
　₃月11日午後、宮城県沖を震源とする未曾
有の大地震と巨大津波が東日本を襲いまし
た。この原稿を書いている時点で、死者・行
方不明者の数はすでに₁万₅千人を超えてお
り、日を追う毎にその数は増え続けています。
さらに福島県の原子力発電所の事故が混乱に
拍車をかけ、出口の見えない不安が日本に重
くのしかかっています。

　筆者は地震の当日、西洋美術館の開会式に
出席していたのですが、主催者のスピーチの
最中に起こった大きな横揺れに、一時会場は
騒然となりました。しかし、混乱に陥ること
はなく、やがて揺れが収まるとそのまま開会
式は続行され、展示品にも異常がなかったこ
ともあり、内覧会も披露されました。「けっ
こう大きな地震だったね」と出席者はやや興
奮した口ぶりで語り合っていましたが、その
時点でこれ程大きな被害をもたらすことにな
ると想像した人は誰もいなかったでしょう。
間もなくテレビの映像を通じて知ることにな

る被災地の惨状は、私たちを呆然とさせると
ともに、自然の猛威を前にした人間の無力を
嫌と言うほど思い知らせることになります。
　美術館や美術品の被害についても少しずつ
情報が明らかになりつつありますが、今のと
ころ16年前の阪神・淡路大震災の時のような
甚大なものにはならないようです。とは言っ
ても直接の被害を受けなかった東京の美術館
でも休館が相次いでおり、先の見通しが立て
にくい状況が続いています。
　こういう時にあらためて感じさせられるのは、
美術館の果たす社会的な役割です。被災地の

状況に胸を痛めながら、何もすることができな
い自分に苛立ちを感じるように、このような状
況で美術館を開館することの意味、ひいては美
術そのものの意味についてあらためて考えざる
を得ません。「人はパンのみに生きるにあらず」
とは、美術に携わるものが自らの拠り所として
しばしば思い起こす言葉ですが、食物や水を求
め苦しむ多くの人々 の姿を目の当たりにする時、
その信念は時に大きく揺らぎます。我々は美術を
通じて何を伝えなければならないのか。美術館
の果たすべき使命とは何なのか。震災はこの根
本的な命題を鋭く私たちに突きつけます。（F）

　ほのぐらい光の中にぼんやりとしたライン
が描かれている。見ていると、どこか遠い国で
の怠惰な午後のブラインドから漏れてくる光
を思い浮かべる。すべての色をやわらかく溶け
させてしまう湿気を含んでくぐもったこの国
の光ではなくて、太陽がさんさんと輝いた乾い
た空気の中で、遮られながらもうっすら漏れ出
てくる、そんな光だ。そんな自分勝手なイメー
ジを思い起こしていると、画面から光が消え
て、作品は不透明にコンクリートが詰まった厚
い壁のように私の前に立ち現れてくる。もしか
すると、それは窓のない展示室での照明がうま
くいっていないせいだろうかと思い、改めて作
品を見る。どこかほんのりとした優しさとも、
単なる壁の表面のような冷たさともつかない
シンプルさだけがそこにある。さっき見た光
はとっくに画面の奧に消えてしまっている。
　名古屋市美術館で所蔵している《無題No.3》
は、アグネス・マーチン（1912－2004）の作風
の中では後期のものである。画面いっぱいに、
うすいグレーでラインが引かれてあるだけの
シンプルな作品だ。画面は色面で構成され、
その面と面の境目の区切りは、近くでよく見
ると、マスキングテープの跡のようなものも
見られるものの、区切りの色の違いも殆ど認
識できないほど微妙だ。描かれている対象と
しての形態は見られず、画面から具体的なイ
メージが立ち上がることがない。絵画を三次
元の幻
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想を再現するという伝統的な役割から
解放し、二次元であるという絵画の現実と取

り組もうとす
る作品の一つ
であり、幾何
学的要素を
使った抽象絵
画であるとい
うこと、そし
て瞑想的に感
じられる画面
であるという
ことからマー
チンは、アメ
リカの抽象表
現主義、ある
いはミニマリ
ズムの作家注1）

として紹介さ
れている。
　ドナルド・
ジャッドをは
じめとするミ
ニマリズム
の、大量生産
された画一的
な産業資材を
素材として導
入している作
品と比べる
と、マーチンの作品は、テクスチャーに残さ
れている手の痕跡によって感覚的に感じられ

解体に潜む生成の芽 ❶　
美術評論家　中村 英樹

　私は、1959年₄月名古屋大学文学部に入
学した。その秋、伊勢湾台風が東海地方を襲
う。翌60年は、安保闘争に明け暮れた。今年
は2011年、あれから半世紀余り。野口英世や
湯川秀樹に憧れ、医学や物理学に興味を抱
いていた私は、高校₃年生のとき一転して
演劇や美術を志し、卒業後の就職を心配す
る父親に背いて文学部哲学科（美学美術史）
を選んだ。視覚的表現は〈人間生存の根源〉
という直感が私を導いた。今も変わらない。
　このように、半世紀以上隔たった彼方か
らマクロの視点でミクロの自分を見つめ、
以後50年の芸術に関わる自分の微かな記憶
を他者として読み直す。それは、独り善がり
ではなく、歴史の大きな曲がり角であった
20世紀後半における精神状況の文脈を検証
し、これから共有されるべき心の拠りどこ
ろを探る一つの手掛かりになる。一方、マ
クロの視点で旧石器時代の壁画を見れば、
余技ではなく〈人間生存の根源〉だとわかる。
　大学卒業後の65年₈月、私が岐阜の長良川
河川敷で出会い、今でも脳裏に焼きついてい

る光景が₃つある。「アンデパンダン・アー
ト・フェスティバル　現代美術の祭典」での
河口龍夫らグループ〈位〉による《穴》の推移
と、水谷勇夫《コジキと王の地母神》の異様
さ、舟に乗る針生一郎・東野芳明・中原佑介の
三氏、いわゆる当時の美術評論家御三家の姿
である。この催しは、「反芸術」的な「日本ア
ンデパンダン展」中止を惜しんで開かれた。
　河口らの《穴》は、「近代的自我による自
己表現の限界」を超えようとして「ひたすら
穴を掘り、そして埋め戻した」行為そのもの
が作品（大谷省吾「星座をつくる人」、『河口
龍夫展』図録、東京国立近代美術館、2009年、
による）。水谷の《コジキと王の地母神》は、
縄文時代の土偶を思わせる無数の焼き物が
山や川を背景に浮かび上がり、文化的な深
層をもって既存の権威に対抗する作品。御
三家は、既成芸術の解体、「反芸術」の急先鋒。
　ここで見えてくるのは、「近代的自我によ
る自己表現」ではない具体的な表現構造と、
原初的な文化の深層に広がる共有の無意識
に根ざす新しい精神構造の未成立である。
既成芸術の解体を自己目的化するのではな
く、解体に潜む生成の芽を今後に活かすこ
とが改めて求められる。たとえば、《穴》を掘
るときの砂の流動は、銀閣寺の銀
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に通
じるし、《コジキと王の地母神》の不気味さ
と力強さの両義性は、心の闇を照らし出す。

