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特別寄稿

　見えない誰かにアートが届くことについて

　Reborn-Art Festival備忘録

特集

　つくばアートフィールド



本誌は筑波大学におけるアートライティング教育の成果を

広く伝える目的で、2006 年に創刊されました。

　今号の「特別寄稿」では、芸術支援の現場で活動する卒

業生として、宮城県石巻市で開催される芸術祭「Reborn-Art 

Festival」スタッフの志村春海さんに寄稿していただきま

した。同芸術祭にインターンとして参加した在学生の報告

も掲載しています。

　「つくばアートフィールド」では、芸術専門学群芸術支

援領域の専門科目「クリエイティブ・アート・ライティング」

（授業担当：直江俊雄）の一環として、筑波大学で今育ち

つつあるアーティストたちに取材した記事を掲載していま

す。この授業の取り組みについては、本誌第 15 号（2021

年）の冒頭記事で紹介しました。前回は対面授業が行えな

い中での実施でしたが、今回は学生たちが集い、執筆中の

記事を朗読するなど、直接学び合う機会をもつことができ

ました。
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2　つくばアートフィールド　Artist ×　Writer

09	 等身大の自分を記録する	
ファッションによる放出
Artist 佐藤 珠水　SATO Tamami 

  × 

Writer 疋田 真彩　HIKITA Maya

12	 絵を描くこと＋言葉で伝えること
Artist 千種 風香　CHIKUSA Fuka 

  × 

Writer 川端 夏凜　KAWABATA Karin

14	 だからこそ残す、彫刻。
Artist 羽室 陽森　HAMURO Youshin 

  × 

Writer 唐澤 依緒里　KARASAWA Iori

16	 イマドキだけど懐かしい感じ	
iPad から生まれる多彩な作品
Artist 尽蔵　Tsukuzo 

  × 

Writer 藤川 朋伽　FUJIKAWA Tomoka

18	 ラスター彩、そのきらめき
Artist 橋川 朝花　HASHIKAWA Asaka 

  × 

Writer 奥本 千紘　OKUMOTO Chihiro  

21	 「生み出す」源泉と「委ねる」解釈	
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Artist 遠田 悠人　TODA Yuto 

  × 

Writer 江原 実祝　EBARA Minori

24	 『ことば』から始まるアート
Artist 澤田 亮　SAWADA Akira 

  × 

Writer 伊藤 紬　ITO Tsumugi

26	 沼から生まれる健康的な挑戦	
環境をデザインし、ビジュアルをアートする
Artist 寺澤 理歩（RISURISU）　TERASAWA Riho 

  × 

Writer 及川 奈々　OIKAWA Nana

28	 私と人間　私と現代美術
Artist 栄前田 愛香　EIMAEDA Aika 

  × 

Writer 遠藤 花耶　ENDO Kaya

30	 自然物を見つめる人	
誠実に描き起こす
Artist 中津 瑞樹　NAKATSU Mizuki 

  × 

Writer 宝田 紗和子　HODA Sawako
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Reborn-Art Festivalと石巻
宮城県石巻市は、東日本大震災の被災地の一

つ。市内だけで犠牲者（死亡・行方不明）が約

4000人に達している。一番被害の多かった南

浜・門脇エリアでは2021年に石巻南浜津波復興

祈念公園が完成し、他にも、大川小学校や門脇

小学校の震災遺構が整備され、様々な活動が続

いている。

　そんな場所で2016年のプレイベントから開

始し、2年に一度のスパンで続いている芸術祭

「Reborn-Art Festival」（以下RAF）。よく挙げ

られる特徴は、被災地で行われている、牡鹿

半島を中心とする自然環境下での展示、食・音

楽・アート分野が混ざっているなど。おおよそ

の参加アーティストは、現地視察を踏まえて新

作を展開し、様々な方法で石巻の要素（自然や

震災、歴史、人の営み）に向き合ってきた。ま

た、会期中には食や音楽のイベントや取り組み

もあり、野外コンサートを楽しむような層の来

場者や運営体勢、分野ミックスな内容も特徴で

ある。アート分野だけではない広がりや可能性

を、参加するアーティスト自身も感じながら関

わってもらってきた。

　私がRAFスタッフとして働き出した2016年

頃、石巻の道路は土のぼこぼこ道が多かった。

道とも言えない更地に簡易杭などで動線が示さ

れ、そこを車が通るたびに土煙が上がるような

状況だった。市内に住む人は、仮設住宅の生活

や、仮設営業、長距離の通勤を強いられること

や、移住する場合もあった。今では、高台住宅

や復興市営住宅ができ、防潮堤や復興工事も少

しずつ終盤に差し掛かっているが、個人の生活

だけではなく、産業や街の施設、隣街の女川原

発など、震災の影響は確実に続いている。RAF

の来場者は、作品鑑賞とともに、そういった被

災地の現状にも触れることになる。

現地での反応
私は主にアートの分野を担当し（作品会場探し、

視察からプランの実現、芸術祭中の発表、撤

去）、そのための地域調整や、芸術祭会期外の

常設作品やアーティストとの連動、RAF全体の

企画や運営などが業務だ。アートコーディネー

ターと言えればスマートだが、実質的には何で

も屋で、専門性よりも現場感覚でその時々に応

じて動いている。本当はここから、そんな業務

のご紹介をしたいところだが、今回は、私の実

感による忘れてはならない反省、事例に絞る。

それは、今までの開催中に作品を発表後、取り

やめた経験についてだ。

　冒頭で触れたとおり、RAFは石巻での新作発

表が主で、アーティストが様々な形でリサーチ

し、制作や会場に地域が関わりながら作品が成

立する。その時に、思いがけずに誰かを傷つけ

たり、被災時の状況や思い出したくないことを

想起させたり、別の意味を持ってしまうことが

あった。簡単にいくつか過去の出来事を振り返

りたい。

JR《インサイドアウト》2017�
ポートレイトが撮影できるトラックをキャ

ラバンしながら、その土地の人の写真を

街中に貼っていくという、作家が世界中

で続けているプロジェクト。https://www.

insideoutproject.net/en/ 

　RAFでも2016年のプレイベントから運営

（作家不在で、トラックやシステムをスタッ

フで運用）。2017年の本祭前にもPRとして実

施し、そのうちの150枚ほどを牡鹿半島内の

防潮堤に掲示したところ、「位牌のように見

えて怖い」「外して欲しい」「事故になりそう

でやめてほしい」という意見が事務局に入る

ようになり、掲示後1週間程で取り外した。 

青葉市子《時報》2019�
石巻市の防災無線から流れる時報（7:00, 12:00  

17:00）を、通常の電子音から芸術祭の期間中

だけ、アーティストの青葉の歌う声で聞こえ

る作品。当初は青葉の参加エリアの鮎川地区

だけでの実施を希望していたが、システム上、

石巻全域で実施。突然変化した音声に驚くこ

とや、津波被害の多かった地域からは「犠牲

者の声に感じて怖い」など、音源を元に戻す

ことを求める連絡が寄せられ、関係者協議の

上で作品取りやめを決定。https://2019.reborn-

art-fes.jp/topic/f10  

　8月13日 12:00を最後に、電子音に戻した。

その後、会期中に青葉が製作、販売したCD

「鮎川のしずく」に、作品時報の3曲「時報、

午前7時」「時報、正午」「時報、午後5時」

2016年の南浜、門脇エリア、筆者撮影

石巻南浜津波復興祈念公園
©Reborn-Art Festival 2022（写真：Takehiro Goto）

時報が流れていた鮎川の防災無線
©Reborn-Art Festival 2019（写真：Takehiro Goto）

Writer 志村 春海　SHIMURA Harumi
一般社団法人Reborn-Art Festivalスタッフ
筑波大学芸術専門学群 芸術学専攻 芸術支援コース（当時） 
平成22年度卒業

見えない誰かにアートが届くことについて
Reborn-Art Festival備忘録

04 特別寄稿　ー　志村 春海　SHIMURA Harumi

特別寄稿1



が収録された。https://2019.reborn-art-fes.jp/

topic/aoba-cdr 

片山真理《on the way home �  
♯005》ほか、（作品は2016年制
作。2021年のRAFで展開）�
　過去に制作されたセルフポートレイト作品

数点を、RAF会場の3箇所でインスタレー

ションとして発表。義足などの身体の特徴を

テーマにしたイメージの中で、1箇所は荻浜

エリアの山道や海沿いに3mほどのサイズ感

の写真パネルで設置。そのうち、海沿いに設

置した1点は、手縫いした身体の一部のよう

なオブジェが、体の一部に付け加えられてい

るイメージ。鑑賞者や、新聞記事などでその

写真をみた方から「津波被害を連想させる」

という意見が寄せられるようになり、関係

者協議の上で8月13日に撤去。https://2021.

reborn-art-fes.jp/topic/katayama/ 

想像力が足りない
もちろん、作品取りやめを求める意見だけでは

ない。遠くからわざわざ作品を目指して来場し

てくださる方もいれば、例えば《時報》の場合

は、窓を開けて時報の音を待つようになったな

ど、ささやかだが確実に日常に溶け込むような

意見も沢山あった。でも、「取りやめてほしい」

という意見が多数出たということ自体が、誰か

を、アーティスト自身も傷つけてしまった。ま

た、上記の例以外にも、作品になる前段階でプ

ランを変更することや、発表中に住民とのやり

とりで展示は続けたこともあった。答えは出てい

ないが、次のようなことが言えると考えている。

1）作品のオープン性
RAFは通常、有料チケットを購入した方が作品

会場にたどり着く。美術館やギャラリーも、お

およそは多少なりとも「この先に作品がある」

心構えの上で鑑賞するが、野外作品や公的な場

所が会場の場合は違ってくる。作品の性質上、

鑑賞者以外が突然、RAFや作品であることも知

らずに、日常生活の中で目や耳にしたりする環

境や状況には、とても注意が必要だ。例えば、

まだ震災後の被害が見える形で残っている場所

で発表された時に、そこで被災者に何かを想起

させてしまう場合や、多様な鑑賞者に意図とは

違って受け取られる可能性がある。どんなテー

マでも言えるが、「アートを鑑賞」することを前

提とした方法では、作品を守ることができる。

鑑賞する、しないの選択が事前にされているか

らだ。逆に、作品の性質上、そうではない方法

（偶然性や特徴を活かすとしても）は、様々な

その場の人に暴力的なことを強いてしまうかも

しれないのだ。

2）情報について
まず、事前周知や相談での、住民が感じたこと

や反応をキャッチする必要がある。例えば、先

ほど例としてあげた《インサイドアウト》では、

事前の住民のヒアリングで懸念点を拾い出せな

かったのは、説明の仕方、住民との関係性、リ

サーチが不足していたからだ。プロジェクト自

体は、とても人気で喜ばれる内容だったからこ

そ、その魅力が伝わるようにスタッフ側が工夫

するべきだった。

　また、《時報》の際には石巻市から、「事前

に内容を周知することで、過剰に刺激しない」

という助言があり、議会や市報での説明が中心

だったが、もっとできる方法があったと思う。

実際、鮎川エリアの説明会で青葉自身が伝えた

時、住民の人はとても楽しみにしてくれ、一緒

に何かしらの時間やイメージを共有できた感覚

があった。だからこそ、作家自身の想いや人柄

を伝え、作品を楽しみにしてもらえるような投

げ掛けを考えたかった。

　もう一つ、メディア掲載の際には、発信する側

による、画像や言葉だけで伝わる可能性を踏まえ

た配慮が必要だ。片山のインスタレーションでは、

新聞掲載の写真を見た方からの問い合わせも多

く、実際に作品に触れることや鑑賞する以外の作

品理解があることも踏まえた情報提供が必要だ。

　作品を取りやめた事実についての記録や発

表、説明も不可欠である。RAFではプレスリ

リースで報告した時もあったが、関係者で体系

的に振り返る機会はまだまだこれからだ。そし

て、こういう出来事は強く地域内で記憶され、

RAFで起こったこととして残っていく。今でも

話題になるが、その時に隠したり、はぐらかす

のではなくて、答えが出ていなくても説明や意

見を伺ったり、今のRAFへの意見や感じること

などを逆に尋ねるなどして、反応をキャッチし

たいと思う。アートってわからない、綺麗や心

地よいものだけじゃないことも含めて、共感さ

れなくても、一つのあり方として伝えてみる、

なかったことにしないのが大事だと痛感する。

3）本当のこと、はどこにあるか
アーティストは無理やりプランを実現したいの

ではなく、現状やネガティブな要素も考慮した

上で、何ができるのか検討をしたいし、作品に

対しての反応にはちゃんと応えたい。スタッフ

からのアーティストへの伝え方はそれぞれだと

は思うが、私自身は、プランを規制することや

狭める可能性があっても、日常の中で起こりう

ることや温度感は、ありのままで伝えた方がい

いと考える。ケースバイケースだが、アーティ

スト自身もリアルな情報を求めていると感じる

からだ。

　例えば、アーティストからの「震災のことを

知りたい」という要望に対して、視察でどこを

案内し、誰に会ってもらうのか。話しが上手い

人、有名な人、RAFに好意的な人の語りだけ

ではわからないこともある。協力してくれる人

にとっても、アーティストと関わることで、何

かに向き合うきっかけになることも、逆効果に

なるかも知れず、協力者にも何かしらの影響を

及ぼしてしまうかもしれない。時には、私自身

がRAFの枠組では扱いづらいな、紹介したくな

いな、と感じる場合もある。たまたま担当した

私の杞憂や、無意識な誘導や偏り、しつらえも

入ってしまう。一見関係のなさそうな時間が、

後々響いてくることもある。いろんなあれこれ

最後の《時報》が流れた瞬間の南浜エリア（現石巻
南浜津波復興祈念公園）。当時は工事中でおおよそは
更地。2019、筆者撮影

コロナの影響で一時ストップしていたが、おおよ
そ芸術祭開催前には、住民説明会を開催。写真は、
2017年、鮎川エリアでの、当時の参加アーティス
トYottaや岩井優による説明の様子。©Reborn-Art 
Festival 2017

弓指寛治、朝吹真理子の視察の様子。牡鹿半島の浜で、
早朝からの漁業の見学。2022年、筆者撮影
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の中で、自然な形でアーティストが石巻の人や

