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はじめに
　絵本作家・熊田千佳慕（1911-2009）は、東
京美術学校金工科卒業間近の1934年春、長兄･
精華の友人でもあった山名文夫に師事し、グラ
フィック･デザイナーの道を志した。そして同
年対外宣伝雑誌『NIPPON』の準備に追われて
いた、名取洋之助主宰の日本工房に山名ととも
に勤める。かつて稿者は日本工房での仕事を、

「熊田千佳慕の世界」（ 註 1 ）、「名取洋之助と日本
工房　1931-1945」（ 註 2 ）、「熊田千佳慕展　花、
虫、スローライフの輝き」（ 註 3 ）で一部紹介し
ているが、その後発見された資料もあり、それ
らをつなぎ合わせると、熊田五郎（千佳慕の本
名）が手がけていたデザインの輪郭が新たに浮
かび上がってくる。この小稿では、日本工房か
ら日本写真工芸移籍後の未公開資料紹介、さら
に第二次大戦後「他に例のない異色の雑誌」（吉
田健二）（ 註 4 ）である『FEMINA』を一瞥し、
特異な画風を生んだ絵本作家の前史を振り返っ
てみたい。

1 ．日本工房時代（1934-1939）

　日本工房時代の熊田は、はじめ山名文夫のア
シスタントとして細々とした広告のレイアウト
などを手がけていたが、1936年 2 月に山名が資
生堂に復帰して日本工房を去ると、徐々に

『NIPPON』の誌面レイアウトを任されるよう
になる。著名なのは、『NIPPON』 ８ 号の「伊
豆の週末」で、土門拳の「出世作」と呼ばれ、
報道写真家の評価を決定づけたものである。さ
らに、1937年秋より、国際文化振興会依頼の折
り本『日本』を自宅で制作している。これが熊
田の代表作といえる仕事である（ 註 5 ）。日本工
房での仕事を大別すると次のとおり。

熊田千佳慕のデザイン資料と『FEMINA』

堀 宜雄

日本工房時代の作品　＊は福島県立美術館寄託

図 2 『NIPPON』11号
1937年 5 月17日
369×265㎜＊

図 1 『NIPPON』 9 号
裏表紙　1936年11月 2 日
374×265㎜＊

図 3 『NIPPON』日本語版
表紙　1936年12月20日
372×263mm＊

図 4 　『NIPPON』 8 号　
「伊豆の週末」＊

図 5 　『NIPPON』 8 号
「伊豆の週末」1936年 8 月 8 日
（文：飯島実、写真：土門拳）＊
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Ａ．『NIPPON』関連の仕事（1934-37）
　創刊号広告図案より始まり、本格的な誌面レ
イアウトは 7 号から13号まで。『NIPPON』の
誌面においては、写真をトリミングすることは
あっても、フォトモンタージュはほぼ行ってい
ない。余白を生かしたレイアウトと手書きレタ
リングなどを駆使しながら、本文のセンチュ
リー ･オールド･スタイルという明治時代から
使われている字体の活字による「古くささ」を
払拭することにつとめていた（熊田）、とのこと。

（図 1 〜 ５ ）

Ｂ．日本工房スポンサーの仕事
・国際文化振興会　折り本『日本』（193８年春）
　（図 6 〜 ８ ）
・芝浦電気　電気扇ポスター（図10）、電気ド

リルポスター（図12）、カレンダー
・鐘紡　包装紙、サービスステーション印刷物、

夏衣ポスター（図11）

Ｃ．副業的なデザインの仕事
・早稲田などの大学卒業アルバム制作（図 9 ）
・日本陸上競技連盟Year Book
・三菱化成ポスター（1939年）（図13）　など

　なお、『NIPPON』については、拙稿「『NIPPON』
考・序」（『日本美術史の杜』（村重寧先生星山
晋也先生古稀記念論文集）竹林舎、200８年）を
参照されたい。順風満帆にみえた日本工房での
仕事は、1937年10月以降暗転する。藤本四八、
亀倉雄策、髙松甚二郎ら新たなスタッフが加わ
り、交詢社ビル 2 階の事務所が手狭となったこ
と。また第三代美術部長に河野鷹思が就任し、
1939年に事務所が鈴木ビルに移転、国際報道工
藝株式会社と社名が変わり、さらに土門拳の退
社等、大きな変化があった。193８年 3 月頃の折
り本『日本』完成後の自宅療養から復帰すると、
あまり仕事がなかったようだ（ 註 6 ）。

