければなりません。ふつう展覧会に出品され
る作品というのは₃ヶ月前には確定している
ものですが、今回はどうしても出品したい作

品があるため、ギリギ
リまで出品交渉を続け
ています。この『アー
トペーパー』の原稿の
〆切が₆月15日、「だ
まし絵Ⅱ」カタログ原
稿の〆切がその翌日と
いうことで、今まさに
正念場、時間とのたた
かいです。(nori)

「マインドフルネス！
　高橋コレクション展 決定版2014」

2014年₄月12日㈯～₆月₈日㈰

　この展覧会では、90年代以降の日本を代表
するアーチストたちの代表作が見られるとい
うこともあって、現代美術に興味のある方、
特に若い年齢層のお客様が多かったようで
す。みなさまからの感想をご紹介いたします。

「知っている作家の代表作ばっかりじゃない
ですか！何ですかこれは･･･。コレクターの
人でこんなに重要なものをそろえている人が
いるなんて知りませんでした。作家だけでなく
コレクターさんに注目して作品を見てみるの
もおもしろいかもしれませんね！」確かに個人
のコレクションは、コレクターの情熱に加えて、
コレクターの個性を感じることができるのも
魅力です。高橋コレクションには特に作家さん
の初期の代表作が揃っています。それは、まだ
その作家が広く知られる前に作品を購入され
ているということで、つまりコレクターの慧眼
が表れているということも言えると思います。

「とてもとてもどぎもをぬかれました。不思議、
不気味、あざやか、どんなことばで表現してい
いのかわかりませんが、人間の無力さ、限界、
そして無限の能力、永遠の未来といった対比
を感じる鑑賞でした。」「私の中にも“表現した
い”という思いがあることに、気づかせていた

だきました。」「“今日本で生きていてあなたが感
じているようなことはひとりだけじゃないんだ
よ”と応援された気分です。非常に魂の底にふ
れた作品群でした。」「こうじゃないといけな
い･･･ということはナイ！！ということがわかっ
た。₄年前のトリエンナーレから現代アートに
はまっています。」現代美術の作品はまさに私た
ちと同じ今を生きるアーチストたちが生み出し
たものだからこそ、その自由な発想に驚いたり、
共感できることも多いと思います。作品のパ
ワーに私たちの創造力も刺激されますね。

「何百年か後に制服姿で描かれている少女に
ついて研究する美術史家が現れるんだろうな
と思いました」未来の人たちは、今私たちが
生きている時代をどう見るのでしょうか。未
来の美術史の中で今の現代美術がどう評価さ
れていくのか、未来に残すという意味もふま
えて、今を生きるアートを大切にしていきた
いと思いました。（hina）

は下着姿のようである。もう一人は服を着て
いる。彼女たちを描写する線は固いはっきり
とした線ではなく大変おぼろげに描かれてい
て、ほつれた糸のように見える。そのため、二
人の少女は背景の空間の中に溶けこんでゆく
ようにも見える。それは、彼女たちに施された
絵具の塗り方と背景の塗り方が同じであるこ
とにもよるのだろう。そこで、背景に目を移
してみると、淡い色調で、さまざまに変化する
色彩による何かふんわりと、優しい空間が作
り出されていることがわかる。空間は少女た
ちを包み込み、画面全体を夢の中のような雰
囲気にしている。二人の少女を包み込む、淡
く繊細で優しい空間は、パスキンのほかの作
品の中にも見られる空間である。このような
表現は一体どこから生まれてくるのだろうか。
　《再び放蕩息子》という版画作品を見てみよ
う。聖書の中にある放蕩息子のお話を描いた
ものだが、パスキンはそのお話を彼独特のも
のに作り変えている。ここでは放浪の旅から
帰ってきた放蕩息子が、沢山の女性たちに迎
えられている。レンブラントの絵にあるよう
に父親に迎えられて抱かれるのではなく、女
性たちに迎えられるところが、パスキン一流
のアイロニーといえるだろう。ここで放蕩息
子は永遠に放蕩を繰り返すことになるのでは

ないかという危惧も抱かせる。放蕩息子の
テーマはパスキンにとって特別なテーマで
あったらしく、油彩や素描などでも繰り返し
描かれた。ここでは、空間を斜めに占めるよ
うに描かれた女性たち、そして湾曲した線に
よって表現された背景によって、動きのある
画面が作り出されている。そのような空間の
歪みは、放蕩息子の不安定な心情を象徴する
ようでもある。固定された空間ではなく、遠
近の定まらない不安定な空間である。
　西洋近代の美術においては、遠近法にのっ
とった空間とは異なった空間表現が試みられ
る。空間を解体した代表といえるのがピカソで、
三次元の空間を二次元の空間に描きこむこと
によって、固定された遠近感を完全に解体して
しまった。ピカソとは異なった表現ではある
が、例えばクリムトの空間の中にも、そういっ