姿に触れられるのにはどうしたらいいのか、本

当のこととは何か、いつも考えてしまう。

向き合うべき、やってみるべきことは？
他にも多くの反省が残るが、一番大きいのは、

いろいろな人や状況に対しての想像力が足りな

かったことであり、事務局はそれを今後に活か

していく責任があると思う。視察や制作時に関

係者ともその事実を共有しながら、この場所と

機会でどう実現するのか考え続けている。

　近年の例では、加藤翼の《Surface》（2021）で

は、女川の海底に沈んでいた被災したトラック

を、住民約100名の力を募って、海中から引き上

げた（加藤はそれを、「引き興し」と呼ぶ）。会期

中は、現地付近でその時の映像をインスタレー

ションで展示。実際に引き上げた車は、津波被害

による変形だけではなく、震災後10年分の付着

物が、見た目にも臭いでも生々しい状態だった。

そのトラックは、会場から20分程度の女川町内

の被災地に設置され、希望者だけがインスタレー

ション内のパネルの説明で住所を入手し、現地に

行けた。海のすぐ近くの人が集まらなくなった場

所に、自ら選択して向かうことと、その場の空

気感は、作品の振れ幅を広げていたと思う。こ

の作品は、変更や取り消しはなく会期を終えた。

https://2021.reborn-art-fes.jp/artist/tsubasa-kato/

会期前に約100名の住民と共にトラックを海中から
引き上げた。
©Reborn-Art Festival 2021

また、朝吹真理子、弓指寛治による《Swimming 

Town》（2022）では、震災にまつわる数名の住民

からのエピソードのテキストや絵画などが、被

災した元鮮魚店の会場全体に散りばめられた。

人によっては震災を呼び起こしてしまうことも

考えられ、入り口でのスタッフによるアナウン

スと掲示を行った。かけがえのない個人の実話

は、対話を繰り返しながら形になっていった。そ

の結果「伝承施設とはまた違う震災を知ること

ができる」と、アート関係者外からも好意的・共

感的な意見が多く、個人的にも反応が気になっ

ていた作品だった分、それらの意見に安心し

た。協力者も、震災の経験を話していいのだと、

気持ちを整理する機会にもなったようだった。

ハードな内容だからNGではなく、そのテーマ

への触れ方や扱われ方が大事だと改めて実感し

た。https://www.reborn-art-fes.jp/artist/asabuki 

yumisashi/

「雰囲気」がものごとを作っていく？
ある震災関連団体の方が、防災について触れる

際に「雰囲気が大事」と語っており、意外で印

象に残っている。家庭の食卓で緊急時のこと確

認しておくとか、おばあさんが過去の津波の経

験を話していたというようなことが、結果的に

影響したそうだ。とても抽象的なことだが、そ

ういった些細なことや、日常的に見聞きしてい

たこと、偶然現れるものが影響したり、何かを

決定づけたり、事故の前段階を察知できるのか

もしれない。アートの周辺でも同様で、石巻で

生活しているからこそ感じること、話せる雰囲

気から見つけられるものもあると思う。

　もう一つ、印象的だったアーティストとのや

りとりがある。許認可の見通しなどから、実施

が難しいという見解を伝えると「できない、で

済ませないでほしい。軽く言わないでほしい、

方法を考えてほしい」とガツンと返ってきた。

確かに、見たことがないものとか、やったこ

とのないアイディアを形にしようとしている相

手に対して、さらっとしたリサーチや協議だけ

で諦めてはいられないのだ。アートを選択し、

アーティストと仕事をしているのに意味がない

ではないか…、と思い知った。アーティストは

現実に体当たりして、本気で何かを掴んだり、

作ったりしようとしている。そんな表現や思考

の発端やパッションは、とてつもなく強い。だ

からこそ、表面的な情報の出し入れや、それま

での価値観だけで進めることも、わかったつも

りでも通用しない。結果的にプランが思い通り

にできないとしても、納得する理由があれば、

作品にとっては別の方向性が生まれていくこと

もある。

　近年では作品の範囲がより横断的になり、表

現の境界が曖昧になっていくようにも感じる。

また、コロナや世界情勢により、鑑賞体験自体

も変化し、人間の都合ではない条件での制作や

展開が始まっている気もする。それは、マニュ

アルはない世界だろうし、だからこそ見たいと

も思う。現実からの反応を想像することと、多

様な人（アーティスト、鑑賞者、住民）をみく

びらないこと。それを肝に銘じながら、これか

らの動きに応答していきたい。

▼ 最近のReborn-Art Festivalを知る参考資

料例

・ 『A sense of Rita Dialogue with TAKESHI 

KOBAYASHI ｜ 小林武史 対談集』、ap 

bank、 2021（専用サイトでもテキスト掲

載中https://rita.apbank.jp/）

・ 神山典士「SCOPE ―地域の注目事例レ

ポートー 宮城県石巻市ほか Reborn-Art 

Festival 2021-22」『地域創造 2021 Winter 

vol.47』52-59頁、一般財団法人地域創

造、2021

・ 一方井亜稀「それぞれの線を引くために 

リボーンアート・フェスティバル2021-

22[後期]を巡って」『現代詩手帳 11月号』

第65巻・第11号、97-101頁、株式会社

思潮社、2022

この文章では、私の反省をまとめた。全て

を網羅することはできなかったが、少しで

も興味を持ってくださった方は、是非イン

ターンやこじか隊（ボランティア）への参

加などをご検討いただきたい。

https://www.reborn-art-fes.jp/#wanted

派手な焼き芋カー（Yotta《金時》）が街中に出現し、
パトカー4台に呼び止められた時。違法でも騒音を出
す等の迷惑行為でもなかったため、質問の受け答え
のみで解放。2021年。©イシノマキアートはい！ス
クール（写真 : Rino Kawasaki）
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はじめに
日本各地で開催されている地方芸術祭。多くの

芸術祭が地域振興を目的とする中、「復興」を

目的の一つとする芸術祭がある。

　Reborn-Art Festival（以下RAF）は、宮城県

石巻市、牡鹿半島を中心に2017年より開催され

ているアート・音楽・食の総合芸術祭である。

第3回目となる今回は、「利他と流動性」をテー

マに、前期として2021年夏、後期として2022

年夏の2回に分散し開催された。

　筆者は、芸術祭後期にインターンとして参加

し、計1か月ほどを石巻で過ごした。震災から

10年という節目に行われた今回の芸術祭。本稿

では、「よそ者」という視点から、被災地で行

われる芸術祭の意味について、自身のインター

ンとしての経験を通し改めて考えたい。

当事者/よそ者としての意識
インターンとして活動に携わる中で、アーティ

ストや地域の方々、ボランティアやアルバイト、

他のインターンなど、芸術祭を支える沢山の

人々と出会った。様々な人と関わる中で考えた

ことは、石巻という土地における「当事者 /よ

そ者」の意識と、「この場所でアートは何がで

きるか」という問いであった。

　遠方からの参加も多かったインターン同士で

は「よそ者」が震災を語ることの躊躇いについ

て話し合う機会も多かった。筆者自身、宮城県

出身で震災を経験しているものの、石巻で震

災の経験を語ることはタブーのように感じてい

た。しかし、地域住民の方々とお話しする中で

「私はまだ被害が小さいから…」と、被害の大き

さによって自分を被災者と呼ぶことに抵抗を感

じる方にも何人か出会った。震災に関する「当

事者 /よそ者」の意識は、単純に二分できるも

のではないことを、身をもって感じた。

　芸術祭において、こうした「当事者 /よそ者」

としての問題に最も向き合って来たのがアー

ティストだろう。石巻には、様々な文化や歴史・

風土などをテーマとする作品も多く存在する。

その中で震災をテーマに選んだアーティストた

ちは、どのようなことを考えているのだろうか。

作品と震災
筆者は、震災をテーマに作品を制作した幾人か

のアーティストの話を聞く機会があった。その

中で共通していた話題が「震災を体験していな

いよそ者が石巻で作品を作ることについての葛

藤」だった。

　RAFにおいて展示される作品の中には、震災

をテーマにする作品の他にも、震災遺構など震

災に関する場所が展示会場として使用されるこ

ともある。特に、展示エリアの一つでもある南

浜地域は、石巻の中でも震災被害の大きかった

地域であり、未だに足を踏み入れることができ

ない方もいるエリアである。

　その南浜エリアで展示された作品の一つが、

保良雄氏の《�is ground is still alive》である。

この作品は、埋め立てられ更地になった土地を

一から手作業で耕し、植物を育てて作った畑の

ようなインスタレーションである。保良氏は、

震災への向き合い方に悩みつつも、自分が出来

ることは滞在し続けることだと考え、2か月以

上石巻に滞在し制作を続けた。会期中には、今

まで南浜に訪れることを避けていたものの、今

回の芸術祭をきっかけにこのエリアを訪れた

方々に会い、話す機会もあったという（kurkku-

altnativeポッドキャストalt-Tokyo♯9より）。

保良雄氏《This ground is still alive》2022 展示風
景（筆者撮影）

被災地で行う芸術祭の可能性
RAFでは、「震災にどう向き合うか」という葛

藤を抱えながらも、それぞれの方法で震災に向

き合い作品を作るアーティストの姿があった。

　筆者は、よそ者である自分は震災について語

る土台にすら立ってはいけないと思い込んでい

た。しかし、アーティスト達が自分と同じ「よ

そ者」としての悩みを抱えつつ作った作品を通

して、地域の方をはじめとした様々な人々と、

震災について話をすることができていたのであ

る。いまだに震災の経験を語る事への葛藤は消

えないが、それでも、私にとっては今一度自

分の中の震災の経験に向かい合うための重要な

きっかけとなった。

　よそ者が作った作品は、アーティストや来場

者、住民、当事者とよそ者など、様々な立場

が混じり合い、それぞれの目線から石巻や震災

について共に再考する場を作り出している。モ

ノの復興に一区切りがついた今、RAFやアート

がもつ新たな視点、共に考える対話の場は、石

巻の「これから」を考える上で大きな可能性を

持っているのではないだろうか。

南浜エリアの展示作品（筆者撮影）

Reborn-Art Festivalインターン報告

よそ者/アートができること
早川 綾音　HAYAKAWA Ayane
Reborn-Art Festivalインターン
芸術学学位プログラム（博士前期課程）
芸術支援領域2年

Writer
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私は2022年9月16日から9月26日まで、リボー

ンアート・フェスティバルのインターンに参加

した。この経験は、自分の「立場」や「属性」

について考えさせられるものだった。今回この

インターンの体験について書く機会をいただい

たので、およそ10日間の滞在で学んだことを整

理してみたい。

　リボーンアート・フェスティバルは、宮城県

石巻市を中心に開催される芸術祭である。私は

インターンに参加するまでこの地域を訪れたこ

とがなく、今回が初めての訪問となった。当初

抱いていたのが、石巻という地域での芸術祭

で、震災を経験していない私が運営に関わるこ

とへの戸惑いだ。今振り返ってみると、石巻は

東日本大震災で大きな被害を受けたという報道

の印象が強かったために、その地域に住む人に

対しても「被災者」と「そうでない私」という

明確な線引きをしていたように思う。そのため、

「部外者」の私にできることは何か、というこ

とが解決したい課題として、またためらいとし

てあった。

　立場や属性に対する戸惑いは震災に関してだ

けではなく、芸術祭が対象とするジャンルに

対しても感じていた。リボーンアート・フェス

ティバルは、「アート」「音楽」「食」の総合芸

術祭である。私は芸術支援を志しており、今回

のインターンでも「部外者でもアートの分野で

なら地域に貢献できるかもしれない」と考えて

いた。しかし実際には、同じインターン参加者

と話すうちに自分の知識・経験の乏しさを痛感

し、強みを失ってしまったように感じたのだ。

　しかしアート作品運営や音楽イベントの補

助、会期中限定で営業するダイニングの補助な

ど、さまざまな現場での活動を経験する中で、

立場や属性に縛られないスタッフや来場者の方

の姿を目にすることができた。アート作品の展

示場所では、芸術に限らず教育学部や経済学部

などの学生がスタッフとして作品の説明をして

いた。この芸術祭では、インターンの他にアル

バイトスタッフや「こじか隊」と呼ばれるボラ

ンティアスタッフの募集も行っている。さまざ

まな形での関わり方が提示されていることは、

幅広いサポーターを巻き込める要因になってい

るのだろう。また影絵やアイヌの音楽を楽しめ

るイベント（註）には、小林武史氏が手がける

音楽が好きだったことから、芸術祭の存在を知

りアート作品を見るようになったという来場者

の方もいた。「アート」「音楽」「食」という3分

野が同じ芸術祭の中で取り組まれることも、来

場者にとって新しい分野への橋渡しになってい

ると感じた。

　このような経験から、もう一度「部外者にで

きることは何か」考えてみると、まずは自分を

部外者と思わないことなのではないか、という

結論に至った。石巻には、自分とそれ以外との

境界に線を引かず、アートに触れたり、来る人

をもてなしたりする人々がいた。震災について

も同じことが言えると思う。これまで大きな災

害を経験してこなかった私にできることは、石

巻での出来事を他人事と思わず、いつ来るかも

わからない災害に備えることだ。

　今回のインターンは自分の考え方を転換させ

てくれたという意味で、とても貴重な経験に

なった。そして、これから取り組みたいと考え

ている芸術支援の分野では、自分を「部外者」

と感じている人々にとってアートの間口が広が

るような働きかけをしていきたい。

註　アイヌの伝統歌をうたう女性ヴォーカルグ

ループのメンバー“マユンキキ”と、日本をは

じめ世界各地を旅しながら影絵、仮面、パペッ

トを駆使して舞台作品を制作・上演するユニッ

ト“ほしふね”とのコラボレーションによるスペ

シャルライブが行われたイベント、『NOCIW 

CIP＜ノチウチㇷ゚＞』（アイヌ語で「星の船」の

意。）

https://www.reborn-art-fes.jp/topic/mayunkiki/

名和晃平氏《White Deer (Oshika)》展示風景　2022年、筆者撮影
この作品を背景に、アーティストによるライブも行われた。

Writer 唐澤 依緒里　KARASAWA Iori
Reborn-Art Festivalインターン
芸術専門学群2年

Reborn-Art Festivalインターン報告

「部外者」の私にできること
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真っ白なコットンレースに、胸下からふんわり

と広がるグラデーションチュール。透け感のあ

るレース生地の袖と、毛糸で編まれた、ぽこぽ

ことした質感の襟。胸元に付けられたしずく型

のクッションブローチは、ビーズやスパンコー

ル、コットンレースのフリルで飾られている。

ふわふわ、きらきら。見ているだけでワクワク

してくる。そんな洋服を制作しているのが、大

学で情報・プロダクトデザインを学ぶ、佐藤珠

水さんだ。この《WATER》という作品に惹か

れたことをきっかけに、今回インタビューをお

願いした。

多素材が織りなすリズム
「多素材が好きなんだよね」。その言葉の通り、

彼女の作品には様々な素材が同居している。制

作も素材から始まることが多いそう。「素材屋

さんに行って生地を見ている時に、つくりたい

ものが思い浮かんでくる」という。「自分がつく

りたい時に、自分がつくりたいものをつくって

いるだけ」と語る彼女の作品には、彼女の「好

き」がたくさん詰まっているのだと感じる。そ

んな彼女は、一体どのようなことを考えながら

日々過ごしているのだろうか。

幼少期からの洋服愛
物心ついた時から洋服を見ることが好きだった

という佐藤さん。中学生頃からは、テレビや雑

誌で見た人物や、街行く人々が着ている洋服を

記録していたという。本格的に洋服をつくり始

めたのは、大学2年生の10月頃。きっかけの一

つは、授業課題として制作した、光る服だった。

長年やってみたかった服づくり。初めて布から

仕立ててみた感想は、「こんな簡単なことだっ

たんだ」「呆気ない」「なんでもっと早く始めな

かったんだろう」だった。彼女はこれまでの自

分の腰の重さを悔やみ、その思いをバネに、こ

の一年間で51点もの作品（鞄や帽子、アクセサ

リー類を含む）を制作した。彼女は洋服をつくり

始めるまでの時間を「無駄にしてきた」と語っ

ていたが、私からすれば、中高生時代に行って

佐藤珠水《WATER》2022年
チュール、レース、ニット、ビーズ

佐藤珠水《WATER》2022年
チュール、レース、ニット、ビーズ

WriterArtist 疋田 真彩　HIKITA Maya
芸術専門学群3年

佐藤 珠水　SATO Tamami
芸術専門学群3年

等身大の自分を記録する
ファッションによる放出
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いた「記録」も十分な「制作」であり、その時