日本工房時代の作品

図 6 - 8 　折り本『日本』　1938年 　国際文化振興会　
275×305mm　国際交流基金蔵

図 9 『早稲田大学政治経済学部卒業アルバム』   1936年   
265×5365mm＊

図10   《芝浦電気扇ポスター》　1936年( 写真：名取洋之
助/モデル：原節子) 　756×526mm＊
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2.  日本写真工芸社での仕事（1943-45）
　1939年末頃日本工房を退社した熊田は、しば
らく自宅で静養する。熊田には2006-８年に刊行
された自伝 3 部作（ 註 7 ）があり（以下『自伝』
と略す）、『熊田千佳慕　クマチカ先生の図鑑画
集』（2011年、求龍堂）所載の年譜をあわせて
経歴を抜き出すと、下記のようになる。

1941年　 7 月頃応召、東部八十八部隊に配属、
2 ヶ月で召集解除。 9 月、帰宅。

1942年　 4 月、文寿堂（洋手帳会社）入社。

1943年　日本写真工芸社に入社。
　　　　『NIPPON PHILIPPIN』をはじめ、占

領地の宣撫用ポスターや映画、雑誌類
をてがける。

・《秘めたる覚悟（南方宣伝参考資料 3 ）》1943年
（図14）

・《「あの旗を撃て」組ポスター》1944年　（図1５）
・《ビルマ展出品目録写真説明文翻訳原稿》
　1944年頃　（図16）
・《『NIPPON POCKET LIBRARY』 2 ，4 ，５ 》
　1944-4５年　（図17）
　 2 　NIPPON ’S  IMPERIAL ARMY
　 4 　OLD TALES  OF NIPPON FOR CHILDREN
　 ５ 　PEERLESS FUJI

日本工房時代の作品

図11  《鐘紡ジヨーゼツトン夏衣ポスター》1936-37年
（写真：土門拳/モデル：市川春代）　510×708mm＊

図12  《芝浦電気ドリルポスター》　1937-38年
（写真：土門拳）　633×529mm＊

図13   《三菱化成の農薬ポスター》　1939年
（写真：松田正志/モデル：関千恵子）　601×423mm＊

日本写真工芸社時代

図14　《秘めたる覚悟(南方宣伝参考資料 3 )》　1943年＊
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3 ． 第二次世界大戦後

　引き続き『自伝』から履歴を引く。

1945年　日本写真工芸社の事務員だったすぎ子と
結婚。横浜大空襲で父を亡くす。終戦。

1946年　日本写真工芸社の社員だった松井直樹
と出会い、米兵むけ雑誌『RIO』の制
作に携わるが、資金繰りに失敗、未刊
に終わる。

1947年　日本工房の同僚だった信田富夫（ライト
パブリシティ創業者）に会い、鐘紡フォ
トスタヂオに勤める。初めての絵本　

『狐のたくらみ』（手塚富雄著、中央公
論社、1947年 2 月15日）の挿絵を描く。

194８年　高峰秀子をモデルにした鐘紡化粧品の
ポスターを手がける。

《鐘紡化粧品ポスター》（図1８）

1949年　鐘紡を辞め、光吉夏弥のすすめで絵本
画家となる。

　ここには、河出書房『FEMINA』に関する
記述は出てこない。しかし、熊田旧蔵資料には、

『FEMINA』創刊号、 3 号の横長ポスターがあ
り（図20,21）、稿者の聞き取り調査の折にも、

「戦後河出書房から婦人雑誌『FEMINA』を出
した。話題になったが、短命で終わった。」と
の発言があり、熊田にとってデザイナー時代の
最後を飾る仕事として、『FEMINA』という婦
人雑誌は位置づけられる。

4 ．『FEMINA』という雑誌

　季刊雑誌『FEMINA』は、河出書房より
1947年 ８ 月から翌年 3 月まで、 3 号が刊行され
ている。吉田健二の『占領期女性雑誌事典』に
よれば、
　「当時、本誌については「超贅沢雑誌」で、「内

容は、芸術趣味が濃く、いわば人々の生活を

日本写真工芸社時代

図17　『NIPPON POCKET LIBRARY』 2，4，5＊
2   NIPPON ’S　IMPERIAL ARMY　1945.1.20　149×105㎜
4   OLD TALES  OF NIPPON FOR CHILDREN　1944.7.25　149×104㎜
5   PEERLESS FUJI　1945.1.20　149×107㎜

図15　《「あの旗を撃て」組ポスター》　1944年公開＊
ポスター各362×512㎜… 6 枚、解説紙305×212㎜… 1 枚

図16　《ビルマ展出品目録写真説明文翻訳原稿》
1944年頃　240×345㎜＊
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眺めている雑誌」（土屋忠雄ほか「婦人雑誌
に関する調査的研究」『野間教育研究所紀要』
第 2 集、1950年 3 月）と評され、教養 ・趣
味や服飾系雑誌の範疇で扱われていた。」

とあり、実際現物を手にとってみても、特異な
判型（209×17８mm、しいていえばA 5 変型）、
文字組のみの頁が極めて少ない、凝った雑誌で
ある。吉田の解説をさらに引いてみよう。
　「1930年 3 月に河出孝雄が二代目の社長に就
任」し、懸案だった女性雑誌は、「用紙統制な
どもあって実現していなかった」ため、「日本
国憲法の制定に文化国家としての礎と発展を確
信した河出孝雄が、その一助を担うべく“進歩
的婦人文化雑誌”を標榜して創刊したもの」が