た方向性を見ることが可能である。クリムトが
描いた《哲学》と言う作品では、流動的で方向
性の拡散した空間が描かれる。パスキンも同
時代に生きた画家として、やはり同じような空
間への志向をもっていたといえるだろう。パス
キンは、この時代の絵画の動向の中で、ピカソ
やクリムトと同じような志向を持ちながら、
しかも自分らしい表現を見つけたといえる。
　このような空間は、私たちの心の中や、目に
見えない神秘的なもの、人知を超えた力などと
いった、論理的には説明しがたいものを表現し
ているように思う。この時代の画家たちの一部
は、そういったものを表そうとしているようで
ある。それは、この世の中が必ずしも論理的に
説明できるものばかりではないということに
気付いた時代の志向性を表しているとも思わ
れるのだが、パスキンの作品の中にも、そういっ
た、論理を超えたものを感じ取ることができる。

パスキンという多面体
　最後に、パスキンとは一体どんな人物であっ
たのか、考えてみたいと思う。パスキンにつ
いて書かれた文献に次のようなものがある。

1976年₃月、パリ市立近代美術館で開かれた
「パスキン展」の紹介記事の中で、ジャニーヌ・
ワルノーは父アンドレ・ワルノーの友人で
あったパスキンの印象を書いている。「彼の
おずおずした振る舞い、ためらいがちの言葉、
優しく情愛がこもっているが、時々鋭くなる
眼差しは、わたしを不安にした。父は彼のこ
とを天使でもあり悪魔でもあるといってい
た」（「パスキン：芸術―祝祭と死」『ル･フィガロ』紙）
浅川　泰「エコール･ド･パリの異邦人　パスキンを中心に」カタログｐ.70

・・・話題はシュールレアリスムだった。パパ
ゾフはパウル・クレーを筆頭にあげ、ペール・ク
ローグはキリコ、ダルドはナイーブ派の税官吏
ルソーこそが第一人者だと言ってゆずらない。

アンドレ・サルモンとアンドレ・ワルノーは熱
心に聞いていたが、何も言わなかった。それか
らドランが、フランスの写実主義はどうかと話
をふったが、芸術についてとやかく言うこと
があまり好きでないパスキンが大声を出した。
「主義、主義って、どうでもいいじゃないか。
目の前にふるいつきたくなるようなモデルが
いるってことが人生、つまり芸術そのものだ
ろ。小難しい話はマティスにやらせとけよ。
あいつの絵はでたらめの東洋趣味だけどな」
（ギィ･クローグ「さよなら、リュシー」）

武田　厚編『パスキン』ｐ.192

　これらの文献にも表れているように、パスキ
ンは、非常に多様な面を持った人物だったと考
えられる。彼のパリでの生活は、「パスキンの饗
宴」と呼ばれる夜毎の乱痴気パーティーに明
け暮れるものだった。街中やアトリエで、多く
の人々とともに朝まで騒いだ後、パスキンは
いつも、そのお祭り騒ぎの後に訪れる静寂を
味わい、虚しい想いに襲われていた。沢山の人
と交わり、快活に振舞いはしたが、一方では大
変繊細で孤独な人物であった。また、放浪癖の
あったパスキンは多くの土地を旅した。自由
を愛し、旅先でも、パリにあっても、拘束され
ることを何よりも嫌ったという。時には、皮肉
屋としての一面も覗かせたが、弱い者を慈しむ
という点で非常に優しい面もある人物だった。
　パスキンの作品の中には、このような複雑に
して繊細な人物像がそのまま映し出されている
ように感じられる。クララとジュヌヴィエーヴ
は、パリの社会の底辺に生きる娼婦たちであっ
たかもしれない。パスキンは彼女らに慈しみの
眼差しを向け、細やかな愛情を込めて、描き出
している。《クララとジュヌヴィエーヴ》の優
しい空間は、パスキンという人物の反映であり、
彼の中にあった様々な感情を内に秘めながら、
「真珠母」のように多彩な光を放っている。（AN）            
＊参考文献：武田厚編『パスキン』（岩崎美術社、1995年）