間は決して無駄ではなかったように思う。実際、

当時のメモを基にして制作した作品も、数多く

存在するという。

アート、デザイン、記録
「記録」。佐藤さんの口から何度も出てきた言葉

だ。

　創作活動をアートとデザインの二つに分類す

るとした時、一般的にファッションの領域はデ

ザインに分類される。服は着る人のことを考え

てつくられるためだ。しかし、自分の感情や

自分が見たもの・感じたことから得たインスピ

レーションを大事にしている佐藤さんの制作ス

タイルは、どちらかといえばアートに近いよう

に感じる。ところが、彼女は自身の制作につい

て、アートでもデザインでもない、「記録」の

ようなものであると語る。一体どういうことな

のか。そこには、彼女を形成する重要な要素の

一つである、日記が大きく関わっている。

　佐藤さんが日記を書き始めたのは、高校1年

生の頃。初めは一日に200字程度、その日あっ

たことや考えたことを簡単に残す程度だった。

しかし、大学進学を前に色々なことを悩み、考

え、日記を書かずにはいられなくなったことを

きっかけに、文字数はどんどん増加していった

という。「解決しないもの、考えても仕方のな

いものを文字として『供養』したら超スッキリ

して、『これしかない！』って思った」。今では

なんと一日に5000字、その日食べたものや、起

きたり家を出たりした時間、外で目にしたもの

などをすべて記録しなければ気が済まなくなっ

た。「例えば、スーパーのヨーグルトコーナーが

目に入ったとするじゃん。6種類くらいあるとし

て、全部の値段と、カロリーと、デザインとか

を表にまとめて。その場でずっとメモるの。で、

後でノートにかき写す。あとは実際に買ったも

のと、買いたかったものをそれぞれリスト化し

てまとめて、買いたかったのに買わなかったも

のはその理由を書く、とか。意味わかんないん

だけどね」と笑う。彼女は自分の頭の中に入って

きたものや自分の中で起こっていることについ

て、一つひとつを捉え直し、考え、それを何か

しらのかたちにして外に放出したいのだ。「考え

ているだけじゃ無かったのと同じっていうこと

が怖いの！思いついたのに流れるっていうこと

が本当に嫌で。絶対に外部記憶として出力した

い。そう考えると、表現（アート）に向いている

ところがあるのかもしれない」。一方で、彼女は

アートを「社会に対する不満とか誰かに対する

愛とか、もっとドラマチックなものを伝えたく

てつくる」ものだと捉え、自身の作品は「そん

なに感情が動いていない」もの、すなわち「記

録」として捉えている。その時の自分のすべて

が書き写されている日記のように、等身大の自

分を記録したもの。それが彼女の作品なのだ。

夢への道筋
服飾作品の制作を始めてから約一年。佐藤さん

はこれまでに、二度のコレクションを発表して

いる。

　1stコレクションは、昨年度のCAIR2022（註）

で発表した『DIARY』。CAIR2022のテーマであ

る“FEEL”がつまった自身の日記を辿り、2021年

12月下旬から2022年1月上旬までの30日間を、

それぞれどのような日であったのかを解釈し、

30点の作品にして表した。例えば、大晦日の作

品である《20211231》は、脳に深く潜るイメー

ジから着想を得たという。「大晦日って、超考

え事しません？年の最後だー！ってなって、普

通に過ごしてはならぬ！みたいな。この一年ど

うだったかなって振り返ったり、この一年を最

終日で取り戻そうって考えちゃったり。（イン

スタグラムの）ストーリーを見ても、みんなが

今年一年を締め始めるんだよ。でも私はまだそ

の準備ができていなくて、すごく焦るし、テレ

ビを見ても大忙しだし。だから自分はその情報

を遮断して、じっくり考えこみたくて。みんな

で飲み明かすみたいな賑やかな大晦日じゃなく

て、実家で、一人で、来年どうしようかなとか

考えてた。結構考えこみ過ぎたから、脳内が深

佐藤さんの記録物。『DIARY』の制作にあたり、期間中の日記から自分の感情(FEEL)にまつわる単語を抜き出したもの。
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海みたいになって、そこに潜り込んじゃって。

そのイメージから、深い青で脳を包んでいるよ

うなものをつくろうって思ったの」。それまで主

にデザインをしてきた佐藤さんにとって、条件

が無い中でひたすら自分のテーマに向き合い続

けるということは初めてであり、苦労したこと

も多かったという。しかし、この経験が服づく

りを続ける大きなきっかけとなった。

　2ndコレクションは、筑波大学構内にある

アートギャラリーT＋（ティータス）で開催さ

れた2人展、『アフター　あ、ファッション』。

作品である洋服を物干しロープに吊るしたり、

壁に直接貼り付けたりするなど、斬新な展示方

法に挑戦した。タイトルの基になった「a�er a 

fashion」というイディオムには、「まがりなり

にも/下手ながらも/どうにかこうにか」という

意味があり、「やりたいことはどんどん浮かぶ

のに技術や時間を言い訳に寝かせちゃうし、普

通に課題忙しいしで、まとまらないアイデアは

まるで洗濯物が溜まってしまったみたいにもど

かしかった。この際まがりなりでも全部やって

みよう」という思いから展示に至ったという。

既存のプログラムに参加する形であったCAIR

に対し、こちらはすべてが自分たちの手作り。

「関わる部分が大きい分、本当に大変だった」と

か。しかし、会期中には「たった二人のためだ

けに（人が）来てくれた、ということが感じら

れてすごく嬉しかった」という。

　二つの異なる特性をもった展示を経て、次に

佐藤さんが挑戦するのは、ラフォーレ原宿に

て公開される3rdコレクション、『waiting for』

である。ラフォーレ原宿。そこは佐藤さんが敬

愛するブランドである、「ユウショウコバヤシ

（Yusho Kobayashi）」の服を取り扱っており、

彼女にとっての夢の場所だ。「挑戦することは

前々から考えていたけど、自分の作品がないと

戦えないと思って。ある程度の分量をもったコ

レクションをやってから応募しようと思ってい

た」。「（これまでの作品は）ラフォーレの担当

の人に見てもらうことも考えてつくっていて、

2ndができた時には、これを引っ提げて挑戦し

ようって思った」。日記を書くことを通して、日

常的に自己分析をしている佐藤さん。彼女は夢

に向かっても非常に計画的に歩んできたのだ。

新たな道　情プロ×ファッション
佐藤さんに今後について伺うと、今は「情プロ

×ファッション」に興味があるのだとか。大学

で学んでいる情報・プロダクトデザインの知識

を活かし、電子工作と服飾を掛け合わせた、近

未来的な服を極めてみたいそうだ。また新たな、

彼女ならではの作品が見られそうだ。佐藤さん

とその作品たちは今後どのような姿になってい

くのか。これからも目が離せない。

アートでもデザインでもない、「記録」という

かたち。佐藤さんの作品は、これまでに彼女が

積み上げてきたものたちが、具象化されたもの

であり、その時々の彼女自身を表している。だ

からこそ、見ているだけで心が動かされるのだ

ろう。作品を通して、彼女の感情や思考が見え

てくるのだ。

（註）2021年12月から2022年1月にかけて実施

された、Campus Artist in Residence（CAIR）。

海外の美術系大学の学生と筑波大学で芸術を学

ぶ学生が共に滞在制作と展示を行うプログラム

であり、2019年に開始された。

佐藤珠水《20211231》2022年
ニット、ビーズ

『アフター　あ、ファッション』展示風景
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支持体：序
「自分の中のつらいことや苦しいことを画面に

こめて、自分から切り離すような感覚で制作し

ています。作品は自分が生み出したものである

けれど、自分自身とは違う別個の存在だという

認識です。作品が一度私の手を離れて展示場所

に置かれた時点で、それはある意味ひらかれた

ものになると考えているので、鑑賞する側も自

由に好きなように見てほしいです」

　鑑賞者がどう思い、制作者の言葉を知ってど

う考えるか。それが作品を見るときの面白くて

楽しいところだから。読むように作品を見てく

れたら嬉しい。初めてアトリエを訪問した際に、

そう話していた。数点の作品を見ながら話を聞

いているうちに、目の前の作品が、彼女の言葉

によってさらに魅力を増していく。作品と言葉

を巧みに使用する彼女の表現に惹かれ、取材を

お願いした。

下地：略歴
大学入学以前から制作をしており、高校は総合

学科で制作と興味のある勉強を両立させていた

という。総合大学で、諸学問の中から俯瞰して

芸術を眺められる点に魅力を感じ、作品制作と

研究活動、論文執筆を両立できるところが決め

手となり筑波大学を選んだ。

　芸術専門学群には彼女の所属する洋画領域の

他にも多くの領域が存在する。現在、学生は3

年次後期に自分が専攻する領域を決定する。彼

女も決定に悩み、洋画を軸としつつ他の領域の

授業を履修して自分の専攻への理解を深めたそ

うだ。

　彼女の興味関心の方向は多様で、その奥行き

も深い。現代アート、特にマーク・マンダース

（Mark Manders、1968-）やミヒャエル・ボレ

マンス（Michaël Borremans、1963-）などのオ

ランダの作家に興味をもっているという。「最

初は作品のスケール感や空間・画面の構成に惹

かれましたが、コンセプチュアルな表現から考

えずにはいられない、物理的表象から観念的な

意味を探したくなるところに現在は魅力を感じ

ています」と話していた。壁画の物語性、シュ

ルレアリスム的表現にも興味をもっていると聞

き、彼女の好奇心の幅広さに驚いた。

　読書、特に内面を深く見つめなおすような文

学の考え方にも影響を受けているそうで、好き

な作家や書籍名をすらすらとあげていた。web

サイトを自作し、学生アーティストの等身大の

姿を発信する「ツクバ・アート・クリップ」と

いう文章記事を投稿している。執筆活動そのも

の以上に、人と関わることを大切にしてきたと

いう。

　制作と学修。自己内省と対外交流。視覚表現

と文章。彼女の中にはそれぞれがかかわりあい

ながら存在している。

色彩：《強迫》
灰色とピンク色。藤色と緑色。鈍い色の中に配

置された数点のモチーフ。洋画領域のアトリエ

がある大学6B棟のエレベーターのドア。一般

的な住宅扉。人の体。しかし、落ち着かない違

和感がある。滴下した絵具により溶け出す平衡

感覚、滲みだすような色彩で立ちのぼる壁のし

み。眺めていると、画面が陽炎のように揺らめ

くようだ。腕が多く、顔が見えない、人体の

外的な類型から外れた形。それらが、現実と非

現実のはざまの超現実のような雰囲気を醸し出

す。言いしれない不安感が見る者を立ちすくま

せ、深い思考に誘うようだ。

　洋画のアトリエでは、制作途中のキャンバス

がかけられたイーゼルが立ち並び、その中で学

生の声や作業音がする。千種さんのイーゼルが

ある場所に移動し、2点の《強迫》を立てかけ

てもらった。大きなキャンバスに囲まれた空間

が出来上がる。私は何か漠然とした焦燥感のよ

うな、胸騒ぎのような印象を受けた。作品に何

か感想を伝えたいが、言葉にできない。受けた

印象をどうしたら伝えられるか、考え込みなが

ら作品に見入っていた。

　《強迫》は、彼女が大学院入試で提出した2点

だ。幾何学形態を描くときにはマスキングテー

プを活用し、表面は艶消しの加工を施している

という。印象的な緑色は、彼女にとっての観念

的な海の表現だそうだ。それぞれ「疲労が蓄積

しているとき、ふと壁のしみが動いて見えるよ

うな感覚」「疲弊しているときの地面に沈み込

むような睡眠の感覚」をもとにしていると聞い

た。その言葉で、私が受けた漠然とした印象が

的確に言語化されたように感じた。

筆致：制作
「衝動で絵を描き始めることはないです。煮詰

まったテーマができて、絵を描くことに意味を

見出してから制作をはじめるので、単純な楽し

さだけで制作することは難しいですね」

　制作の話だ。合理性を重視する彼女は、思考

を整理し、分解し、再編するように画面を作り

上げていく。制作のための時間や画材は十分か、

完成させられるかなど、制作開始の前に常に現

実的な思考があるそうだ。

　「私の絵はフラットで描きこみが少ない、簡

素な絵に見えると思います」

　制作を始めてからも、キャンバスの上で手を

動かす時間より、キャンバスの前で腕を組んで

考えている時間の方が長い。何度も手をとめ、

キャンバスと自分の内側に向き合い再考し、一

手ずつ慎重に進める。最初に定まったテーマが

あり、その表現のために絵を描いているので、

一貫性を大切しているのだそうだ。

　制作が始まり、絵が描かれ、完成する。どの

瞬間でも、キャンバスの中と現実、手を動かす

ことと思考することが彼女の中で分離しない。

題名：「作業」と「表現」
「自分の中の思考を放棄したくないんです。作品

に言葉をつけるなら、適当にはしたくない。大

切にしたい。作者である私自身が、自分の作品

を語る言葉をもつことに意味があるし、必要な

ことだと思っています」

　作品と言葉の関係性について聞いたときの回

答だ。

　《Fall down》は彼女が1年次に制作した作品

である。暗い空間に、白い衣服を身に着けた女

性がいる。頭上にはぽっかりと黒い月が浮かぶ。

立ち上るオーラのような背景は、樹海を意識し

たものだ。「制作当時は意識していなかったは

WriterArtist 川端 夏凜　KAWABATA Karin
芸術専門学群2年

千種 風香　CHIKUSA Fuka
芸術専門学群 洋画領域4年

絵を描くこと＋言葉で伝えること
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ずだけど、この頃の皆既月食が表現に影響を与

えていたかもしれないですね」と話す。よく完

成後に作品を見つめなおすが、制作の源が煮詰

まった思考である分、思い返すことでつらくな

ることもあるそうだ。しかし、その振り返りが

彼女の制作のテーマや思考をより深化させてい

る。

　《Fall down》制作時は、「表現」というより

「作業」であったと話す。「何かを表現したいと

いうわけではなかったんです。悪夢とかトラウ

マとかを、キャンバスに叩きつけて自分から切

り離す行為だった。それを、時間がたってから

一歩離れて見直した時に、自分の『表現』なの

だと思うようになりました」

　「作業」を繰り返し、その結果生まれた作品

に向き直る。その間にたくさんの作品や文章に

触れ、知識と言語を蓄えて再度向き合うことで

新たな視点が生まれる。アルバイトに遅刻する

夢のように、現実と類似しているがどこか決定

的な違和感のあるシュールな世界が自分の表現

なのだ、と納得できたのだそうだ。

　「表現者というと、制作が人生の第一にあっ

て、絵を描くことで生きていくような人もいる

と思います。そういった人たちと比べると、私

は生活と制作は分けて考えているから、やや淡

泊かもしれない。私の最終到達地点は、安定し

た生活の中で、自分がいいと思える絵が描ける

ことです」と語っていた。

続、
ある作品について知りたいと思ったとき、重視

されるのは作家本人の言葉だろう。作品が展示

会場や市場に出て様々な人が意見を付随させて

も、作家が言葉を与えていれば大衆の中で作品

がひとり歩きをすることはない。作品を見る側

は、作家の言葉を受けて自分の解釈をさらに深

めることができる。作家から直接話を聞く機会

があること、生きた言葉があることが、現代の

アーティストの魅力のひとつだと感じた。

　「絵だけじゃなくて、言葉が使えるなら使い

たい。どちらも使って表現していきたいですね」

　言葉は、おおよそ正確に情報を伝えてくれ

る。絵画のような視覚表現は、言葉と比べると、

見る人が独自の思いや感情を抱く隙間が広い。

言葉では表現できない。だから絵で表現すると

いうより、言葉と絵、どちらでも自己表現がで

きること。アートと言葉が関係しあい、両者が

互いの魅力を高め合っているのが千種さんの表

現であり、彼女自身ではないだろうか。

《Fall down》　
2019年　油彩/キャンバス
M40号(100×65.2cm)

