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ごあいさつ

　九州産業大学では、地元・九州の芸術、伝統工芸分野を活性化するために、九州出

身のクリエーターを応援するテレビ番組「美の鼓動・九州」を制作してきました。今

回の展覧会では、「たいせつなあいまいさ」をテーマに、2019年4月7日から2022年5

月29日までの放送の中から、９人の作家に注目しました。

　本展覧会の目的は、アートのプリズムによって、知覚 / コミュニケーション / 表現

行為における「あいまいさ」や「中間的なもの」について、観客の皆様とともに再考す

ることにあります。分かりやすいことが求められる現代社会において、白黒つけない、

あいまいで中間的なものが見過ごされがちなように思われます。しかし、白と黒のあ

わいをなす無数のグレーのように、境界がさだめがたく、微妙な揺らぎをはらんでい

るのが現実 / リアリティではないでしょうか。

　哲学者ベルクソン  （1859 〜 1941）  は、宇宙のすべてにおいて「持続」を見出し、「生」

とは絶えず芽吹き、成長し、不断に成熟しながら自らを創造することだと語っていま

す。「あいまいさ」とは、変化し続け、いくつもの意味を同時に持つがゆえの捉えがたさ

だとも言えます。また彼は、真の明晰性に至るには、行きつ戻りつして考える「ためらい」

の時間が、言い換えると「あいまい」な状態が必要だとも考えました。今回の展示では、

各作家のスペースに、本展が考える「あいまいさ」と親和性の高い、ベルクソンの言葉

を掲げています。

　本展覧会でとりあげる現在活躍中の作家たちの探究・実践はそれぞれ異なり、その

世界も表現もさまざまです。作品の前で立ち止まって思考する時間、心を揺さぶられ

る時間、名状しがたい「たいせつなあいまいさ」を味わっていただければ幸いです。

2023 年 6 月 10 日
九州産業大学美術館
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たいせつなあいまいさ　　　　福間加容（九州産業大学美術館学芸員）

1.　あいまいさについて
高度情報社会の今日、「分かりやすさ」がもっぱ
ら追求される中、「あいまいさ (ambiguity)」とい
う言葉には、あまりいいイメージがないかもし
れない。とはいえ現実は、さまざまな事象が複
雑に絡まりあった曖昧模糊とした塊のようなも
のである。たとえば近年、かつて二つに峻別さ
れていたセクシャリティも、境界があいまいで
多様であることが周知の事実となった。その一
方で、「勝ち組・負け組」、「敵・味方」という言
い方やインターネット上でいわゆる「炎上」が
頻発するのをよく聞くにつけ、分かりやすく白
黒をつけたがり、良し悪しの境界線が引かれる
傾向が巷でいっそう強まっているように思われ
る。地球上には 80 億人の人間がおり、すべて
の社会事象には、自然条件、社会的条件、経済
的政治的利益、宗教や個人の信条等が背後にあ
り、互いに影響しあって入り組んでいる。果た
して、それをすっぱり線引きできるものだろう
か。「分かりやすさ」をそのまま受け取ると、も
しかしたら安易な紋切り型の思考に陥りやすく、
真実からむしろ遠ざかるのかもしれない。真実
に近づくためには、目の前の「あいまいさ」を
厭うことなく立ちどまり、心と精神を働かせる
ことが必要ではないだろうか。そのような思い
から、展覧会のテーマを「たいせつなあいまい
さ（Precious Ambiguity）」とした。
本展覧会で注目した９人の作家たちの作品は、
決してあいまいでぼんやりしているのではない。
むしろ、その創作は、見る者を立ちどまらせ、
その世界に引き込むストレートで強い力をもっ
ている。作品が呼びおこす、さまざまな感情や
記憶は共鳴しあい、いわく言いがたい、豊かで「あ
いまいな」時空を生みだす。鑑賞者は作品の前で
立ちどまり、「あいまいさ」を受けとめ、よく見
て感じ考える、真の芸術体験ができるのである。

2.　あいまいさとベルクソン
企画当初、９人の作家をつなぐ「あいまいな」
言葉を探していたところ、弊館の大日方館長か
らアンリ・ベルクソン（1859 〜 1941）を勧め
られた。そこで、弊学の藤田尚志教授による『ベ
ルクソン 反時代的哲学』（勁草書房、2022 年）と
併せて読んでみると、宇宙の万物を論じた壮大
なその思想は、私にはなかなか難解なものでは
あったが、もっとも重要な概念の一つ、「持続的
生」と「ためらい」の時間は、本展の「たいせ
つなあいまいさ」のコンセプトと重なっている
ことがわかった。ベルクソンは、真の明晰性に
至るには、逡巡しながら考える「ためらい」の
時間が必要だと言っている。その「ためらい」
の時間は、「・・・選択も断念もできない躊躇は
中途半端に見える。だが、それでもそこには確
実に何かがはたらいている」（同書 3 頁）のであり、
言い換えると立ちどまって「あいまいさ」をた
いせつにすることと解釈できる。また、ベルク
ソンは、宇宙のすべては「持続」しており、「生」
とは絶えず芽吹き、成長し、不断に成熟しなが
ら自らを創造することだと述べる。そうすると、
この「持続的生」はあいまいであり続けるもの
だと考えられる。
こうしてベルクソンの言葉を読み進めていくと、
９人の出展作家の創作に共鳴する個所に何度も
行き当たった。そこで、それを抜書きして藤田
教授の研究室を訪ね、9 人の作家の作品を紹介
して、ふさわしい言葉を選択しているかどうか
見ていただいた。藤田教授は忙しい中、ていね
いに話を聞いてくださり、本展のテーマを、次
のように解題してくださった。
　　　　　　　　　　　　
持続はベルクソンの中心的な概念です。何の変
化も生じておらず、同じことの繰り返しのよう
に見える平凡な毎日も、よく見れば変化に富ん
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でいます。一秒たりとも同じことの繰り返しは
ありません。つまり絶対的に新しいものが生じ
ている。このように新しいものの出現を認め、
創造（クリエーション）を認めるということは、
時間には力があると認めることに他なりません。
未完了相において捉えられた時間、これがベル
クソンの言う「持続」です。
ここでこの展覧会のキーワードである「たいせ
つなあいまいさ」が重要になってきます。ベル
クソンはあるところで「明晰さ」には二種類あ
ると言っているんですが、第一の明晰さは、直
ちに手に入る概念的な明晰さです。これは新た
に登場したものを既存の諸要素の組み合わせを
変えただけのものと見る場合です。これに対し
て第二の明晰さは、最初は不分明であるものの、
徐々に見えてくる直観的な明晰さで、「この観念
には時間を与える必要がある」とベルクソンは
述べています。この場合に与えられる時間とは
まさに持続でしょう。自ら時間をかけていろい
ろと試していくことで見えてくるこの第二の明
晰性は、まさに「たいせつなあいまいさ」と言
えるものではないかと思います。（動画「藤田尚

志〈ベルクソンでアートを語る〉」10 頁参照）

３.　9 人の作家の創作
展覧会では、9 人の作品についてのベルクソン
の言葉を、作品と同じ空間に掲示し、鑑賞の手
掛かりとした。以下、9 人の作家の創作について、
改めてベルクソンの言葉とともに紹介する。（敬

称略、展示順）

○小島拓朗は、ビルの上から見た都市の風景を、
四角い色面の積み重ねでニュートラルに再現す
る。その静かな風景を見ていると、なぜか自ら
の存在を確かめたくなる。青と緑の液体がゆっ
くり下へ落ちてくる様を描いた《オイルモーショ
ン》では、鑑賞者はモノが形を変えながら落ち
ていく時間を共有する。

「私は毎日同じ家々を覚知する。・・・しかしな
がら、かなり長い時間が経って、最初の数年に
私が覚えた印象のことを回想すると、私は、特
異な変化、説明しがたく、とりわけ表現しがた
い変化がそこで生じたことに驚いてしまう。こ
れらの対象は、私によって連続的に知覚されて、
私の精神のうちで絶えず描かれるので、ついに
は私の意識的現存のいくばくかを私から借り受
けるに至ったように思われる。つまり、私と同
様に諸対象は生き、私と同様に老いたのだ。」（『意

識に直接与えられたものについての試論』、ちくま学
芸文庫、145 − 146 頁）

「わたしが、今、一杯の砂糖水を作ろうとすれば、
如
い か ん

何せん、砂糖が溶けるのをわたしは待たない
わけにはゆかない。」（「創造的進化」、『新訳ベルク

ソン全集 4』、白水社、26 頁 )

○すうひゃん。は、画家が生活する小さな自治
体の生活圏で、実際に出会った子どもたちを描
く。スピード感のある筆跡、ひっかかりのある
画肌で描き出される子供たちは、全身全霊で実
存を抱え、その場その瞬間を懸命に生きている。
そこには生の本質がある。

「画家は自分の制作する作品の感化そのものでそ
の才能が形成されたり崩れたり、ともかくも変
容するが、それと同じことで、私たちの各々の
状態は私たちから離れて出るやいなや、私たち
が今自分にあてがい始めた新しい形相となって
私たちの人格を変様してゆく。・・・意識を持つ
存在者にとって、存在するとは変化すること、
変化するとは成熟すること、成熟するとはどこ
までも自分を創造することなのである。」

（『創造的進化』、岩波文庫、27 − 28 頁）
「このようにして、我々の人格は芽吹き、成長し、
そして不断に成熟している。その一瞬一瞬が、
それ以前に存在していたものに付け加えられて
ゆく新しいものなのである。さらに言えば、そ



6

れは単に新しいものと言うだけではない。それ
はまた予見できないものなのだ。」（「創造的進化」

『新訳ベルクソン全集 4』、白水社、21 頁）

○中村公泰は、人間の知覚について問いかけ、
新たなものの見方 (ways of seeing) を探究する。
建築学の素養に基づく三次元的把握や、観察に
基づく記録など、多様で独自なアプローチから
生まれるイメージは理知的で新しく、普遍性を
備えている一方、よくよく見ていると、作家が
まなざした個々の人間の存在が感じられるので
ある。

「我々の意識は - 外部世界の近くに関するかぎり
−まさにそのような［部分的］選択において存
立するものなのである。しかし、我々の意識的
知覚が必然的に貧しいものであるとしても、そ
こにはなにかしら積極的な意味があり、すでに
してそれは精神というものを告知している。（「物

質と記憶」『新訳ベルクソン全集２』、白水社、50 −
51 頁）

○篠崎理一郎が普通の細字ボールペンで細密に
描く有機的集合体は、よく見ると、ごくごく小
さな身辺の日用品、生き物や植物、事物や出来
事からできている。さらに目を凝らすと、どの
モチーフも現実にはない形であり、重力から自
由でもある。

「ある一つの特権的なイマージュ、つまり私の
身体のわずかな変化によって根底からすっかり
ひっくり返される。この特権的イマージュは中
心を占めており、これに従いながら他のすべて
のイマージュは整えられている。すべてが万華
鏡を回したときのように変化するわけだ。」（『物

質と記憶』、講談社学術文庫、32 頁）
「現在の知覚がさまざまな記憶を次々に呼び起こ

すのは、われわれの意識全体の膨張によるので
あって、その場合、意識はより広大な面の上に
自分を繰り広げながら、自分の蓄える富の目録
をいっそう詳細に展開できるようになるのだ。
これはちょうど、塊のように見える星雲が、だ
んだん強力な望遠鏡で観察されるにつれて、よ
り多くの星々に分かれていくような具合であ
る。」（『物質と記憶』、講談社学術文庫、240 頁）

○武田晋一は、身の周りの自然から、地球の営
みを解き明かす本を多数書いている、主に水辺
に生きる生物を撮る自然写真家である。「たいせ
つなあいまいさ」のコンセプトを自然界から捉
えた出展作は、鑑賞者の視点をリバースする。

「生命活動［の進化］によって創造された、した
がってその生命活動から流出したものでしかな
い、あるいは生命活動の一側面でしかない知性
が、如何にして、生命活動そのものを抱き取る
ことができると言うのか？」（「創造的進化」『新訳

ベルクソン全集 4』、白水社、8 頁）

○畑直幸は、これまでの大判の作品とはうって
かわって、縦横 20 センチ以内の小さな写真の
連作を出展した。そこには、芝生の上や校舎の
壁にたゆたう「光」が捉えられている。いにし
えより、画家は神性を光で表してきた。カメラ
を通して、畑が光で描くのは何だろうか。

「われわれが現在と呼んでいるのは、今まさに流
れ過ぎつつある刹那のことである。・・・それは
純粋概念としての現在であり、過去と未来を分
ける不可分の境界である。・・・わたしが「わた
しの現在」と呼ぶ時間性は、同時にわたしの過
去にも、わたしの未来にも、またがって存在し
ている。・・・それがさし示しているのは、なお、
未来の方向であるからだ。」　（『記憶と物質』、講談

社学術文庫、188 頁）
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○山本豊子によるオープニングイベント「月庭
の石を拾う」は、オカルトを信じる、或る精神
科医の実験という設定だった。参加者たちは、「先
生の助手」に扮した山本豊子から導かれて調査
に参加し、彼がコレクションした月の土の入っ
た箱という設定のインスタレーションから石を
切り出した。一人づつ儀式のように切り出して
は並べしているうちに、参加者たちは、その舞
台の中の人と化す。しかも、月はグリーンチー
ズならぬ石鹸からできていたのである。

「もっと正確にもっと特別には、生きられた時
間あるいは生きられうる時間、すなわち実際に
測定された時間であるものを規定すること、ま
た、単に思考に表象された時間、すなわち生身
の観測者が実際に測定するためにその場に身を
移そうとするや直ちに消失する時間であるもの
を規定することが、ここで哲学者の問題になる。」

（「持続と同時性」、『新訳ベルクソン全集３』、白水社、

371 頁）
「実在的時計によって記され、生きられあるいは
生きられうる実在的時間は、恒常のリズムをもっ
た時間のままである。何物にも、誰にも生きら
れえないような虚構の時間だけがそのリズムを
変様されるのである。」（同書、378 頁）

○浦川大志は、スマートフォン画面の比率「16:9」
のカンヴァスに彼の言うところの「風景画」を
描く。スマホを片時も手放せない我々にとって、
身の周りの “ 自然 ” は、もはや海や山、緑や家々
よりもウェブ上に奔流のように流れるイメージ
から成っているのかもしれない。その主要モチー
フの一つ、スクリーンの画像が一瞬消えて走る
ノイズのような白と黒の「グラデーション」は、
ともすると二極化に走る今日において重要だと
彼が考える、決定できない所、あいまいな状態
を表していた。一方、本展で発表した新作《複
数の風景（歩行する絵画）》では、オリジナルと
複製の境界、「展示」の場や「鑑賞」という行為