マーチンの不透明な光
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るところがある。幾何学的な形態と感覚的な
効果は、本来は相反する筈のものが融合して
いるということもあり、マーチンの作品の最
大の特徴であり、また魅力となっている。し
かし一方で、対象が描かれていない絵画がな
ぜ魅力的なのだろうとか、画家は何を表現し
ようとしたのかを知りたくなって、残された
詩のような美しい文章にヒントを見つけたく
なる。芸術作品とは何か、作家について、あ
るいは美や作品を経験すること、感情、自然、
人生等々についての詩的な言葉から、マーチ
ンが哲学者さながらに様々な事象について思
考を巡らしていたことが分かるし、それが作
品制作と無関係であるとは考えられないから
だ。「私の絵画には対象や空間、線も何もあ
りません。形態がないのです。そこにあるの
は、溶け込んでいくような、あるいは形態を
なくしていくような形のなさについての、光
や照度です。海に形態があるなどと考えるこ
となどないでしょう。何にも出会わなければ、
中に入っていけばいいのです。作品は対象の
ない世界、あるいは中断されない障害物のな
い世界を創り出します。それは、ただそのま
ま視界に入りゆく必然性について受け入れる
という意味です。あなたが海を見るために、
人気のない砂浜を横切っていくのと同じよう
に」注2）1966年に語ったこの言葉の中で、マー
チンは、すでに初期の頃から対象を描いてい
なかった自身の絵画を、海という大きな自然
に例えている。マーチンの作品の抽象的な形
態の中に、海や空、大きな砂漠や広い野原が
表されているのだろうかと想像してみるのは
とても魅力的だ。画面の中の水平な線が、地平

線や水平線、あるいは波のリズムのようにも
感じられてくるし、時に作品につけられた、浜
辺（The Beach）、砂漠（Desert）、雨（Drops）、
土（Earth）、野原（Field）といったタイトルは、
マーチンの画面の中に形態を抽象化させた自
然の様子が描かれているという理解をさらに
促してくれる。自然の雄大さという抽象的な
概念を描こうとしたために、画面に自然の形
態を再現するよりも、抽象で描くことで感覚
的な効果を出したかったのではないだろうか
などとさらに想像は膨らんでいく。
　カナダの中西部に位置するサスカチュワン
州で、スコットランド系の移民の農業や牧場を
経営する家に生まれたアグネス・マーチンは
幼い頃から自然と親しんでいたというし、絵を
描き始めた1940年代頃は、山などの風景画を
描いていたようだ。1950年代に入ると作品の
モチーフは、次第に抽象的な形態に変化して
いくが、そのころはまだ幾何学的に細い線で描
かれておらず、何か生物の形を連想させるよう
なビオモルフィックなイメージが抽象的に描
かれていた。幾何学的なグリッド（格子）が画
面の中に登場するようになるのは1957年頃の
ことだ。ちょうどマーチンはこの年にニュー
ヨークに移り住んでいる。すでにアメリカの
市民権も得て、展覧会なども経験した後だっ
たが、このニューヨーク生活が彼女の制作に
刺激を与えたのではないだろうか、後の数年
間のマーチンの画面には実験的な要素を見る
ことができる。抽象表現主義がニューヨーク・
スクールとして国際的に成功を収めつつあっ
た頃で、マーチン自身も、ジャクソン・ポロッ
クやバーネット・ニューマン、マーク・ロスコ



　今回は作品を展示する際の高さについて考
えてみましょう。高さといっても絵画、彫刻、
陶器など展示するものによって一様ではあり
ませんが、ここでは絵画を例にとって考えて
みましょう。我々美術館で働くものが、展示す
る絵画の「高さ」について語る時には、その絵
画の中央部分を床から何センチの高さにする
かについて議論することになります。日本の
美術館では、概ね床から150センチあたりに画
面の中央が位置するように展示することが多
いようです。これは平均身長の成人の目の高
さを意識して決められた数字です。つまり、大
人が立って前を向いた時に、視線と同じ高さ
に絵画の中心があることになります。小さい
絵画でも大きい絵画でも、すべて中心を床か
ら150センチという原則で展示しますから、鑑
賞する方は視線を上に向けたり下に向けたり
する必要がなく、横に移動していくだけでス
ムーズに作品を眺めることができます。もち
ろん、これは平均身長の成人を想定しての高
さですから、小さな子供たちや、体格のいい
大人は見上げたり見下ろしたりしながら展示
室を移動していくことになります。欧米の美
術館を歩いていると、時々知らぬ間に首が痛
くなっていることがありますが、これは彼の

地の体格のよい人々にあわせて、160センチ
や170センチ、時には180センチといった高さ
に絵画を展示しているために、必然的に首を
上に向けざるを得ず、不自然な姿勢を続けた
結果生じるものです。戦後著しい向上を見せ
た日本人の体格ですが、思わぬところで彼我
の差を再認識させられるのは、こんな時です。
　欧米でなくとも、日本の美術館でも首の痛
くなるような高さに絵画を展示することがま
まあります。一日数千人から、時には一万人
を超えるような来館者を迎える、いわゆるブ
ロックバスターと称される大量動員の展覧会
の場合です。このような場合、会場は必然的に
人で埋め尽くされますから、作品を鑑賞する
といっても人の頭越しに眺めることになりま
す。となると、視線の高さにあわせて展示して
いたのでは、作品の下半分以上は前の人の影
に隠れて見えなくなってしまいます。当然お
客様からはクレームの嵐。そこで通常より高
い位置に展示することになるわけですが、人
の頭越しでも画面全部が見えるとなると、作
品の下辺が頭よりも上、すなわち床から170セ
ンチから180センチあたりになって、すると画
面の中心は小さな絵画でも₂メートルを超え
ることになります。普段より50センチも上に
なるわけですから首にかかる負担も尋常では
ありません。周囲の人々と押し合いへし合い
しながら、汗をかきかき展示室内を移動し、出
口にたどり着いた頃にはぐったり。おまけに
名作を仰ぎ見続けたおかげで首はぱんぱん。
いやはや名画の鑑賞も楽ではありません。（F）
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作品の運搬と展示 8

レンブラント 光の探求/闇の誘惑
2011年₆月25日㈯～₉月₄日㈰

　この記事を執筆している現在、企画展示室
ではゴッホ展の展示作業が大詰めを迎えてい
ます。昨年秋の東京会場で59万人、元旦から
の福岡会場で35万人を動員した巡回展ですか
ら、おそらく、これから大変な盛り上がりを
みせることでしょう。アメリカ人もファン･
ゴッホは好きだと聞きますが、日本でのファ
ン･ゴッホ人気は抜群ですね。間違いなく、
日本で一番有名なオランダ人でしょう。その