《強迫》　
2022年　油彩/キャンバス
F100号(162×97cm)
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手間も時間もかけて作り上げたものが、形に残

らないということがあるのか。

　初めて彫塑領域の先生や学生にお話を伺った

とき、自分の作ったものをあまり作品として残

さず、ほぼ粘土原形の段階で崩してしまう学生

もいるという事実を知って衝撃を受けた。そこ

から、残さないという選択肢もある中で、なぜ

作品を残すのか、「残す」選択をしている学生

に話を聞いてみたくなった。

　羽室陽森さん。専門とする素材はブロンズだ

が、他にも石膏や石など、幅広い素材で制作し

ている。作品発表の場も、日彫展、日展、出

身地である柏市で行われているグループ展「共

晶点」、国内外の作家がメダル作品を出展する

「アートメダル国際交流展」などさまざまだ。取

材した10月、11月は特に忙しい時期とのこと

で、インタビューはその合間の時間をいただい

て行うことになった。

好奇心、制作、発見
ブロンズの作品を作るための鋳造の技法は、何

段階ものプロセスを必要とする。まず、粘土で

原形を作る。しかし粘土は乾くと脆くなってし

まうので、そのままでは保存できない。そこで

石膏で型をとる。次にその型の内側に蝋を塗る。

外側の石膏を外すと、粘土原形と同じ形の蝋の

型ができあがる。今度はその蝋原形を耐火石膏

に埋没して、最終的にブロンズを流し込む鋳型

を作る。この鋳型を焼くと蝋の部分が溶け落ち

て空洞になり、そこに「湯道」と呼ばれる管か

らブロンズを流し込むことで、ようやく作品が

形になる。驚くべき手間暇。いくつかの作品を

並行して進めると、ここまででおよそ3か月か

かるという。

　羽室さんは自身の制作活動について、「コン

セプトを押し固めるよりは好奇心出発」だと話

す。定期的にこんなものを作ってみたいな、と

いうものが出てくると言い、インタビューの中

でも「～したら面白いかな」という言葉を繰り

返されていたのが印象的だった。「引き出しに、

遭遇したできごとだったり、制作の中での発見

みたいなものをしまっておいて、次の制作の

時にその蓋を開けてみて、これ使えそうだな、

みたいな感じで。そうするとまた新しい発見が

あって…みたいなことが多いかな」。作品を完成

させた後も、その作品をきっかけとしてまた彫

刻の可能性を探っていく。羽室さんはそんな営

みの中にいるように思えた。

プロセスを形に
自身の制作は、「技法」と向き合うことが多いと

いう。これまでも鋳造のプロセスを形に落とし

込んだ作品を制作してきた。修士課程の修了作

品《MONUMENTUM-I-PAX》はその一つだ。

像の太ももや足首の上あたりに線状に盛り上

がった部分が見られるが、これはバラバラだっ

たパーツを溶接した際の繋ぎ目の部分である。

この作品のように等身大ほどもある大きな作品

は、一つの型だけで鋳込むことが難しい。そ

のため、写真のようにいくつかの型に分けて鋳

込んだものを溶接することで一つの塊にする。

「溶接」という、大型作品の鋳造をする上で避

けて通れないプロセスを、繋ぎ目という形で残

してあるのだ。さらに、ところどころに見られ

る突起のようなものも、ブロンズを型に流し込

むために必要な湯道の名残である。もちろん、

多くの鋳造作品がそうであるように、これらの

跡をきれいに消してしまうこともできる。しか

し羽室さんは、「鋳造作品にするプロセスの時

に免れない形があるのであれば、それをそのま

ま造形に取り込んでしまおう」 と考えている。

それ自体の美しさを追求する、彫刻
羽室さんにとって、彫刻は幼少期から身近なも

のであった。というのも、羽室さんのお父さん

は彫刻家で、自身も小学生の頃から制作の手伝

いをすることがあったそうだ。父やそのアトリ

エの仲間たちを見て、「どうしてこんなに楽しそ

うなんだろう」と疑問に思ったことが、自分が

学ぶ対象としての彫刻への興味につながった。

　その興味が「ずっと続けていこう」という気

持ちに変わったのは、高校から大学にかけての

時期だったという。学んでいく中で触れた実際

の彫刻は、自身がアートに対して抱いていたイ

メージと違うものだった。アートは、言いたい

ことや社会に向けたメッセージが前提にあるも

ので、それを表出させるためのメディアなのだ

と思っていたという。しかし彫刻はそうではな

く、それ自体の美しさを追求するものであるこ

とに気づいたそうだ。「言葉で言えることは作品

に込めなくてもいい」「形でしか表せないものを

突き詰める」という言葉は、まさに言葉で記事

を書こうとしている私にとって衝撃だった。

残る／残すということ
なぜブロンズを専門にしているのか、という

ことについて、羽室さんは次のように語って

くれた。「ブロンズって耐久性が高くて残るも

のじゃないですか。それが時代を超えて残って

いくことにすごく面白みを感じているんですけ

ど。『残る』っていうのは、この作品がすごい立

派なものだから残そうっていう、保存されると

いう意味合いで残るんじゃなくて、最悪、山に

埋まってても何千年後かに出てくるみたいな、

そういうロマンがあるなと思って」

　羽室さんはイタリアに留学した経験がある。

《Drifting》ブロンズ、大理石　H.40×W.40×D.40 
cm　2022
取材時に制作していた作品。この作品では三角錐か
ら形を作ることを試みている。人物の座っている面
を底面、頭を頂点とした三角錐が見えてくる。

WriterArtist 唐澤 依緒里　KARASAWA Iori
芸術専門学群2年

羽室 陽森　HAMURO Youshin
芸術学学位プログラム（博士後期課程）
彫塑領域2年

だからこそ残す、彫刻。
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その際、考古博物館で作者のわからない古い時

代のブロンズ人形を見て、「（その人形が）現代

まで届いていて、自分が見ても面白いって思っ

ていることが、そもそも面白い」と感じたとい

う。自分もなにかブロンズで作ってものを残し

ていけたらいいなあ、という思いで、制作をし

ている。

　「残す」ということに対してはどうなのだろ

う。大きな彫刻作品を残すことには負荷が伴う。

彫塑の学生に話を聞こうと思った当初から気に

なっていた、「残す」ことへの意識について羽室

さんに聞いてみた。「インスタントにできるも

のでもなく、形としてそこにあること、形とし

てそこに実在しているものが彫刻になりうるの

かな」と考えているという。彫刻は、何度も素

材を転換することで初めて強固な形として存在

するようになるもの、ということだろうか。少

し驚いたのは、素材を変えるごとに形も少しず

つ変わっていくということを、むしろ喜ばしく

思うと話していたことだ。そこに私が想像して

いた、作品を形づくり始めた当初の手の跡が消

えることによる喪失感はなかった。粘土原形の

形はそっくりそのままで、素材だけを転換した

いのであれば、高度な技術をもつ職人に任せて

しまえばいい。だが、プロセスを形にしようと

考えている羽室さんは、全ての工程を自分の手

で行う。「それぞれのプロセスで作家の痕跡が

残っていくっていう考え方ですね。そうすると

もちろん粘土のプロセスは消えていくんですけ

ど」と笑って言った。「でも実はそれだけじゃな

くて、粘土の時に得られた形と、蝋の時に入っ

た手の形と、ブロンズの時に入った形と全てが

共存していく。これは恩師の教えによるところ

が大きいですが、なんとなくそういうイメージ

でやっていますね」

　形に残す、という目的にブロンズという手段

がついてくるのではなくて、あえて「ブロンズ」

で残すことの意味に向き合っているのだ、と感

じた。羽室さんにとっては、「しかたなく」で

はなく、「だからこそ」ブロンズなのだ、とこ

の時、腑に落ちた気がした。

インタビューを終えて
彫刻作品が放つポジティブなエネルギーに魅力

を感じるという羽室さん。その感情の表れなの

か、羽室さん自身も、純粋にポジティブな姿勢

で彫刻と向き合っているように見えた。

　羽室さんの作品も、何千年後かにまた誰かに

届くんだろう。長い年月を経て残ってきた、そ

してこれからも残っていく彫刻の作品を、私も

もっと見てみたいと思った。

《MONUMENTUM-I-PAX》ブロンズ、大理石 H.130×W.170×D.90 cm 2020

《MONUMENTUM-I-PAX》の鋳型を作っているところ。この時点ではパーツごとに分かれている。
 （p.15 の2枚の図版は羽室さんにご提供いただいたもの）
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作品を一目見た人は、まずその色彩に魅了され

るのではないだろうか。鮮やかな青や緑色、ピ

ンク色が映える一方で、暖かみのある色調でま

とめられた画面はレトロなカラー写真のような

雰囲気もある。また、描かれている少年少女

は「EMOTION」の文字列が入った服やアイテ

ム、そして文字通り喜怒哀楽の感情が絵文字で

表されたユニークなアクセサリーを身に着けて

いる。いかにも若者然とした雰囲気だが、ルー

ズソックスやゴーグル、ヘアバンドなどにはど

こかちょっと前の流行らしさも垣間見える。こ

れらの色彩や服装にはどこか懐かしさも感じら

れ、強く印象に残る。彼女は殆どの作品を iPad

とCLIP STUDIO（註）で制作し、主にネット

上で発表している。莫大な情報が行き交って洪

水のようになっているデバイスの画面上にあっ

ても、作品の魅力は埋もれることなく見る人の

目を引き付ける。

　筆者はそれらの魅力的な作品がどのようにし

て生まれたのかを探るべく、この度取材を試み

た。

多様な作品形態
尽蔵さんは普段、キャラクターデザインやイラ

ストレーション制作、さらにはアニメーション

制作を行っている。また、ミュージックビデオ

（以下MV）制作の監督も務めている。2022年

11月には渋谷PARCOで開催された「Emotion 

183」にて作品を展示した。非常に幅広い作家

活動を精力的に行っており、なんとも超人的な

バイタリティと恐るべき制作意欲が垣間見える

ようだ。

作品の魅力と「Y2K」

尽蔵《悪魔の家の子供達》2021年
CLIP STUDIO・iPad

さて、ここで彼女のデジタルイラストレーショ

ン作品の1つ、《悪魔の家の子供達》に焦点を

当ててじっくり見ていくことで、作品の魅力を

探ってみたい。

　暗い背景にネオンで光る文字が浮かび上が

り、それを背にして男が1人横になり、その前に

3人の子どもたちが並んで座ってこちら側を向

いている。4人はそれぞれ表情やポーズ、ファッ

ションや身に着けている小物が非常に個性豊か

であり、魅力的なキャラクターとなっている。

右側の少女2人は記念写真を撮る時のように笑

いながらピースサインを掲げている。左側の少

年は真ん中の元気な少女の肘が当たりそうなた

めか引き気味になっており、背後の男はその微
尽蔵《ブクロエモエモ大作戦！》2022年
CLIP STUDIO・iPad

WriterArtist 藤川 朋伽　FUJIKAWA Tomoka
芸術専門学群3年

尽蔵　Tsukuzo
芸術専門学群3年

イマドキだけど懐かしい感じ
iPadから生まれる多彩な作品
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笑ましい様子を楽しんでいるようだ。絵全体と

してどこか怪しいディープな雰囲気を醸しだし

ながら、まるで秘密基地に集まる仲間たちのよ

うな楽しげな様子でもある。

　服装にも注目してみよう。ダボっとした大き

なサイズのシャツやスカジャン、ハイカット

のスニーカーや大ぶりのアクセサリー……。よ

く見ると細部にはゲームやコントローラーをモ

チーフにしたらしいデザインも見える。これら

のストリート系ファッションはキャラクターの

性格を想起させ、魅力的にしていると思われる。

尽蔵さんは自身の作品について、「Y2K」の文化

やファッションに強い影響を受けたと語る。

　Y2Kとは、「Year 2000」を略した言葉で、K

とは1000を指している。1990年後半~2000年代

前半辺りにかけて流行した文化・ファッション

が近年しばしば「Y2K」と称されており、今再

び人気を博している。尽蔵さんはゲームが好き

で、特に2000年にSEGAから発売されたドリー

ムキャスト用のゲーム、「ジェットセットラジ

オ」を挙げる。これはインラインスケートで町

中を滑る若者を操作し、「ケーサツ」や「ライ

バル」の妨害をよけながらスプレーでグラフィ

ティを描いてスコアを競うゲームであり、彼女

の制作の原点になっているという。ゲームにあ

る一見不良らしいやんちゃさがポップと融合し

た、ユーモラスさとトガりを兼ね備えた雰囲気

にある魅力は、彼女の作品にも反映されている。

どうして絵を描くのか
ここまでは尽蔵さんの作品の魅力がどこにある

のか、その源となるものに触れてきた。今度は、

それらがいかに制作動機と結びついているのか

を探ろうと思う。

　上手い言い回しも思いつかなかったので、あ

なたにとって絵とはどんなものなのか、なぜ描

くのかと率直に聞いてみた。それに対する尽蔵

さんの答えは「絵は自分の持つものの全部で、

描かない人生が想像できない」ということだっ

た。

　筆者はきっとどこかで絵を学んだとか、美術

の授業が楽しかったというような何かきっかけ

になる出来事があったのだろうと思っていた。実

際はそれどころではなかったのである。彼女に

とって絵は物心ついた時からずっと描いていた

ものであり、今の自分を形作る一番のアイデン

ティティとなっていた。「絵を描いていなかった

ら自分は存在しないと思う」という言葉が印象

的だった。彼女はとにかく、凄まじい創作意欲

に溢れている。膨大な数のイラストやアニメ制

作の依頼に多忙を極めていながらも、どうして

もそれらを創作したいという欲求に応えんがた

め、とにかく描いているのだ。もはや作品制作は

人生で欠くことのできない営みとなっている。

　尽蔵さんの制作する理由には自分の発想を形

にしたいという強い欲求が伺えるが、それはイ

ラストレーション制作にとどまらず、MV制作

にも表れている。動画作成においては自身でも

作画・撮影など相当量の作業を行っているのに

加え、多くの作家が制作に関わっており、その

監督業も大変な仕事だったという。複数人が制

作に携わる場合、未完成の目に見えないアイデ

アを共有して思い通りの作品を実現させるのは

とても難しい。そのため、制作にあたってはラ

フの段階からカットを逐一共有し、問題があれ

ば指摘して修正してもらう作業を繰り返すこと

になる。監督としてクオリティを保証しなけれ

ばならない重圧感や、問題点を指摘する作業は

心理的にとても大きな負担がかかる。しかしそ

れでもこの困難な仕事をやり遂げたのは、他の

技術ある人の手を借りることによって、自分の

技術だけでは出力しきれない発想を最高の形で

実現できる楽しみがあったからでもあるのだ。

作品の魅力と制作背景、そしてこれ
から
ところで昨今、AIを用いて描かれたイラストが

俄に話題となっている。最近は様々なキーワー

ドを入力して自動でイラストを出力させるツー

ルが登場し、また自身の絵をAIに学習させてイ

ラストメーカーを自動作成するサービスも生ま

れている。尽蔵さんにとってもこれらの動きは

影響が大きいのではと思いきや、意外とそうで

もないという話だった。AIは確かに発展してい

るものの、絵のきれいさを重視しているため人

間のような発想はできない、あくまで道具とし

て使用されるものである。自身の強みは絵のき

れいさではなくその発想自体にあるとし、制作

活動にそこまで大きな影響はないと言う。彼女

の話からは、制作の根源にはやはり発想を形に

したいという欲求があることを再認識できた。

　今回の取材を通して、彼女の作品にはY2Kの

文化の影響があるのだと知ることができた。し

かし何より驚いたのはその作品制作にかける熱

量である。取材は数回行ったが、その度に彼女

は新しい仕事に取り組んでいたし、合間には作

業を進めていた。作品を魅力的なものにしてい

るものはやはり、尽蔵さんの表現したいという

熱意、作業やインプットなどで間断なく制作に

打ち込む姿勢だと思われる。これは息をするよ

うに絵を描く、描けない時も描けるまで描くと

いうほど制作が人生に染み付いているからこそ

可能なスタイルだろう。彼女は自分自身の強い

創作意欲に応え、理想の作品が生まれるまで制

作し続けるに違いない。完成した作品に満足し

てペンを置く日は来ないのではないだろうか。

　尽蔵さんは溢れんばかりの創作意欲によって

今なお制作活動を広げつつある。これからも

様々な形態で表されるであろう作品がどんな世

界を見せてくれるのか、とても楽しみである。

註　CLIP STUDIO

株式会社セルシスが開発・提供している、イラ

スト・マンガ制作用のアプリケーション。

尽蔵さんの制作風景。iPad miniを持ち歩き、いつで
もどこでも作業を進めている。
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≪Iris 2≫
きらめく虹色の光がゆらゆら揺れる。緩やかな