を撹乱する。「美術」というものが、もはやあい
まいな時代に我々は生きているのである。

「知覚は、決して、精神が単に眼前の事物と触れ
合うことではない。知覚はさまざまなイメージ
＝想起群に身ぐるみ浸透されている。それらの
イメージ＝想起群は、知覚を解釈することで知
覚を補完している。」（「物質と記憶」『新訳ベルクソ

ン全集２』、181 頁）
「あなたが説明しなければならないのは、だから、

0 0 0 0 0 0 0 0 0 0 0 0 0 0 0 0 0 0 0 0

どのようにして知覚が生まれるかという問題で
0 0 0 0 0 0 0 0 0 0 0 0 0 0 0 0 0 0 0 0 0

はなく、知覚というものが、権利においては世
0 0 0 0 0 0 0 0 0 0 0 0 0 0 0 0 0 0 0

界全体のイメージでありながら、実際において
0 0 0 0 0 0 0 0 0 0 0 0 0 0 0 0 0 0 0 0

はあなたの関心という狭い範囲に縮減されるの
0 0 0 0 0 0 0 0 0 0 0 0 0 0 0 0 0 0 0 0 0

である以上、どのようにして知覚が自らを限定
0 0 0 0 0 0 0 0 0 0 0 0 0 0 0 0 0 0 0 0

するのかという問題なのである。
0 0 0 0 0 0 0 0 0 0 0 0 0 0

」　（同書、54 頁）

○前田信明
並んだカンヴァスがリズムを刻み、白壁に影を
落とす。どこまでも深く広がる色を湛えた四大
のようなカンヴァス。ごく細い水平線と垂直線
が画面中央でクラッシュして生じる裂け目。作
品にしばし身をゆだねていると、高みにのぼっ
ていくような気がするのである。

「奥深くに隠された神秘を掘り起こすためには、
ときには頂点を目指さなければならないので
す。」　（「精神のエネルギー」『新訳ベルクソン全集 5』、

白水社、39 頁）
「しかし、我々は〈存在〉を直接に、回り道しな
いで、〈存在〉と我々の間に介在する虚無という
幻影に最初から依拠することなく、思考するこ
とに慣れなければならない。ここで為すべきこ
とは、見るために見ることであって、もはや行
動するために見ることではない。そうすれば、〈絶
対者〉はわれわれの間近に、ある程度まではわ
れわれのうちに、その姿を現してくるだろう。〈絶
対者〉は心理的な存在であって、数理的な存在
でもなく、論理的な存在でもない。〈絶対者〉は
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われわれとともに生きて活動している。」（「創造

的進化」、『新訳ベルクソン全集 4』、白水社、347 頁）

–––––––––––––––––––––
テレビ西日本の番組「美の鼓動・九州」は、
TNC 展覧会閉幕３ヶ月後の 2023 年 9 月 24 日
( 日 ) の放送をもって終了した。九州産業大学美
術館では「美の鼓動・九州」クリエイターアー
カイブと題して出演作家を紹介する展覧会を開
催してきて、本展はその 4 回目となる展覧会で
あった。互いに作風の異なる九人の作家の創作
が一同に介して響き合い、意味のある力強い展
覧会になった。作品の前で立ちどまってあじわっ
た「たいせつなあいまいさ」を、自らの " 創造
的な生 " への糧としていただければ幸いである。
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展覧会に出品された個別の作家・作品に即して
ベルクソン的な芸術論を展開してみるという試
みそのものは youtube の一連の動画で公開さ
れているので、ここでは別の角度から一点だけ
掘り下げておくことにしたい。ベルクソンは、
1914 年 12 月 12 日、 道 徳・ 政 治 科 学 ア カ デ
ミーの会長演説でこんな話をしている。もしデ
カルトが『方法序説』を書いたように、彼と並
ぶほどの偉大な芸術家によって情動や観念が音
や色へと物質化されるメカニズムが解き明かさ
れたとしたら、「美学（esthétique）はしっかり
と確立され、芸術批評（critique d’art）も、もは
や或る作品を他の作品と比較するだけでなく、
何よりもそれ自身と、つまり道具である素材が
同時に障害物でなかったらそうでありえたであ
ろう姿と比較するようになるだろう」（Bergson, 

Mélanges, PUF, 1972, p. 1120. 強調引用者）。ベルク
ソンがごく軽く触れただけのトピックを少しだ
け展開してみようというのがこの小文の目的で
ある。
この論点は、ジャンケレヴィッチが「器官−障
害の弁証法」（dialectique de l’organe-obstacle）と
呼んで強調したことで研究者の間では知られて
いる（Jankélévitch, Henri Bergson [1959], Paris : PUF, 

coll.  « Quadrige », 1999, pp. 167, 170）。言葉は思
いを伝える有効な道具ではあるが、思いとは裏
腹なことを伝えてしまい裏切るものでもある。
その歯がゆさの意識と、それを何とか乗り越え
ようとして行なう絶えざる創意工夫なしに、文
学は成立しまい。フランス語の trahir、英語の
betray には、「〔信頼・信用・仲間を〕裏切る」と
同時に、「〔秘密・実態・本心を〕漏らす」という
意味がある。ベルクソンは『創造的進化』にお
いてこの観点から生物と生命進化を眺める。す
ると、有機体としての生物は、それ自体から出
発して理解されるべきものではなく、生の弾み

( エラン・ヴィタル ) が完全に己れを表現しきるこ
とを阻み、その意味では生の弾みを裏切ると同
時に、しかしその本性を幾分かは漏らす物質性
と見えてくる。生ける物質としての生物とは生
命の “ 裏側 ” としての物質性であり、生命と物
質性の衝突ないし反転あるいは動的平衡である。
生の弾みが或る特定の地点で用いた手段の総体
であるという意味では積極的 ( ポジティヴ ) なも
のであるが、回避しなければならなかった一連
の障害であるという意味では消極的 ( ネガティヴ )
なものである。この考えからすれば、進化の過
程で成立した生物の複雑な構造、例えば「眼」
のような精巧な装置（いわゆるカメラ・アイ）の
豊饒さに驚くと同時に、無限に豊かでありえた
生命の可能性が縮減されることで実現されざる
を得なかった或る種の “ 貧しさ ” にも目を留め
ねばならない。

芸術作品が存在するためには、或る色であれ或
る音であれ、何らかの素材が必要である（演奏

者が演奏しないことで有名なジョン・ケージの『4 分
33 秒』ですら、聴衆はその場で偶然に起きる物音の
聴取を通じて、沈黙まで含めたあらゆる音を “ 音楽 ”
として聴く）。素材は、或る芸術的理念 ( アイデア )
を特定の形に落とし込むことで、しかしなが
らその性格を規定しもする。作品の実現は、作
品の限定でもあるのだ。だから芸術を鑑賞する
という営為の一つの在り方は、作品のうちに流
れる時間を感じ、芸術作品を文字通り work-in-
progress として受け取ること、すっかり出来上
がったもの（tout fait）として捉えるのではなく、
生成しつつあるもの（se faisant）として未完了
相において捉えるということである。作品が成
立するにあたって流れた時間のうちに、創りあ
げられていくものをめぐる二つ以上の力のせめ
ぎ合いを見てとること。それは例えば、画家に

ベルクソンと芸術――「器官−障害の弁証法」の美学的応用　藤田尚志 　　　　　　　　　　　　　　　　　　　　　　　　
　　　　　　　　    (九州産業大学国際文化学部教授 )
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動画：藤田尚志〈ベルクソンでアートを語る〉

出演：藤田尚志　（九州産業大学国際文化学部教授）
企画： 中込潤（九州産業大学美術館学芸室長）
脚本：藤田尚志、福間加容（九州産業大学美術館学芸員）
制作編集：中込潤、福間加容、大村碧・藤岡空美（九州産業大学芸術学部ビジュアルデザイン学科学生）

「ベルクソン反時代的哲学」（勁草書房 , 2022）の著者、藤田尚志氏（本学国際文化学部教授）に展覧会
を見ながら、ベルクソンの思想と芸術についてお話を伺います。

ベルクソンでアートを語る１ ‐ 小島拓朗氏、すうひゃん。氏、中村公泰氏 ‐ (13:46)
https://youtu.be/6dgYqkDrZEU

ベルクソンでアートを語る２ ‐ 篠崎理一郎氏、武田晋一氏、畑直幸氏 ‐ (7:01)
https://youtu.be/z7D-molT9xU

ベルクソンでアートを語る３ ‐ 山本豊子氏、浦川大志氏、前田信明氏 ‐ (11:09)
https://youtu.be/AB4fXQ6fw0E

よって制作された作品が画家自身に与える影響
を見てとることでもありうるし（『創造的進化』、

岩波文庫、27-28 頁）、芸術家の用いる道具が新た
な制作意欲をかきたてることでもありうる（cf. 

上掲、173 頁）。
芸術を持続において捉えるとはそういうことだ。

『思考と動き』所収の論文「可能と現実」の中の
有名な言葉を、数頁先の「ものづくり」に関す
る一節と併せ読む必要があるだろう。

時間はすべてが一挙に与えられるのを妨げてい
る。時間は遅延させる。というより、むしろ時
間とは遅延である。（平凡社ライブラリー 144 頁。

PM 102）

思考が現実よりも遅れ、現にあるものに囚われ
ず、必要なときに過去のもの、あるいはありう
べき現在のものに関わっていられるということ
は、人間のものづくりの生活においてとても重
要なことである。（同書 150 頁。PM 107）

芸術作品を成立させているさまざまな要素を有
用で積極的な契機としてのみならず、消極的な
障害物とその乗り越えとしても捉えること。そ
のように捉えることもまた、芸術に特有の「精
確さ」すなわち「たいせつなあいまいさ」を理
解する方法の一つではないだろうか。



11

図版｜ Plates

凡例
＊作者は展覧会での展示順に配列されている。
＊掲載作品は出品作品のすべてではない。
＊作家によるステートメントを採録した。
＊図版キャプションは、作品名、制作年、技法、寸法の順に記載した。
　（前田氏を除く）
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小島拓朗    　   Painter

KOJIMA Takuro
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「いま、ここにいる」というシンプルかつ根源的な問いかけによって、不安定で空虚な思いを克服した

いという望みが現代には存在していると考えている。

芸術からアートまで様々な呼び名はあるが、根本的にそれは心と身体との間の不均衡が生み出すなに

がしか不安定な 「表現」 の副産物に違いない。私自身も、そういった不可測な心の揺れ動きを持ちなが

ら、この時代の不確かな現実と関わり、生きていくことの曖昧さと真摯に向かい合い、変わりゆく風

景を見つめながら、その中から生まれる独自の洞察や世界観を、単純な四角形や線の集積である風景

画としての絵画作品で、提示している。描くという行為を通した、言わば作家の”生の痕跡”を表現する。

《untitled》  2019   油彩、白亜地、綿布、パネル、116.7 × 91.0 cm
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《untitled》  2021  油彩、白亜地、綿布、パネル、91.0 × 91.0 cm

《untitled》2022  油彩、白亜地、綿布、パネル、91.0 × 91.0 cm
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《untitled-oilmotion-》  2022  油彩、白亜地、パネル , 各 22.7 × 15.8 cm

《untitled》  2018  油彩、白亜地、綿布、パネル、203.0 × 132.0 cm 
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すうひゃん。    　画家

 Soohyang.
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私の描く多くの対象は、私が生活する小さな自治体の生活圏に生きる中で、実際に出会った子供たち

です。

どんなに広い世界にいても始まりは一人の人であり、全ての人は性別も国籍関係なく子供だった事。

実際に存在する子供達の一人一人のバックグラウンドを考慮しながら描くことは当然、それ以外の世

界の出会った事の無い市井の人々を代弁することにもなります。

グローバル化していく世界は魅力的だけど、同時に人一人の存在は軽んじられ危うくなってゆくよ

うな気がします。技術の発展とともに見失われていくような感情や人の在り方のような曖昧なもの。

今子供達の持つ本来性のようなものに立ち返りそれを確認することが、私たちに必要な事ではないで

しょうか。

《あしたのこと》2018  アクリル、カンヴァス、162.0 × 130.3 cm
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《アウトサイダーの妹》2023  
アクリル、色鉛筆、カンヴァス、
130.3 × 97.0 cm 

《一平》  2022  アクリル、色鉛筆、カンヴァス、91.0 × 72.7 cm　

《カーテン》  2017  アクリル、カンヴァス、240.0 × 120.0 cm

《ほとり》   2022   アクリル、色鉛筆、カンヴァス、91.0 × 72.7 cm 
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中村公泰    　   現代美術家

 NAKAMURA Kimiyasu
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記録時間を決め、データを収集し、それらの像をオーバーラップさせて作品を作る方法を 2004年以降続けてきま
した。根底にあった考えは、自分の美的感覚や個性を画面に出さず、リアリティそのものを別の切り口から抽出し
たいという思いでした。この科学的なアプローチは、一種のレディメイドの作品を目指していますが、一方で、誰
がやっても同じ結果しか導けない、つまり一般解しか導けないという、アンビバレントな感覚をもたらす結果と
なりました。
ルネサンス人が感じていたような ”解剖学の理解と、再現の喜び ” は、若い時に考えていた作品から一切の個性を
排除したい、という欲求と矛盾がなく、人体塑像制作は、私の制作の新しいアプローチとなりました。また、数学
的に論理を詰めていくだけでは一般解しか得られない、どこかで説明のつかないもの、誤差、不合理なものを許
容することで、アートは成立するのだと思うようになりました。

《フィリッポとピエロ》　2023　アクリル / カンヴァス　140.0 ×140.0 cm     インクジェット / 紙     29.7×42.0 cm

“ フィリッポとピエロ ”
透視図法を発明したと言われるフィリッポ・ブルネレスキ（Filippo Brunelleschi, 1377年 -1446年）と、初期ルネサン
ス絵画を牽引したピエロ・デラ・フランチェスカ  （Piero della Francesca, 1412年 -1492年）に対するオマージュ作品
です。人間讃歌を、耽美的ではなく、科学的なアプローチで表現する姿勢にインスパイヤされています。
2018 年以降は、人体塑像をポリゴン化するために、三角形の分割で CG 内へ持ち込むようになりました。今回
展示する「フィリッポとピエロ」も同じ手法です。

20世紀初頭の美術史における「時間と空間」というイシューは、ある意味において、視覚表現のための

新たな実験場を生み出し、西洋絵画の文法の解体に繋がった。にもかかわらず、キュビストの肖像画

を見た子供たちは、どのようにしてモデルが、「あのひと」だと、識別できたのだろう ?