『FEMINA』（フェミナ、ラテン語で「女性」
の意）であるという。
　印刷の仕様としては「特別規格の特殊A判

（縦21cm×横17.5cm）（ママ）で、グラビア40頁、
本文８0頁の計120頁で発行。発行人竹泉武、編
集人は荒川竹志。定価60円（ママ）。発行部数
は 1 万８000部」。「『FEMINA』は、季刊雑誌で
あることもそうだが、判型、三色カラー印刷、
グラビア頁重視の編集、写真と記事の一体化な
ど、従来の女性雑誌の型を破るもの」という。
　なぜこうしたグラフ重視の雑誌が生まれたの
か？その謎は、「日本工房」というキーワード
により氷解する。編集主体が青柳喜代（日本工
房に1934年から在籍）（ 註 ８ ）、誌面レイアウトが
熊田五郎［在籍1934-39］、写真担当の松田正志

［在籍1939-45］（ 註 9 ）は、全員日本工房の旧ス
タッフである。名取洋之助が戦後「日本の

『LIFE』をめざす」と意気込んだ『週刊サン
ニュース』（ 註 10 ）と比べると、『FEMINA』の方
がはるかに『NIPPON』の後継としての、高い
文化水準を保っている。あるいはこうも言える、
グラフ表現の申し子というべき集団･日本工房
で育ったスタッフたちは、過剰なまでのグラフ
展開を、むしろ当たり前と考え、その理想追求
に邁進したのだ。
　雑誌の第一印象は、熊田によるアート・ディ
レクションが隅々まで行き渡っている雑誌だ
な、というものであった。標題ロゴの細長いゴ
チック体は、図11､ 12に用いられたものと共通

第二次大戦後の作品

図18   《鐘紡化粧品ポスター》　1948年
（写真：松田正志/モデル：高峰秀子）　716×502㎜＊

図19   《経済復興会議ポスター（ヤミのない社会を）》　1947年＊

図20,21   《『FEMINA』ポスター》　1947,48年＊
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するテイストである。さらに標題紙の花柄、目
次の装飾、見出しの模様、花束カットなど、注
意してみれば「go」という熊田五郎のサイン
を認めることができる。雪、水玉、名もない草
花など、身近で見過ごされがちな「かたち」を、
デザインに生かす熊田ならではの姿勢といえる
だろう。
　『FEMINA』は、対外宣伝雑誌『NIPPON』
の理想主義的な側面を濃厚に受け継いだ雑誌で
あった。ただし、『NIPPON』自体が国際文化
振興会の強力なバックアップなしには存続でき
なかったように、最初から「売れる」ものとは
なりにくかった。終戦間もない、生活もままな
らない時期に、この理想主義はすんなりとは受
け容れられず、194８年 3 月の第 3 号刊行後、し
ばらく休刊となり、同年10月には、誌名を『若
い婦人』と変え、月刊誌として刊行されていく。
熊田も行きがかり上仕事は引き受けているが、
紙質も印刷も同じ雑誌の後継版とは思えぬ、無
残な内容となった。
　その落差はここでは詳述しないが、結局月刊
誌『若い婦人』は1949年に終刊したと思われる。

（紙の配給統制が撤廃され、大手出版社の婦人
雑誌が盛り返す時期にもあたり、「婦人雑誌不
況」の時期でもあったらしい。）（ 註 11 ）

5.  結びにかえて

　1934年から、第二次大戦をはさんで、1949年
までが熊田千佳慕のデザイナー時代といえる。
実質、15年程度、日本工房で『NIPPON』の制
作をはじめ、写真をもちいた大胆なグラフ表現
と、手書きのレタリングや、身近な自然物から
抽出されたかわいらしい、優美な模様が、熊田
五郎の持ち味であった。
　しかし、印刷媒体である雑誌は、「誰のため
に」というメッセージの受け手が明確でないこ
と、商業的に成功しなければ、媒体が存続でき
ないということで行き詰まってしまった。
　もう一度原点に戻って、小さな人たちのため
に、一本の鉛筆からスタートする絵本作家へと、
熊田はゆっくりと苦難の道を選び、歩んでゆく。
 （ほり　よしお/専門員）

註
⑴　「熊田千佳慕の世界　はな･むし･とり･ゆめ」　

福島県立美術館　2001年
⑵　「名取洋之助と日本工房　1931-1945」　福島県

立美術館、川崎市市民ミュージアム、足利市立
美術館、長崎県美術館、毎日新聞社　2006年。
図録は毎日新聞社発行と、岩波書店書籍があ
り、いずれも白山眞理・堀宜雄著、岩波書店編
集。