曲線を描く乳白色の上につややかな光沢が流

れ、窓からの光に合わせてちりちりと踊ってい

た。

　11月、総合交流会館で毎年開催されるクラフ

ト展に出品されたのは、芸術専門学群3年の橋

川朝花さんによるラスター彩の作品である。一

抱えほどもあるその作品は、太陽の光を受けて

きらめき、いつまでも目が離せないような不思

議な魅力があった。作品の題名は≪ Iris2≫。古

代ギリシアで虹を司った女神の名だ。

　ラスター彩とは陶器の表面に金属の被膜を焼

き付け、金属的光沢を出した焼き物である。今

日では素焼きと本焼きを終えた土台に「ラス

ター液」を塗り、3度目の焼成を行う作成方法

が主流となっている。独特な七色の発光のメカ

ニズムはシャボン玉や特定の貝のそれと同じで

あり、二重の層による光の反射の繰り返しが真

珠のような虹色のきらめきを垣間見せる。ラス

ター彩の起源は9世紀のメソポタミアに遡り、

その美しさから金の代用として重宝された。　

　私が初めて工芸領域の焼成室を訪れた際、橋

川さんは間近に迫るクラフト展のための制作の

真っ最中だった。彼女はインタビューを快く引

き受けてくれ、私は運よく、作品完成までの試

行錯誤を覗き見ることが出来た。

　クラフト展への制作と合わせて、彼女がラス

ター彩と出会うまでの軌跡も辿っていきたい。

ろくろを使ったシンプルな形
クラフト展に向けての制作は、橋川さんにとっ

て困難の連続だったという。「初めは3つの作品

を展示する予定だったんです。（予備も含めて）

ろくろで5つうつわを作り、窯で焼きましたが、

熱に耐えきれず割れてしまった。3つの焼き物

が壊れてしまって、結局完成できたのは2つだ

けでした」。焼成失敗の原因は、おそらく乾燥

不足にあった。通常、うつわの成型後は、焼成

時の爆発を防ぐために最低でも1週間の乾燥を

必要とする。しかし、今回は成型の段階で試行

錯誤を繰り返したため、乾燥までの十分な猶予

を持てなかった。

　今回の制作で橋川さんは、「ろくろを使った

シンプルな形」にラスター彩を施すという今ま

でにない試みを行った。これまでの制作では、

手びねりや型成型を用いて、意味のある造形を

追求してきた。例えば、海を意識した作品を制

作する際、球体をいくつも重ねたような形にラ

スター彩を施すことで、「形」と「色」の両面か

ら海という目標にアプローチしていたという。

しかし、そのような作品にはどこか違和感も感

じていた。他にもラスター彩と曇りガラスを組

み合わせ、ガラス越しに鈍く輝く作品を制作し

ていたが、ラスター彩の技術が向上し、鮮明

になったきらめきを押し出したい気持ちも強く

なっていた。「クラフト展の構想を考え始めた

夏休み中、息抜きとしてろくろでラスター彩を

作って、『これでいいじゃん』と思いました。ろ

くろで作り出すシンプルなうつわ型の造形が、

ラスター彩の輝きを引き立てていた。形（に意

味）を付け足さなくても、ラスター彩それ自体

にずっと見ていられるほどの魅力があります。

ラスター彩ってそれだけですごくきれいです」

　ろくろ特有の軽やかなフォルム、つるっとし

た表面はラスター彩にぴったりの造形だった。

土の薄さの見える形、すっと伸びた輪郭線もラ

スター彩の魅力を引きだす土台として最適だと

感じられた。ろくろでの成形を楽しく感じるこ

ともあり、次の展示ではろくろを使った作品を

提出することに決めたという。

　ラスター彩単体での出品は、実は今回が初め

てだ。「それまでは、ガラスと組み合わせよう

かなとか、ラスター彩を使うことは決まってて

も、形がごちゃごちゃとまとまっていなかった。

でも、今回ラスター彩を生かす造形にすること

を決められた」

　「今回でやっと、スタートラインに立てた気

がする」と橋川さんは瞳を輝かせた。

巡り巡って
ラスター彩に並々ならぬ思いを抱える橋川さ

ん。ラスター彩と出会うまでの道のりはどのよ

うなものだったのか。

橋川朝花≪ Iris2≫ 2022年秋　至近距離でラスター彩の光彩を撮影した。橋川朝花≪ Iris2≫ 2022年秋 400×400　全体像

WriterArtist 奥本 千紘　OKUMOTO Chihiro 
芸術専門学群2年

橋川 朝花　HASHIKAWA Asaka
芸術専門学群3年

ラスター彩、そのきらめき
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　「工芸は小さいころから身近で、生活の中に

ある存在でした」と語る橋川さん。有田焼や小

鹿田焼（おんたやき）が有名な九州出身であり、

親戚に有田焼の職人がいたこともあって、工芸

に親しみながら成長した。工芸の制作自体は大

学入学後から始めたが、工芸領域の中でも土

を扱う陶芸を選択した理由は幼いころから培っ

た親近感だけではない。「陶芸の、直接手で造

形できるところが気に入っています」と橋川さ

ん。陶芸では、生まれたときから共にある「手」

が道具となる。比べて、例えば油絵では筆やナ

イフなどの描画用具が作者とキャンバスの間に

存在している。作品に触るまでにそうした道具

の使い方を学ばなければならないことに橋川さ

んはもどかしさを感じるという。「せっかちな

性格ですから」と笑う彼女にとっては、直接手

で造形するという陶芸の率直さが性に合ってい

た。

　工芸領域を選択後、橋川さんは改めて、「自

分は何を作りたいのだろう」と自らと向き合う

ことになる。「陶土や釉薬といった陶芸素材は

片っ端から手当たり次第に試しました。何枚

やったのか覚えていないくらい。購入費用を捻

出するのが大変でしたね」。数か月、1年と時間

が経ち、2年生の冬に出会ったのがラスター彩

だった。

　ラスター彩はラスター液を陶器に塗り広げ、

窯で焼くことでその輝きを作り出す。土を焼く

窯の蓋を開けた瞬間、その色彩に見ほれたと橋

川さんは語った。「素材はオンラインショップで

買っていたのですが、そこには出来上がりの画

像が載ってなかったんです。だから焼き上がり

の瞬間は何が出るかわからないワクワクの瞬間

でした。ラスター彩を窯から出した時はびっく

りしたのを覚えています。こんなんなんだ！っ

て」

　ラスター彩の輝きを直感的に気に入った橋川

さん。さらに驚くことに、ラスター彩という存

在自体は以前から知っていたという。「高校時

代、イスラム寺院の幾何学的な文様を本で眺め

るのが好きだったんです。青と金色の神秘的な

雰囲気に惹かれてて。そこでラスター彩のこと

も知っていましたが、紙面上では、そのきら

めきや光の反射はよくわからず、あまり興味は

持っていませんでしたね」。机の上に置いた自

らの作品を触りながら、「ラスター彩には巡り

巡って辿り着きました」と橋川さんは笑った。

ラスター彩の魅力
「ラスター彩の魅力は、単純にきれいなところ

です」と橋川さん。あの日、窯を開けた時の感

動が彼女を魅了している。「その他にも、発色

のメカニズム、長い歴史があることも魅力だと

思っています。とにかく含みを数多く持ってい

ることが面白く、研究対象として楽しそうだと

思いました」。だがやはり、ラスター彩の美し

さに惹かれる気持ちは強い。

　「私は、ラスター彩を『かわいい』ではなく、

『きれい』だと思っているんです。小さい作品だ

とかわいいと言ってもらえる方が多いから、最

近は大きい作品を作っています」。橋川さんはさ

らに言葉を重ねて付け足した。「う～ん、例え

ば桜や桜の花びらがモチーフのお菓子や小物っ

て、かわいいじゃないですか。でも、桜の木

（自体）にはかわいいじゃなくて、美しいとか

きれいとかの言葉の方が似合う。私はラスター

彩に桜の木の方に近い感覚を持っているし、そ

う表現出来たらいいなと思っています」

　ラスター彩の他にきれいと思うものとして、

橋川さんはいくつかの写真をみせてくれた。海

の風景や窓から差し込む光の写真は、彼女がス

マホで撮りためたものだという。

　「こういう、光が揺れて穏やかになれるよう

な風景が好きです。せっかちなところがあるか

ら、真逆の方向性に惹かれるのかもしれない」

　ラスター彩には橋川さんが思わず立ち止まっ

てしまう風景と似たところがある。「いつまで

もぼーっとゆらゆら眺めていられるような、そ

ういう感覚がラスター彩にはあります。見てい

ると嫌なことも忘れられる。見る人それぞれに、

ラスター彩のその先に見える景色があると思い

ます」

終わりに
本インタビューでは、クラフト展に向けての制

橋本朝花≪ Iris2≫2022年秋　クラフト展会場は太陽光が差し込み、ラスター彩の光沢がよく映えていた。

橋本朝花≪ Iris2≫2022年秋　見る角度によって表
情を変える。

ラスター液を塗る工程では、厚すぎず薄すぎず液を
塗る繊細な力加減が必要。
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作を契機に、橋川さんの制作活動の道のりを

辿った。クラフト展の直後にはプレ卒展（卒業

制作開始の準備として3年生が行う展覧会）が

迫っている。橋川さんはクラフト展での反省を

踏まえ、新たに製作途中の下地である陶器その

ものに色を付けた作品を見せてくれた。今まで

とは異なるラスター液を使用し、ラスター彩の

テクスチャーを生かせるような絵付けを施すこ

とも検討しているという。クラフト展で見定め

た、ラスター彩のきらめきを生かすという方向

性を模索しつつ、ラスター彩や土の扱い方の技

術も高めていきたいと語っていた。

　クラフト展で出品された作品は一見シンプル

だが、そこには橋川さんの試行錯誤の積み重ね

が内包されていた。彼女は今後もその積み重ね

を続け、ラスター彩の技術を磨き、昇華させて

いくのだろう。ラスター彩のその先に見える景

色に向かって。

橋本さん撮影の写真

橋本朝花《Iris1》2022年夏　クラフト展で《Iris2》と共に展示した。クラフト展以前に自主制作した作品群。
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摩訶不思議な生き物たちが、右から左へと、浮

遊しながら移動してゆく。赤みを帯びたチョウ

チンアンコウのような人面魚は、寝そべる裸体

の女性を光のシャワーで照らし出している。こ

れは、筑波大学大学院で洋画を専攻している遠

田悠人さんの学群生の時の卒業制作だ。遠田さ

んの作品は2021年のCAIR（註1）で初めて目

にし、架空の生き物たちが織りなす独特の世界

観に強く引き込まれた。2022年8月には銀座で

個展を開催し、そのことが大きなターニングポ

イントとなり、自身の作風を見つめるきっかけ

になったという。

　そこで、卒業制作から画風の転換期となった

個展の出品作、そして現在取り掛かっている作

品に至るまでの変遷を辿りながら絵画制作のポ

イントごとに追っていく。

制作の原点を探る
遠田さんの絵にはどこか既視感のある生き物が

多く現れる。その独創的な作風はどのように形成

されたのだろうか。「小さい時から、描いている

ものはあまり変わらない。昔から変な生き物みた

いなものが好きだったから」と語る遠田さんは、

生物図鑑や昆虫図鑑などを見ながら、魚や虫を

よく描いていた。古代の生き物にも興味があった

という。幼少期から図鑑を見ることで養われた観

察眼は、現在の多様で生命感あふれる描写につ

ながっている。遠田さんの作品に人間の姿はあま

り見られない。そのことについて尋ねると、「人

を描くのはめっちゃ嫌いだったな。特に顔を描く

のが恥ずかしくて、描いてたまるか！と思って

た」と笑いながら語る。ただ、個展の出品作には

人の横顔を大きく捉えた作品も見られる。「最近

ふと描きたくなったんだよね。描いたら面白いか

なって」。絵の人物に特定のモデルはおらず、石

膏デッサンなどを繰り返していく中で蓄積され

たイメージで作り上げているという。

卒業制作を振り返る
卒展までの作品は、画面の中に多くのモチーフ

を細かく描き込む作風だった。以前は、インス

ピレーションが湧いたらすぐに、スケッチブッ

クに描き残していたという。そして、日々描き

溜めておいた小さなキャラクターたちを、画面

の中に構成していく。また作品の色合いも、モ

チーフがオレンジ色やカーキ色などで表され、

落ち着いた印象がある。遠田さんは、当時の作

品を「見栄え的にも散らばって見えるし、全体

的に茶色っぽいよね。そして何より時間がかか

る」と振り返っている。大学院に進学し、長期的

な活動を見据えたとき、今後、同じやり方で制

作を続けていくことは難しいと感じたという。

《Jellybeans》という革命
「個展には、色々な作品を出品していたけれど、

全体としての統一感がないというか。作風があ

まり決まってなかったかな」。筆者の目には、

遠田さんの作品は以前から世界観が出来上がっ

ていたように見えた。しかし遠田さんは、一目

で「自分の作品だ」とわかるようなアイコンと

なる作品はなかったという。プロの画家として

活動していくためにも、確固たる自分のスタイ

ルを模索していたようだ。個展の出品作で、今

後の方向性を決定づけるきっかけになった作品

がある。それが、《Jellybeans》だ。鮮やかなブ

ルー、ピンク、グリーンのそら豆型をしたこれ

らの生命体は、鳥のような黄色いくちばしと、

縦に長い楕円形をした大きな目が特徴的であ

る。「今まではたくさんのモチーフを画面に詰

め込むように描いていたけれど、《Jellybeans》

ではメインモチーフを明確に目立つように配置

して、他の要素はシンプル描こうとした。しば

らくは《Jellybeans》のようなものを作っていこ

うかなと思っている」。ここに、自分のスタイ

ルの萌芽を発見したのだ。

遠田悠人《カタストロフィ》2021年、油彩・キャンバス、F100 スケッチブックに描かれたキャラクターたち

WriterArtist 江原 実祝　EBARA Minori
芸術専門学群3年

遠田 悠人　TODA Yuto
芸術学学位プログラム（博士前期課程）
洋画領域1年

「生み出す」源泉と「委ねる」解釈
自分らしい油彩画表現への挑戦
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生み出されるもの
いま描いているものは、鳥のくちばしと大きな