テクノロジーの発展に伴い、私たちの「現実性」という枠組みは柔軟性を失いつつあるのではないか。

スイスの心理療法士マルガレーテ・セシュエーの研究に登場する統合失調症の少女のような、事物そ

のものがキラキラと輝いて見える視覚体験とはどのようなものだろう。わたしたちが当たり前に知覚

している、硬直した「現実性」に新しい切り口を開いてみたい。
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《Bus stop7》    2022　 アクリル、インク、カンヴァス、80.0 ×324.0 cm
“ Bus stop ”
デューラーのドローイングに描かれているような、透視板（30cm 四方くらい）に紐をつけて首から下げる（fig.1）。

 

v

透視板越しに、バス停を観察し、通行人の足跡を、マーカーで追いかけていきます。バス停の時刻表のポールを
原点とし、その位置がずれないよう、視点の位置を固定。（fig.2）
透視版には、透明のフィルム（アセテートフィルム）を貼り付けています。画面が煩雑になってきたら、新しいフィ
ルムに取り替えます。記録時間は最初は 30 分、次に 45 分、次に 60 分と、予め決めた時間でスケッチを行いました。

(fig.1)

(fig.2)

《Soaking wet》  2022

 アクリル、インク、カンヴァス、
130.3 ×130.3 cm

“ Soaking wet ”
同じく、透視板越しに、人物モデルを観察します。モ
デルの輪郭をなぞっていくと、普段、利き目（私の場合

は右目）で対象を観察するのですが、一定の時間を過
ぎると目が疲れてくるのか、他方の目（私の場合は左

目）で対象を見ていることに気が付きました。それで
トレースする像がぶれていくのが面白く、これも一定
の時間を決め、記録したと思います。

今回展示する、Bus stop7、Soaking wet は、当時のドローイングそのままではなく、Illustrator に読み込ませ（オー

トトレースというコマンド）、そこから線情報を塗り情報に変換し、「思いがけないノイズ」を加えています。
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篠崎理一郎    　イラストレーター

SHINOZAKI Riichirou

アーティスト/
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現代の見える社会において何が正しくて、違うとか。

数多あるはずなのに、たまに周りを気にして行動出来ない自分がいた。

でも、コロナ禍の展覧会前に好きだったばあちゃんが亡くなった時、

もっと沢山見せれば良かったと本当に後悔をした。

言葉にできない衝動というのは今でも沢山抱えているが、

結果自分が幸せになれるならそのままで良いと思う。

だから、今いる場所で全力で没頭を楽しんでいる様を見せること、

それが自分の正解になるのだと信じて、今日も何かを作る日々です。

《月喰》     2023    ボールペン、木材
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《Mono ceremonies》作品解説
この三枚のドローイングはアーティスト篠崎理一郎と建築家・辻琢磨との協同作品で、2016 年の秋にかごしま文
化情報センター（KCIC）を中心に開催された「モノセレモニーズ」のコンセプトを表しています。この三枚は、人、
場所、物というモノセレモニーズで扱った三つの要素をそれぞれに象徴するもので、人とモノの関係を物語として
表現した「龍」、鹿児島の都市空間と雄大な桜島を表した「街」、お互いに関連なくモノが並べられた「グリッド」が、
それぞれ合板に、ボールペンで詳細に描かれています。この三つの要素は、この電子書籍「動き、流れる建築のか
たち」において統合されることで電子書籍上の空間でしかできない高解像度な認知体験を可能にしています。目を
凝らしてよくみてください。それぞれのドローイングは圧倒的な密度と解像度で描かれており、例えば龍の絵は、
遠くで見ると龍が、近くでみると人とモノが交差する物語がみえてきます。自分の視点でモノの見方が変わる、そ
のことに気づくと、世界全体の見方が変わるように、日常の気づきを広く与えることが、芸術の一つの価値であると、
私たちは考えています。このドローイングは、それを伝えるための表現です。（辻琢磨著：KCIC BOOKS 電子書籍 『動き、

流れる建築のかたち Architecture flows with us』引用）

（スマートフォンで QR を読み込むと電子書籍『動き、流れる建築のかたち 
Architecture flows with us』が閲覧可能です。トップページから PDF をクリックす
ると、ページ毎に分割された書籍の形態を踏襲した PDF ファイルが閲覧でき、ま
た WEB をクリックすると、ウェブブラウザ上の特性を生かし、上下にスクロール
しながら読むことが出来ます。）
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《軌跡》   2021-2023　カンヴァス、ペン、コラージュ、アクリル絵具、1167.0 ×910.0 cm

《Mono ceremonies》   2016-2017　ボールペン、木材、92.5 ×360.0 cm
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武田晋一         写真家

 TAKEDA Shinichi
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海と陸との境目は、地図のように
いつも同じ場所にあるわけではあ
りません。地図に表示されるのは、
地図を作る際の決め事として人が
定義した海の位置。それに対して
現実の海には潮の満ち引きや波が
あり、陸と海との境目はいつも動
いていて曖昧で連続していて、ど
こからが海か？と問われても、境
目をきちんと線引きして答えるこ
とができません。アラレタマキビ
は、陸でもない、海でもない、そ
んな曖昧な位置に好んで生息する
小さな巻貝です。

自然は連続している

ずっと昔の取り留めのないできごとのはずなのに、妙に記憶に残っていて、時々思い出されることがあります。

子供の頃に母から『四季』を教わった時のことは、僕にとってそんなできごとの１つです。「春は３月～５月、

夏は６月～８月、秋は・・・」と聞いた時に、四季は人が決めたことなのか！とびっくりしたのです。それ以前

に僕が知っていた四季は、人とは関係なく勝手に暑くなったり寒くなる四季でした。それに対して母が教えてく

れた四季は、人の社会の決め事としての四季でした。つまり四季には２種類あり、１つが自然界に存在する四季

だとすると、あとの１つは人が決めた四季であり、それはどこにあるかと言えば、人の頭の中に存在する四季です。

両者の違いは、自然界に存在する四季が連続していて境目が曖昧で徐々に徐々に変化するのにたいして、人が決

めた四季はきれいに線引きされている点です。四季に限らず、陸と海、オスとメス、生と死・・・あらゆるもの

ごとに自然界に存在するものと人が決めたものの２種類があり、自然界に存在するものが連続していてお隣との

境界が曖昧なのに対して、人が決めた物事は線引きされています。両者はおおまかに一致しているので、普段の

暮らしの中でどうしようもなく大きな問題になることはあまりありませんが、生き物や自然風景にカメラのレン

ズを向けていると、その違いをおやっと感じることがあります。

 《陸と海の境目》    2023   インクジェット、紙、   29.7×42.0 cm
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上がオス、下がメス、ひも状のものは卵。ニ
ホンヒキガエルのつがいです。
オスとメスとが存在する動物でも、オスメス
の境目は、きれいに分かれているわけではあ
りません。有名なのは雌雄モザイクと呼ばれ
る現象で、左右の半身がオス、半身がメスの
生き物が時々見つかります。僕は生物学の学
生時代に、顔はオス、お尻はメスの上下がモ
ザイクの蚊を見つけたことがありました。外
観では分からなくても、体の中が部分的に雌
雄のモザイクになている例もたくさんあるこ
とでしょう。一方で人の社会では、雄と雌つ
まり男女の境界線が曖昧だと、トイレや風呂、
スポーツの大会などで困ります。そこで自
然界では境目があいまいなオスとメスとの間
に線を引いてきれいに２つに分けようとしま
す。

夏の大潮の日の夕刻、そろそろ満潮というタイミングで、
普段は付近の森で暮らすアカテガニが、海岸にやってき
ます。カニは、海沿いの道路を横切って海辺に降りると、
波打ち際まであと少しというところでじっとして、夜が
ふけると同時に満潮の海がやってくるのを待ちます。

《アカテガニ、幼生を放つ》     2023     インクジェット、紙 、   29.7×42.0 cm

《オスとメスの境目》     2023     インクジェット、紙、   29.7×42.0 cm

あたりは徐々に徐々に暗くなり、上げ潮の波打ち際
が少しずつ少しずつアカテガニの方に向かって近づ
いてきて、ついにザブンと波がかかると、アカテガ
ニは、お腹に抱えていた幼生を海に放ちます。

《近づいてくる海》     2023     インクジェット、紙、    29.7×42.0 cm
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西日本に分布するとされていたカスミサン
ショウウオは、２０１９年になんと９種もの
生き物に分けられました。サンショウウオに
限らず、近年は遺伝子を調べることで、以前
は一種類とされていた生き物がさらに細かく
分けられる傾向があります。おもしろいのは、
中には分け過ぎという専門家の意見もあり、
どう分けるのが妥当なのかは、研究者によっ
て違いがあることです。生き物の「種」とき
くと絶対的なもののように受け止められがち
ですが、実はそれらは連続していて必ずしも
きれいに分けられるわけではありません。

名のある場所に行くと、しばしば、そこを説
明する看板が立てられています。残念だなと
よく思うのは、看板の位置。自然の景観を邪
魔する位置に建てられていることが少なくな
いからです。そんな時に、例えば滝なら、いっ
たいどこからどこまでが滝なんだ？と僕は考
えます。滝の撮影をすると時にかなり離れた
位置にいても、カメラに霧のような水しぶき
がかかります。水しぶきは風の通り道に沿っ
て運ばれ、滝から離れるにつれて少しずつ届
かなくなります。その距離に応じて植物の種
類が違っていたりもします。滝は、ある場所
から突然に始まるわけではありません。

《種と種の境目》     2023     インクジェット、紙、   29.7×42.0 cm

《どこまでが滝？》    2023     インクジェット、紙、   29.7×42.0 cm  
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真ん中がメス、手前と奥がオス。手前のオスの下
に見える小さな魚影もオス。
この魚は、川で生まれたあと川で一生を過ごすも
のと、海や湖に下るものとがいて、それによって
外観が大きく異なります。海や湖に下るものはサ
ツキマス、川で一生を過ごすものがアマゴ。画像
の中のメスと奥の赤っぽいオスがサツキマスで、
残りはアマゴです。姿が大きく異なるので名前が
違いますが、こうして一緒になって繁殖し連続し
ています。自然界にあるものは連続していますが、
人がそれに名前を付ける時つまり定義をする時に、
境目が作られます。

サツキマスが川底に産卵のための穴を掘り準備をする際
には、体が小さなアマゴのオスは大きなサツキマスに追
い払われないように離れた場所にいて、いよいよ産卵の
瞬間にサっと飛び込んできます。

 《サツキマスのペア》   2023   インクジェット、紙、   29.7×42.0 cm

《生と死の境》   2023   インクジェット、紙、   29.7×42.0 cm 

人は、ある瞬間に突然に死ぬのではなく、体を構
成するパーツが徐々に徐々に死んでいきます。死
んだとされる人でも、体の中にはまだ生きている
部分もあるので、それを臓器を取り出して他人に
移植をすることが可能です。生と死の境目は連続
していて、どこからが死なのかをきれいに線引き
することはできません。ところが、それでは人の
社会は困ります。目の前に横たわっている動かな
くなった人が生きているのか死んでいるのかはっ
きりしなければ、取り扱いに困るからです。そこ
で人の社会は、ここから先を死ということにしよ
う、と死を定義します。死には、自然界に存在す
る徐々に徐々に死んでいく死と、人が決めた死と
があります。

《生き物の名前》   2023   インクジェット、紙、    29.7×42.0 cm
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《人工と自然の境目》   2023   インクジェット、紙、    29.7×42.0 cm

田畑のような場所は果たして自然
なのか？は、人によって感じ方が
異なります。田園風景を見た時に

「わぁ、自然がいっぱい」と感じ
る人もいれば、田畑は人が管理し
ている人工物だと見なす人もいま
す。生き物が住みやすいように人
工的に整えられた水辺はビオトー
プなどと呼ばれますが、ビオトー
プになってくると、果たして自然
なのか人工なのか、いよいよ分か
らなくなります。実際には田畑や
ビオトープは人が管理しています
が、そのすべてを人が作ったわけ
ではなく、人工と自然とがモザイ
クになっていてきれいに分けるこ
とはできません。

あとがき

ある国会議員の先生が、「同性婚は自然の法則に反するので許されない」と主張するのを聞いたことがあります。
でも実は、自然界では雄と雌とは連続していてモザイクになっていてきれいに分かれているわけではありません。
また自然界の多くの生き物で、オス同士のカップルやメス同士のカップルは観察されています。男女がきれいに
分かれているのは自然の法則ではなくて、人が決めたことであり、人が作った秩序です。

本来は連続していてきれいに分けられないものに線を引いて分けるのは、ある種の単純化であり、その方が取り
扱いがしやすいからでしょう。そして物事を単純化した上で理解をしようとすることは、とても大切なことです。
例えば生物学者は、一匹一匹すべて異なり連続している世の中の生き物たちを「種」と呼ばれる単位に分類し、
それぞれに学名をつけることで把握しようとします。生き物は一匹一匹全部違うようでは、複雑すぎて、自然を
調べたり、理解しようとすることはできないでしょう。

でも本当は自然は続いているので、きれいに分けると、時々上手くいかなくなることもあります。そんな時は、
自然は連続していることを思い出すことも、また大切なことではないかと思います。
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畑直幸             写真家

HATA Naoyuki



33

深度合成と呼ばれる技術を使って作品を作っている。三脚を構えてボタンを押すとカメラが自動で焦

点を手前から奥に動かして何百枚もの写真を撮影する。本来はそれら全ての写真を合成してすべての

場所に焦点が合っている写真を作るのが正しい使い方だが、撮った写真の中から何十枚かを恣意的に

選んで合成するとその度に出てくる画像が変化する。過去の記録が現在の行為によって変化してい

く。それは特定の記憶について思い出す時、思い出す度に少しずつ形が変わって行く事に似ている。

《光と画》   2023　インクジェット、紙、各 29.7 ×42.0 cm 
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光を使って絵を描こうと思い太陽光に舞台照明など
で使われるカラーフィルターを掲げて色々な色を演
出する。光を捉えようとしているその行為を記録す
るために、カメラが自動で手前から奥までピントの
位置を変えながら何百枚もの写真を撮り、それらを
１枚の画像に合成する深度合成と呼ばれる技術を使
用した。
合成された写真には絵としては完成していないもの
が残るが、行為の記録としての画像が残る。
合成のために選ぶ写真（数秒の間に何百枚かを撮影
する）を適当に変えて合成すると、同じ数秒の間の
写真でも完成する画像は全く変わってくる。それは
記憶というものが思い出す時、思い出す度に少しづ
つ形を変えることに似ていると思った。