エヴァン･ペニー
《引き伸ばされた女 #2》2011年
©Evan Penny, courtesy Sperone
　Westwater, New York

ジュール･パスキン《再び放蕩息子》1927年

グスタフ･クリムト《哲学》1899−1907年



　今回は、ハイム･スーチンが1919年頃に描
いた《農家の娘》に寄せられた感想をご紹介し
ます。

　「さいしょは白いふくをきていたかもしれ
ないけれど、色がついてしまったから、こん
な色になってしまったんじゃないかと思う。
どうしてかというと、さぎょうをするからで
す。こんなにほっぺたが赤いのも、いっしょ
うけんめいはたらいているからだと思いま
す。手が大きいのも同じようにさぎょうをが
んばっているからだと思います。のうかのむ
すめなのに、むすめらしくありません。おば
あさんに見えました。」（心音さん　₇歳）
 
　「背景の色の感じが柔らかくて、農場や畑
を連想すると思いました。また、手のごつご
つしたところが、いかにも手作業をしている
姿が浮かんでくるようで、この表現力はすご
いと思います。」（ ？さん　20歳）
 
　「せが高くていいと思った。うしろがみど
りじゃなくて、きんいろだったら、ほうさく
のようすがわかると思う。わたしだったら、
そうする。はだの色がいろいろまぜてあって、
生きてる生命力があった。かみの毛をしばっ
てるのかなぁと思った。こまかいところまで
やっていてすごい!!」（ひなこさん　11歳）
 
　「かおは丸いのに体が細いから、はたらい
てやせたみたいだと思った。はじめて自分の
絵をかいてもらってきんちょうしている感
じ。」（ウヘソクさん　₈歳）
 
　「初見では『どこが農家の娘なんだ？』と思
いました。私はパン屋の娘に思えました。顔
がアンパンのヒーローと似てますし。」（笑点
さん　23歳）
 
　「人をまっているように見える所です。す
きな人をまっているのか、父、母をまってい
るのか、考えたりするのがおもしろいです。
とくに手をひざにのせてまっているのが、本
当に大事な人をまっているように見えるのが
おもしろいです。」（莉子さん　₉歳）
 
　「この絵は目が見えない人が、いろいろなも
のをさわったり、そうぞうしてかいたと思い
ます。目が見えないと絵がかけないと思ってい
ました。でも、この絵は、目が見えない人がか
いてるかはわかりません？」（朱那さん　₈歳）
 
　「色のぬり方がくねくねしていて、おもし
ろいです。色もおもしろくて、どういう所か
というと、色と色をかならずまぜているよう
に思えて、いろいろな色を使っていると思い
ます。これからもがんばってください。」（七

海さん　10歳）
 
　「『この絵、上手？』って言われたらとまど
うけど、わたしはこんな絵かけないのですご
いと思いました。」（ゆいさん　10歳）

　この絵の作者、ハイム･スーチン(1893−
1943)は現在のベラルーシ共和国、ミンスク
近郊の村スミロヴィッチ生まれ。厳格なユダ
ヤ人の家庭に育ちました。ユダヤ教には「偶
像崇拝の禁止」の戒律があるため、スーチン
は自由に絵を描くことができませんでした。
1913年画家を志してパリに移住しますが、し
ばらく貧困生活が続きます。内向的な性格の
スーチンは孤独にも苦しみますが、同じユダ
ヤ人でイタリアから来たモディリアーニとは
非常に親しい間柄になりました。モデルの気
取らないポーズ、モデルと調和する色を塗り
込めた背景など、スーチンの人物画には、も
しかするとモディリアーニの描く人物画に影
響されたところが一部あるのかもしれませ
ん。もっとも、激しい筆致はスーチン独特の
もので、モディリアーニの描き方とは大きく
異なります。皆さんもご指摘のように、これ
だけ激しく歪んだ絵でありながら、モデルの
特徴や個性がしっかりと見る者に伝わってく
るのが、この作品の最大の特長であり魅力で
はないでしょうか。《農家の娘》のモデルに
なったのは、当時南仏のカーニュに住んでい
たジャニーニという名前の女性で、彼女の記
憶によると当時13歳くらいだったそうです。
スーチンはこの頃カーニュに滞在しており、
そこで出会ったこの少女にモデルになってほ
しいと頼んだのかもしれません。(nori)