目を持ち、どこか細胞のような浮遊感漂う未知

の生命体だ。《Jellybeans》を元にしたこの生き

物は「神様的な存在」であるという。これらは

独立しているが、ストーリー性を持って緩やか

に繋がっているそうだ。「頭の中に持っているイ

メージをできるだけそのまま描いていきたい。

今回はあえてくちばしやそら豆などの現実のモ

チーフと組み合わせることで、空想的な世界観

の中にも現実味が出るんじゃないかと思って試

してみた」と語る。腹部にナイフが刺さってい

るこの生物は、瞳から涙が流れている。「死ん

でるんよこれ。これが死ぬ時に、そら豆を生み

出している」。生き物が死に、新しいものに生

まれ変わっている様子を朽ちていく青い物体と

そら豆で表現しているのだという。命が尽きる

その瞬間に、自分の体を分裂させ新たなそら豆

（ゼリービーンズ）を生み出す表現は生命の繋が

りを表しているかのようだ。この作品には完成

後、《朽ちるとき》というタイトルがつけられ

た。

　遠田さんの描きだすモチーフは、思わず見

入ってしまうような大きく輝いた瞳が印象深

い。瞳を鮮明に描く理由を聞いてみた。「インパ

クトが欲しくて。やっぱ強いやん、目って。一

番」。確かに目は、強い生命力を感じさせるパー

ツだ。瞳を丁寧に描きこんでいくことは、生き

物に生命を吹き込んでいるかのようである。

多くの作品を、直感的に
現在は、とにかく多くの作品を制作することに

重きを置いているという。そのことは、構図に

大きな変化をもたらした。「真ん中にどーんと

大きなモチーフを置く構図にしている。画面の

中心にメインが一つあった方が、迫力があるか

ら」と話す遠田さんは、モチーフが大胆に画

面の外にはみ出るような構図に挑戦している。

「個展の作品について、『画面内に収めようとし

過ぎている』という意見をもらったから今回は

大胆にはみ出す構図にしてみた。キャンバスの

サイズも、個展の時は小さいのばっか描いてた

から、デカイの描きたいなと思って。100号ま

でしか描いたことなかったから、MC展（つく

ば美術館で毎年開催する、修士課程の学生の展

覧会）の120号は今までで一番大きいサイズな

んだ」と語る。

　さらに、短い時間で描くことを意識している

遠田さんは、描き進め方についても工夫してい

る。まずドローイングでモチーフの輪郭を決め、

そこからキャンバスに描いて塗っていく。最初

《朽ちるとき》制作途中の段階《朽ちるとき》　ドローイング

《Jellybeans》シリーズ
左から遠田悠人《Jellybeans（blue）》《Jellybeans（pink）》《Jellybeans（green）》
2022年、油彩・キャンバス、F6
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のイメージからはほとんど変えず、ある意味作

業的に、「完成させる」ことを目指して描いて

いるという。迷いなく描き進めていく姿が印象

的だ。キャンバスの大きさや形に合わせて、生

み出すもののイメージを膨らませていく。より

直感的な描き方に変わっていったのだ。

鮮やかな色彩と透明感。そして、追
求し続ける質感
「卒展の時の作品は茶色かったから、もっと『ビ

ビッドでクリアな感じ』にしたいんだよね。モ

チーフの表面がツルッとした滑らかな感じがい

いな。筆のタッチを残して描きたくはなくて」。

《朽ちるとき》でも広範囲に広がる鮮やかな青

色がパッと目を引く。《Jellybeans》や《朽ちる

とき》に現れる生命体は、思わず指で触れてみ

たくなるような質感だ。

　「ふよふよしてるけど、ガラスでもないし、ス

ライムでもない。『なにでもない質感』を目指

しているかな」と話す。実態があるような、な

いような。実在と架空の間を行き来するような

不思議な感覚を追求しているようだ。遠田さん

は理想の質感を探っていく中で、影響を受けた

アーティストがいるという。Instagramでたまた

ま見つけたGIORGIKO|LAという二人組のアー

ティストだ。モチーフ全体の透明感のある質感

と小さな目の表現がお気に入りなのだとか。

コンセプトよりインパクト
遠田さんは、コンセプトについて常に自問し

ながら描いているという。「最近は、強いメッ

セージ性自体はなくてもいいんじゃないかなと

考えている。現代アートでよくあるような伝え

たいことを全面に押し出した作品はあまり好き

ではないんだよね。この絵を見ろ！って強要さ

れているような気がして。自分の作品は、見た

時になんとなく『いいなあ』って思ってもらえ

ること、それが一番大事かな」。画面の中心に

大きなモチーフを置く構図やビビットでクリア

な色遣い、モチーフの艶やかな質感。そのど

れもが鑑賞者の目をぱっと惹きつける要素だ。

CAIR2021の取材時にも、「コンセプトよりも

作品そのものが鑑賞者に伝えるインパクトが重

要」であると語っている。この言葉は、一貫し

てブレない遠田さんの制作の軸を象徴している

と言えるだろう。遠田さんの作品は、受け取り

方が見る人に委ねられているようだ。そう伝え

ると、「そう、それそれ！見る人に委ねる方が

いいかな」と楽しそうに答えていた。

「普段はあまり誰かに作品のことを話す機会は

ないから、こうやって考えをまとめていくうち

に自分でも改めて気づく部分があるな」。そう笑

みを浮かべながら話す遠田さんは、鑑賞者の直

感に響くような作品を目指している。「生み出

す」者として常に新しい表現にも挑戦し、自分

のスタイルを拡大し続ける一方、「委ねる」者

として作品が鑑賞者に自由に受け取られること

を楽しんでいるのだ。

（註1）2019年に開始された、海外の美術系大学

の学生と筑波大学で芸術を学ぶ学生とが、とも

に滞在制作と展示を行うプログラム。

遠田悠人《朽ちるとき》2022年、油彩・キャンバス、F120 制作の様子

23つくばアートフィールド　ー　遠田 悠人×江原 実祝



総合造形領域の澤田亮さんは、去年私が、雙

峰祭（筑波大学学園祭）実行委員として祭公式

キャラクターの「そぽたん」を用いたストップ

モーション動画制作班に所属していた時の、班

長だった方である。当時は澤田さんの主導で、

あっという間に可愛らしい粘土のキャラクター

たちが作られていき、とても感動したのを覚え

ている。その後も、SNSやCAIR2021（筑波大学

芸術学生と海外美大生との共同制作プロジェク

ト　）のカタログで活動を拝見する機会があっ

て、私はそのたびに、彼の非常に豊かな発想力

といきいきとした作品の独創性に驚かされてい

た。

　今回は、私が最も疑問に思っていたこと、澤

田さんがどこからアイディアを得て、何を考え

て作品を制作しているのかについてお話を伺う

ことにした。澤田さんは自分の制作のこだわり

や自分の思想をたくさんもっており、記事に載

せきれないほど多くの興味深いお話を聞くこと

ができた。

『ことば』から始まる作品制作
澤田さんは高校生の頃からすでに、現在のかた

ちに近い作品を制作していた。展覧会にはいず

れも体験型の立体作品を出品し、鑑賞者が面白

がって遊んでくれたり、自分が見ていないとこ

ろで勝手に作品が楽しさを創出してくれたりし

たことが嬉しかったと話していた。

　その一方で、高校時代は「こんな作品を作り

たい」というコンセプトから作品を制作してい

て、最後にタイトルをどうするかでよく苦しん

でいたという。また「無題」というタイトルの

作品が好きではなく、タイトルは作品と鑑賞者

をつなぐものとして、できるだけまじめに考え

たかったとも話していた。大学に入った澤田さ

んは、できるだけ作品に合ったタイトルにする

ため、また後からタイトルで悩むことがないよ

うに、タイトルを先に決めた上で作品を制作し

始めた。それからは、安心して制作に集中でき

るようになったそうだ。

『ことば』の記憶と進路選択
現在、澤田さんは自身の知らないものや気に

入った言葉を手帳に記録するようにしている。

そのルーツをたどると、小学校の時に辞書を読

むのが好きで、知らない言葉や好きな言葉に付

箋を貼っていたことにあるという。辞書の中で

は、言葉が言葉で説明されているのが好きだそ

うで、今現在の作品からも、こうした「ことば

が好き」なところが制作に息づいているように

感じられた。手帳を見せてもらうと、実際の作

品アイディアにつながるキーワードやイラスト

のほかに、日記のようにその時の心情や見聞き

したものを書いている部分もあった。「作品に

使うかどうかは関係なく、アイディアのタネと

して、気になったことはなんでも書き留めてい

ます」とのことだ。

　そんな澤田さんの作品は片桐仁さん、明和電

機さん、パンタグラフさんらからも大きく影響

を受けている。明和電機の土佐所長やパンタグ

ラフさんは筑波大学出身でもあり、澤田さんが

筑波大学に入学したのも彼らの影響が大きいと

いう。また幼少期からウルトラマンシリーズが

ずっと好きで、空想の世界を真剣に作り込むと

ころや、テンプレートのストーリー上で様々な

工夫を凝らすところは、自分の制作と重なると

話していた。

　総合造形領域を志望するにあたっては、入学

前から領域の先輩方のやっていることが、自分

のやりたいことに近いと感じていたそうだ。特

に、作品が独自の思想・哲学に籠りすぎず、一

般になじむ要素を持っているところに好感を持

てたという。作者の考えていることは、すぐに

鑑賞者に理解できるものではない。鑑賞者に歩

み寄る姿勢が見える、また鑑賞者が歩み寄りや

すい作品であることで、鑑賞者に抵抗なく芸術

の楽しさに触れてもらえる、という考え方は新

鮮だった。澤田さんの場合は、その手段の一つ

としても言葉が効果的に用いられているように

感じた。

『ことば』で届ける商品の魅力
続いて、彼の直近の制作発表の場でもあった11

月5・6日の芸術祭フリーマーケットについて振

り返った。澤田さんは3Dプリンターや粘土を

用いたオブジェやマグネット、陶芸のお皿を制

作し、彼らしいユニークな名前とかたちのそれ

らが店頭にずらりと並ぶ様子には自然とワクワ

クさせられた。

　フリーマーケットに参加してみて、お客さん

がどんな作品にどんな反応をし、どのように説

明すると興味を持ってくれるのかが目の前でわ

かるのが嬉しかった、販売中はずっとお客さん

に話しかけていた、とのことだ。

　そのようなお客さんの反応や行動について

は、構想段階や制作中にも念頭に置いていると

いう。商品と普段の作品の違いについて尋ねる

と、商品では「お客さんが買ってもいいと思え

る価格設定を行い、コストもなるべく抑える」

フリーマーケットと販売の様子澤田さんの手帳。この時は、芸術祭フリーマーケッ
トの商品のアイディアを考えていたという。

WriterArtist 伊藤 紬　ITO Tsumugi
芸術専門学群2年

澤田 亮　SAWADA Akira
芸術専門学群3年

『ことば』から始まるアート
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「あまり挑戦しすぎず、自分らしさにもう一要

素加えたものをつくる」ということを意識して

いると答えた。さらに、お客さんにどのように

作品を説明するかを常に考え、説明によってよ

り興味を引ける商品を目指しているそうだ。

『ことば』で結ぶ関係性
この中で私は、「人間関係スターターキット」と

いう参加型の商品に注目した。ホワイトボード

には販売商品でもあるオリジナルキャラクター

のマグネットたちがたくさん貼り付けられてい

る。舌をペロッと出した生きもの、眉をひそめ

るウサギ、赤い髪のおばさん。お客さんはそれ

らをつなぐ関係性をホワイトボードに書き込む

ことができる。澤田さんは、高校生の頃から自

分の商品を販売する機会があるたびにこれを続

けているらしい。会場が変わるたびに関係性が

変化するのが楽しみで、お客さんが書き込んで

くれたものによって、自分にも「面白いことを

やっている人」というイメージがついてくれる

ことがありがたいという。またこれは前述した

「作品が勝手に作ってくれる面白さ」にもつな

がっている。「お客さんの恣意的要素が増える

ことで、アートを楽しんでもらいたいし、勝手

に楽しんでくれるのがアートの最善の姿だと思

う」と彼は語った。

『ことば』から派生する作品
そんな澤田さんは現在、二つの作品を制作して

いる。一つ目は《貯金犬印（ちょきんけんいん）

ワンコイン》という作品である。これは「ワン

コイン」という単語の派生から考えられた作品

だ。そのままだとスタンプは押せないが、口

からコインを入れると、犬の目が光り、スタ

ンプが押せるようになる。明和電機の土佐社長

に「すぐに作ってみたほうがいい」と後押しさ

れたことが制作のきっかけだという。この作品

には貯金を長く続けるための問題解決型プロダ

クトとしての側面があり、これは「あなたの貯

金を牽引」というキャッチコピーにも表れてい

ると感じた。当初は貯金のご褒美としてスタン

プを押すことを想定していたが、ラジオ体操に

通った際に貰えるシールのようなものへとコン

セプトを見直し、スタンプの印面は押し続ける

ことを考慮したデザインになったそうだ。完成

した「バージョン1」はモーターやセンサーを用

いた機械型のもので、プレ卒（卒業研究の準備

として3年生が制作する作品）に向けた「バー

ジョン2」では、故障や不具合を想定して、よ

りアナログな手段を探っていく方針である。

　二つ目は筑波大学附属病院のアートプロジェ

クトの企画で、聴診器が怪獣になった作品を制

作するそうだ。こちらはミーティングの中で出

た案がもとになっており、題名も仮の状態であ

る。どのような名前で、どのようなコンセプトで

作品が制作されるのかが非常に楽しみである。

　お話を伺ってみると、澤田さんの作品は、言

葉での紹介や題名によるアプローチが重視され

ていて、それがアイディアのもとであり、鑑

賞者を惹きつける要因にもなっていることが分

かった。今後は、学外で自分の展覧会を開き、

さらにその展示にメリハリがつくような大きな

作品の制作をしたいと話していた。予算や制作

空間の制約はあるというが、制限の中でアイ

ディアを巡らせてきた澤田さんは、今後どんな

言葉から作品を制作し、自分の世界を展開して

いくのだろうか。

注）画像として載せた《貯金犬印ワンコイン》解

説動画はプレ卒業展示にて展示されたもので、

「バージョン2」の作品である。

https://youtu.be/_IViS3YZu6Q

《貯金犬印ワンコイン》2022年　15×15×35cm「人間関係スターターキット」（右は部分拡大）

《貯金犬印ワンコイン》解説動画より
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カラフルでポップな世界観の中に落ち着きと親