「見ている」と一言で言っても、ある一方向だけでも
手前から奥までに視点が無数にある事。そしてそこ
には必ず時間が必要な事。さらに「見ている」とい
う事は常に過去になり記憶と関係している事。そう
いったあやふやで揺らいでいる視点というものにつ
いて考えている。絵ではないが画像ができる。
光と画（ひかりとが）

LP69

LP97

LP87
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LP124

LP125
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山本豊子          美術家

 YAMAMOTO Toyoko
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宇宙時代の独身者である精神科医の彼は、小学生のとき「ロケットをみにいったこと」という作文を先

生から激賞され、はからずも級友の前で読むことになります。それから晩年まで、ひたすら空の向こ

うの物語を探究し、宇宙の摂理を解明すべく悦楽的な収集作業の旅に一生を捧げました。
展示した 5つの木箱は、彼がかつて収集した悦楽コレクションの一部で、月から拾われた「石」が詰め
られています。なぜか、ひと箱だけが琥珀色に変色しています。
今回は、5つの木箱と、運搬を担った乗務員 CONTaiNERSの作業道具とともに、月の「石」を陳列し、
彼がみたであろう月庭に思いをはせる展示となります。

《起源への旅の追憶》    2023  石鹸、木、ロウ紙、包帯、発泡スチロール、紙、インク、ビデオ
ビデオ制作：ユノカ・ラボ
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オープニングイベント
6月10日（土）

山本豊子〈月庭の石を拾う〉

月から届いた５つの木箱から、月の石の断片を
切り出し、名付け、陳列していただきます。
月庭を再現する物語にご参加ください。

時間：12：00 － 15：00

場所：九州産業大学美術館
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浦川大志          美術家

URAKAWA Taishi
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複数の風景（歩行する絵画）    2023  ミクストメディア、サイズ可変    1620 ×900

近年制作している絵画のほぼ全てを、私は風景画と位置付けている。一般的な（窓から外を見たような )

風景画と違い、雑多で抽象的な線が飛び交っていて、人からはよく”デジタル的”と評されるが、そ

の指摘は間違いではない。私は iPhoneやPCの画面も風景と捉えているからだ。さまざまな状況から

サンプリングされたモチーフをないまぜにして、別の風景を作り出していくのは、ちょうど箱庭でも

作る感じだ。つまるところ風景画とは世界をどのように捉え、解釈するかのビジュアル化であり、精

神への処方箋なのだ。

（左壁面）
《幽霊の条件》　2023　アクリル、ジェッソ、サイズ可変

（手前）
《複数の風景（歩行する絵画）》　2023　ミクストメディア、サイズ可変（各カンヴァスサイズ 162.0 × 90.0 cm）

（右壁面）
《複数のパース（視点）》　2022　アクリル、ジェッソ、綿布、パネル、240.0 × 320.0 cm
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　制作している作品の多くは、さまざまな状況からサンプリングされたモチーフをグラデーションの線に置き換

えていき、画面内に再配置することで、別の風景を作り出していくものだ。この感覚は、ちょうど箱庭でも作る

感じが近いのかもしれない。それぞれが別々の時間軸やコンテクストから離脱し、私というフィルターを経過し

たそれらを、再び配置する。そういった作品をここ数年制作してきたけれど、私の最近の作品への理解としては、

つまるところ風景画とは世界をどのように捉え、解釈するかのビジュアル化みたいなものなんじゃないかな？と

いったものだ。

　絶対的なものが信じられた近代と違って昔ほどイデオロギーも信じることができないし、ポストモダン的な相

対主義の蔓延は自我の不安を引き起こすわけで、ある意味では、宮台真司さんがいうところの “ 終わりなき日常 ” 

みたいな世界観で生きていくしかないのかもしれない。まあ、当然そんな世界観では人は生きていけないので、

何かしらの枠組みの中で自分を規定しながらだましだまし生きて行かないといけないのだろうけれど、今の社会

は何か “ アイデンティティ ” 的なものを過剰に求めすぎている気がする。理由としては、SNS が一般化して “ い

いね ” が具体性をおびた（と錯覚させる）ように受け止められる状況だろうと思うのだけれども、その結果、他

者からの承認といった形で自己愛を形成する人が出てくるのも理解できる。大きな物語も終焉しているし、“ よ

り良い未来 ” なんて誰も信じていない状況で、「いま」だけを表示してくれる SNS は当然魅力的に映る。（考え

たら Twitter のコピーは “「いま」を見つけよう ” じゃないか。）

　SNS は「いま」は見せても、「未来」は見せてくれない。でも、「過去」は忘れる事なく覚えている。10 年前であっ

ても即座にキーワードで検索すれば表示してくれるし、なんなら「過去」の自分を「いま」に召喚してしまえる

わけで、個人的にはこの状況がまた色々と考えないといけないのではないかなと思っている。さっき書いたよう

に、このご時世では “ 自我の不安 ” を少なからず抱えなければいけない状況でもある。そんな状況でその “ 不安

な自我 ” を “ 他者による承認 ” で代替している状況では、本来時間の中で変化しているはずの自我の変化を受け

止めることができないんじゃないだろうか。私はこの拗らせた状況があまり良いとは考えることができない。

　話を作品についてに戻そう。私は今の社会に対してそのような違和感を持っているわけだけれども、それを解

消するために重要なものは多くあるが、その一つがビジュアル（この場合は絵画かな？）だ。

　とりわけ風景画が重要だと考えるのだが、先ほども書いたように風景画は個人が世界をどのように解釈するの

かの図式だ。その視点はつまり、私が世界とどのように関わり、どこに存在し、どのように感じているのかを直

感を通して確認する作業だと言えると思う。他人からの評価などの「三人称」的な視点ではく、「一人称」的な

世界への関わり方こそが、この拗らせた状況を抜け出すヒントになるのではと考えている。
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《複数の風景（歩行する絵画）》   2023  ミクストメディア、サイズ可変    162.0 ×90.0 cm
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前田信明          美術家

MAEDA Nobuaki
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いついかなる状況であろうとも美術制作を続行する人間の活気ある欲求。1960年代、高度経済成長
期に多感な時を過ごした私の興味の対象は、社会そして自然と対峙しながら人間の生へ向かう躍動
である。私は、その心情を持続させ、一貫して抽象美術の制作に集中してきた。
いつ、どこで、どのような状態で何をいかなる方法で作品にするか。私の作品は、その時と制作する場、
素材、自己との関係性で成立する。カンヴァス・フレームは変形、縦と横のサイズの比率は 1.085:1

である。これは私の作品の色彩と形態が空間にフィットする聖なる数字である。私たちの存在を表す、
重力の垂直性。大地を意味し、世界が続いていく感覚を導く水平性。画面に垂直と水平のガイドラ
インを引く。床に水平に設置されたオリジナルの特殊なカンヴァスへ、淡く溶かれたアクリル絵の
具と透明で神聖なる多量の水を画面に置きながら、幅の広い刷毛でコントロールしていく。画面に
絶対的な空間が立ち現れるまで、その行為は何十回となく繰り返され、時間と共にカンヴァスは熟
成されていく。画面の側面に重力でもって何層にも垂れた絵の具の状態は制作プロセスの現実を見
せ、カンヴァスという支持体自体が色彩と一体化したオブジェクトとして現前する。
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《B19-0720》
Acrilic, pigment on canvas  224.5 × 203.5 × 6.0 cm  2019

《SB22-0417》　  
Acrilic, pigment on canvas 70.5 × 65.0 × 4.0 cm  2022

《TWB22-0425》
Acrilic, pigment on canvas 70.5 × 65.0 × 4.0 cm  2022

《FG21-0910》     
Acrilic, pigment on canvas 70.5 × 65.0 × 4.0 cm  2021
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《TWB22-0509》 
Acrilic, pigment on canvas 147.0 × 135.0 × 7.5 cm   2022

《YB23-0510》
Acrilic, pigment on canvas 106.0 × 97.7 × 7.5 cm  2023

《TWB22-0620》《DB22-0619》  《TB22-0217》  《CR22-0214》  《DBW22-0215》  《BC22-0218》
each  Acrilic, pigment on canvas  70.5 × 65.0 × 4.0 cm  2022
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番組「美の鼓動・九州」と制作現場

テレビ番組「美の鼓動・九州」
TNC テレビ西日本　毎週日曜日、午前 11 時 45 分 / 放映期間：2015 年 4 月 5 日〜 2023 年 9 月 24 日

　　　　　　　　絶対も、正解も、限界もない芸術の世界…。
　　　　　　　　九州では、無から有を生み出す芸術力が日々育まれています。
　　　　　　　　この番組では、古きを継承し、新しきモノを生み出すクリエーターを紹介します。
　　　　　　　　　　　　　　　　　　　　　　　　　　　　　　　　　　　         ( 番組サイトより引用 )

「美の鼓動・九州」は、毎週日曜日、2015 年 4 月 5 日から 2023 年 9 月 24 日まで放映された、九州で活躍する
クリエーターを紹介する TNC テレビ西日本のテレビ番組である。2 分半というほんの短い時間だが、出演するク
リエーターの創作のエッセンスをしっかり捉えており、８年半の間に 429 人を紹介した。

撮影スタッフは、ディレクター、カメラマン、音声の３人から成っており、ディレクターの深川裕美さんが企画
を行った。事前に集めた出演者の資料をもとに丁寧に打ち合わせをし、オンエアの２ヶ月前に聞き取り取材を行っ
て、クリエーターの生の声を聞く。この時のメモをもとに、深川さんは取材当日の質問内容を考えた。オンエア１ヶ
月前に、十分に時間をかけてロケを行い、番組は制作された。

協力：TNC テレビ西日本



49

深川裕美         番組ディレクター

FUKAGAWA Hiromi

『美の鼓動・九州』は九州産業大学の提供を受け、2015 年4月から始まり、2023年 9 月24日まで、毎週日曜日 全

429 回の放送を終えました。

今、この文章を書いているのは 2024年の2月。番組終了からほぼ半年ほど経ち、ますます『美の鼓動』という番組に初

回から携われたことはとても幸せなことだったと感じています。

429 回の放送ということは、429 人のつくり手にご出演頂いたということになります。先輩ディレクターが制作してくだ

さった回もありますので、全ての回を担当したわけではないのですが、それでもクリエイターの話を直に聞くことができ

る貴重な機会を本当に沢山頂きました。

向き合うものづくりは、皆さまそれぞれに異なる分野であっても、お話を聞いていると、重なる部分もたくさんあるように

感じました。今 (その時 ) 聴いているお話で、以前に別の方に聴いたお話がよりクリアに理解できたりするようなこともあ

りました。その時の感覚はだいぶ大げさに言えば、「この世界の真実」に一瞬触れたような味わいといいますか。「そうだっ

たんだ！」という感覚です。日常生活の中でも大なり小なり、そのような経験は当たり前にあることかもしれません。私

的見解なので、一つの見方としか言えないものの、ひとつ例えを挙げると、抽象画と具象画の表現の違いを音楽に置

き換えるとクラシックとポップスのような違いに近い、とか。今までの自分の中にない捉え方に触れると嬉しいんだ、と

いうことにも気付きました。

クリエイター同士で重なっていると感じる部分もあれば、違いも大いに感じました。「ひとりとして同じひとはいない、人

それぞれで違う」というのは常識だとは思いますが、「目に見えるそのまま」が作家本人の生まれた時代や、視点でどれ

だけ違うかを、知識としてではなく身をもって体感したように思います。

自分を境界とする外側と内側に広がるそれぞれの世界を、自分なりの視点で見て、感じて、自分の哲学や感性でアウト

プットするクリエイターたちの表現力と作品は、ただ自分の世界だけを生きているだけでは出会うことのできない「この

世界の真実」に出会わせてくれる『カギ』のような存在なのではないかと思います。

タ
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制作風景
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浦川大志 / 前田信明 / 深川裕美 2023年 7 月  7 日（金）
九州産業大学 15 号館 15102 教室

［福間（［福間（司会・企画担当学芸員司会・企画担当学芸員）］）］

こんにちは。今日はご来場いただきましてありがと

うございます。私は九州産業大学美術館で開催して

いる展覧会「美の鼓動・九州　クリエイターアーカ

イブ vol.4– たいせつなあいまいさー」の企画を担当

した学芸員の福間加容と申します。

この展覧会では、テレビ番組「美の鼓動九州」の

2019 年 4 月 7 日から 2022 年 5 月 29 日までの放送

の中から、9 人の作家の方を取り上げています。テー

マの「あいまいさ」について簡単にお話しすると、

今日、何事においても白黒つける二元的価値観や世

界観が優勢に見えますが、現実というのはもっと複

雑な無数のグレーから成り立っているのではないか、

また生きているということは常に相互に影響しあっ

て変化すること・変化し続けることでもあり、明確

化できないわけで、あいまいさの中にこそ、真実と

か生きている本質とかいうものが宿っているのでは

ないか。立ち止まってあいまいさを真摯に受けとめ、

自分で見て考えたり感じたりしてはじめて、真の認

識とか洞察とかに至るのではないかと考え、この展

覧会のテーマにいたしました。展覧会はこのような

メッセージも含む力強い作品を制作している現代美

術の作家 8 人と自然写真家 1 人による、今日性のあ

る内容になりました。また、このテーマと親和性の

高い思想家・ベルクソンの言葉を作家さんごとに選

びました。今日のトークにお招きしたゲストは、展

覧会の出展してくださった美術家の浦川大志さん、

前田信明さん、番組ディレクターの深川裕美さんの

御三方です。改めましてこれから御三方からアート

と創作に関わるお話を伺いたいと思います。では最

初に九州産業大学美術館学芸室長の中込潤よりご挨

拶申し上げます。

［中込（［中込（学芸室長学芸室長）］）］

本日は天候が悪い中お集まりいただきまして誠にあ

りがとうございます。先ほど福間の方からも話があ

りましたけれども、T N C テレビ西日本さんで毎週日

曜日に放映している「美の鼓動」は、2 分半とい

う非常に短い番組なんですけれども、そこに登場

するクリエイターの魅力がぎゅっと詰まったすご

く素敵な番組でございます。実は私もかつてこの

番組に取材をしていただいたことがあり、取材は

何日も時間をかけてそして撮影をしてというよう

なことをしていただいたんですが、番組が始まる

とその 2 分半の中に、長い時間のエッセンスが

ぎゅっと詰まっていて驚いたという記憶がござい

ます。それが毎週生み出されて、2015 年の放送

開始から 8 年以上、400 人以上の方が紹介されて

います。そこに込められた作り手の思い、そこに

並々ならぬ思いというのを感じずにはいられませ

ん。本日はこの番組のディレクターである深川裕

美さんからお話を伺えるということで、非常に楽

しみにしております。さらに、当館で開催する美

の鼓動の展覧会は、もちろんこの番組に由来する

ものでありますけれども、これまでに４回シリー

ズで開催してきました。バラエティーに富んだ作

家・ジャンルを超えた方々にお集まりいただき、

ご出品いただけるというのも、何か作っている人

たちを幅広く取り上げてこられたこの番組があっ

てこその展示となっております。

そして今回の展覧会では、9 人の作家にご出品い

ただいておりますけれども、今日はその中のお二

人、美術家の前田信明さんと同じく美術家の浦川

大志さんにご登壇いただき、お話を伺います。そ

して今日ご登壇いただく 3 人は、実は九州産業大

学とゆかりのある方々とお聞きしております。前

田さんは造形短期大学で教鞭を取られておりまし

た。そして深川さん・浦川さんはこの九州産業大

学の芸術学部を卒業されています。九州産業大学

のこの教室で、ゆかりの方々のお話に耳を傾ける

今宵、ご来場の皆様にとって有意義な時間になれ

ばという風に思っております。これをもって私の

挨拶と代えさせていただきます。それではぜひ最

後まで楽しんでいただければと思います。

アーティスト・トーク
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［浦川 (［浦川 ( 美術家美術家 )］)］　