河野　次郎（こうの じろう／1856−1934）
　河野次郎は、草土社で活躍した河野通勢（こ
うの みちせい／1895−1950）の父である。通
勢に絵画の手ほどきをしたほか、中村不折を
小山正太郎に紹介したことでも知られる。
　次郎は、1856（安政₃）年に足利藩士杉本奥
太郎の三男として江戸上屋敷に生まれた。
1867（慶応₄）年、江戸開城により藩命により
足利に帰藩し、1868（明治元）年から同藩士の
南画家田崎草雲に南画を学ぶ。1874（明治₇）
年に上京。高橋由一に洋画を学んだというが、
詳細は不明である。1876（明治₉）年、河野家
へ入籍。同年頃に名古屋に赴き、愛知県師範
学校と愛知県中学校の画学教師を兼務した。
1877（明治10）年、図画教科書『画学楷梯』を出
版する。1880（明治13）年、洋画画塾を開く。
1882年（明治15）年、長野県師範学校松本支校
の教員となり、愛知を去る。1886（明治19）年、
師範学校の移転に伴い松本から長野に移る。
1895（明治28）年、退職し、写真場を開業する。
1925（大正14）年、上京。通勢と同居し、1934
（昭和₉）年に小金井において死去した。
　次郎は、明治初年にはじまった学校教育の
場において洋画の技法を教授し広めただけで
なく、私塾を開いて一般にも広めた。愛知に
おいては洋画受容のはじまりに位置する作家
のひとりである。『古今中京画壇』[田部井鉚
太郎著、1911（明治44）年発行]と同書を基に

した『愛知画家名鑑』[服部徳次郎編著、1997
（平成₉）年発行]は、この頃の号を「中華」と
しているが、現存作品に「中華」のものはなく、
「華江」が用いられている。教え子に野崎華年
（のざき かねん／1862−1936、本名: 兼清）
がおり、明治₉年から15年まで学んでいる
[『近代日本美術教育の研究 明治時代』、金子
一夫著、1992（平成₄）年発行。本書には他を
含めて教えられるところが多い]。
　次郎の作品は通勢の個展などにおいてこれ
までにも展示紹介がなされてきたが、2008（平
成20）年から2009（平成21）年にかけて開催され
た通勢の回顧展において行われた調査によっ
て新たな作品が多数発見された。これらは次
郎と縁のある
地域の美術館
に分担して収
蔵されている
が、名古屋市
美術館におい
ても名古屋時
代のものを中
心とする一部
を平成24年度
より受託して
いる。（み。）

丹羽　和子（にわ かずこ／1924−2014）
　1924年名古屋市生まれ。1944年、女子美術
専門学校洋画部（現･女子美術大学）を卒業。
1944～46年の間、名古屋大学医学部病理学教
室研究補助員として病理解剖図を描く。1947
年、洋画家の加藤金一郎と結婚。1949年、新
制作協会展初入選、以後毎年出品。1963年《人
と人との対話》が第27回新制作展で新作家賞
を受賞。1967年、新制作協会会員推挙。1999
年、名古屋市芸術特賞を受賞。
　初期の具象的な人物画からキュビスムの影
響とおぼしき幾何学的抽象による人物画、
シュルレアリスム的傾向の作品、和紙のコ
ラージュを多用した作品等々、刺激を受けた
り興味･関心を惹いたりしたものは間をおか
ず自身の作品に取り入れる柔軟性が特徴の一
つと言える。どの時代にも共通して作品に登
場するのは人物像で、実在の女性や可愛らし
い童女を水彩や素描で描く一方、新制作展へ
の出品作は人形や幽霊（亡霊？）、紙人間など
の姿に、生きる上で味わう悲哀や儚さ、諦観、
狂気のようなものを託して描いたものが目立
つ。例えば、黒髪に着物をまとった日本人形
は、姿こそ美しく整えられているが古い価値

観や家族観という見えない糸に自由を絡め取
られる女性の一側面を暗示しているかのよう
である。昭和34年の“女流”というエッセイの
中では「女流という言葉はきらいだが、女で
あるということは、どんなにしても動かしが
たい事実であり、少なくとも私は女の悪いと
ころも良いところもかねそなえている完璧な
る女性であり、そのことが私の全財産だから、
本当に女でなければ描けない絵、どうさかだ
ちしようと男性が赤ん坊を産めないように、
どう真似しようと男にはかけない作品を描き
たい。」との言葉を残している。何かの主義･
主張に頑なに囚われるのではなく、女性、そ
して一人の
人間として
感覚を研ぎ
澄ませなが
ら日常生活
を送る中で
得た疑念や
違和感を丁
寧に拾い上
げ、作品の
テーマとし
た。2014年
₄月14日、
逝去。（3）

■現代美術のハードコアはじつは世界の宝である展
　ヤゲオ財団コレクションより
世界トップクラスとされるヤゲオ財団（台湾）
の現代美術コレクションの中から、常玉（サ
ンユウ）、フランシス･ベーコン、ザオ･ウー
キー、アンディ･ウォーホル、杉本博司、蔡
國強、ロン･ミュエク、ピーター･ドイグ、
マーク･クインなど、代表作ばかりの73点を
紹介します。
会期：₉月₆日㈯～10月26日㈰
料金：一般1,200円･高大生800円･小中生無料
■ゴー・ビトゥイーンズ：こどもを通して見る世界展
写真家ジェイコブ･リースは、英語が不自由
な親に代わって通訳などの用事をこなす移民
のこどもたちを「ゴー･ビトゥイーンズ（母国
とアメリカをつなぐ橋渡し役）」と呼びまし
た。本展では、こどもを、広く私たち大人と
世界をつなぐ「ゴー･ビトゥイーンズ（媒介
者）」ととらえ、異なる世界を往来するこども
の性質や多様な感覚、彼らの生きる社会の諸
相を世界各国の20作家の映像、写真、絵画な
どの作品を通して紹介します。