しみがあるビジュアルアート作品を手がける寺

澤さん。個展や作品集、SNSで作家として活動

している彼女は、屋内空間や、街路、広場、公

園、地区、都市、山野・湖沼・河川といった人

間を取り巻くあらゆる空間の研究とデザインを

学ぶ環境デザイン領域に所属しながら、自主制

作としてのイラストや映像の制作と両立してい

る。異色の存在として注目を集める寺澤さんの

これまで、制作秘話、そしてこれからに迫る。

お互いに必要な存在
絵を描くことが好きで幼い頃から続けてきたと

いう寺澤さん。芸術専門学群には、情報・プロ

ダクトデザイン領域で入学するも、1年次の秋

に履修したデザイン基礎演習で環境デザイン領

域の魅力に惹かれ、今に至るという。領域を横

断する制作スタイルについて尋ねると、寺澤さ

んが考える環境デザインの魅力や今後の展望に

ついてもお話を伺うことができた。

寺澤　環境デザインは比較的に実現性が求めら

れるから、ただしたい表現をして終わり、とい

うわけにもいかない。人のことやその周りの環

境など気を配ることがとにかく多い課題ばかり

をやっていると、なんでもつじつまを合わせる

思考に寄ってきてしまう。だから息抜きみたい

な感じで自主制作をしていて、ウェイト的には

半々くらい。イラストの方で作品が伸びてくれ

たら嬉しいし、自主的に企画を立てたり外部の

イベントに参加したり、アーティストとしても

幅広く展開していけたらいいなと。

　環境デザインはすべてが問題解決の意識とい

うだけではなく、現状からより良くしようとい

うこともあって、フィールドとしてすごく魅力

的だと思っている。だから、今みたいな感じで

ポスターやTシャツのデザインをやったり、環

境デザインの仕事をしたり、と行き来していた

い。もしどちらかに偏っていたら、今の制作は

できてなかっただろうなと。最近人に言われた

のだけど、「環境にいるからこそこういう作品

が作れるよね」とか、「イラストやデザインのお

かげで親しみやすい提案ができるよね」と。そ

れを聞いて、環境デザインとビジュアルデザイ

ンを両方やれている今の状態が一番良いと思う

から、やっぱり将来も両方の中間にいたい。

　環境デザインでは自分がしたい表現をすると

いうよりは、まず人に伝わることが優先。だか

ら、その課題に取り組むことが環境デザインを

学ぶ意味だと、4年になってやっと気づいた。例

えば、行政のお堅い文章だけでは多くの人に伝

わらないと思うから、そういうものを少しでも

分かりやすい表現で多くの人に伝えていく、橋

渡し的な位置に自分はもしかしたらいるのじゃ

ないか、と使命感を最近感じるようになった。

色々な表現やデザインによってワクワクするビ

ジョンを分かりやすく提案することができた

ら、環境デザインというジャンルをもっと人々

に近づけることができるのではないかと思う。

瞬発的に描く
寺澤さんが自身のSNSに投稿している作品を見

てみると、作品ごとに画風が様々でバラエティ

に富んでいる。実際お話を伺ってみると、意識

的に異なる表現に挑戦しているというよりは自

身の感性に従った結果なのだという。

――作品のアイディアはどのように生まれてい

るのですか。

寺澤　ご飯とか日頃見ているものをドローイン

グしてそこから作品が生まれることが多いか

な。あとは3Dモデルに着彩してみたり。自分

が描きたい、表現したいと思うのは、ただ目

の前にある物質やその時の感情など色々。手法

に関しては、色々な表現方法で遊ぶことに興味

があるから、自ずと作風に幅ができるのだと思

う。普段から人の顔の特徴やもの同士の関係性

など、色々なものを観察している。最近、自分

が調べたり学んだりしたことは脳内でどのよう

に溜まっているのかについて、人と話すことが

あって。ぼく（寺澤さんは一人称を「ぼく」と

言う）の場合は（脳内を）「沼」って呼んでいる

のだけど。「沼」に知識を一回放り込んで、そ

こから当てずっぽうにアイディアを取りだして

くるみたいな感覚。だから基本的に整頓はされ

ていないかも。ぼくは型を決めると飽きちゃう

から、同じ工程で何個も同じ作品を作ることは

できない。瞬発的で再現性がない、即興みたい

なことを全ての作品でしているのだと思う。

――スランプはありますか。

寺澤　ぼくは環境デザインがスランプの逃げ場

としてあるから、どちらかが上手くいかなかっ

たり、どちらかに集中しすぎたりした時は、自

然ともう片方に行ってバランスをとっているの

だと思う。でも、波があるタイプで、描きたく

ない時は全然描かない。意気込んでいる時はか

えってあまり出なかったりする。電車に乗って

いる時とか、道端を歩いている時とか、旅に出

た時とか、気になるものと出会って自然と描き

たいと思えたら描く。上達したかったら決めて

描いたほうがいいのだろうけど、ぼくの場合上

手い絵じゃなくて良い絵を目指しているから。

誰かが良い絵を描きたいなら絵を描く以外のこ

とをしろ、と言っていた。描かないと不安が止

まらない時期もあって意味のない線をひたすら

描いたりしていたこともあったけど、今は健康

的だね。

自分の直感ややりたいことにアンテナを張り、

自然の流れに身を任せる制作スタイルから生ま

れた作品は、寺澤さんの分身であると言えるか

もしれない。

あれこれやってみる！
作品の萌芽は、無理に働く力ではなく、偶発

的な出会いや感情に見出しているという寺澤さ

ん。では、実際、そのアイディアをどのように

育て、作品を完成させているのか。具体的な過

程についてお聞きした。

――これまで影響を受けてきた作家さんはいま

すか？

寺澤　Paul CoxさんやRii Abregoさんかな。他

のイラストレーターの作品はSNSで見つけるこ

とが多くて、海外の作家のドローイングもたく

さん見る。彼らがこぞってカランダッシュとい

う色鉛筆を使っていると知って、ぼくも購入し

ました。画材調査大事。特に、色使いに刺激を

受けています。肌の色が普通にピンクで塗られ

WriterArtist 及川 奈々　OIKAWA Nana
芸術専門学群2年

寺澤 理歩（RISURISU）　TERASAWA Riho
芸術専門学群 環境デザイン領域4年

沼から生まれる健康的な挑戦
環境をデザインし、ビジュアルをアートする
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ていることに衝撃を受けて、色の使い方に興味

を持つようになった。

――作品はアナログで描くことが多いのです

か？

寺澤　どっちもバランス良くやるようにしてい

て、というかやりたくなるから半分半分くら

い。コラージュも好きだから、旅行に行った時

のチケットやレシートを全部取っておいて貼っ

たり、書き込んだりもする。

――作品のテーマはどのように考えています

か？

寺澤　ビジュアルが先走る場合もあるし、テー

マを持ってイラストレーションを描く時もあ

る。あとはやりたい表現手法で決まっていくこ

ともある。このモチーフはどういう線で描きた

いか、線の太さや色、滑らかさはどうしたいか、

とかモチーフごとに「こういう味付けで描いて

あげたい」というところから始まっていく。最

近まで、表現手法を固めないと評価されなかっ

たり仕事をもらいにくかったりするんじゃない

かと焦っていたけど、周りの人から自分のスタ

イルを褒めてもらうことが多くなって、色んな

手法に手を出す人になろう、と今は開き直って

いるかな。そうすれば、仕事をもらった時にた

くさんの表現を提示してバイキングみたいにで

きるなと思って。それを強みにしていきたい。

色に関しては、よく統一感があると言われるけ

ど、それが何によって、どういう規則性でそう

なっているのか自分でも分からない。「春のイ

メージはこれ」、「冬の朝は澄んだ青」、「柔らか

い感じ」とか、割と抽象的に色を捉えて表現し

ているのかも。

――寺澤さんの展示を見に行った時、1人でこ

んなに多様な表現の作品が作れるのか、と驚い

たことが印象深いです。世の中で活躍している

イラストレーターさんの作品にはそれぞれ固定

の作風があるイメージがありました。

寺澤　きっと見る側への配慮もあるんだろう

ね。求められている画風とか考えると思う。SNS

のフォロワー数とかが多いと尚更。でもぼくは

SNS上のフォロワーはいていないようなものだ

とも思っているから、身近でぼくの作品を好

きって言ってくれる人の声を大事にして、それ

を糧に描いています。それで色んな表現をして

もよろしいと思う人が増えてくれればいいな。

今回、寺澤さんが展示会や作品集、SNSなどで

発表している作品の中から、≪1.13 morning≫≪

PRONTO≫≪消ゆ≫をご紹介させていただく

ことになった。

――ご紹介させていただく3作品について、解

説をお願いします。

≪1.13 morning≫2022年

寺澤　1枚目は、いつも線画を描いて色を塗る、

というプロセスを踏んでいたのでそろそろ違う

感じで描きたいなと思い、線を描かずに塗ると

いう工程だけで描いてみることに。油絵の人の

真似してみるか！という気持ちだった。いつも

ぼくがスタイルを横断する時はそんな心持ちで

あるような気がする。

≪PRONTO≫2022年

2枚目は、いつも絵を描いているCLIP STUDIO 

PAINT PROというソフトで見つけた新しいブ

ラシを試すのも兼ねて描いたもの。PRONTO

というカフェでウインナーコーヒーを飲んでい

て、つい可愛くてうれしくて描いた。

≪消ゆ≫2022年

3枚目の作品はここ最近の新作で、これもCLIP 

STUDIO PAINT PROのゆがみツールを使って

絵の具を伸ばすように塗った。ドロドロした感

じと透明感の同居を目指した！

制作についてお話を伺った後に、改めて寺澤さ

んの作品を見ると寺澤さんが見ている世界とそ

れを魅力的に映す幻想的な表現は私の中でより

鮮明に存在感を持つようになった。

何者にもなりたい。自分を大切に。
――最後に、寺澤さんの将来の夢や目標があれ

ば教えてください。

寺澤　なにか特定のものになりたいというのは

なくて、何にでもなりたいし、何でもやってい

たい。だから表現も色々になっているのかも。夢

とかではないけど、人生の大きい希望としては、

どのコミュニティにいてもその場所に馴染みつ

つ、ぼくが寺澤理歩としてする仕事がそのコミュ

ニティで重要になってくれたらいいなと。やらさ

れてやることじゃなくて、自分で考えてやるこ

とを大事にしていきたい。今のところは環境デザ

インの方面で就職するつもりだけど、絵が描け

るということが活かされるようなところで働き

たいな。生活のために絵を描くのと生活が担保さ

れた上で絵を描くのは心持ちが全然違うし、絵

にも影響するとどこかのイラストレーターさん

が言っていた。ぼくの場合は何にでもなりたいか

ら、これから作品制作をする時にどういう心持ち

でいたいか、自分が求める生活を叶えられるかと

いう軸で仕事を決めようかなと思っています。

――夢が定まってなくても焦らなくていい、そ

れが自分の強みになるかもしれないと救われた

ような気持ちになりました。

寺澤　救われたいよね。名前をもらってこうい

う人ですっていう肩書きがあったほうが気持ち

的に楽なのかもしれない。ぼくも来年就活だか

ら焦る気持ちがないわけではない。けれど、今

やっていることが積み重ねになると思うし、考

えすぎても自分を狭めるだけだから、最近はと

にかく考えずに、気の向くまま手を動かしてい

る。自分が作ったものを出さないのは、アーティ

ストとしてもったいないと思うから、過去作も

含めSNSで積極的に発信したりもしています。

取材後記
限られた残りの大学生活で何を学び、何を成し

遂げるのか、答えが出ようが出まいが前へ進み

続けるその積み重ねが充実と自信に繋がる。領

域や固定概念にとらわれず、自分のやりたい、

楽しいという気持ちを大切に、大学での学びと

自主制作を両立させる寺澤さんの生き生きとし

た姿はそう語っていた。自分と向き合い、自分

を知ること。己の芸術を深める第一歩はそこに

あるのかもしれない。

個展　RISURISUと脳みそ　筑波大学アートギャラリーT＋にて　（2022年7月　寺澤理歩）
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2022年11月現在、修了制作に取り組んでいる

総合造形領域の大学院生、栄前田愛香さん。彼

女の修了制作は、大学近くの天久保という地域

でアートツアーを企画する、というものだ。大

学の演習室にて、参加する学生アーティストた

ちと和気あいあいとした雰囲気の中、話し合い

を重ねている。ツアーを作るその詳細をはじめ

として、彼女のこれまでとこれからについてお

話を伺った。

人間に注目して制作する
栄前田さんは、人間関係に注目した作品を多く

制作してきた。作品はパフォーマンスをはじめと

して媒体を問わない。日常の小さな気づきや素朴

な疑問を検証したり、つくばの土地について考

えたりする。その中でも、自身のルーツや属性

から端を発し、人間とそれらの関係性などに立

ち返って再考する、という傾向の作品が多い。

　制作意図や形式についての質問をすると、作

品内で人とコミュニケーションを取ることが非

常に多いが、それは好きだからやっているので

はない、との意外な回答。実際、根が明るい

人だと誤解されることも少なくないとか。むし

ろ人と関わるのはだいぶ苦手で、アトリエに来

た人と会話し続ける作品（《�read》写真参照）

は特に辛かったという。では、苦手なのになぜ

そこまでやるのか。それは、社会では人と関わ

ることが前提とされているが、その中で人と関

わるのが苦手な自分はどうなるのか、というこ

とを表したいから。人は皆それぞれ持っている

視点が違って、普通に生きているとそれを共有

できないけれど、アートにすることで共有でき

る。皆が当たり前のように行っている人付き合

いを作品化することで再認識・再考してもらえ

るのではないか。その可能性を狙って、パフォー

マンスをしている。曰く、「パフォーマンスは

度胸さえあればできる！」

運営するのも一種の作品
栄前田さんは作品制作に加え、平砂アートムー

ヴメント（※）のディレクションや、自身が所有

するアトリエにて展示を行うなど、運営の仕事

にも多く携わってきた。必ずしもアーティストが

やらなくても良い仕事のように思えるが、かな

り昔からこのような活動には興味があったそう

だ。と言うより、栄前田さんは、インスタレー

ションやパフォーマンス、プロジェクトなどが行

われるその場全体を、絵画作品や彫刻作品と同

じものとして捉えている。作品の形態にはこだ

わらないということだ。また、自分のアーティ

スト像を構築するため、という意図もある。た

とえば、アトリエを所有しているアーティスト

はアトリエを所有しているという属性を持った

アーティストとして、人々の印象に残るだろう。

　さらに、つくばで作品を展示できるところが

少ない、というのも彼女が運営の仕事に取り組

む理由の一つだ。つくばでお金を払ってギャラ

リーを借りるくらいなら東京に行ってしまうと

いう人も多く、「つくばでアートをしている人

が見えない」状態だと感じていた。そこで、自

分が始めることで今後も続いて欲しいという願

いのもと、プロジェクト運営やアトリエ活用に

も、作品制作に等しく力を入れてきた。

天久保アートツアー企画
修了制作は天久保でアートツアーを企画すると

いうものだ。天久保という地域は、大学の一部

がここに含まれるほど大学からごく近く、筑波

大生も多く住んでおり、学生にとっては非常に

馴染み深い街だ。学内・学外のアトリエやギャ

ラリーなど、天久保にアートを楽しめるスポッ

トが複数用意され、鑑賞者は各所でシールを集

めて台紙に貼りながら巡っていく。日頃生活し

ている土地について再考し、アートをやってみ

よう、というこのプロジェクトでは、何人か

の学生アーティストと協力し、各々が自由な媒

体で作品を用意していく。栄前田さん自身も一

参加者として作品を展示するが、それ以前にツ

アートツアーの話し合いの様子。不要になったキャンバスの裏に、参加者が意見や考
えを自由に書いていく。

アートツアー「もやもやコレクション in天久保」期間中、ハブスポットとなったT＋
ギャラリーの様子。アートツアーの全貌についての説明が書いてある木の板や、話し
合いに使った段ボール、話し合い中に食べたお菓子の袋、ツアーを巡った様子を映し
たディスプレイなどが展示されている。