ゴッホ展の₂ヶ月後に、今度はレンブラント
の展覧会を同じ美術館で開催しようというの
は、考えてみればものすごいことです。あわ
せて言えば、同じ時期にフェルメールの《地
理学者》が豊田市美術館にやってくるそうで
すから、オランダ美術界トップ₃の傑作を、
愛知にいながらにして楽しめるということに
なります。「愛知におけるオランダ年2011」と
いったキャンペーンがあるわけでもないの
に、このラインナップは奇跡的。おそらく二
度とこんな偶然はないでしょう。
　今回のレンブラント展は、「光と影」という
レンブラント芸術の核心にストレートに迫り
ます。レンブラントの光と影とは、例えば人
物にスポットライトを当てて劇的に浮かび上
がらせるような、単純なコントラストのこと

だけを指しているのではありません。明るい
光から漆黒の闇にいたるまでに無数の諧調が
ありますが、この微妙な明度差をいかに適切
に、繊細に表現しようとしているか、その点
にぜひ注目していただきたい。レンブラント
が油彩画において優れていることは周知の事
実ですが、実のところ銅版画において、レン
ブラントは美術史上最高の版画家といっても
過言ではありません。本来白と黒しかない一
色刷りの世界で、ここまで明暗の調子をつけ
られるのにはただ驚くばかりです。
　本展覧会は代表的な版画作品を網羅し、油
彩画ではルーブルより《ヘンドリッキェ・ス
トッフェルス》、ボストンより《アトリエの画
家》といった名作が出品される予定です。ご
期待ください。（nori）

常設企画展｢ぷろだくしょん我S｣
2010年12月₄日㈯～2011年₂月₆日㈰

　今回は、特別展の｢ポーラ美術館コレク
ション展｣と会期を同じくして、常設企画展
として開催した｢ぷろだくしょん我S｣にお寄
せいただいた感想をご紹介します。
　｢ぷろだくしょん我S｣は、1969（昭和44）年
から1974（昭和49）年までの₅年のあいだに名
古屋を中心にして前衛的な表現活動を行った
グループです。メンバーは、いずれも20代の
若者でした。
　レコードや週刊誌の制作販売、映画の上映
会など、当時の大衆化したメディアを用いた
｢我S｣の表現は、内容ともども形式において
も新しく、問題を提起するものでした。しか
し、若く無名であった彼らの活動は、当時の
美術の世界では評価されず、久しく知る人ぞ
知る存在でした。
　ハプニングやパフォーマンスに分類される
｢我S｣の表現は、作品の多くが物質としての
かたちを留めておらず、今回の展示は、作品
に使用したオリジナルの制作物と写真や新聞
記事などの記録資料で構成しました。
　お客さまは、大きくふたつに類別できます。
ひとつは、｢ポーラ美術館コレクション展｣
を目当てに来館され、あわせて常設展をご覧
になられた方々。今ひとつは、｢我S｣のお知
り合いの方々です。

　｢我S｣のお知り合いで、往時を知る方々は、
｢なつかしさ｣を、知らない方々は、話しに聞
いていた活動の内容が具体的に分かり、｢こ
んなことをしていたんですね｣という驚きを
率直に書き記しておられます。
　では、縁故がなく先入観のない方々はどう
だったのでしょう。
　｢ポーラ美術館コレクション展｣との違い
に驚かれた方もありましたが、｢印象派｣や｢エ
コール・ド・パリ｣もはじめは前衛だったこ
とを思い浮かべていただけたのか、時代や表
現のあり方について考えをめぐらせていただ
けたようです。｢あいちトリエンナーレ｣と
照らし合わせて、今日の美術表現との共通性
を指摘するご意見もありました。
　｢面白い｣｢笑えた｣というもの、また、｢若者
のエネルギーがどこに行ってしまったか｣と
若者に自由な表現を許そうとしない今の社会
のありようへの感想なども記されていました。
　終了前日の₂月₅日に、思いがけず連合赤
軍の永田洋子の獄死が伝えられ、昭和という
時代がまた遠ざかるのを感じました。この展
覧会が、薄れゆく昭和の記憶を留めることに
つながったのならばさいわいです。（み。）

などの作品の洗礼を受け、またマーチンが住
みついたCoenties Slipという場所は、エル
スワース・ケリー、ロバート・インディアナ、
ジャスパー・ジョーンズ、ロバート・ラウシェ
ンバーグ、ジェームズ・ローゼンクイストと
いった次世代の美術界を担っていくアーチス
トがコミュニティを成していた。彼らと与え
合った影響も大きく関係していたのではない
かと思われるが、この頃の作品からは、マー
チンが線や点、さらには面を描きながら、い
かにして画面から形態をなくそうかと試みて
いるように見える。抽象化が進んだ形態は、
より柔らかで繊細な薄い色彩とともに画面全
体にバランスを取るように広がっていった。
　マーチンの画面において、色や線、面によっ
てコントラストをつけて対立するような構成
は見られない。画面全体が一体となるような
バランス感が重要だったからだ。次第に画面
の中にグリッド（格子）や四角形が表れてくる
が、それは聖書のイザヤの言葉「すべての人
は草」という、人々はみな平等であるという
表現からインスピレーションとして得られた
形態だったのだという。注3）この頃の作品は、
後期の作品よりも手描きの要素がより強く感
じられる。というのも、機械的なイメージをも
たらすグリッドは、手書きで鉛筆のラインと
してくっきりと残されることで、より手の跡
が見る者に印象づけられるからだ。そのため
に色の濃淡も、まるでしみ出してきたかのよ
うに強調される。細かなグリッドの線によっ
て、視線は彷徨い、さらに色の濃淡を感じる
ことで、作品は「ゆらめく線のための光の容
器」、あるいは、「ふわふわ浮いたほこりの破片
が、太陽の光線の中でダンスをしている」注4）

といった、どこか光をイメージさせるような
崇高さを獲得することになったのである。
　1964年頃、マーチンは画材を油絵の具から
アクリル絵の具に変え、そしてグリッドの線

には鉛筆だけではなく色鉛筆も使うようにな
る。色遣いもさらに限られ、よりぼんやりと
した、雰囲気的な作品になった。それは見る
人がブランク（無）を感じ、そこからインスピ
レーションが得られるような表現を求めて到
達したものだったという。そこには、彼女が
傾倒していた、エゴやプライドを排除して無
の境地に達するといった禅の思想が反映され
ていた。実を言うと、マーチンは、私が先ほど
書いたような、画面の中に抽象化された自然
を見て、作品が自然の暗喩であるとするよう
な「ロマンチックな」解釈を好んでいなかった。
「私の作品は反自然です。」注5）とか「この詩は、
絵画と同じで、自然についてではないのです。
見えるものについてではなくて、永遠に心の
中で認識されることについてなのです。」注6）