⑶　「熊田千佳慕展　花、虫、スローライフの輝き」
目黒区美術館　2006年

⑷　吉田健二編　『占領期女性雑誌事典』第 1 巻　
金沢文圃閣　2003年

⑸　折り本『日本』は、折り畳み式の写真帖を名取
の妻エルナが思いつき、見本を作成して、1937
年 9 月に国際文化振興会が制作決定、日本工房
が受託。はじめ藤本東五が取り組んだが遅々と
して進まず、熊田が自宅に材料を持ち帰って制
作した。前掲註 2 　図録　ix頁、53頁。

⑹　前掲註 2 　図録　p.53。
⑺　熊田千佳慕『横浜ハイカラ少年記』2006年、同『横

浜ハイカラ青年記』2007年、同『横浜ハイカラ貧
乏記』200８年、いずれもフレーベル館。

⑻　青柳喜代（1913?-不明）　1934年津田塾女子英
学塾を出て、同年日本工房に入る。名取の妻、
エルナ･メクレンブルクの秘書的仕事や経理な

どをしていた。『先駆の青春　名
取洋之助とそのスタッフたちの記
録』所載の同僚の回想によれば、
1939年初冬には失恋失踪事件を起
こしたこともある。第二次大戦
後、河出書房の『FEMINA』『若
い婦人』休刊後の消息は不明。左
の写真は、193８年頃、日本工房で
の野球大会のもの。JPS蔵。

⑼　松田正志（1916-不明）岩手県遠野市生まれ。
旧制中学卒業後、オリエンタル写真工業写真部
に入社、写真技術を覚える。1939年、土門拳退
社後の日本工房に入社、本社付のカメラマンと
して『NIPPON』などの写真を撮影した。第二
次大戦後はフリーとなったが、1947年頃は、日
本工房の同僚であった信田富夫の誘いで、鐘紡
フォトスタヂオ（銀座 3 丁目）に勤めた。その
後、博報堂に招かれ、広告写真家を育成した。
晩年陶芸もてがけた。

⑽　『復刻版　週刊サンニュース』国書刊行会、
2017年により、その全容が明らかになったグラ
フ誌。別巻に白山眞理による解説がある。

⑾　註 4 　前掲書

なお、日本工房および名取洋之助の動向について
は、下記の文献を参照した。
•『〈報道写真〉と戦争　1930-1960』白山眞理　吉

川弘文館　2014年
•『報道写真の青春時代』石川保昌編　講談社　1991年
•『わがままいっぱい名取洋之助』三神真彦　筑摩

書房　19８８年
•『先駆の青春　名取洋之助とそのスタッフたちの

記録』日本工房の会　私家版　19８0年
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季刊『FEMINA』第 １ 巻第 １ 号
１947年 ８ 月 ５ 日発行　定価6８円　207×１77mm　１22頁　
河出書房（東京都千代田区神田小川町 ３ - ８ ）　編集者：荒川竹志　
発行者：竹泉武　印刷所：大日本印刷　表紙印刷：光村原色印刷
所　配給先：日本出版配給／カット：山名文夫（ayao）、熊田五郎

（go）、写真：松田正志（カネボウ･フォト･スタヂオ）
印刷メモ：表紙は天然色撮影、グラフ頁はグラビア印刷で、用紙
も本文紙と変えている。標題紙と目次は紅染め紙を使用、見返し
は青空に白雲が浮かぶ背景に宮本百合子の巻頭言（裏見返しも同
様の印刷）。裏表紙は鐘紡化粧品。人工着色による印刷と思われ、
熊田描くバラの花が花輪のように化粧品の瓶を取り囲み、当時と
しては大変美しいカラー印刷であったと思われる。 表紙　松田正志撮影 裏表紙　熊田五郎画

標題紙 見返し　宮本百合子
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はじめに
　みなさんこんにちは。ただ今ご紹介いただい
た早川です。今日は本当に暑いなか、足を運ん
でいただき、誠にありがとうございます。
　今、ご紹介いただきましたけれど、今日は、
美術館が開館40周年ということで、その節目に、
美術館の一番大事な部分である美術館のコレク
ション、これが産声を上げた昭和55年を節目に、
1980年代、90年代に、美術館の初期コレクショ
ンの取り組みというものがどうだったのか、こ
れについて私の経験を交えながら、皆さんにお
話をして振り返っていきたいと思います。どう
ぞよろしくお願いいたします。
　それで、最初に、今美術館の企画展（ 註 ２ ）に
展示されているコレクションについては、ご覧
いただいたでしょうか。私も先ほど見まして、
頭が真っ白になりました。非常に迫力のある作
品が所狭しと並んでいて、どこの美術館のコレ
クションかと思うような力強い作品を前に頭が
くらくらしてきました。その状態で最後の部屋
の最後のコーナーに、これまで美術館が開館し
てからどのような展覧会を開催してきたのか、
そのポスターが天井に届くまで壁一杯に飾って
いますが、これが圧巻でございまして、おそら
くこれは私が 8 割 5 分ぐらい展覧会に立ち会っ
ているものです。みなさんもご覧になった展覧
会があるかと思いますが、ひとつひとついろい
ろな思い出や思いが走馬灯のように巡って、く
らくらしてきました。今日ここでどこまでお話
できるかなとあやしい思いがしてきました。こ
れは私の個人的な思いもあってのことですけれ
ど、40年と一口にはいいますが、その間にいろ