ご紹介いただきました、浦川です。私は九州産業大

学を 2017 年に卒業しました。今ここで話をさせてい

ただいている教室でも、学生時代は必修科目の授業

を受けたりしていたので、懐かしく思います。その

時は席に座って授業を受ける立場で参加したのです

が、授業を行う側に立って話をするのは、なかなか

緊張してしまいますね。いろいろと考えて準備して

いたのですが、頭が真っ白な状態になってしまいま

した。

さて、今ここにいる方は、美術館の展示はどのくら

い観ていますか？……大体、半分以上の方は観てく

ださったようですね。私は今プロジェクターで映し

ている画像のように、大きな絵画作品を、イーゼル

というか看板みたいな形で自立させた作品や、３メー

トルほどの作品を壁に掛けたりして、会場を構成し

ています。一見わかりづらい作品だと感じるかもし

れませんが、自分の中では、この抽象画みたいな絵

画作品は全て、風景画として描いています。どこが

風景なのか疑問に持たれる方もいらっしゃると思い

ますので、これから説明させていただければという

風に考えております。

今画像で表示している作品は、僕が 2017 年、九州 

産業大学の学部の卒業制作の時に製作した作品です。

美術館で展示している作品の原型になるような作品

です。この作品は何を表現したかったのかについて

解説すると、当時は、不定形であいまいな形みたい

なものを、カンヴァスに適当に、それこそ、落書き

みたいな感じで描いていました。徐々に描かれてい

る白い塊を、画面上で立体的に見えるように、影を

つけたりとか、グラデーションの線をその間に通し

たりするようになりました。感覚としては、CG であっ

たり、インターネットなどに転がっている Illustrator

とか Photoshop で作ったようなグラデーションの線、

そういうグラフィックみたいなものを絵画の中で取

り込んでいきたいという思いもあったと思います。

卒業すると、今も働いているのですが、平日はフル

タイムで仕事をするようになりました。そうなると、

制作の時間が大学の時のように確保するのが難しく

なり、基本は土日や平日の夜、寝る前の 1~2 時間の

間に作品を制作しながら発表をしていくようになり

ました。制作時間は学生の時に比べ必然的に減りま

したが、2018 年に東京の上野の森美術館で VOCA 展

という展覧会が開催されて、それに４メートルの作

品を出品する機会がありました。この VOCA 展で岡

山にある大原美術館より賞をいただいてから、全国

の様々な美術館やギャラリーから、展示のお誘いを

いただくようになりました。

話を作品に戻すと、この受賞のタイミングから、大

学時代の作品についての考え方から少し変化するよ

うになったと思います。自分がなぜ絵を描く必要性

があるのかについて改めて考えさせられたと言いま

すか、振り返るようになりました。

今スクリーンに映している作品は、その受賞以降に

制作したもので、現在九州産業大学美術館で展示し

ている作品につながる作品になります。この頃から、

Google などの検索エンジンを通して得られる情報や、

SNS（Twitter や Facebook、Instagram）から流れてくる

画像などをテーマとして組み込むようになりました。

みなさん SNS をされているかと思いますが、例えば

友達が山に登って撮影した写真と、ウクライナの写

真が、距離や時間関係なく自分の目に飛び込んでく

ると思います。それらがただ単純に消費されていく

という状態に対して、私は違和感がありました。そ

の奥にある現実に対してどんどん自分が無自覚に消

費して、きちんと受け止めることができないと感じ

［司会］［司会］では最初に浦川大志さんをご紹介いたします。2018 年に福岡県で大原美術館賞を受賞され、ミレニアム

世代の感覚を描き出す美術家と言われ、大活躍されておられます。先日、横浜美術館の仮囲いに巨大な作品を制

作されたばかりですが、今回も新作を出品していただきました。今回の作品を含め、創作についてお話しいただ

けないでしょうか。



55

るようになったためです。手始めに、画像を一つ一

つ絵に描くところから始めました。絵を描く際には

対象をしっかり観察しないといけないので、流れて

いく画像を一旦受け止めることができると考えたか

らです。ですが、そのままそれを続けても意味がな

いと感じました。そこで自分なりに解釈を加えて、

画像のイメージをグラデーションの線に置き換える

ようにしたのです。2017 年から 2018 年ごろの作品

は、このプロセスを分解、再構築することで自分と

世界の関わり方を風景画として落とし込めないか実

践していたように思います。

この時期はただ絵を描いて発表するだけじゃなくて、

コミッションの仕事もしていました。音楽家で長谷

川白紙さんという方がいらっしゃるのですが、その

方のアルバムジャケットを担当させていただいたり

もしました。そして今現在、先ほど紹介していただ

きましたが横浜美術館に今年の 7 月まで作品を掲示

しています。横幅が大体 7~80 メートルあり、縦３

メートルの野外の壁に美術館とその土地をテーマに

した作品が今スライドに写っているものになります。

もちろん福岡でも最近展示を行いました。ア―ティ

ストカフェというのが大濠公園近くにあるのですが、

そこの壁面に壁画というような形で作品を制作した

りしています。

さて、長くなってしまいましたが、今回展示してい

る作品は今までの自分の活動を一旦整理した状態で、

要点だけをまとめた作品になります。主に４つの作

品を配置していて、コンセプトというか概要は美術

館の壁に掲示しています。長いのでここでは省略し

ますが、文章では、今の自分が何を考えて、なぜ作

品を制作、発表しないといけないのかをまとめてみ

ました。現代では様々な情報が入ってくる一方、実

存について、自分自身と世界の関わり方が曖昧なも

のになっているという感覚があります。自分が今ど

こに立っているのか、どこに所属しているのか、と

いうのを明確にするために、風景画を媒介として言

語に依らない語り、余白のある考え方ができないか

なと。絵画であればそこが自由にできる。自分と世

界の関わり方についても考えられるのではと思い、

今回の作品は制作しました。トーク前のプロジェク

ター取り付けなどで時間が押してしまいました。駆

け足ではありますがトークを終わります。
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［前田 (［前田 ( 美術家美術家）］）］　

みなさんこんにちは。前田信明です。今日はたくさ

んの方がここにお越しで、特に若い学生さんたちが

こんなにたくさんいらっしゃっているということに

本当に僕は感動しております。そしてこうやってこ

の教室で若い方達にお話ができることは、自分とし

ては作家活動をやってきまして非常に誇りにできる

ことだと思います。大変嬉しい限りです。と申しま

すのは、僕が制作活動、いわゆるコンテンポラリー

アート・現代美術を始めましたのは、1970 年です。

1970 年の初め頃に、1969 年くらいから実はコンテ

ンポラリーアートも展覧会を見たり聞いたりしてい

ましたけれども、これが本当のコンテンポラリーアー

トだ、コンテンポラリーアーティストとはこういう

人なんだというのに出会ったのは、1970 年の 5 月の

東京ビエンナーレ「人間と物質」です。上野の東京

都美術館でありました。その東京ビエンナーレの記

録が今、色々たくさん出ているので是非いつか探し

てみていただきたいと思います。

そこに幸いにも田中信太郎という 30 歳の日本を代表

するアーティストがいたんです。その作家のアシス

タントをすることができたんです。田中さんからア

シスタントをしないかと実際にお声がかかったんで

すね。その前に私は田中さんにアプローチしていた

わけです。あなたの作品が僕は好きなんだと。そし

て「九州の熊本から東京に出てきて、今僕は勉強をやっ

ています。是非アシスタントをさせてください。」と

いう申し出を 1969 年にしていたんです。1970 年の

東京ビエンナーレのアシスタントをしなさいと、来

なさいと、いい作家が世界からたくさんくるよとい

うことで、東京都の上野の旧東京都美術館で現場で

制作をする。それが僕の本当の現代美術に入るきっ

かけでした。今までの自分の中にありました古い体

質、美術を見る・美術を学んできた古い体質を払拭

しなきゃいけないという体験でした。

というのは、みんな現場で作品を作るんですね。そ

れからちょうど 1970 年というのは大阪の万博です

ね、大阪の万博博覧会があった年です。その活気に

対抗するような展覧会が上野の美術館であったんで

すね。

それともう一つ、僕にとって非常に大事な時であり

ました、2 月 25 日。僕の大変好きだったマーク・ロ

スコが亡くなるんです。ご存じの方もいますね、マー

ク・ロスコが亡くなりました。僕は大変なショック

を受けたんです。そしてその年の 7 月 4 日の日、バー

ネット・ニューマンが亡くなるんです。20 歳の僕は

その 2 人が大変好きな作家だったんです。18 歳の時

に画集で見てたんです。東京に行けばこの作品のこ

とを調べたり見たりできるかなということだったの

に、その 2 人が亡くなった。それと東京のビエンナー

レでのアシスタントです。そういうことで、「よし自

分は腰を据えて現代美術をやっていこう」とその時

に思ったんですね。現在、今やっています作品とい

うのはその時のことが原点になっています。今日僕

は画像として持ってきておりませんけれども、1970

年、71 年〜 75 年までのドローイングが最近僕の実

家から１００枚くらい出てきたんですね。今と同じよ

うなドローイングをやっているんですね僕は。いつ

かそれを見ることがあればいいなという風に思って

いますが、また僕がその時に出会ったアーティスト

からいろんなことを、アドバイスをいただいたこと

がですね、全く新しい作品を作れと。今までにない

作品を作らなくちゃダメだと。そしてあなたが好き

なバーネット・ニューマンやマーク・ロスコを徹底

して調べろということを言われたんですね。そした

らちょうどその頃アメリカのアートが全世界に、ポッ

プアートが 1960 年代に出てきますから、ポップアー

ト・２０世紀アートといったものが出てきて、コン

セプチュアルアート、そして 1970 年代に突入してい

［司会］［司会］では続いて、次にお話ししていただく前田信明さんは、今に至るまで独自の抽象表現を一貫して追求さ

れて来られました。国際的な活躍でお忙しい中、今回の展覧会では新作と大作をあわせてご出展いただいており　

ます。では前田さん、創作についてお話しいただけないでしょうか。
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くわけですね。その時に私たちの美術は 10 年くらい

遅れて日本の中で活動している。世界の美術は動い

ているのに。

その中で僕はまず腰を据えてやっていくならば、マー

ク・ロスコとバーネット・ニューマンをしっかり見

ていくと、ジャクソン・ポロックが出てくるんですね。

アメリカのジャクソン・ポロック。もちろん現在進

行形で制作をしているフランク・ステラという作家

が出てくるんです。その付近を僕は徹底して皆さん

方と同じくらいの年代の時に調べたんです。で、学

校のアトリエで制作することは２割くらい、ほとん

ど８割くらいはそういうことを調べに行ったり、そ

の近しい展覧会を見に行ったり、そういうことに時

間を費やしました。人の作品を見たり、同じように

すると、皆さん方ご存じだと思いますけれども、今

有名な李禹煥さんがいますね。「もの派」ですね、菅

木志雄さんというのが活躍していました。菅木志雄

さんとか李禹煥さんともお話をする機会を設けるこ

とができました。言われることはみんな同じなんで

すね。「アートというのは自分が作っていくんです

よ。誰かから学ぶことではないんです。年齢は関係

ありません」と言われたことを覚えています。そし

て「自分の身の周りの中にアート、いわゆるアイデ

アというのはたくさんあるんですよ」ということを

言われたんですね。で、僕はバーネット・ニューマ

ンとマーク・ロスコが好きなんだというと、それは

すごくいいアイデアだねということを言われました。

今から先はその作家たちを下地にして、それを乗り

越えた作品を作る作家たちがたくさん出てくるよと、

日本でもそういう作家たちがたくさん出てくるよと

いうことを、若い僕にアドバイスをしていただいた

ことを覚えています。それが僕は、今やっています

ような作品のベースを作っていったと。やり方は違っ

ています。立体的な仕事ももちろんやってきました。

立体的なものでやったり、鉄でやったりガラスでやっ

たりとか。色々やりました。しかしやはり、最終的

にカンヴァスと絵の具、既製の枠木じゃなくて自分

で木枠を作って、生成りのカンヴァスを使うわけで

すね。僕の綿のカンヴァスは、いわゆるジーパンを

作る会社と契約をしている綿布を作っている会社、

そこに僕は注文してそれを購入している。それから、

麻布はフナオカのを直接購入していましたが、もう

使わなくなりました。今はインドネシアや中国とか、

それからインドのものがすごくいいんですね。これ

はピンからキリまでありますけれども、インドの麻

布はすごくいいのがありまして、それを輸入業者か

ら購入しています。で、今の作品について申し上げ

ますけれども、僕の作品は角材を切り出して木枠を

作って、シェイプト・カンヴァスです、変形カンヴァ

スですね。正方形に近い、これはちょっと見えてま

せんけど縦長になってます。実際ご覧になったらわ

かると思うんですが、正方形に近い若干縦長の、ヨ

コが１タテが１.085 の割合、比率のちょっと縦長の

作品です。

麻のカンヴァスは地塗りがされていないそのままの

カンヴァス、生成りのカンヴァスを使っています。

ただ、そのままそれを張っていっていくんじゃなく

て、その前にそのカンヴァスは水で何回も何回も洗っ

て天日干しをする。そして絵の具が馴染むようなカ

ンヴァスにしている。それを木枠に張っているわけ

ですね。最初にジェッソで下地塗りを２回程度しま

す。その時に大切なことは水を大量に使うことです。

そして裏側の方に仕掛けをしておきます。なぜなら

ば生成りのカンヴァスですから、水を使って絵の具

を置いていったらバーっと染み込んでいく、いわゆ

る染色みたいになってしまう。染み込みすぎるわけ

です。裏側に滲み出てしまう。あまり滲み出ないよ

うに裏側をコーティングします。特殊な絵の具でコー

ティングする。そして絵の具をカンヴァスの途中で

止めるようにそういう仕掛けをして、下地でそうい

うようなものを作って、絵の具と水を交互に繰り返

しながら、薄く溶きながら 7~80 回くらい塗っていく。

その前に垂直と水平のガイドラインを引くと。それ

に沿って絵の具で色を塗り分けていくと。絵の具を

塗り分けていくときに幅の広いブラシでやっていく

わけですね。途中に隙間ができますけれども、それ

はその手前でブラシを止めるわけです。ブラシを止

めたり上げたりするわけですね。そうすると隙間が

できるようになります。その隙間がそういう風に出

来上がっているということです。そして出来上がり
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ました時に何回も何回も乾かしながら、時々天日干