という言葉で、作品は何かの形を表そうとし
たものではないことを強調している。作品が
形態の問題から離れ、より精神的な内容と深
い関係になっていく一方で、マーチンのオー
ルオーバーで何も暗示するものがない画面
は、典型的なミニマリズムの作品として確固
とした評価を受けていった。マーチン自身は、
作品を主題から解放し、形態そのものへと還
元して行こうとするミニマリズムを否定して
いた訳ではなく、むしろ好感を持っていたよ
うだが注7）、マーチンの抽象的な画面がさら
にミニマル（形態を削ってきりつめること）に
向かっていったのは、ミニマリズムのフォー
マリスティックな問題（形態という形をとっ
て表れるもの）ではなくて、形のない形而上
のものの表現をめざしていたからだった。
　1967年マーチンは突然ニューヨークを離れ、
1972－3年頃まで制作をやめてしまう。この頃
のことについては分からないことも多いよう
だが、しばらくの間、まるで世捨て人のよう
に、あるいは修行僧のように通信手段を絶ち、
孤独の中で思考と瞑想の日々を送っていたと

いう。再び制作をはじめた後の、1973年以降に
発表された作品は、1967年以前のものと比べる
と、繊細な線が消え画面における色面の役割が
大きくなっている。オールオーバーで対象が
ないという特徴は残っているものの、より繊細
になったうすいブルーやグレーといった色が
緻密といっていいほど正確に塗られることに
よって手の痕跡は薄められ、面の部分が拡大
されたことで、まるで、画面の外にまで広がっ
ていくような雰囲気的な空間が強められた。
　以前の作品に比べて静けさが深まったよう
にも見える作品には、「私たちが作る物は私
たちが感じるものです。何かを作るというこ
とは、構成ではありません。すべて、すべて
のものは感情についてです。感情と認識につ
いてです。」注8）というマーチンの、喧騒の
ニューヨークを離れ、ニューメキシコで心の
平穏を取り戻したことが反映されたものと見
ることができるかもしれない。抽象表現は、
感情の状態を表現できるという点では音楽に
も通じるところがあるが、マーチンも芸術表
現としての音楽をその点で非常に重要なもの
と考えており、感情の状態の表現は自身の作
品の目指すところでもあった。
　また、芸術作品を認識することは単に受容
するということではなく相互作用的に美的経
験をすることなのだというジョン・デューイ
の経験論にも影響を受けていたマーチンは、
「芸術について考える時、私は美を思います。
美は生命の神秘です。それは目の中にではな
く心の中にあるのです。私たちの心は、完全
性を認識します。私たちは美に感情によって
反応するのです。」注9）と言っている。マーチ
ンにとって作品は、鑑賞者の心の中に感情を
呼び起こし、それと取り組むことで生まれる
経験を促すものであった。鑑賞者は、何が描

いてあるのだろうという疑問をはじめ、作品
と対面した時に起こる心の動きによって、光
のような崇高さや、絵画としての物質感など、
様々なことを感じる。また、作品との実際の、
あるいは心の距離感によって、見る度に違っ
て見えたり、全く何も感じないこともあるだ
ろう。作家は言う。「私は平面を塗ったこと
は有りません。ただ水平なラインを描き出し
ただけなのです。あるとき私はすべての線を
見いだし、そして悟りました。私が好きなの
はこの水平なラインなのだと。」注10）作品を巡
る、作る側と見る側の心の動きを考える一方
で、作品はやはりとてもシンプルなものだと
思い知らされる。（hina）

会場風景

レンブラント・ファン・レイン 《ヤン・シックス》 1647年
アムステルダム、レンブラントハイス

ⓒThe Rembrandt House Museum, Amsterdam

1. ｢抽象表現主義｣は、戦前のヨーロッパでカンディンスキー
の作品について用いられた言葉だったが、戦後のアメリカ
でニューヨークを中心に隆盛した様々な抽象画を指す総称
となった。巨大な画面にオールオーバーに激しい絵の具の
しぶきを飛び散らせたような作品を描いたジャクソン・ポロッ
クや激しい筆致で対象をほぼ抽象的とも言えるほどのデ
フォルメを加えて描いたヴィレム・デ・クーニング、瞑想的
な画面を平坦な色面で大胆に構成するマーク・ロスコ（当
館で1996年個展開催）が代表的作家。ミニマリズムは、
形態や色彩を最小限（ミニマル）に切りつめることで、対象
を見て認識するということを、対象から立ち上がるイメージ
ではなくて対象そのものに還元しようと、幾何学的形態や
同一のものを反復させたりする傾向を持つ作品の総称。ミ
ニマリズムはフランク・ステラが初期に制作したブラック・
ペインティングのシリーズから始まったとされる。

2. Agnes Martinの言葉の引用 Dieter Schwarz, “Preface” 
in “Agnes Martin Writings”, Hatje Cantz, 1992 P.7

3. Martin, “The Untroubled Mind”, in Schwarz, P.39
4. Rosalind KrausとMarcia Tuckerの言葉の引用 Barbara 
Haskel l ,  “Agnes Mar t in  The Awareness  o f 
Perception”, in “Agnes Martin” Whitney Museum of 
American Art, New York, 1993 P.106

5. Martin in Schwarz, P.35
6. Martin, “Notes” in Schwarz, P.15
7. 本人は自身については「抽象表現主義者」として公言して
いた。Haskell, P.108

8. Haskell, P.107
9. Martin, “Beauty is the Mistery of Life” in Schwarz, 
P.153

10. Martin in Schwarz, P.38



白木 正一（しらき しょういち／1912−1995）

　1912年₉月₁日、名古屋市下日置（現、名古屋
市中区）に生まれる。父は仏具のロクロ師。高等
小学校を卒業後、₇年間の年季で仏具指物師の
もとへ徒弟として入る。しかし、年季の明ける
前から画家になることを決意し、動物園などで
鳥や動物の写生に励んだ。この鳥や動物に対す
る関心は、生涯を通じて変わることなく、白木
の作品の中に繰り返しそのイメージが登場して
いる。二十歳の年に年季が明けると、鶴舞公園
にあった「安藤自由画研究所」に学び、岡田徹、
吉川三伸らと知り合う。1935年、上京すると独
立美術研究所に通い、さらに二年後には福沢一
郎研究所に学ぶ。この年、独立美術₇回展に初
入選を果たす。1939年、独立美術から除名され
た福沢一郎が美術文化協会を結成すると、直ち
にこれに参加。以後、同協会展を中心に、ダリや
エルンストの影響を強く感じさせるシュルレ
アリスム風の作品の発表を続ける。1943年、画
家の早瀬龍江と結婚し、埼玉県飯能市に転居。
翌年召集され、広島県呉で終戦を迎える。戦後