会期：11月₈日㈯～12月23日（火･祝）
■常設展
○名品コレクション展Ⅱ（前期）
名古屋市美術館のコレクションから厳選した
作品を紹介します。
会期：₉月₆日㈯～10月26日㈰
エコール･ド･パリ：パスキンの版画から
メキシコ･ルネサンス：こども
現代の美術：1970年代−80年代の美術
郷土の美術：浅野弥衛と桜画廊の作家
■コレクション解析学
※2F講堂･無料･先着180名
○第₃回
日時：₉月28日㈰午後₂時～
演題：「ノグチの造形思考」
講師：保崎裕徳（名古屋市美術館学芸員）
作品：イサム･ノグチ《死すべきもの（Mortality）》1959―62年
○第₄回
日時：11月30日㈰午後₂時～
演題：「版画が語るパスキン像」
講師：中村暁子（名古屋市美術館学芸員）
作品：ジュール･パスキン《放蕩息子と娘たち》1926年

休館日は月曜（祝休日の場合は翌平日）、₉月₂日㈫～₉月₅
日㈮、10月28日㈫～11月₇日㈮です。詳しくは HP http://
www.art-museum.city.nagoya.jpをご覧ください。(MI)

親子で楽しむアートの世界　遠まわりの旅

　この展覧会では、アーチストユニットD.D.
の作品「昼の目　夜の目」内の闇の空間で様々
なパフォーマンスを開催しました。いずれも
展覧会のテーマに合わせて、D.D.の作品や
他の出品作品から得たインスピレーションを
元に制作して頂いたものです。コンテンポラ
リーダンスや、アートパフォーマンス、そし
て現代詩や実験的な音楽など分野を超えた
アーチストたちが現代アートとコラボレー
ションしたのです。
　武術の身体的な型や動きをダンスに取り入
れる小山田魂宮時さんのパフォーマンスは、動
きやスピードとともに気迫に溢れる気配を感
じさせるものでした。また、不可思議な詩を朗
読する村田仁さんの詩のパフォーマンスは、村
田さんの透明な声の響きによって、発せられた
言葉がいつまでも頭の中に残るようでした。サ
イレンスダンスのタナカアリフミさんは、クリ
ンガーの《手袋》からインスピレーションを得
て、暗闇に手袋が光るパフォーマンスで子ども
たちの心を虜にしました。天使と赤ん坊のイ
メージを入れ替えながら、ユーモラスな動きと
ともにキュートでいてコケティッシュな魅力
を持った三輪亜希子さんのダンスでは、D.D.
の今村さんが考案した「舞考」を体現されまし
た。踊りのポーズとしての言語であり思考方

法でもある「舞考」は、実際の身体の動きを基に
していないにもかかわらず、「舞考」の作品から
そのまま出てきたような見事なダンスを披露
してくださいました。ほかにも、河村るみさ
んは「闇の住人」として赤外線カメラを使い観
客とインタラクティブにパフォーマンスし、
さらにそれを作品として映像で見せ、実験音
響プロジェクトCONTAGIOUS ORGASM
のライブは、日常の中のノイズを音楽に取り
込んだ実験的な音楽で子どもたちがリズムに
乗って体を動かしながら楽しみ、₃人組の
Kino Kugelの光の衣装を身にまとった幻想
的なダンスなど、本当にたくさんのお客さん
に楽しんで頂けたのではないかと思います。
　実は、これらのパフォーマンスを録音した音
や小道具などがパフォーマンスが終了するた
びに展示に加わっていきました。パフォーマー
の息遣いや気配を感じて闇の中で感覚を開い
て頂きたいという仕掛けでしたがいかがでし
たか。D.D.の作品には他にも感覚を開くた
めの様々な仕掛けがあったのですが、闇の中
で私自身はものすごい眠気に襲われたり聴覚
が敏感になったりと、少し普段とは違った風
に自分の感覚が開くのを感じました。（hina）
　