いろな作品がこの美術館の仲間として収蔵され
たということを実感されると思いますので、繰
り返しご覧いただければありがたい。
　それで、そういったコレクション、県立美術
館の作品がたくさんあるわけですが、現在約
4,000点（ 註 ３ ）におよぶコレクションのなかで、
特に初期の時代に美術館のコレクションの骨格
になる部分が形成され、代表的な作品が収蔵さ
れていったわけです。美術館のコレクションの
輪郭というものをある程度描けたと考えており
ますが、それを今回この機会に、どの機会に作
品収集が実現できて美術館のコレクションが形
成されたか、具体的にご紹介していきたいと思
います。美術館での作品鑑賞を楽しんでいただ
いている皆様と一緒にシェアをして、これから
の美術館の展望に役に立てれば、美術館OBの
ひとりとして非常にうれしく思います。

報告：「福島県立美術館開館40周年記念展　みんなの福島県立美術館 その歩みとこれから」
記念講演会「福島県立美術館―コレクション事始め」

採録・編集：紺野 朋子

講師：早川 博明（福島県立美術館元館長）（ 註 1 ）

日時：２0２4年 9 月 1 日（日）14：00～15：３0
会場：福島県立美術館講堂

図 １
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開館準備期
　前置きが長くなりましたが、今紹介があった
ように、私は美術館の建設準備が発足した1980
年、昭和55年に準備スタッフとして、学芸員と
して、県の教育庁に勤めたわけですけれども、
その頃は県庁の内外で、福島県で初めて本格的
な美術館ができるのだというある種の熱気とい
うものを感じました。それまで私は東京の大学
の研究室にいたわけですが、はじめて福島に来
て県庁で仕事を始めた頃に、美術館が建設され
るという話題があちこちで聞こえてくる。非常
に大きな期待と熱い関心が向けられていた、そ
れが事実だったわけです。
　ところが、肝心の美術館の中身、美術品、コ
レクションがどういうものなのか、注目すべき
作品はどういうものなのか、それをイメージで
きる人が、私を含めて誰もいなかった。そうい
う状況のなかで準備の仕事が始まったというの
が実際です。
　学芸員として入った1980年の、前の年1979年
に、もう展示を見てもらってご存じだと思います
が、建設にあたってどういう美術館がこの福島県
にはふさわしいのかについて、東京の美術館館
長とか、あるいは美術の専門家、あるいは県内の
有識者の人たちで構成されている検討委員会と
いうものがあったわけです（ 註 4 ）。そこでどうい
う美術館にしたらいいのか、皆で意見を出し合っ
て、検討しました。そこでは美術館の性格と建
築の規模や概要について議論されていました。
　もうひとつ、作品がどういうものがいいのか
についても話し合いがあったが、非常に大きな
枠組み、例えば福島県のすばらしい作家を対象
とする、あるいは日本近現代の素晴らしい作品
を入れる、そして日本の外、海外の優れた作品
を入れる、こういう大きな方針については議論
された。考えてみると、福島県に限らず、全国
の公立美術館でも同じような方針を立てていま
した。福島県も公立の使命として、同様の方針
を含む美術館でいくとの議論が尽くされまし
た。しかし、それ以上のコレクションのイメー
ジ、具体的な提言は特にありませんでした。た
だ、参考に、いろいろなこうした作品・作家が
あったらいいね、という議論のなかで出てきた、