も美術文化協会を中心に活動を続けていたが、
度重なる内紛騒ぎに嫌気がさし、1958年、早瀬
とともに渡米し、ニューヨークに居を構える。
当時のアメリカは抽象表現主義が全盛の時代
で、白木も次第にシュルレアリスムから離れて、
大胆で奔放な筆遣いと鮮烈な色彩を用いた抽
象絵画へと移行していく。また、絵画だけでな
く版画も手がけるようになり、その一部はメト
ロポリタン美術館等に収蔵された。しかし、渡
米後20年を迎える頃には水墨画の墨流しの技
法などを用いて屏風絵を制作するようになり、
日本回帰の傾向を次第に強めていく。1980年以
降はしばしば帰国したが、1989年には永住帰国
し、戦前から住んでいた飯能市にアトリエを構
え、制作のかたわら後進の指導なども行った。
晩年は主題も技法もより自由度を増し、若き日
のシュルレアリスムを連想させるような作品も
残している。1995年、埼玉県飯能市で死去。（F）

北川 民次（きたがわ たみじ／1894−1989）

　北川民次は、静岡県の地主農家に生まれた。
16歳で早稲田大学予科に入学。この頃から油
絵を描き始める。1914年、大学を中退し、オ
レゴン州に住む実兄を頼って渡米。1919年よ
りニューヨークのアート・スチューデンツ・
リーグの夜学に入学する。ここでアメリカン・
シーンの画家ジョン・スローンに学ぶ。学友
に国吉康雄がいた。
　その後ニューヨークを離れ、1923年、メキ
シコに行く。この時、3000ドルとデッサンな
どの詰まったスーツケースを盗まれて、無一
文でメキシコに入国した。1931年にはタスコ
の野外美術学校の校長となり、児童画教育に
打ち込む。メキシコ時代は、セザンヌの影響
を思わせる描き方やインディオの児童画から
インスピレーションを得たプリミティブな表
現、東洋画と西洋画の混交を思わせる線描表
現などが特徴である。また、材料に対する関
心の強さもこの時期の特色として挙げられ
る。メキシコでは壁画の三巨匠オロスコ、リ
ベラ、シケイロス、そしてタマヨらと交流す
る他、藤田嗣治の訪問も受けている。
　1936年、児童画教育の日本での実践を目指
し、帰国。翌年から二科展への出品を続ける。

帰国から終戦時までの画風は、その青灰色の
色調により、久保貞次郎によって「灰色の時
代」と名付けられている。この頃、メキシコ・
ルネサンスの壁画家たちの影響により、タブ
ローを壁画のための下図という意識をもって
描き、グワッシュやリノカットによる作品も
残している。戦後は輪郭線を強調する画風が
特徴的であり、1960年の安保条約締結を経て、
そのテーマは社会的な色彩を帯びていく。ま
た、名古屋市東山に児童美術研究所を設立す
るなど、児童画教育にも積極的に携わった。
　美というものは単独に存在しない。あるの
は真実だけだ、醜のなかに、醜の向こう側を
掘り起こして、そこに美をみいだすのが自分
の仕事だと
強調した北
川民次の作
品は、表面
的な美しさ
を越えて、
素朴な力強
さを湛えた
美を体現し
ている。
（akko）

　今回は、フリーダ・カーロの《死の仮面を
被った少女》によせられたご感想を紹介しま
す（2010年₉月22日−11月23日）。
　フリーダ・カーロ（1907−1954）は母国メキ
シコでの人気はもとより、近年欧米での人気
が急激に高まった女性作家です。2005年には
ロンドンで、2008年にはサンフランシスコな
どで大規模な回顧展が開催されました。また、
2002年には伝記映画『フリーダ』が世界公開さ
れており、彼女の波乱に満ちた人生は、ひょっ
とすると作品以上に知られているかもしれま
せん。彼女の人生については、そうしたフィ
ルムやエッセイで知ることができますが、作
品の実物を見る機会となると日本では限られ
ています。というのも、日本でフリーダの作
品を所蔵している美術館は当館だけだからで
す。《死の仮面を被った少女》はA5サイズく
らいの小さい作品ですが、当館にとってはひ
ときわ大きな存在になっています。（nori）

　「どうしてなのか なぜなのか ここに来る
と必ずこの絵があるか否かを探してしまいま
す。あるとほっとして嬉しいです。（だから
ずっとみせて下さい）。ちょっとコワイのに 
ちょっとユーモアがあり ちょっとカワイイ
のでみてしまいます。好きです。いっしょに
来たちづるちゃんは 女の子の子どもらしい

『もちっ』とした感じがいい といってまし
た。」（由美さん 46歳）

　「おんなのこが、あるひ、のはらにきて、
そこのまんなかにかめんがあった。そのかめ
んがきになってかぶってみた。そのかめんは
しのかめんだった。おんなのこはいそいでそ
のかめんをとった。とったら、かおが『がい
こつ』だった。そして、おんなのかおは、み
んなにきらわれた。」（ゆうなさん ₇歳）

　「わが子（₁歳）に似ています。女の子をも
つ親（特に母）ならそう思えるんじゃないか
な。たとえ仮面をかぶって下の顔がみえな
かったとしても」（るりこさん 35歳）

　「犬（？）の仮面（死の仮面）をとってしまっ
たから、もう死んでしまうのかな？もしかし
たら仮面をとってはいけなかったのかもしれ
ない…と私は思います」（Ayumuさん 10歳）

　「横にいる仮面の瞳の部分がブリキになっ
ている遊び心にすごくひかれました。作品自体
は小さいのですが、少女、死の仮面、という対極
なイメージ同士のものが組み合わされている
不思議な世界観？がとても気に入りました。」

（名古屋城からきますたさん えいえんの１３歳）

　「絵から、当時子どもがメキシコではたく

さん死んだのか？と連想してしまいます」（ゲ
リラハリセンさん 34歳）

　「作者も死ととなり合わせだと知って、自
分（作者）の小さいころの絵だと思った。花は
たった少ないきぼうの花（?!?!）だと思った。」

（チェリー＆チェリーさん ₉歳）

　「死が隣にすぐある。遠い感じがしない。
そして、自然の中で死の仮面をかぶることで、
死んだ過去の人々と会話を望んでいるよう
な、切ない思いがする。」（仲間さん 27歳）

　「生き生きとした子どもの瑞々しい生と仮
面の死で、生と死は対立していなくて同居して
いるものだと、勝手に解釈しました。生きてい
るものは死者のはたらきによっても生かされ
ているのだと思います。」（サカイさん 33歳）