ハイム･スーチン《農家の娘》1919年頃

河野次郎《[明治九年十月三十日於明善館 華江河野次郎写]》
1876年　名古屋市美術館寄託丹羽和子《人･さまざま》1987年

三輪亜希子パフォーマンス



部ではモノや人を包む、
布本来の役割や機能を強
く思い起こすことになる。
　例えば、張った布が醸
し出す緊張感や浮遊感と
いった、布を用いた彫刻
に寄せられたこれまでの
評価は、言わば外観から
受ける印象であって、身
体感覚をも喚起させる今
回の作品に対しては、さ
ほど有効ではない。
　この作品に確認できる、布に包まれる空間
と体験の発想とは、近年作家が携わってきた
屋内外での茶席の設計に起因し、それを発展
させたものである。主客が相対し、茶碗を手

渡す距離と空間にまで削ぎ落とされた空間を
現出するこの作品は、建築や借景に寄り添う、
従来の“ソフト･スカルプチャー”の限界を大
きく拡張するものでもある。（J.T.）

田中朝子：travel

　田中朝子さんは奈良市在住で関西を中心に
活躍している美術家です。大学院では版画を
専攻されていましたが、枠にとらわれること
なく、写真や立体作品も手掛けています。今回
の個展では、7.5×9.0cm（紙サイズ）の小さ
な写真144点を発表、ギャラリーの壁₄面に、
₁点ずつグレーのスリーブに収めてピン留め
し、ずらっと横一列に並べました。出品作品は
1996年から2014年まで、作家が撮りためてきた
写真の中から選ばれています。《ideal cornet》
は、作家がコルネと聞いて思い浮かべる「理
想形」に合致するものを実際に探し求めて、
ドンク生駒店で納得できるものを発見、それ
を撮影したものだそうです。また、カップ入
りプリンを二つにスライスして皿に盛り付け
た《プッチン、プリン》には、不意をつく形と
質感の可愛らしさがあり、いかにもこの作家
らしいユーモアと美意識が発揮されていまし
た。144点もあると、「ツボ」がよくわからない
作品もありますが、その場合は素直に作家の
感情移入として見ればよいのかもしれません。
　田中さんは今回「視線の旅」を意図して

「travel」というテーマにしたとのこと。作家
は「地図旅行」のごとく、日々の生活の中で
様々なものに目を配り、なにげない事物に潜
んでいる形状や状況のおかしさを直感して、

そこから喚起され
るイメージやス
トーリーを楽しん
でいるようです。
作品にはクローズ
アップや巧みなト
リミングにより作
家の視線が再現さ
れ、事物の意外な
様相が露わになっ
ています。あるい
は、切る･転がす･
ズラす･並べると
いう単純な操作が
加えられることに
よって、目の前に
あるものが単なる
物で無くなり、何
かを物語る存在へ
と変わっていま
す。非常に即物的な見た目でありながら、い
つのまにか観念的な世界に私たちを引き込ん
でしまう、不思議な力があるのです。田中さ
んの作品では多くの場合、見せたいもの／状
況だけが浮かび上がっていて、余計な情報は
一切排除されていますが、その潔さ、形と色
の明快さもまた、大きな魅力です。
　展示の最後には、直方体の銀色の箱が置いて
ありました。144点の写真はこの一つの箱に収
められて、次の展覧会へ「旅する」のだそうで
す。次の展示は岡崎市のMasayoshi Suzuki 
Galleryです（₇月12日から₈月11日まで）。（nori）

2014年₄月26日㈯～₅月31日㈯
ギャラリーノマル(大阪市)

『まなざしのエクササイズ
－ポートレイト写真を撮影するための批評と実践』

(ロズウェル･アンジェ著、大坂直史訳)　　フィルムアート社、2013年₂月

　風景写真ならば、その景色の彩りや光の移
ろい等、正しく “フォトジェニック(写り/映
え)”の美しさに感心したりもしますが、ポー
トレイト(肖像)写真となると、余程の美人
か、よく知られた歴史上の肖像ならともかく、
見知らぬ他人の肖像に対しては、時として鑑
賞の仕方に戸惑うこともあります。写された
その表情から、その人物が置かれた立場や環
境について想いを馳せるという方法も有効か
もしれません。そういう意味では肖像写真に
対しては、風景写真よりも「写真を読む」努力
が必要となり、そのため絵画の場合と同じく、
ポートレイトの制作に当たっては、写真家の技
術や工夫がその表現の大きな要素となります。
　本書では、19世紀のダゲレオタイプから、

「決定的瞬間」のアンリ･カルティエ＝ブレッ
ソンやウォーカー･エヴァンス、さらには森
村泰昌まで、これまで優れた写真作品を制作･
発表してきた60余名の写真家の作品を12の章
によって分類し、作品解説とともにその撮影
技術についても紹介しています。
　本書が優れている点は、その構成にありま
す。それぞれの章の最後に「課題」と題して、
取り上げたテーマについて読者自身が実践、
つまり撮影できるように、その手順と注意点
が丁寧に“指導”されます。勿論、カメラを持っ