しをして乾かす。乾かしながら乾かしながら何回も

何回も塗っていって、ピタッと自分の思う空間が、

色彩においてのある一つの自分のイメージする空間

が出来上がった時に完成になります。そして最後に

垂直のラインを入れるわけですね。垂直のラインと

いうのはスクラッチをします、尖った釘みたいなも

のですね。僕にとっては重力の垂直線、それから、

横のこの水平線は地平線・水平線が続いていく感覚、

そこからくる広がりのある空間性みたいなものを、

そういったものを僕は純粋抽象として表現している。

僕の展示する場所と作品は非常に重要なことであり

ます。ですから今回大変感謝しています。壁が綺麗

なものを作っていただきました。壁とカンヴァスと

の関係というのは非常に重要なことです。一つの空

間を作り上げるということは僕にとっては非常に重

要なことであり、僕の作品が置いてある場所、ここ

にこの場所にこの作品が、その関係性みたいなもの

の提示です。ですからあの空間の中に自分がどのよ

うにいて、作品とどのように自分がそこで体感して

いくかということが非常に大切です。それから皆さ

ん方もご存じだと思いますが、上野の美術館でマティ

スの展覧会を今やっています。マティスは自分の作

品を見て気持ちのいい状態になってくれたら嬉しい

と。自分の作品は綺麗な色でしょというわけですね。

美しい色でしょと。僕はマティスの作品が好きです。

マティスの展覧会に２回いきました。やはりマティ

スは文句なく美しい。僕も美しい綺麗な作品を作り

たい。綺麗な空間を作り上げたいのです。あとは何

もありません、それだけの作品。だから何か描いて

ある、風景、人物、そして、物語があるとかそうい

うのは全くない。ただ僕は美しい空間を作り上げた

い。そのような作品なのです。
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［深川 (［深川 ( 番組ディレクター番組ディレクター )］)］

初めまして、美の鼓動のディレクターをやっており

ます深川と申します、よろしくお願いします。今回

このように皆さんの前で話させていただいておりま

すが、あまりこういう機会はないのでちょっと緊張

しております、よろしくお願いします。美の鼓動の

番組のことをご説明させていただきたいと思うので

すが、最初にご紹介いただいたように、2015 年から

九産大にスポンサーになっていただいています。今、

8 年ちょっとで 400 何回目か、昨日編集だったので

420 回目の放送を仕上げたところです。本当にこの

番組を担当させていただいてとてもありがたいです。

こちらに通っていた頃はビジュアルデザインコース

におりまして、グラフィックベースではあるんです

が、ゼミ室は映像の黒岩研究室でお世話になっており

ました。この番組は、浦川さんも前田さん出演なさっ

ておられますが、出演者の方たちのお言葉だけでな

く、その人たちの息遣いだったりとか、そのお人柄

を伝えることを、編集のポイントといいますか、作

るポイントにしております。美術だったり、アート

だったりをテーマにする番組ですと、その作り手か

作品かどちらかにポイントを置く番組の方が結構多

いと思うんですが、ポイントを置く点によって、ディ

レクター側の質問する内容であるとか、お答えの内

容などが変わってくるかと思います。2 分半という

番組でもありますので、時間の使い方として、人に

ポイントを置いています。皆さん、作品をたくさん

作られている中、一つ一つの作品をとりあげて、こ

のテーマはどのようなものでしょうかとお聞きして

も、時間不足になることの方が多いと思うんですね。

それに、作品はその方の自画像的なものであると捉

えているからでもあります。自画像のもとであるそ

の方がどういう風に感じ、どう考えて、何が楽しく

てやっているのか、もしくは苦しいけれどもやり続

けているのか。いろんな表現者の方がおられますが、

調べようと思えば、作品だったりいろんな情報が手

に入る時代なので、その人自身をお伝えすることで、

興味を持っていただくきっかけ作りができたらいい

なと考えて作っております。

番組の H P にも書いてある番組説明がこちらにも書

いてあって、結構かっこいい感じの内容ですが、裏

テーマというのでしょうか。私自身、出演者の方たち、

クリエイターの方たちと出会って、その方の良さと

か素敵なとこを凝縮して作っていて、そういう作る

ことの楽しさとか気持ちを共有できたらいいなとい

う思いで作っています。

これは、芸術学部の方はご存知かもしれませんが、

教授の伊藤先生の取材の時に、福間さんがとってく

れた写真です。伊藤先生と一緒に映っている女性が、

カメラ持ってますね。いわいあやさんという写真家

さんで、この番組では、この方にメインで動画を一

眼レフカメラで撮っていただいています。通常はも

う一人音声さんがいて、画はいわいさんが撮って、

音声は音声さんに採ってもらって撮影しています。

この写真では私がデジカメを持っているんですけど、

この時はちょっと音をとれるように簡易的な形で撮

影をしておりました。

いつもの撮影では、3 人で現場に向かっております。

その方の「らしさ」をお伝えしたいので、いつも通

りとはいかないかもしれないし緊張感とかももちろ

んおありとは思うんですが、少しでも緊張されない

ように、こういうスタイルで取材をしております。

いつものその人らしさが出たらいいなと。

いわいさんは写真家なので、写真を撮る感性で、「そ

の場で起こったこと」を、瞬発力を要することです

けど、それに反応していただきながら撮ってもらっ

ています。

アートを紹介する番組でもあるので、映像の質と言

［司会］［司会］　続いて深川裕美さんからお話を伺いたいと思います。深川さんはテレビ番組、美の鼓動のディレクター

です。８年間にわたり、取材から撮影、編集に至るまで全てを作ってこられました。2015 年から今日まで実に

400 人以上のアーティストを取材して紹介なさっています。　
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いますか、トーンと言いますか、かっこいい絵のほ

うがいいなというのがありまして。うちの会社にも

番組の取材カメラマンもおりますし、いわいさんが

東京在住の方でもあるので、いわいさんの都合が合

わない時はうちのカメラマンと一緒に取材すること

ももちろんありますが、基本的にいわいさんの感性

を借りながら作ってきた番組になります。私の個人

的な見解なんですが、その時に起こったこと、撮り

逃したくないその瞬間をそのタイミングで撮れるっ

ていうのはすごい技術だなと思っていまして。この

番組はドキュメンタリー風にしていることもあり、

また普段の番組制作でのように「今から撮ります」、

「じゃあどうぞ」というような、一拍あって何かをし

てもらってという撮り方では撮れないものを撮りた

いと思っている番組なので、その点においてもすご

く相性の良いというか。いわいさんはその方たちの

素敵な瞬間を撮り逃さず、しかもその感性を活かし

て切り取ってくれるっていう素晴らしい写真家さん

になりますね。

最後なんですけど、展覧会のタイトルは「美の鼓動・

九州　クリエイターアーカイブ」ですが、テーマは

「たいせつなあいまいさ」です。この番組見てくださっ

た人なら分かると思うんですが、あんまり説明する番

組じゃなくて、本当に私も思うんですけど、曖昧さ

満載な感じなんですね。普通に流れている番組は「わ

かりやすく、わかりやすく」というのがベースにあっ

て、万人がわからないといけないからこの表現はし

ないとか、スーパーで説明を入れるとか、そういう

作り方のものが多い中、こういう作り方をさせてい

ただけているのはとてもありがたい話で。2 分半とい

う番組なので、「喋っていることと映像で伝わる。じゃ

あこの言葉は無くても伝わるかな」と、察してほしい、

感じてほしいというような形で作っていたりします。

そういうわけで「あいまいさ」というのはこの番組

にとってもキーワードだなと非常に思った次第であ

ります。以上です、ありがとうございます。

会場の様子



61

［司会］［司会］　御三方から興味深いお話を伺ったところで、会場の皆さんに質問や感想を伺いたいと思います、ぜひ挙

手をお願いします。

Q 浦川さんにお訊きしたいんですけど、作家を目指すにあたって、何か感動した体験というか、幼少期や学生時
代にそのきっかけとなった体験はおありでしょうか。

［浦川］［浦川］

元々、九産大に入学した時点で作家になりたいと考え

ていました。「絵を死ぬまで描いて発表できたらいい

な」　というような、軽い気持ちでしたけれどね。今

いらっしゃる学生さんの中で、今後作家として活動

したい人がどの程度いるのかわかりませんが、僕が

作家を志したのは、高校の時に、1960 年代の福岡で

活動されていた九州派というグループがあり、その

中の 1 人、菊畑茂久馬さんの展覧会を見て作家を志

しました。それまでは、絵画といったらラッセンし

か知らなくて、美術の美の字もない家庭で育ちまし

た。ですから、なんとなく行った美術館で衝撃を受

けました。アスファルトで描いていたわけです、絵を。

ある種の野蛮な作品に出会って、今までの自分の価

値観が一気に崩されたというか、人の人生に衝撃を

与えるものが、例えば映画であったり漫画であった

り音楽であったり、色々あると思いますが、絵画で

も起こり得るというのは、思春期の体験としてすご

く重要でした。そうなると、自分が死ぬまでに、人

に影響を与える作品を作ってみたいという気持ちが

出てくるもので、そのための基礎能力をつけたいな

と思い、九産大に入って 4 年間勉強することにしま

した。

Q 前田さんに質問なんですけど、木枠を自分で制作なさっているとのことですが、多分最初は既製品で作ってらっ
しゃったと思うんです。ご自分で作ろうと思われたきっかけはございますか？

［前田］［前田］　

僕は最初から自分で作っていたんですよ全部。高校

の時から自分で全部作っていました。F とか M と

か P とか形に当てはめて、F は 100 号で、130.3 ×

162.2 センチ、それに当てはめて作っていましたけれ

ども、自分で角材を買ってきて、ベニヤ板を切って、

作っていました。僕は既製品のものを使ったことは

あまりないですね。自然に僕は角材を買ってきて自

分で作るということをやってきて、そして大切なこ

とは、自分にとっての適正な形、先ほど 1:1.085 と

言いました。なんでこの数字が出てきたかと言いま

すと、これ僕の経験から出てきたわけです。、壁にカ

ンヴァスをかけたとき、空間にほど良い具合にフィッ

トする。正方形だったら絶対的な形になりますから

ね。ちょっと動かしたいと。そういうようなことで

今僕は三角形、円とか台形とか色々カンヴァスを作っ

てきたことがあるわけです。でも今はこの形でやっ

てきています。まだ今から変わるかもしれません。

次のプランが出てきているんですが、少し違う形に

なっていくと思います。来年は形が少し変わるかも

しれません。この形は 2000 年ぐらいからやってま

すので、変えようかなという気持ちもあるんですね。

絵の具の場合も同じです。絵の具も既製品を使いま

すが必ず顔料を混ぜたり、それから雲母ですね、キ

ラキラ光る。少し混ぜて、輝きを少し絵の具から発

色を良くするために雲母を混ぜると。あまり雲母を

混ぜるといやらしくなりますから、見えない程度に

キラキラと光るような、そういう感じでやっていま

すね。自分で全部やっていくというのは非常に重要

なこと。僕は自分のものを作り上げたいということ

なのですね。
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Q 深川さんに質問です。私は学芸員を目指していて、博物館でよく作品の詳しい解説を見かけるのですが、番組「美
の鼓動」を展覧会で一部拝見したところ、あまり説明が無く、書かないことによって、かえって見る人の想像力
が上がるのかなって思いました。そのようにするための仕組みとかお考えとか、おありなのでしょうか。

［深川］［深川］　

そうですね、この番組の場合、番組はその人の作品の

表現を知る手がかりという風に捉えていると言いま

すか。2 分半で色々語れない代わりに、こういう人だ

からこういう表現をするのかなとか想像してもらえ

たら一番嬉しいです。余白がある分、想像できると

いうか。学芸員さんの説明はもっと理解を深めても

らうためだと思うんですが、本来、アートって、説

明がなくても、作品と対面して自分がどう感じるか

とか、楽しみ方は本当にそれぞれだと思うので、そ

こが余白の部分だと思うんですね。そういう意味で

言うと、「美の鼓動」も、説明がない分、こう捉えて

くれという道筋を作らない分、その方それぞれ、見

てくれた方それぞれの感じ方で捉えてもらえるのか

なと思います。

Q 私も深川さんに質問なんですけど、「美の鼓動」を拝見させていただいて、シンプルなナレーションが印象に
残りました。あのような語りにした経緯など、お聞かせいただけないでしょうか。