県内外、海外も含めて、ピカソがいいとか、ル
ノワールがいいとかという議論もあったので
しょう、そうした作家などが参考資料として上
がってきた。具体的な話を進めるうえで、縛り
にならないようにという配慮もあっただろう
し、それから当時は全国で都道府県立の美術館
が建設された美術館ラッシュの時代で、作品を
取得するのに競合していたという事情もありま
した。そういうことで、あまり具体的な話を最
初から出すと美術界、美術市場を混乱させる、
そういうことはなるべく避けたほうがいいとい
う議論もあったようで、そうした状況であった
ので、私が参加した1980年以降に具体的な作
品・作家の情報に基づいていろいろと研究して
いったということなのですね。
　結果的に、コレクションづくりは、ゼロから
スタートしたといっても過言ではない。そうし
た状況で1980年、昭和55年の春を私は過ごして
いた。ですから、ほとんど未確定の状態でスター
トしたわけですから、手探り状態で美術館コレ
クションについての活動が開始したわけです。
例外的に斎藤清（1907－1997）さんの版画の寄
贈を受けるという話は当初からあったようです
が（ 註 5 ）、それ以外は白紙の状態でスタートした。
そのようなことで大丈夫かいなという気持ちも
あったわけですが、逆に言うと、これはやりが
いもあると。実際に大変な仕事も、すごいスピー
ドで進んでいったということになるわけです。
　こういう状況は、今振り返ってみると、県の
なかでも特別なプロジェクトとして体制が組ま
れていて、まだ誰も経験したことのない体験を
積み重ねていったわけですが、まるでNHK番
組のプロジェクトＸみたいな、そういう印象を
強く受けました。鳴り物入りで始まった県立美
術館の建設というプロジェクトが始まった頃、
県庁のなかでも特別な体制が築かれていて、調
整会議とか、あるいは議会の対応とか、建設の
与条件とか、建設の設計委託とか、それに加え
て、作品を集めるための専門家による委員会の
開催、そのほか私たち学芸員が携わったいろい
ろな美術品の情報、作家の調査など、こうした
ものも少しずつ同時並行に進んだ。そうした幅
広い業務を忙しくこなしていくしかなかった
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（ 註 6 ）。
　そういうことで開館までの 4 年間、つまり開
館するまでのスケジュールがびっしりと決めら
れていた。それでも、大げさにいうと、美術館
の建設というのはもちろん生まれてはじめての
仕事で、人生の大きな夢といったことを感じ
た。どんな美術館になるのだろう、どんな美術
館にしていけばいいのか。仕事が忙しければ忙
しいほど、その思いが募っていた。非常にチャ
レンジングにあふれた職場であったといえると
思います。そういったチャレンジングな仕事・
職場で、自分で課題を設定し、学芸員としての
専門的な能力を向上させていく、それによって
事業の課題に貢献できる、非常に理想的な職場
であったなと今振り返ってみて思います。
　最初に申し上げたように、私たちの最上課題
は、建物とか建築とかそういったものは抜きに
して、学芸員として一番取り組まなくてはなら
ないのは、コレクションづくり。一番大切なこ
とは何か。それは評価が確定した作家・作品で
はなくて、新しい福島の県立美術館の独自性、
強い特徴、それから魅力、そういうものをもっ
たコレクションの姿・かたち、これをつくる、
これが一番大事。そのためには、力強い表現力
を持った芸術家の作品、そういうものを私たち
自身が評価をして、それを美術館のコレクショ
ンに加えていく。そうすることによって、コレ
クションにエネルギーというものが蓄えること
ができる。そういう思いを抱いて、作品の収集
の仕事を進めた記憶があります。
　そもそも通史的にたどるような作品を集める
のは、財政的にも厳しかったし、美術館のほか
隣の図書館も同時に建設の準備が進められてい
たわけで、建設費だけで100億に近い巨額の費
用が投じられていた（ 註 7 ）。それを含めて考え
ると、なかなか名品名作だけというわけにはい
かないというのが正直な考え方です。要は、優
れた芸術性を発揮している美術家の、どんな作
品を持っているのかということが問われ、数よ
りも質にこだわる、ナンバーワンではなく、一
流の作品、物語性や独自性をもった作品を集め
ることがコレクションには大事である、そのよ
うなことを考えて日夜業務を行っていった。

美術館建築
　今回は具体的にものをみてお話を進めたいと
思いますが【スライド：福島県立美術館外観　
図 ２】、まず美術館というものは、施設の本体
自体も非常に重要な存在であって、のべ床が
9,800平米、信夫山の緑豊かな雄大な背景のな
かに、和風の民家をイメージした外観、隣に図
書館があって、その図書館を含めて周囲の景観
というのは、はじめてこの場所を訪れた方は一
様に感動する、そういう魅力があるわけです。
古い話ですが、今の天皇皇后両陛下が開館して
10年ぐらい経った頃ご訪問をされて、そういう
方ですとか、あるいはニューヨークのメトロポ
リタン美術館の元館長や、あるいは東日本大震
災の後にパリのルーヴル美術館の館長もここに
いらっしゃって、皆さんいい美術館だねと、そ
んな感想をもらしていかれました（ 註 8 ）。
　こういう美術館をつくるということが、お金
の問題だけではなくて、どういう建物にするか
ということで、一番信頼を置いたのが、設計の
大髙正人（19２３－２010）さんです（ 註 9 ）。三春
町出身で、戦後の日本の建築界では名をなし
た、有名な建築家ですが、勾配屋根になってい
るこの建物、大小の寄棟屋根と方形屋根のかた
ちを集合して構成されている美術館です。この
美術館自体を考えてみると、現代建築のひとつ
の表現であるし、美術館コレクションの代表的
なひとつとして考えていいのではないかと私は
考えています。
　美術館の中に入って、このエントランスホール