　「年をとる場所をさがしている と思う」（愛
こさん ？歳）

　「骸骨は無表情なので、少女の顔をもって
いるタンポポや後の綺麗な空と山とは対照的
にさびしげな感じに描きたかったのだと思い
ます。まわりはにぎやかだけど、心は無表情
で、さびしさに押しつぶされている少女。生
まれながらにすぐ死ぬ運命にあるのでしょう
か。」（ねおさん ？歳）

　「地面に立っているのか、それとも浮いてい
るのか、影のない少女は生きているようにも、
死んでいるようにも見えます。絵の中にある、
見えないわくも、奇妙な雰囲気を出していて、
恐ろしいものを感じます。」（学生Nさん 21歳）

　「生命の美しさを感じた。死が持つネガティ
ブなイメージと、自然が抱かせる雄大さと尊
大さ。それらの対比が心を揺さぶりました。
簡素で、小さな絵だけど、勇気を与えてくれ
ます。」（トモミさん 24歳）

白木正一《地獄の季節》1956年 北川民次《トラルパム霊園のお祭り》1930年

■特別展　写真家・東松照明 全仕事
会期：₄月23日㈯～年₆月12日㈰
料金：一般1,100円・高大生700円・小中生
　　　400円　※前売・団体は、200円引き
{関連催事}
○記念鼎談「“写真事始”ふたたび」（仮題）
出演：東松照明（写真家）+中平卓馬（写真家）
　　　倉石信乃（明治大学理工学部准教授、写真史）
日時：₄月23日㈯ 午前１１時～
会場：中区役所ホール（名古屋市中区栄4-1-8）
○映画上映会　※2F講堂・無料・定員180名
　“ヌーヴェル･ヴァーグの時代”
日時：₅月₆日㈮､ ₈日㈰､ 14日㈯､ 15日㈰
　　　20日㈮、21日㈯、28日㈯、29日㈰
○解説会　※2F講堂・無料・定員180名  
日時：₅月₇日㈯・₆月11日㈯ 午後₂時～
講師：竹葉　丈（名古屋市美術館学芸員）
■特別展　レンブラント 光の探求/闇の誘惑
会期：₆月25日㈯～₉月₄日㈰

料金：一般1,400円・高大生1,000円
　　　小中生600円 ※前売・団体は200円引き
■常設企画展 特集１ 宮島達男
会期：₆月18日㈯～₇月18日（月・祝）
■常設展　名品コレクション展Ⅰ
会期：（前）₄月23日～₆月26日
　　　（後）₆月28日～₉月₄日
エコール・ド・パリ：光のかたち
メキシコ・ルネサンス：ストランドの写真
現代の美術：（前）社会を映す
　　　　　　（後）自然へのまなざし
郷土の美術：（前）郷土の日本画家　渡辺幾春
　　　　　　（後）水辺の情景
■夏休み こどもの美術館
会期：₇月23日㈯～₉月₄日㈰
■コレクション解析学
※2F講堂・無料・定員180名
小山田二郎《昔の聖者》₅月29日㈰午後₂時～
青木野枝《水天1,14》₇月31日㈰午後₂時～

美術館の定休日は月曜（祝休日の場合は翌日）
※当館ホームページ（http://www.art-museum.
　city.nagoya.jp/）を、ご覧ください。（Ａ）

数字の宇宙に蝶が舞う!!
　名古屋市美術館協力会では、2006年から毎
年、美術館の所蔵作家をはじめとして、現在、
地元で活躍している現代美術家にオリジナ
ル・カレンダーの制作を依頼して、協力会員
だけの特典として、配布しています。
　これまでの作家・作品を紹介すると、建築
的な構造における絵画を探究してきた現代美
術家・山本富章（1949～）の連作《ring-b.w.n》
（コラージュ）をはじめとして、創作版画運動を
継承する木版画家・磯見輝夫（1941～）の《海の
おと》（木版画）、自己の身体を尺度として新し
い空間を創造する現代美術家・久野利博（1948
～）の《Body Distance / August 13, 1982》
（写真）、独創的なシルクスクリーン版画を展開
する版画家・森岡完介（1941～）の《Home-’09-1 
Fujimae Tideland》（シルクスクリーン）、風
景画に新たな境地を見せる現代画家・櫃田伸
也（1941～）の《通り過ぎた風景》（リトグラフ）
まで、それぞれの作家の個性が発揮された素
晴らしいカレンダーとして完成されています。
　今年のカレンダーの作家は、第₁回あいち
トリエンナーレでも長者町会場の家屋全体を
蝶で埋め尽くした作品《蝶瞰図》で、数多くの
来場者の注目を集めた新進気鋭の美術家・渡
辺英司（1961～）です。
　2011年のカレンダーから月名を外して、数
字だけを羅列した書物の見開きページのよう
に見立てて、その中央に₂頭の蝶を停まらせ
ました。まるで数字の宇宙を蝶が舞っている
ように見えます。クロアゲハ、モンシロチョ
ウ、ベニシジミ、アカタテハ、オオムラサキ
など、体長も色彩も模様も多種多様な鱗翅を

持った蝶たち（500頭）は、現在では入手する
のが難しくなりつつある貴重な『日本産蝶類
標準図鑑』（学研）から切り抜かれて、カレン
ダー（250部）に停まり、協力会員（160余名）の
手元へと飛んでいったのです。
　これまで国内・海外の美術館をはじめとした
多彩な建築空間で繰り広げられてきた渡辺英
司の「蝶」のシリーズは、この連作《彼方此方》（コ
ラージュ）において新たな展開を見せました。
ひとつの閉じた建築空間に充満していた蝶た
ちは、大きく開かれた扉から広がりのある社会
空間へと解放されたのです。美術館に寄贈され
た図鑑（ページの中央で開くと、大きな蝶のよう
にも見えますが）から飛び立った蝶たちは、名
古屋市美術館と美術館の活動を支援する協力
会員の皆さんを結ぶ美しい存在となったのです。
　このように名古屋市美術館協力会のオリジ
ナル・カレンダーは、第一線の現代美術家た
ちによる優れた作品と言えます。カレンダー
という同一形式による美術家たちの競演は、
年を追うごとに、コレクションとしての価値
も高まっていくことでしょう。皆さんも協力
会に入会して、この貴重なオリジナル・カレ
ンダーを手にしてみたらいかがでしょう。
　さて、来年（2012年）のカレンダーを制作す
る美術家は誰になるか、ご期待ください。（sy）

渡辺英司《彼方此方》2010年

フリーダ・カーロ《死の仮面を被った少女》1938年 油彩･ブリキ



『大きな羊のみつけかた
　「使える」美術の話』　　　

齋正弘著、仙台文庫、2011年

　これまでCulture欄で取り上げていた書評
を独立させ、今号からBookコーナーとして新
たにスタートします。調査研究をする学芸員
にとって本を読むことは半ば仕事の一環です
が、趣味としての読書もふくめ、幅広くご紹
介したいと思います。さて、記念すべき１回
目に紹介するのは、ちょっと不思議なタイト
ルの本。著者は1981年に開館した宮城県美術
館の準備室時代から30余年の間、館での教育