WriterArtist 遠藤 花耶　ENDO Kaya
芸術専門学群2年

栄前田 愛香　EIMAEDA Aika
芸術学学位プログラム（博士前期課程）
総合造形領域2年

私と人間　私と現代美術
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アーの企画・取りまとめを中心に行っている。

この運営作業も「つくばにアートスポットを増

やしたい」という思いが込められた一つの作品

となっていくのだ。

　彼女は、「空間にこんな作品があってほしい、

と感じるのはキャンバスにこんな色や形があっ

てほしい、と感じることに似ている」と言う。

プロジェクトも作品制作と同じものとして捉え

ると、今回の修了制作も、キャンバス→アトリ

エ（自身のもの）→廃宿舎（平砂アートムーヴ

メント）→つくば（今回のアートツアー）と、

空間演出の規模が拡大されてきた結果であると

考えられる。これは初めから意図したものでは

ないが、何かしらの繋がりがあると信じたい、

と笑った。

今後について考えること
これまで現代美術を学んできた栄前田さんだが、

卒業後もその業界に進むことに関しては不安が

残る。コンペに作品を出して入選する、ギャラ

リーから声を掛けてもらう、というのがアーティ

ストのキャリア形成の道として想像しやすいが、

自分にはあまり向いていなかった。そのため、特

定の界隈の仲間に入って親交を深めるしかない

と考え、2020年春頃、現代美術業界で活躍する

アーティスト集団の手伝いを始めた。だが、同

年夏頃にその団体内で起きた問題が発覚して批

判を受け、立ち行かなくなってしまったのだ。関

係者である彼女にとっては受け入れられるもの

ではなく、現代美術業界のほんの一端にしか過

ぎないこととはいえ、失望感に苛まれた。

　さらに近年のMe Too運動の隆興なども見て

いると、ジェンダーをはじめとした差別問題な

ど、あらゆるデリケートな問題に触れずに活動

を続けていくのは無理だと感じてしまう。作家

活動を続けようとしたら、いけないことにいけ

ないと言わなければならないが、それができ

る胆力が自分にはあるか分からない。だから、

「『美術』じゃなくてもいいかな。『美術』として

見られるときの方が面倒だったりもするから」

と彼女は言った。人間に注目してきたがゆえに

見えてくるところなのだろうか。そう捉えると、

美術業界に進まない、という彼女の選択も、ど

こかメッセージ性をはらんだものとして我々に

迫ってくるようだ。

　ただ、ものは自然に作ってしまう。それが「美

術」というフィールドでのことかは分からない

というだけの話である。「ものをつくる、とい

うことは100％良いことだって、そういうマイ

ンドを持ち続けたいし、今の作家仲間や作家志

望の人たちにも持ち続けてほしい」という彼女

の言葉が印象的だった。自身もものを作ること

が良いことなのか分からなくなった時期もあっ

たそうだ。しかし、紆余曲折を経て修了を目前

にした今発せられたこの言葉は、重みを持ち、

説得力のあるものとして響いてきた。栄前田さ

んが根っからのクリエイター気質で、今後もそ

うであり続ける、ということはひとつ確実なこ

ととして言えるだろう。

芸専と美術業界について
今回のインタビューは、決して彼女のアーティ

ストとしての明るい未来を想像させるものでは

なかったが、芸術を学ぶ学生の今を嘘偽りなく

伝えたいという思いから、将来について正直に

語ってくださった内容をそのまま掲載した。た

だ、アーティストとして大成することだけが芸

専生が目指すべきところである、という考えに

は大きな疑問が残る。大学で芸術を学ぶという

ことが、アーティストになるための布石である

人もいれば、そうでない人もいて、また途中か

らそうでなくなる人もいる。彼女の場合、アー

ティストにはならない方向性だが、今までの制

作活動が無駄になることは決して無いだろう。

これまでに培われたものづくりに対する精神

は、今後も続けていくものづくり活動の礎とな

り、確かに彼女の人生に還元されていく。

　また、現役の学生アーティストに少なからず

抵抗感を抱かせてしまっている日本の美術業界

について、思いを巡らせるきっかけになる内容

だと言えよう。何かにつけて騒動が起こりやす

い業界で、神経を張り詰めながら活動するのは

そう簡単ではない。常に自分の考えを持ち、そ

れを発信し続けないと作品制作は続けられない

のだろうか。そうではないと首を横に振れたと

しても、我々は無意識のうちにそのような理想

像をアーティストに求めているのではないだろ

うか。その是非について、今一度考えてみたい

ところだ。

※平砂アートムーヴメント2019…老朽化のた

め使用されなくなった筑波大学内の平砂学生宿

舎9号棟にて行った展示企画。作家を募り、建

物の内外に幅広いジャンルの作品を展示した。

栄前田愛香《Thread》2019　パフォーマンス
参加者と会話をし、質問に答えるたびに手首に白い糸を結ぶ。
会話は質問の繰り返しであり、それに答えることは自分の一部を相手に与えることである。逆を言えば、質問す
るということは相手から奪う行為であり暴力性を伴う。

栄前田愛香《嬥歌 2020》2020　パフォーマンス
出会い系アプリを使用し、マッチングした相手とや
りとりしたテキストの回数のみをかがり縫いした布
によって示し続ける。
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かぼちゃとの出会い
正面から捉えられたかぼちゃが、堂々と描か

れている。濃淡のある深い緑色で描かれた表皮

は、表面の自然な凹凸を浮かび上がらせてい

る。所々色褪せた部分は、かぼちゃが表皮を地

面に擦りつつ成長していった過程と、時間の流

れを物語る。ヘタのシワは強弱をつけた筆致で

描き込まれ、シンプルな構図に動きを与えてい

る。

　《かぼちゃ》は、2022年2月に筑波大学アート

ギャラリーT＋(ティータス)で開催された二人

展「親愛なる展」に、当時芸術専門学群2年で

日本画を中心に学んでいる中津瑞樹さんが出品

した作品の一つである。身近なものへの親愛を

テーマとした本展に、中津さんは《かぼちゃ》

の他に《巨木》など、自然界の物をモチーフと

した作品を展示していた。

　私はスタッフとしてT＋に関わっている。展

示のアーカイブを作成するために記録写真を見

ていると、このゴツゴツとしたかぼちゃが目に

止まった。作家の並々ならぬ自然物への親愛を

感じた私は、中津さんの制作活動に興味を持

ち、詳しく話を聞くことにした。

　中津さんと二人で話すのは、1年生の時に同

じ授業を受講していた時以来だ。お互い少し緊

張しつつ始まったインタビューだったが、温か

いココアを飲みながら日本画や作品について語

るうち、すぐに敬語も外れた。早速、T＋での

展示を振り返りつつ、中津さんの自然物へ向け

る気持ちを掘り下げていった。

自然物って、観察すればするほど面
白い
――親愛なる展では自然物を描いた作品が多

かったけれど、自然物にどんな思いを持ってい

るか、興味をもったきっかけなどはあります

か？

中津　そうだね…一人暮らしをするようになっ

てスーパーマーケットへ行くことや、自由時間

に散歩することが増えると、そもそもつくばに

自然が多いのもあって、自然に触れることも増

えたんだよね。自然物って、観察すればするほ

ど面白い。かぼちゃとかも緑と、中身は黄色っ

ていうイメージがあったけれど、よく見てみた

らちょっと赤っぽいところとか、光の下だと緑

以外の色も見えてきた。人間の目にそう見えて

いるだけなのかもしれないけど、いろんな色を

含んだ物体なんだと思って。形態も、ただの丸

かと思いきや、ちょっと凹凸があったりする。

それが人間の手によってではなくて、自然と

生まれてきたものだって考えると面白くて！な

んでかぼちゃって緑なんだろうとか考え始めた

（笑）。

――数ある色の中でなぜ緑として生まれてきた

のか…みたいな？

中津　そうそう！雑草とかはそんなところから

生えるの？って思う場所から生えて来たりす

る。植物の色や形って、誰がその色にしろ、そ

の場所から生えろ、とか命令したわけではない

のに、その姿形でそこに存在していて、なおか

つよくわからない色とか形をしていることが、

すごく尊いと感じた。自然物には面白いなと思

うところがいっぱいあって、それを記録してお

きたいと思うから描いているのかなあと思う。

描いていて楽しいかを、優先したい
中津さんは自身のインスタグラムで積極的に作

品の公開を行なっている。インタビューの際も、

過去の作品をインスタグラムで閲覧しつつ、こ

れまで、そしてこれからの制作について聞いて

いった。

――T＋で展示していた《巨木》は1年生の時

の作品だよね。

中津　これは年末の、みんなが帰省してすごく

静かな時に描いたなあ…1年生の時はとにかく

プロになって絵で食っていってやる！って、も

う勢いだけだった（笑）。有名な画家の人のイン

スタグラムを調べたら作品の投稿数がめちゃく

ちゃ多かったから、私も真似して毎日作品を描

いて投稿するのを頑張ってた。今は考え方が変

わって、画家としてのあり方って色々あるなっ

て気がついた。プロにならなくても、別の仕事

をして、そのお金を絵に費やす方が自分には

あっているんじゃないかと思い始めて…だから

最近は作品を投稿する頻度を減らして、時間と

お金に余裕がある時に描くようにしてる。

――なるほど、目指す方向は変わらないけど、

具体的な将来像は変わったということだね。こ

れからの制作の方向性とかは考えていたりす

る？

中津　まずは自分が描いていて楽しいかを優先

していきたいかな。プロはやっぱり、その時代

の人に受け入れられるかどうか、作品が売れる

かも気にしないといけない。自分が絵を描き始

めたきっかけは、描くことの楽しさと、いろ

いろなものが描けるようになることの楽しさが

あったからで、その気持ちを継続するためにプ

ロになる必要はないと私は思って。自分が幸せ

中津瑞樹《巨木》2020
紙、鉛筆、透明水彩
45.5×38

中津瑞樹《かぼちゃ》
2022 絹本彩色
絹、顔料、膠、透明水彩、墨
27×27

WriterArtist 宝田 紗和子　HODA Sawako
芸術専門学群3年

中津 瑞樹　NAKATSU Mizuki
芸術専門学群3年

自然物を見つめる人
誠実に描き起こす
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になれる（ための制作をする）方向で固めてい

る。

描いたものに、リスペクトを持つ
――インスタグラムにもたくさんの作品が投稿

されているけれど、今は主にどんな作品に取り

組んでいるか、教えてもらってもいいかな？

中津　ちょっと夏休みくらいの時期に考えてい

たことがあって…これならその心情を表せると

思った風景に出会ったんだよね。現実とは少し

離れた風景になるかもしれないけれど、それを

描いてみようと思っている。大学の学生宿舎の

スーパーマーケットの前の風景なんだけど、草

むらの中にポツンと一羽のカラスがいて、歩き

ながら、地面を見つめていて…

中津さんは、羽毛の生え際まで描き込まれたカ

ラスのスケッチを見せながら、さらにこの制作

のきっかけとなった思いを打ち明けてくれた。 

中津　夏休みに考えていたことっていうのが、

結局私は死ぬまで孤独だ、っていうことなんだ

けれど。いくら親しい人ができたからといって、

その人のことは完全にはわかってあげられない

んだ、とすごく情けなくなった時期があった。

同じようにどんなに近しい人でも、私のことは

完全にわかってはもらえない。じゃあ私、ずっ

とひとりぼっちじゃない？と思って。自分と自

分の周りの世界に壁を感じたというか…

そんな時目に飛び込んできたのが、真っ青な草

むらの中で、真っ黒な一羽のカラスが俯く姿

だった。

中津　でも、友達の前でそんなにダークな話を

することは少ない。楽しみな予定の話とか、充

実した話が多い。だから余計、周りがキラキラ

している中で自分が黒く思えるというか…私は

私のいい面も悪い面も知っているからこそ、悪

い部分が特に見えてくる。青々とした草むらの

中にポツンと黒いカラスがいるのを見て、私

だ！と思った。カラスに共感してしまったとい

うか（笑）。カラスからしたら、何を勝手にと

思うかもしれないけれど！

新作は、自然物そのものだけでない、中津さん

の心が現れた作品のようだ。

後日、中津さんがいつも制作している日本画領

域3年生のためのアトリエを訪れると、彼女の

スペースには一つの絹絵が置かれていた。檸檬

の木を描いた作品だというが、その実や葉はや

や盛り上がり、存在がより強調されているよう

に見える。聞くと、岩絵具での彩色の他、裏

から金箔を貼ることで、表面にうっすらと煌め

きが浮かび上がることを狙ったそうだ。《かぼ

ちゃ》の制作から始めたという絹絵は、和紙に

描くのに比べて筆の跡が残りづらく、植物その

ものの色や質感を出せるところが気に入ってい

るという。インタビューで中津さんは「日本画

の特徴っていうと、その描いたものに対するリ

スペクトがあるのかなと思っている。私だった

ら、自然物を面白いなとか、すごいなと思う気

持ちみたいな。でも最近は、見た目に忠実って

いうよりも、絵だけで見たときの面白さ（があ

る作品）が画壇でいい評価をもらったりもして

いるようだから、実物を忠実に描くことの重要

性は無くなってきているのかもしれない」と、

日本画について語った。刻一刻と変わる美術や

日本画の流行を冷静に見つめつつ、しかしモ

チーフをありのまま描写するやり方も大切にし

たい。迷いながら、さまざまな表現技法を取り

入れ、制作を続けている姿に、心を打たれた。

中津さんのアトリエにて
《檸檬の木》
2022 絹本彩色
絹、顔料、膠、箔、墨
100×120

中津さんの作品を見ると、その描写力に感嘆す

ると同時に、どこか優しく暖かい印象を受け

る。インスタグラムに投稿された、たくさんの

人物や植物のスケッチも、どれもモチーフと

なった物への愛情が滲み出ているような気がす

るのだ。取材を通じて、これは自然物の個性あ

る姿をありのまま表現しようとする、中津さ

んの誠実な態度からきているのだと解釈した。

すっかりファンになった私は、中津さんのまっ

すぐな眼差しが生み出す作品が、新たにインス

タグラムに投稿されるのを心待ちにしている。

もちろん、アートギャラリーT＋に展示しても

らえるとなお嬉しい。

中津瑞樹《檸檬の木》制作途中段階、裏側、金箔を貼っ
ている部分、2022

中津瑞樹《カラスの剥製　スケッチ》2022

中津瑞樹《檸檬の木》の、裏側に金箔を貼っている
部分を表から撮影、2022
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表紙
佐藤珠水『Diary』制作時のスケッチ
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