［深川］［深川］

そうですね、究極のヘタウマと言いますか。見てい

る人に、見ているもの、そのものを感じてほしいと

いうのがあるので。ナレーションの読み方ひとつで

も、こう見てほしいっていう道筋は作れるものなん

ですね。それが映像の演出のやり方だったりするん

です。最初に BGM を作ったりとか、全体のトーン、

言葉（テロップ）をどんなフォントで使うかとか、番

組は色んなものが合わさって作られているんですけ

ど、ナレーションもその一つの要素で、この番組では、

ナレーターナレーターしていない方がいいなという

ことがあって、山本由貴さんという女優さんにお願

いしています。

トークをする深川氏
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［前田］［前田］

創るというのは創造するということだと思うのです

が、僕は仕事ですので一日中美術のこと考えている

わけです。自分の作品のことも話しながら考えてい

るわけですから、一概にどういうことだっていうの

は言えません。基本的に自分のことをよく考えるの

ですが、僕は絵を描くことが好きなんだ、美術と関

わることが好きなのだということがあるのですね。

僕は抽象の作品を作っていますが、実際は具象的な

ものも描きますし、風景も写真の代わりにメモをと

るような感じで描き写すこともあります。電車の中

でクロッキーすることもあります。絵を描くという

か、とにかく描くことが好きなんですね。幼少の頃

からそうでしたんで、美術のことを考える、それか

ら美術に関わっている、アートに関わっている人た

ちとお会いしていろいろお話をするということがす

ごく好きなのですよ。そういう時間というのは何時

間あってもいいと思うんですね僕は。ですからそれ

が自分の生き方として結構身についてきているとい

うことです。皆さん方が今 20 歳から 25 歳ぐらいの

方、20 前後の方、一番たくさんいらっしゃいますか

ら申し上げますけども、当時のことをよく思い出す

んですね。あの頃はこうだったな、美術のこと、あ

の時ああいう人と出会ったね、自分の憧れだったス

ター的な存在のアーティストと会った、あれはよかっ

たねとか。20 〜 25 歳、大学の時にどういうような

美術との関わり方をするかというのはすごく重要な

［浦川］［浦川］

大きな問いですね。自分が何か物を作ったり、絵を

描いたりする時にはあまり考えすぎないようにして

いますが、発表をする際には常に考えている事があ

ります。もちろんその時その時で考えている事は違

いますが、現在に限って話すならば、展示会場の文

章で書いている通りです。現代では、SNS などのコ

ミュニケーション技術の進歩や教育や社会の仕組み

など、様々な場面でアイデンティティみたいなもの

を強要される感覚があると感じます。人間関係がキャ

ラ化するというか、役割を演じることを強くもとめ

られやすくなったというか、その結果自分自身とキャ

ラとしての自分が分離するというか、ある種の分裂

みたいな症状が出るのではないかなと個人的に考え

ていたります。他者の承認に振り回されたり、アイ

デンティティに固執するのは、20 代であればなんと

かなるかもしれませんが、どんどん歳をとっていく

と厳しくなると考えているわけです。価値基準を第

三者に依託している状態では生きづらくなっていく

ので、一旦何が大切で何が大切じゃないかを明確に

判断する必要があると。それで僕は風景画というの

はわかりやすくて良いのではないかと考えました。

自分にとっての価値基準を再設定するために絵を描

く、描かれるモチーフは自分の関心によってちょう

ど箱庭療法のように配置されていくわけで、それに

よって自分のための定規みたいなものを再発明でき

るんじゃないかなと。少し話がごちゃついてしまい

ましたね。まあ、文章読んでもらえれば一番手っ取

り早いのですが、ここで話したり書いている文章は、

些細なものかもしれません。それこそ小石のように

簡単に飛び越えられるものでしょう。しかし、それ

に躓いてしまう人が世界には僕以外にもいるはずで、

そういった人たちのもとに届いて、何かのきっかけ

になればいいなという気持ちも作品を発表する際に

考えています。実際、作品が無いよりあった方が世

の中豊かなのではと思いますね。

Q 作家のお二人には作品を作ってそれを展覧会で発表するということについて、深川さんには番組を作って発信
するということについて、1 人ずつお聞きしてもよろしいでしょうか。この時代この世界にあって創ることの意
味についてどうお考えでしょうか。

◇　　　　　　　　　　◇　　　　　　　　　　◇
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［深川］［深川］

大それたことは言えないんですけど。「美の鼓動」っ

ていう番組はクリエイターを扱う番組で、アートだっ

たり創ることだったりにご興味がある方が見てくれ

たらいいな、というのはもちろんあるんですが、ただ、

そういう方ではない人も見てくださるはずと思うん

です。私自身、めちゃくちゃ創り手かと言われると

そんなに自信はない、その自分 ( 私 ) が創るもの、自

分が素敵だと思うものを集めたものなので、とりた

てて芸術に関心のない人でも共有できる部分ってい

うのが結構あるはずだと思うんですね。それという

のも、最初にお話ししましたが、作品というよりは

人自身を伝えたいという想いで創っているので、そ

の人それぞれの生き方というのが、2 分半という短い

時間ではあるんですが、少しずつ表れているかなと

思ってます。お一人お一人にお会いするたび、その

人自身の考え方とかを間近で見せていただいて、色々

感じ取ってるんですけど、毎回、 これは創るというこ

とだけでなく生きることのヒントだと感じるんです

ね。創る人、表現する人じゃなくても感じ取れる共

感できるもの、そういうものを取材してて随所に感じ

ます。クリエイターが創る時に感じていたりするも

のが、自分が過去、創ることとは全く関係ない普段

の生活の中で経験した感情と同じだったりとか、重

なる部分がすごくあるんだな、といつもよく感じて

います。その場で感じたことを共有したいというか。

先ほども言ったんですけども、生きるヒント、そこ

まで大それたものではないんですけど、一つのヒン

トになったらいいなという想いがあって番組を作っ

ています。

こと。アーティストになるかならないかは別として、

将来自分が生きていく上で。皆さん方が今日こうやっ

て私たちとお話をしている。私たちとこうやってダ

イレクトに、ネットとかそういうのではなくて、リ

モートとかでもなくダイレクトに顔を見てお話をし

ている、これがすごく重要だと思います。これが必

ず皆さん方の 10 年先 20 年先に生きてくると思いま

す。ですから、今皆さん方がどういうような学生時

代を送っているか、それがすごく重要だと思います。

いわゆる美術を通したどういう出会いをしていくか、

これが非常に重要ですね。ただアトリエにこもって

先生から出された課題をするのではなくて自分で何

をしていくか、美術に関わって何をしていくか、美

術を通してどういうことを考えていくかっていうの

をちょっと考えていただきたい。やっていただきた

い。行動をしていただきたい。それが重要だと思っ

ています。これが創ることの意味だと思っています。

  

◇　　　　　　　　　　◇　　　　　　　　　　◇

質問に答える前田氏
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そうですね、あの展示自体は演劇の舞台のようなも

のだと個人的には解釈していて、ああいう構成にし

ています。せっかく母校の大学美術館で発表するの

で、単純な展示にしたくありませんでした。大学付

属の美術館ですから、一番の鑑賞者は学生の方にな

ります。なので、学生の方が見たときに絵をただ掛

けるだけが展示じゃないと示したかったという気持

ちもありました。直に壁に絵を描いてもいいし、絵

にキャスターをつけて、人みたいに動く絵画という

やり方あるぞと示したかった。ただのお節介なので

すが、卒業制作とかで、絵をどういうふうに展示し

［司会］［司会］ありがとうございました。それぞれから創り手ならではのいろんなお話を伺えたと思います。他に質問は、

感想でもいいです、何かございませんでしょうか。

Q 今日は貴重な話をありがとうございます。浦川さんに質問です。浦川さんが創った作品を見て、特に気になっ
たのが自立している絵です。何点かあると思うんですけど、すごく特徴的だなと思いました。鑑賞していくと、
まず森みたいな感覚もあるし、その中を歩いているとそれとすれ違う感覚も覚えるんですね。さらに下を見ると
コロコロがついていて、移動させるのか、それとも絵自体が動くのか。そういうことを感じたり考えてたりして
いくと、それが人間にも思えてくる。先ほどのお話の中で、情報としていろんな画像がどんどん入ってきて実感
がないみたいな話があったと思うんですけど、まさにあの絵自体がいろんな画像が組み合わさってノイズ的に
なっていて、その像を浴びて人間みたいになってきてて、すごく面白いなと思いました。風景画のお話があった
んですけど、もちろん作品自体が風景画であるとお話しされていたと思うんですけど、例えばめちゃめちゃ大き
な絵があって、視界を、風景自体を覆うとか、後は自立した絵でどんどんすれ違っていくとかそういうことを考
えると、展示構成自体が一種の風景になるし、自分もその風景の構成メンバーというか登場人物になれるなみた
いなそんな感覚を感じました。あの展示の構成・方法みたいなところで浦川さんが考えていらっしゃることがあっ
たら聞きたいなと思って質問しました。

［浦川］［浦川］

ようかなと考えている学生さんもいらっしゃると思

い、そういう方法論的な広がりをできるだけ提示し

たいという側面はありました。

話を戻すと、おっしゃる通りそれぞれ自立している

絵画というのは、僕はあれを人のようなもとして見

立てています。キャスターもついて動きますし。取

り付けられている絵画は 16:9 の比率で、一般的なディ

スプレイサイズです。ですから、あれはそれぞれの

絵画がスマートフォンを通して見ている風景でもあ

ります。

質問に答える浦川氏
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Q 前田さんに質問なんですけど、自分も制作をしていて、うまくいかない日だったりタイミングだったりがある
んですが、そういう時の気持ちの切り替え方などお伺いしたいです。

［前田］［前田］

ありがとうございます。いいことをお聞きなんです

ね。なかなかアーティストは普通そういう話をしな

いですよね、内側のことだからあまり言わないんで

すよね。実は僕は今日は朝の 5 時まで制作していた

んですよ。なんで 5 時までやっていたか、面白くな

い嫌なことがありましてね。それで制作をとにかく

夜やろうと、とにかくやろうという気持ちになりま

して、１点作り上げようと。そうしたら 5 時になっ

ていたんですね。これはしまった、今日は九産大に

行かなくてはと、寝坊してはまずいなと思って、そ

れからほとんど 1 時間くらいしか寝てないのではな

いかと思うのですけどね。浦川さんも確か仕事でね、

今日寝ずにきてると思うのですが、横浜からいらっ

しゃってますからね。だからなんというかね、今おっ

しゃるように自分に辛いこと、苦しいことそういう

のはしょっちゅうありますよ、人間ですからね。そ

れがあるからこそやっぱり生きているわけです。そ

ういう時に制作をすることです。美術のことを考え

ることです。お友達と美術の話をすることです。ボー

イフレンド・ガールフレンドがいらっしゃるならば

ボーイフレンド・ガールフレンドとアートの話をす

ることです。

「今日ね、こういう話を浦川さんから聞いたよ、前田

から聞いたよ。面白いこと言ってたよ。どう？」と

かね、そういう話をする。そうするとね、嫌なこと

辛いことというのは結構解消されていく。それが大

事ですね。私たちはこうやって生きているわけです

から、それはもうしょっちゅうあると思います。

実は僕はですね、2 つの大きい時の節目に落ち込むこ

とを経験しています。1975 年 3 月 3 日から銀座の

サトウ画廊というところで大きな個展をするんです、

僕が 25 歳の時でした。その個展の前に、信頼関係の

あった友人と亀裂が入りました。もう落ち込みまし

た。その時に僕は何がなんでもいい作品を作り上げ

ていい展覧会にしようと、それだけに集中しました。

それからもう 1 つは 2016 年の 4 月のことです。熊

本にアトリエがあります。大地震にあったんですよ

ね。僕のアトリエは半壊、自宅の方も半壊です。ア

トリエの方に置いてありました作品 20 点、200 号か

ら 300 号くらいの作品が全部破壊されました。大き

い作品は全部ひっくり返って破壊です。小さい作品

は大丈夫。その年の 11 月、12 月に僕は韓国の大邸

で大規模な個展の予定がありました。それで 9 月ま

でに作品を作り上げなければならなかった、半分ぐ

らい作品の仕事を進めていたんですね、それが全部

破壊された。非常に辛かったです。そしてその前に

自分は死ぬのではないかなと思った。その時に作品

も破壊されて、自分も死ぬ目にあって。芸術はなん

の力もないと、こういう自然に対してなんの力にも

ならないと。その前に東日本の地震、津波がありま

したね。その時に僕はボランティア活動とか募金し

たりとか一生懸命やっていましたけど、本当のこと

はわかってなかったのではないかなと思ったんです。

本当のことを僕は自らの地震の時に経験して人間の

限界というのですか、本当に辛いこと。画廊の方か

らも展覧会を 3 年くらい延期しましょうと連絡があっ

て、周りも延期したがいいよと言ってくれました。

アトリエはガタガタだし作品は破壊されて。どうし

ようかと 1 日考えました。僕はアーティストだ、僕

は美術家なのだ。だからこそこういう時に自分は作

品を作る、こういう時に作ってみようと。それをす

ることによって多分自分は変わるだろうと。僕は辛

かったですが作ったんです。そして 11 月、12 月に

展覧会をしました。

そういう風にやはり一歩踏み込んで、一歩踏み出し

てやってみるということが大事だと思いますね。だ

から皆さん方、美術に関わっているあるいはそのこ

とに興味を持っておられる方がおられるわけですか

ら、辛いことがあったら美術のことを１歩でも 2 歩

でも踏み込んでやってみる、関わってみる、そうす

ると必ず乗り越えることができると思います。
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［前田］［前田］

僕の時は全く打ち合わせ無しで、すごいなと思った

んですね。やはりプロフェッショナルだなと思いま

した。3 人いらっしゃったんですね、ディレクターの

深川さんとカメラマンのいわいさんですね、それか

らもう 1 人男性の方がおられて、もう世間話をしな

がら撮影に入っているのですね。リラックスという

か普段の様子をとにかく取材しますからということ

でした。もうちょっとこう言えばよかったのになと

いうこともありましたが、まああれはあれでいいか

なというふうに自分は思いましたね。本当に普段の

様子であまり見せたくないところを見せたような感

じで。でも作家ですから、取材に行きたいとか見に

来ますという方だったらどうぞどうぞと、ウェルカ

ムということでです。そうすることは大事だと思い

ます。そういう意味で遊びに来ましたよ、写真撮り

に来ましたよというような感じでやってた。

結構長い時間いらっしゃったのですけど非常に編集

の仕方がうまいなと思いました。抜群にうまく編集

がしてありました。ただ僕はおそらくうるさかった

と思います。というのは僕は音楽を消してください

［浦川］［浦川］

取材を受けることが今までなかったので、自宅で描
いているところを人に見られるのは緊張しました。
自分の映像は見返すとかなり恥ずかしいですね。他
の方の動画はよく見ます。普段交流のない方の制作
とかは特に見ていて、作り方とか作品への向き合い
方はみなさん違うなと気付かされます。僕は普段家