【スライド：福島美術館エントランスホール　

図 ２
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図 ３】の壁面に栓の板を貼って、明るく大きな
空間をつくり、御影石の床と巨大な御影石の柱
で、非常に上昇感をもった大聖堂のような、そ
ういう空間づくりとなっている。聖なる空間と
いってもいい佇まいを、ゆっくりと鑑賞してく
れといわんばかりに、折り返しのスロープが設
置されている、これが美術館のエントランス
ホールの特徴だと思います。
　普段、美術館のコレクションをご覧いただい
ている常設展示室【スライド：常設展示室Ａ・
Ｂ・Ｃ】ですが、大きく 4 つの部屋に分けて、
それぞれが特徴がある表情を見せています。上
の天井を見てもらうと、外側の勾配屋根のかた
ちをそのままつながるような、屋根の特徴があ
らわれているわけですが、こういう天井は見せ
てもいいという判断で外側の勾配屋根の設計に
こだわったのではないかと思うぐらい、独特の
天井となっています。
　最初の部屋【スライド：常設展示室Ａ】は日
本画を展示するという考え方で従来やってきま
したが、これも栓の板で明るく貼りつめてある。
次の部屋【スライド：常設展示室Ｂ】は洋画の
作品を展示しているＢの部屋ですが、この壁面
は大理石と近いトラバーチンといわれている石
灰石の一種の板で貼り付けてある。トラバーチ
ンというは、ローマの世界遺産になっているコ

ロッセオなどがこのトラバーチンでつくられて
いて、非常にやわらかい色調で、絵を展示する
展示室の壁としてもふさわしいと思います。 ３
番目に【スライド：常設展示室Ｃ】ワイエスな
どの海外の作品を展示するＣですけれども、非
常に落ち着いた茶褐色の堅い色を持つクルミ材
といわれています。落ち着いた雰囲気をもった
部屋となっています。
　展示室の間に小さな休憩室があるのを皆さん
ご存じだと思いますが、そこのガラスの先に小
さな空間があって、そこに彫刻を置いて楽しむ
ことができるのではないかというのが、直接本
人からうかがったわけではないですが、おそら
く設計の大髙さんのアイディアではないかと
思っています。まだ彫刻を置くという計画の実
現はされていませんが、そういうことのできる
空間が確保されているということです。

斎藤清
　今度はコレクションの中身に入ってくるわけ
ですけれど、私にとって、このご覧になってい
る斎藤清さん【スライド：斎藤清《凝視（花）》
紙・木版 1950年 1980年度収蔵　図 ４】が収集
活動の最初の仕事であったわけです。すでに80

図 ３

図 ４ � ©�Hisako�Watanabe
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年の準備室発足以前に、斎藤さんからご自身の
代表作を新しい美術館のために寄贈したいとい
うお申し出があって、そのことを受けて 4 月の
春から準備が始まったわけです。
　斎藤清さんが当時住んでいたのは鎌倉の長谷
寺の近くだったのですが、お宅を訪ねたときに
本人から意外なことをたずねられました。それ
は何かといいますと、「俺の作品をあんたどう
思うか」というわけです。当時私は２8歳そこそ
このまだ若気の至りという年齢で、一方斎藤さ
んは70代の半ばぐらいでした。もう斎藤清さん
という作家としての知名度や評価というのは定
まっていて、いわば版画界の大家ですね。そう
いう作家が自分の目の前で「俺の作品をどう思
うか」という質問をしてくるというのは、あま
りに唐突でびっくりしましたけれど、私はとっ
さに「斎藤先生は日本の伝統版画である浮世絵
と戦っていませんか」と言いましたところ、「お
う、それはなかなかうまいこと言うじゃないか」
と笑っていました。日本を代表する版画家が自
分の仕事を若い人に聞いてくる、その斎藤さん
の姿勢自体が非常に謙虚にうつりまして、私は
そのとき非常に大きな感動を覚えました。
　それ以来、斎藤さんが東京の三越本店や新宿
のデパートで新作個展を開くたびによく足を運
びました。斎藤さんの人柄やぶれない仕事への
取り組みに、少しずつではありますが、深く理
解できるようになりました。
　思い返せば、斎藤さんは戦前に版画を独学で
学んで、非常に独創的な作品を発表していった
わけです。それはよく知られているように、戦
後サンパウロ・ビエンナーレという世界的な美
術展に出品して賞を受賞したという実績もある
わけですけれど（ 註10 ）、作品に接した世界中の
人たちが、斎藤さんの版画の非常にオリジナリ
ティある表現というものを高く評価をしていっ
たというのがあるわけです。明快な構図という
ものを追求して、モダンな造型感覚と、日本の
古くからある叙情性みたいなものを、こういう
ものを含めた非常にオリジナリティ高い表現ス
タイルというものを斎藤さん作った。これが斎
藤さんの評価が不動のものとなった理由ではな
いかと思います。