活動のみに従事し展覧会を一度も組織したこ
とがない、日本では珍しい経歴の学芸員です。
　本書は、羊が大きいで〈美〉、という字のなり
たちの話から始まります。〈美〉の字ができて、
現在の意味になるまでの随想。そこから、そも
そも美術って何だ？という疑問や〈図画工作〉
と〈美術〉の違い、〈学校で行う美術教育〉と〈美
術館で行う教育〉の違いなど、基本的な考え
方を一つ一つ確認（著者の言葉を借りるなら
“点検”）して積み重ね、全体を通して「美術／美
術館を使う」という考え方を拡げていきます。
　ほとんどの日本人が義務教育の₉年間を通
して〈図画工作〉と〈美術〉を学んできたにもか
かわらず、今まで関わってきた大人が誰一人と
してちゃんと聞かせてくれなかった〈美術〉の
話の連続に、読み手は驚いたり、混乱したり、腹
を立てたり、「本当にそうか？」と疑問を持っ
たりするかもしれません。しかしそうやって私
たち一人ひとりが「美術って何だ？」と自分の
経験をもとに真剣に考える機会を持たなかっ
たことの方が実は深刻な問題で、だからこそ
大切なことに思えます。美術好きの方はもち
ろん、美術に興味のない人、苦手な人、嫌い
な人に敢えて読んでもらいたい一冊です。（3）
※このたび東北関東大震災で被害に遭われた方々には

心よりお見舞い申し上げます。なお、本書の出版元
も著者も幸いご無事とのことです。

科学館新館オープン
　このごろ毎日、隣からビル解体工事の音が
響いてきます。科学館新館建築工事にともな
う旧館取り壊し作業の音です。
　名古屋市科学館は、₃つの建物からなって
いました。そのうち、古い時代の耐震基準で
建てられていたプラネタリウムのある天文館
と、理工館が新しくなるのです。
　空中に浮かぶプラネタリウムの巨大な球体
が姿を現すにつれ、その圧倒的な迫力と存在
感はそれだけで人々の注目を集めています。
ユニークなデザインの新館は、建築家による
作品とも呼べそうな美術館とのバランスがと
れてきたような気もします。本号が出た頃に
は、新しい科学館に大勢の人が押し寄せてい
ることでしょう。
　公園と文教施設は似つかわしいようで、都
市の大規模な公園内に美術館や博物館、図書
館が設置されている例はいくつもあります。
顕著な例が東京の上野公園でしょう。南北
1.3km、東西500ｍ以上およぶ公園内には国
立博物館、西洋美術館、国立科学博物館、上
野の森美術館、東京都美術館などの美術館、

旧東京音楽学校奏楽堂に下町風俗資料館、
ホールとして東京文化会館があり、上野動物
園も忘れてはいけません。
　名古屋市内にも大規模な公園はいくつもあ
ります。鶴舞公園は、1910（明治43年）年の博
覧会のために建設され、動物園、図書館、公
会堂と整備されてきた姿は、上野公園に重な
ります。花見ができるのも同じです。
　白川公園は戦後の整備であり、歴史は浅い
ですが、栄、大須、伏見の近く、都心のど真
ん中にあり、科学館、美術館が設置されてき
ました。このふたつの施設があることから、
かつて「芸術と科学の杜」と名付け、2000年～
2010年の「名古屋新世紀計画2010」に載りまし
た。科学館改築はその具体的な成果ですが、
思えばこんな素敵な言葉はありません。科学
館が新しくなったからといって死語にするな
んてモッタイナイでしょう。
　美術館と科学館が、それぞれの活動をきち
んとしていけば、おのずから充実した「杜」に
なるはずですし、そうあるべきでしょう。こ
の言葉を冠に据えて活動をしていこうと気負
いすぎるのも大変です。しかし、白川公園が、
「美術館もいいね」「科学館も楽しいよ」と、市
民の自慢のエリアとして定着するためには、
つねに心の隅にこの言葉を置いておきたいと
思っています。（hhk）

古紙パルプを含む再生紙を使用しています。

風穴—もうひとつの
コンセプチュアリズム、アジアから

　20世紀以後、美術における表現には風景や
人物など対象の再現的表現とは全く別の、制
作の動機付けとも言える「コンセプト」が大き
な要素として重要視されてきた。だが、国や
地域、民族や宗教など個人が所属する文化的、
社会的、さらには時代背景の違いによっては
ややもすれば、そのコンセプト自体が理解・
共有されにくく、そのことが、現代美術を難
解とする一因となったことも事実である。
　現在、大阪の国立国際美術館で開催されて
いる「風穴」と題された展覧会では、50年代後
半に出現した“コンセプチュアル・アート”が、
60年代末から70年代初頭に生まれた作家のな
かでどのように継承され、作品化しているか
を見せる格好の機会である。
　昨年開催された「愛知トリエンナーレ」に於
いて、当館の常設展示室₃と地下ロビーで、
篠島での滞在を作品化した島袋道浩は、期待
に違わず、独自のユーモアを交え、よりシン
プルに洗練された形で、現代社会に対して「ス
ロー・ライフ」を提言していた。また「パフォー
マンスをベースとした集団」contact Gonzo
は、正しく“ゼロ年代”の都市の不良少年を思
わせるスタイリッシュな一面をインスタレー
ションと映像によって見せていた。

　そうした若い作家達の“先駆”的存在として
紹介されていたのが60年代後半から関西で活
動を続けている〈プレイ〉であった。会場で上
映されているパフォーマンスの記録映像は、
40年前の現代美術の「青春」を見せるようで微
笑ましい。1969年に行われた、発砲スチロー
ル材による筏で京都宇治川より淀川を経て中
之島に至るパフォーマンス《現代美術の流れ》
は、ベクトルを象ったその筏の形も相俟って、
どこか「引きこもり」がちにも映る現代の情況
に対して、正しく“小さな冒険”を喚起するも
のでもある。果たして《現代美術の流れ》は、
途絶えることなく、その当時に生まれた若い
世代の作家に対して、鼓舞し魅了する力を確
実に持続している。（J.T.）