で絵を描くのですが、音楽をかけながら描く場合が
多いし、鳥も放し飼いで飼っているので、肩に乗せ
たり、手に乗せた状態で描いたりというようなこと
もしてるのですが、やはり人それぞれ制作スタイル
は違うなと改めて思いますね。

と言ったのです。ほっこりするイメージの曲なのです

ね。ナレーションの方はあれで全然構わないんです

けど、曲が僕の制作スタイルと合わないのではない

かと。できるだけ僕のブラッシングの音とかあるい

は水の音とかものを運ぶ時の音を入れてライブ感を

出してください、ということを注文しました。それ

をちゃんとやっていただいてですね。ただそれを言っ

たらすごい困られたと思うんですよね、この人はな

んでこういうこと言うのか、大事な曲なのに、大事

なナレーションなのにと思われたと思うのです。僕

は本当はナレーションもなくていいということを言

いたかったのです。本当は僕は喋らなくて制作して

いるところだけを見せようかなと思ったのです。最

初はそういう風にリクエストをしたんですが、ナレー

ションはやはり入れますと、喋ってくださいと言う

ことでした。でもそういう風に上手く深川さんが僕

にああやりましょうこうやりましょうと言うことは

やはり、番組制作のプロフェッショナルという風に

僕は思います。

Q「美の鼓動」でいいなと思ったところはですね、インターネットで「美の鼓動　浦川」とか「美の鼓動　前田」
と入れると作品がアーカイブで観れるという点です。実際に見てみると、浦川さんのご自宅でしょうか、作品を
創ってらっしゃるところで、肩に鳥が乗ってたり、前田さんは作品にホースで水をかけてらっしゃったり。表現
者が表現されるというケースはなかなか珍しいように思います。その時の実際のエピソードとか、深川ディレク
ターが出来上がった番組をご覧になって、どのように思われたか、お伺いしたいなというのと、深川さんは、最
近も江口カンさんとか、それこそ先日美術展をやっていましたが、博多人形師の中村信喬先生とか、この前亡く
なられた 102 歳の野見山暁治さんとか、明後日ですかね、実際放送される 7 月 9 日は、この大学院生の紀野は
るかさんを紹介されたりとか、幅広くいろんな方を取り上げてらっしゃいます。取材とか撮影に入る時の準備と
か、ゼロで行ってイメージをどこから膨らませて編集なさるのか、実際にどんな感じで撮影に挑まれるのかとか、
教えて頂ければなと思います。

◇　　　　　　　　　　◇　　　　　　　　　　◇
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［深川］［深川］

取材の前にどのように臨むかということなんですけ

ど、この番組は、先ほどから何度も言ってしまってま

すが、その方の人物像というか、その方自身の間合い

とか雰囲気とかをお伝えしたいというのがあるので。

通常の番組の制作ですと、基本的に、台本をもちろ

ん書いた上で、こんな質問をするのでこんな答えを

お答えくださいとか、打ち合わせをした上で進むこ

とが多いんですけど、「美の鼓動」の場合、その方が

選んだ言葉とか喋るスピードとか、そういったもの

も全てその方らしさだと思っているので、台本がな

い作り方をしています。ベースにあるのは、その方

を本当に知りたいという気持ちなんですね。なので、

取材に行く前に１度お会いしに行ってお話をします。

そのご挨拶が 1 時間を超えることもあります。お話

を伺った上で、取材当日にどこの部分をもっとお聞

きしたほうがいいかとか、それを答えていただけそ

うな質問とかを考えます。そういった、その人を知

るためという理由と、さきほど「素」という風に言っ

てくださったんですけど、取材当日に少しでも緊張

をされないように、少しでも信頼関係を得られるよ

うにという思いで、取材の前に一度お会いしに行く

というようなことをしています。もちろん、その際に、

「全てその場で教えてくれ」というスタンスではダメ

だと思っているので、その方の作品を見たりだとか、

ステートメントなどを書かれてる場合はそれを読ん

だりとか、またはその方を取材した他の方の記事と

か、そういったものを下調べしてから伺うようには

しています。

◇　　　　　　　　　　◇　　　　　　　　　　◇

会場の様子
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［浦川］［浦川］

そうですね、美術館や様々な場所で展示をしてきま

したが、鑑賞される際は、自由に見て感じてもらえ

ればそれで良いと考えています。

ただ、「好きなようにどうぞ」というスタンスは無責

任でもあるので、分かりづらい作品なりに何か考え

るきっかけであったり、短い文章であったりを添え

Q 浦川さんと前田さんに質問です。今のように美物館に来られて、展示されてる作品が、来場者の人たちにどう
思ってもらえたら最適だとお思いでしょうか？

［前田］［前田］

僕の作品がどのように見えるか聞きたいですね。僕

の作品は、せいぜい美術史の印象派付近から美術史

を学んで、印象派、立体派、ロシア構成主義やバウ

ハウスのこと、それからジャクソン・ポロックですね、

抽象表現主義とか、それからポップアートとか、ア

ンディ・ウォーホルのことですね、それをちゃんと

正当にしっかり勉強していないとわからない作品だ

と思います。制作する上で美術家は考えているわけ

です。50 年間ですね、自分も美術史を研究してきま

した。ですから僕は、美術制作というのは考え方だ

と思っています。アートに関わることは考え方、そ

れと実際に実物を見るということが大切です。その

現場に行って、その作品を見るということ。それを

体験するということが非常に大切。僕は浦川さんの

作品をネットで見ることがよくあります。その印象

と実際その場である作品は全然違います。浦川さん

のプリントアウトしている、その上にブラッシュし

ている、そういう作品もあります。あるいは紙をそ

のままブラッシュしている作品もある。実際にネッ

トで見た時はわからないんです。もしかしたら印刷

かもわからない、全然違うイメージがあります。僕

の作品は特に、あれは既製品でもなんでもないので

す。自分で何十回も何十回も色がカンヴァスに食い

込むように、そこに色があったと、前からここにこ

うやってあったというような色作りをしているわけ

です。そういう視点を表現しているわけです。です

から赤色の布切れを持ってきて置くとか、青色の布

切れを持って置くとか、ベタッと塗るとか、盛り上

げて塗るとかいうことではないです。ただ僕はダイ

レクトに作品を見ていただきたい。その場に行って

作品を見ていただきたい。その場の空間を体験して

ほしい。それを一番大事にしていきたいと思います。

るようにしています。その際は、価値観や思想をあ

くまで押し付けるようなものにならないように注意

したいと思いますが、個人的な希望としてでお話し

すると、作品がある種の会話や思考の種として人に

届けば良いなと考えていますね。

［司会］［司会］どうもありがとうございます。もっとお話を伺いたいところですが、残念ながら時間がきてしまいました。

浦川さん、前田さん、深川さん、面白いお話をありがとうございました。あっという間の時間でした。ご来場い

ただいた皆さま、お忙しい中、ご参加いただきまして、誠にありがとうございました。

◇　　　　　　　　　　◇　　　　　　　　　　◇
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 九州産業⼤学美術館 2023/6/10-7/23  

       
作家名  

Artist 

作品名  

Title 

制 作 年 

Date 

技法・材質  

Technique and materials 

⼨法  

Size （cm) 

1 ⼩島拓朗 untitled-oilmotion- 2022 油彩、⽩亜地、パネル 各 22.7×15.8 

2 ⼩島拓朗 untitled 2018 油彩、⽩亜地、綿布、パネル 203.0×132.0 

3 ⼩島拓朗 untitled 2019 油彩、⽩亜地、綿布、パネル 116.7×91.0 

4 ⼩島拓朗 untitled 2021 油彩、⽩亜地、綿布、パネル 91.0×91.0 

5 ⼩島拓朗 untitled 2022 油彩、⽩亜地、綿布、パネル 91.0×91.0 

6 すうひゃん。 カーテン 2017 アクリル、カンヴァス 240.0×120.0 

7 すうひゃん。 あしたのこと 2018 アクリル、カンヴァス 162.0×130.3 

8 すうひゃん。 アウトサイダーの妹 2023 アクリル、⾊鉛筆、カンヴァス 130.3×97.0 

9 すうひゃん。 ⼀平 2022 アクリル、⾊鉛筆、カンヴァス 91.0×72.7 

10 すうひゃん。 ほとり 2022 アクリル、⾊鉛筆、カンヴァス 91.0×72.7 

11 中村公泰 Bus stop7 2022 アクリル、インク、カンヴァス 80.0×324.0 

12 中村公泰 フィリッポとピエロ 2023 アクリル、カンヴァス(アニメーション、マケ

ット) 

140.0×140.0 

13 中村公泰 Soaking wet 2022 アクリル、インク、カンヴァス 130.3×130.3 

14 篠崎理⼀郎 ⽉喰 2023 ボールペン、⽊材 
 

15 篠崎理⼀郎 軌跡 2021-

2023 

カンヴァス、ペン、コラージュ、アクリル絵

具 

1167.0×910.0 

16 篠崎理⼀郎 履歴書 2022 ボールペン、コラージュ、アクリル、紙 52.5×67.0 

17 篠崎理⼀郎 輪廻 2022 ボールペン、油性ペン、⽔性塗料、紙 54.5×72.6 

18 篠崎理⼀郎 パレード１ 2018 油性ペン、⽔性塗料、⽊材 180.0×60.0 

19 篠崎理⼀郎 パレード２ 2018 油性ペン、⽔性塗料、⽊材 180.0×60.0 

20 篠崎理⼀郎 パレード３ 2018 油性ペン、⽔性塗料、⽊材 180.0×90.0 

21 篠崎理⼀郎 パレード４ 2018 油性ペン、⽔性塗料、⽊材 180.0×90.0 

22 篠崎理⼀郎 パレード５ 2018 油性ペン、⽔性塗料、⽊材 180.0×90.0 

23 篠崎理⼀郎 Mono ceremonies 2016-

2017 

ボールペン、⽊材 92.5×360.0 

24 篠崎理⼀郎 ⼤⾺⿅ 2023 ボールペン、⿅の⾻ 
 

25 武⽥晋⼀ 陸と海の境⽬ 2023 インクジェット、紙 29.7×42.0 

26 武⽥晋⼀ 近づいてくる波打ち際 2023 インクジェット、紙 29.7×42.0 

27 武⽥晋⼀ アカテガニ、幼⽣を放つ 2023 インクジェット、紙 29.7×42.0 

28 武⽥晋⼀ オスとメスの境⽬ 2023 インクジェット、紙 29.7×42.0 

29 武⽥晋⼀ 種と種の境⽬ 2023 インクジェット、紙 29.7×42.0 

30 武⽥晋⼀ どこまでが滝？ 2023 インクジェット、紙 29.7×42.0 
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31 武⽥晋⼀ ⽣き物の名前 2023 インクジェット、紙 29.7×42.0 

32 武⽥晋⼀ サツキマスのペア 2023 インクジェット、紙 29.7×42.0 

33 武⽥晋⼀ ⽣と死の境 2023 インクジェット、紙 29.7×42.0 

34 武⽥晋⼀ ⼈⼯と⾃然の境⽬ 2023 インクジェット、紙 29.7×42.0 

35 畑直幸 光と画 L69 2023 インクジェット、紙 29.7×42.0 

36 畑直幸 光と画 L97 2023 インクジェット、紙 29.7×42.0 

37 畑直幸 光と画 L124 2023 インクジェット、紙 29.7×42.0 

38 畑直幸 光と画 L125 2023 インクジェット、紙 29.7×42.0 

39 畑直幸 光と画 L126 2023 インクジェット、紙 29.7×42.0 

40 畑直幸 光と画 L127 2023 インクジェット、紙 29.7×42.0 

41 畑直幸 光と画 L128 2023 インクジェット、紙 29.7×42.0 

42 畑直幸 光と画 L133 2023 インクジェット、紙 29.7×42.0 

43 畑直幸 光と画 L134 2023 インクジェット、紙 29.7×42.0 

44 畑直幸 光と画 L137 2023 インクジェット、紙 29.7×42.0 

45 ⼭本豊⼦ 起源への旅の追憶 2023 ⽯鹸、⽊、ロウ紙、包帯、発泡スチロール、

紙、インク、ビデオ 

 

46 浦川⼤志 複数の⾵景（歩⾏する絵画） 2023 ミクストメディア サイズ可変 

各カンヴァスサイズ

162.0×90.0 

47 浦川⼤志 複数のパース（視点） 2022 アクリル、ジェッソ、綿布、パネル 240.0×320.0 

48 浦川⼤志 幽霊の条件 2023 アクリル、ジェッソ サイズ可変 

49 浦川⼤志 ⾵景（会場） 2023 アクリル、ジェッソ、インクジェットカンヴ

ァス、パネル 

91.0×51.2 

50 前⽥ 信明 B19-0720 2019 アクリル、カンヴァス 224.5×203.5×6.0 

51 前⽥ 信明 TWB22-0509 2022 アクリル、カンヴァス 147.0×135.0×7.5 

52 前⽥ 信明 YB23-0510 2023 アクリル、カンヴァス 106.0.×97.7×7.5 

53 前⽥ 信明 TWB22-0620 2022 アクリル、カンヴァス 73.0×65.0×4.0 

54 前⽥ 信明 DB22-0619 2022 アクリル、カンヴァス 73.0×65.0×4.0 

55 前⽥ 信明 TB22-0217 2022 アクリル、カンヴァス 73.0×65.0×4.0 

56 前⽥ 信明 CR22-0214 2022 アクリル、カンヴァス 73.0×65.0×4.0 

57 前⽥ 信明 DBW22-0215 2022 アクリル、カンヴァス 73.0×65.0×4.0 

58 前⽥ 信明 BC22-0218 2022 アクリル、カンヴァス 73.0×65.0×4.0 

59 前⽥ 信明 FG21-0910 2021 アクリル、カンヴァス 72.0×65.0×4.0 

60 前⽥ 信明 SB20-0417 2021 アクリル、カンヴァス 70.5×65.0×4.0 

61 前⽥ 信明 TWY19-0926 2019 アクリル、カンヴァス 70.5×65.0×4.0 
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