ていなくて
も、また撮
影や制作の
経験がなく
ても、その
「課題」に
よって撮影
の手順を辿
り、写真家
の着眼点と
作品が撮影
された現場
を「追体験」
し、より良
く理解でき
るように組まれています。
　例えば、「ピンボケ‐消えていく被写体」では、
撮影時の注意事項として「被写体を前景に配
置」しながら、被写体にではなく、「十分に離れ
た背景に鮮明にピントを合わせること」が“指
示”されます。そうした言わば、“描写”されない
被写体について、わたしたちは、どこか、あるは
ずもない「記憶」の映像に想いを巡らせたりしま
す。また、それとは逆に長距離望遠レンズを使っ
た街頭の写真では、写真家と同じく“盗み見る”
行為と奇妙な臨場感を味わうことになります。
　しばしば誤解されるように、写真が決して
偶然に写ったものではなく、作者が意図的、
必然的に操作したことに本書は、読者の思考
を導きます。
　現在、アメリカでは本書の続編が準備され
ているとのこと。ポートレイトの新たなトレ
ンドはもとより、写真の本質で魅力でもある
「他者」を見ることについて新たな視点を齎し
てくれることを期待しましょう。(J.T.)　

古紙パルプを含む再生紙を使用しています。

生活　鋤柄ふくみ展

　「奥絵」絵に向かうとき、絵の具と筆を手に
して画面の奥へもぐっていくのだ、と思うと
きがある。手さぐりで形に触れながら絵の奥
にもぐっていく。手さぐりで絵に触れている
とき、私は私の身体にさわっているようだ、
とも思う　（※作家のステートメントより抜粋）

　絵の中に潜っていくように描かれたという
作品たちは、まるで絵の裏の壁が深い洞穴に
なっていて、絵の世界がその奥に引っ張られ
ていくようで、見ている私もその奥深いとこ
ろへとどんどん吸い込まれていくような感じ
がした。奥へ奥へと視点を吸い込まれてしま
うのがだんだんと恐くなってきて、その力に
負けてはいけないと視界を絵の外にも広がる
ように大きく取ろうとすると、絵の中の世界
はひとつではなく、幾つかの世界のレイヤー
が重なっているように見えた。《美容室N》は、
絵の外にある額縁にも描き込まれモノクロの
世界のレイヤーとなっていて、時間の層が重
ねられているようにも思われた。
　一見、異次元や無意識の世界を思わせるよ
うなシュールな世界観を持っているが、彼女
の作品は、触覚的な感覚を呼び起こすような
物質的なリアルな強さがある。イリュージョ

ンと現実世界とを行き来させながら、私たち
の意識の世界の現実感を現前してくれる。
　この展覧会では、絵画作品だけではなく、
マスクのような立体作品が出品されていて、
さらに地下の部屋には大きなインスタレー
ションが展示されていた。いずれも、彼女の
作品世界がやはり層になっていると感じられ
るものだった。額縁から層になりながら奥へ
奥へと空間が広がる大きなオブジェとともに
アトリエの中にある物たちが祭壇のように展
示されていたインスタレーションは、まるで
自身の作品世界の解説のように感じられた。
地下に降りていくという順路の効果もあっ
て、まるで作品の核心にある秘密に触れるよ
うなワクワクした気持ちになった。作品の外
側と内側を経験したようにも思われ、その世
界観にすっかりはまってしまった。（hina）　

2014年₅月24日㈯～₆月23日㈪
masayoshi suzuki gallery

執筆者／深谷克典（F）、山田諭（sy）、石田みゆき（MI）、竹葉丈（J.T.）、角田美奈子（み。）、中村暁子（AN）、笠木日南子（hina）、清家三智（3）、保崎裕徳（nori）
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祝日を除く金曜日は午後₈時まで
※入場は閉館の30分前まで

【編集後記】
　アート･ペーパー96号をお届けします。
　夏到来！美術館では、毎年二回、美術館の南側にある池の清掃を行って
います。今年も藻が大繁殖する時期に先がけて、七月初旬に行いました。
清掃するに当たっては、まず池の給水を止め、水を抜くことから始めます。
その時大変なのが、池に生息する魚の“救出”だそうです。90リットルも入
る大きなポリバケツを₄つも₅つも用意し、一匹一匹、網で掬います。そ
うして救出できたものは小さなものを含めると100匹を優に超え、なかに
は30cmにも成長した巨大なフナも居り、用意したバケツはすぐに満杯と
なります。水を抜いた後は、池の底や岩肌についた苔や藻を除去し、水を
入れ替え、しばらくした後に“放生”します。
　毎年、夏の終わりには、なぜか、新たに多くの金魚が泳いでいるのも確
認できます。ただ、秋になるとどこからともなく鷺が飛来、池は恰好の餌
場になるようです。
　「涼を感じる」とまではいきませんが、木曽川の風景を想定したデザイン
ともども、覗いてみてはいかがでしょうか？（J.T.）