（追記：名古屋市美術館では今秋、〈プレイ〉のメンバー
でもある池水慶一のプロジェクト「毛深き人たち」を常設
企画展として開催いたします。どうぞご期待ください。）

2011年₃月₈日㈫～₆月₅日㈰
大阪・国立国際美術館

是真の不思議なスケール感
柴田是真　伝統から創造へ展

　豊田市美術館というと、あまりにも「現代
美術」のイメージが圧倒的なために、同時開
館した高橋節郎館の存在を知らないでいる

（あるいは忘れている？）方も多いのではない
でしょうか。日本を代表する漆工芸作家であ
る高橋節郎（1914～2007）の代表作を常設展示
していますが、開館15周年を記念して、漆文
化の素晴らしさや漆工芸の面白さをより広く
紹介するために、この展覧会が企画されたと
いうことです。このように美術館が蓄積して
きた実力（それはコレクションであり、展示
室であり、学芸員であるのですが）を有効に
活用して、新しい活動を展開することは、美
術館にとって極めて重要です。
　さて、前置きはこれくらいにして、肝心の
展覧会ですが、柴田是真（しばたぜしん／
1807～1891）という知られざる（あるいは忘れ
られた）美術家（漆芸家でもあり、画家でも
あった）の芸術の真髄をわかりやすく紹介し
て、とても面白いものでした。江戸と明治に
跨る激動の時代に、日本の「近代化」の時流の
なかで独創的な活動を展開した是真は、従来
の美術史の尺度では測り難い存在であったた

めに、その評価が遅れてきましたが、21世
紀になったいまこそ見直されるべき美術家の
ように思います。
　漆職人（漆芸家）として制作した、まるで金
属器や陶製茶器と見紛うような「だまし漆工」
や漆を絵具として駆使して描いた「漆絵画帖」
などの作品の面白さはもちろんのこと、絵師
（画家）として制作した、明治宮殿千種之間
（1945年戦火により焼失）の天井画下絵の大ら
かなデザイン感覚、《雪中鷲図》や《鵜飼之図》
などの絵画の不思議なスケール感を持った画
面構成に魅せられました。
　そして、是真芸術の真髄である漆芸品とし
て、印籠や煙管筒、文箱や香箱、棗や茶箱、
そして重箱（とくに《柳流水蒔絵重箱》）の小さ
な三次元空間の表面に展開される情趣溢れた
深遠なる世界は、日本が生んだ世界に誇る独
創的な美術ではないかと感じました。（sy）

2011年₂月19日㈯～₄月₃日㈰
豊田市美術館

森田　朋　個展

　地下鉄新栄、芸術創造センターの近くに「月
の庭」という小さな天麩羅屋さんがある。店
主さんは現代アートがお好きで、店内には小
さなオブジェが沢山飾ってある。その、天麩
羅屋さんの小ぢんまりとした空間で、版画作
家、森田朋さんの個展が開催されていた。
展覧会の案内状には、「森田朋さんの作品は
この世界で生きる淋しさ・せつなさを感じる
一方、世界のあらゆる部分の何処かで（森羅
万物と）繋がっていたいという気持ちを丁寧
に検証して制作していると思います。」と記さ
れている。彼女の作品に描き出された、詩的
な雰囲気を漂わせる人物たちは、少し孤独に
見える。一人でいることの淋しさと、しかし
その孤独の中にあるひとつの世界。森田さん
の作品からは、その世界が詩情を伴って立ち
現れてくる。一方で、人物とともに描かれた
樹木など、そして時には何も描かれていない
背景は、人物を囲む世界であり、人間が世界
の中に包まれて存在していることを物語る。
人物一人一人の中にある内的世界と人物を囲
む外的世界。その内と外の世界が画面の中で
出会う。

天麩羅屋さんにはカウンター席があり、店主
と会話しながら、ひとつずつ揚げられた天麩
羅を賞味することができる。そこは、人と人
が出会い、「食」を媒介にして対話する場と
なっている。「版には楽しい時もそうでない
時も無意識の内にその心情が写し出されてし
まいます。そのどちらも私にとって大切です
が、今回は月の庭の空間に合うような、楽し
い気持ちで作ったものを展示いたします。美
味しいものを食べる時の幸せな気持ちと共に
楽しんでいただけたらと思います。」という森
田さんの言葉からは、月の庭という空間に集
う人々が楽しいひとときを過ごすことを望む
暖かな気持ちが感じられる。
　美味しいミックス天麩羅定食をいただきな
がら版画を鑑賞する、というのは贅沢な体験
だった。美術にはいろいろな楽しみ方がある
ことを改めて感じた。（akko）

2010年₉月28日㈫～12月26日㈰
月の庭

執筆者／神谷浩（hhk）、深谷克典（F）、山田諭（sy）、鈴木明世（A）、竹葉丈（J.T.）、角田美奈子（み。）、原沢暁子（akko）、笠木日南子（hina）、清家三智（3）、保崎裕徳（nori）
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発行 名古屋市美術館 ［白川公園内］
http://www.art-museum.city.nagoya.jp/
〒460-0008 
名古屋市中区栄二丁目17番25号
地下鉄《伏見駅・大須観音駅・矢場町駅》下車 
Tel.052-212-0001 Fax.052-212-0005
休館日：毎週月曜（祝日の場合は直後の平日）
※ただし、₄月₄日㈪は臨時開館。
また、₄月11日㈪～22日㈮は展示替等のため、
臨時休館します。
開館時間：午前₉時30分～午後₅時
祝日を除く金曜日は午後₈時まで
※ただし、₄月₂日㈯・₉日㈯は、午後₈時
まで臨時開館。
※入場は閉館の30分前まで

【編集後記】
　₃月11日午後₂時46分。まるで大海原の小舟に乗っているように足もと
が揺れ始めました。今回の地震の規模が空前絶後の大規模なものだったた
めに、震源地から遠くはなれたこの名古屋でも、ゆるやかなゆれがかなり
長く続きました。ゆれが治まったところで、緊急事態の場合に作品保全班
となる私たちは、慌てて会場へ向かいました。こちらでは、特にけが人も
被害も見られず、開催中のゴッホ展にも影響はありませんでしたが、それ
以降入ってくる情報は、驚愕と怖れ、そして深い悲しみを感じさせるもの
ばかり、時間が経つにつれて少しずつ明らかになる信じられないほどの甚
大な被害とさらなる新たな災害…。これほどの自然の驚異を前に、人は立ち
向かうすべもないのかという絶望感。しかし、これほどまでに無慈悲な自然
に対して、お互いをいたわる優しさや思いやりを持ち続けることが私たち
人間の存在意義ではないでしょうか。被災地のみなさまに本当に心からの
お見舞い申し上げます。そしてこのアートペーパーが発行される時には少
しでも事態が収束に向かっていることと一日も早い復興をお祈りして、私
にでもお手伝いできることを少しでも探していきたいと思います。（hina）

柴田是真《柳流水蒔絵重箱》

プレイ《現代美術の流れ》1969年

※今回、アートペーパーに少しリ
ニューアルを加えました。読
み物としての充実度をより高
めたいということで、展評を₃
本に増やし、カルチャー欄に
入っていた書評Bookを独立さ
せました。そして、なんといっ
ても今回のリニューアルの目
玉は、名古屋の現代美術を見
てこられた中村英樹さんの連
載が始まることです！みなさ
ん、どうぞお楽しみに！