《美容室N》2013−14年

　このたび₅月
₁日付けで名古
屋市美術館長を
拝命いたしまし
た。昭和53年に
名古屋市に奉職
して以来、主に
教育委員会での
仕事に携わって

参りましたので、美術館の活動にはかねてか
ら注目をしており、また一来館者としてしば
しば訪れておりました。しかし、よもや自分
が館長の重責を担うことになるとは思ってお
らず、驚きと戸惑い、そして大きな喜びとと
もに着任させていただきました。
　もともと美術に対しては興味があり、近隣
の美術館はもとより、旅行などの際にも各地
の特色ある美術館を訪問するのを楽しみにし
ておりましたが、とりわけ現代美術の斬新で
自由な表現には心引かれるものがあります。
評価の定まった古い時代の作品にも魅力を感
じますが、見る者の心と感性を解き放ち、新
しい世界へと誘ってくれる現代美術の面白さ

はまた格別です。とは言いましても、もとよ
り美術の専門的な知識があるわけではなく、
これからは様々な方々のご指導、ご助言をい
ただきながら美術館の運営に携わって参りた
いと考えております。
　名古屋市美術館は昨年開館25周年を迎え、
すでに1100万人を超える来館者の方々をお迎
えし、当初ゼロからスタートしたコレクショ
ンも5500点を超えるまでに充実してまいりま
した。さらに多彩な展覧会の開催、充実した
教育普及事業、学校教育との緊密な連携など、
開館以来の成果は着実に積み上げられてきて
います。一方で日本の経済状況の悪化にとも
ない、美術館を含む様々な文化施設を取り巻
く状況は年々厳しさを増しております。
　しかし、何事によらず、苦境にある時こそそ
の真価が問われるのではないかと考えます。
美術館が本来果たすべき役割とは何か。市民の
方々とどのような関係を築いていくべきか。
美術館設立の基本に立ち返り、これまで積み
上げてきた歴史をしっかりと検証した上で、
未来への新たな一歩を踏み出していきたいと
考えております。多くの市民の方々に愛され、
ともに歩んでいく美術館をめざし、職員一同
一層努力してまいります。どうぞ今後とも暖
かいご支援とご協力をいただきますようお願
いいたします。（横井政和　よこい･まさかず）

館長就任のご挨拶

『庄司達展』

　布を素材とした彫刻作品を手掛けてきた庄
しょう

司
じ

達
さとる

（1939年生まれ）の展覧会が開催された。
ギャラリーの一階では部屋を横切るように二
つの壁を渡る彫刻作品やマケット（模型）、小
品が展示されていた。そうした従来の作品や
表現とは別に二階に設置された、色鮮やかな
赤い布による作品には、これまでの表現とは
明らかに別趣ものが感じられた。
　《吊られたスカート》と題された作品は、お
よそ直径₆mの一枚の布に155本の糸を内側
から刺し、それをギャラリー天井に設置され
たネットに結びつけたものである。

　糸を刺す位置は、中心から外周にかけてマ
トリックス状に、また隣り合う地点の距離の
増減を図りながら設定される。天井に伸ばさ
れ、布を吊るす糸は、外周に近づくにつれ長
くとられ、吊るされた糸の張力、布が垂れる
重力によって、ドームの形態と表面の襞（ブ
リーズ）が現れる。その外観は遊牧民の住ま
いでもあるパオ（包）を想わせもする。
　今回の展示では、観客はその裾をくぐり、お
よそ3.5mの直径を持つ“スカート”のなかに潜
り込むことが出来た。躊躇しながらもその内部
に入ると、ギャラリー内のエアコンの送風に
よって吊るされた糸が揺れ、赤い布を透過する
外光が微妙な移ろいを見せる。内部の襞の形状
は、外観以上に複雑な様相を呈し、視界はその
鮮やかな赤のグラデーションによって覆われ、
ある趣サイケデリックな感覚を味わう。オブ
ジェや彫刻としての外観を見せながら、その内

2014年₅月17日㈯～₆月15日㈰
ギャラリー数寄（江南市）

上：《ideal cornet》
中：《プッチン、プリン》
下：《フェイヴァリット》

庄司達《吊られたスカート2014》、《同》内部 
2014年 赤色布、糸、ネット、カーペット　 570×570×295（cm） 