　そういう意味では、福島県立美術館は、たま
たま出身が福島の会津だということはあって
も、こういう独創的な仕事をした人のコレク
ションを持っていることは、誇りに思っていい
のではないかと思います。
　有名な「会津の冬」、その原点ともいえる一番
最初の頃の代表的な作品である《会津の冬（坂
下）》という作品【スライド：斎藤清《会津の冬

（坂下）》紙・木版 1944年頃 1980年度収蔵】で
すけれども、私はこの作品を初めて見たときに、
先ほど申し上げたように浮世絵と戦うという斎
藤さんの特徴がよく表れていると思いました。

関根正二
　次に関根正二（1899－1919）です。白河出身
の２0歳で世を去った夭折の天才画家と呼ばれる、
日本の大正期の洋画史に名が刻まれた超有名な
作家であったわけです。当初から福島の美術館
のコレクションにとって最重要な作家であるこ
とは、県庁のなかでも認識されていて、いろい
ろな有識者が意見を出したということもあるの
でしょうけれど、仕事始めというのは、斎藤清
さんと同時に関根正二という作家の作品につい
て研究することが喫緊の課題であったわけです。
　ただ、２0歳で亡くなっている関根正二の作品
自体が非常に少ない。それから皆さんご存じの
ように代表作が大原美術館やブリヂストン美術
館（現・アーティゾン美術館）に所蔵されてい
ましたけれど、それ以外の作品についての情報
というのはそんなにたくさん出回っていない。
現代のようにインターネットがあるわけではな
いし、情報のソースというのも限られている。
しかも関根正二という作家に対する評価は一般
的に高いけれども、それに対して自分のコレク
ションにするという人は非常に少なかった。少
ないということは、つまり熱心なコレクターが
いたということも裏返しにいえるわけですが、
そういうことで関根正二というのは簡単には作
品を手に入れることができない、そんな状況が
ずっと続いていたわけです。
　そのようなときに、今ご覧いただいている

《真田吉之助夫妻像》という作品【スライド：
関根正二《真田吉之助夫妻像》カンヴァス・油
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彩 1918年 1980年度収蔵】は、実は福島県内に
あった。真田吉之助ご夫妻というのは関根が生
まれたふるさとの白河の酒造の経営者だったわ
けですけれども、その当主の肖像です。関根が
放浪の旅に出た帰りにふるさとに寄って、この
真田家にやっかいになったときに縁があって描
いた、知る人ぞ知るという作品だったわけで
す。
　少しずつ所有者と話をしながら、ぜひ福島県
立美術館の作品として協力してもらいたいとい
う話をずっと進めて、最終的に受け入れていた
だいた作品なのです。これは確か準備室が発足
した年だったか、はやい時期に入ったしっかり
した力作の作品です。福島県の幹部が白河出身
で、その方の遠い親戚筋の家にあたるとかいう
ことで、そうした偶然の縁がつながって、この
作品を確保できたというのが実際のところで
す。何か画集やカタログなどを見てこれがいい
とか、そういう作品の求め方は一切できない、
そうした作家だったわけです。
　これは関根が18歳の時に描いた作品です。当
時関根は、いろいろなヨーロッパの画家、特に
ドイツ・ルネッサンスのデューラーとか、ある
いはミケランジェロとか、そうした人たちを画
集から勉強して、人物の背景に円蓋という、こ
の特殊な形をしたものが描かれていますが、こ
れもヨーロッパの絵画の影響の一端を示してい
る。関根という人は、若いけれど非常に早熟で、
非常に知的な作家であったと私は思います。若
いから情熱を感じられる絵を描いていますけれ
ど、絵画としてしっかりしたものを自分で選択
をしていきたい、そういう考え方を持った画家
ではなかったかと思います。そういう彼の真摯
な姿勢がこの作品にも表れているわけです。こ
の作品を取得した際には、非常に大きな感動を
受けたのが記憶に残っています。
　そしてその後に、やはりまだ開館前ですけれ
ども、遠い知人からの情報で、この《神の祈り》

【スライド：関根正二《神の祈り》カンヴァス・
油彩 1918年頃 198３年度収蔵　図 ５】、大原美
術館の《信仰の哀しみ》とも非常にリンクする
女性の人物像を主とする関根らしい作品が、ど
うも「動く」という。「動く」という言い方を

するのですね。つまり市場には出ていないので
すね。すべてが水面下で所有者との関係、ある
いはそれを知っている業者、つまり美術商、画
商さんがその情報をどんなタイミングで、どう
いう値段設定で欲しがっている人に譲るかとい
う、そんないろいろなそれぞれの立場の思いが
錯綜して浮上してくる。そういう経緯のなかか
ら、この作品がもし福島で必要だったら売って
もいいという、つまり金儲けではない、大事な
作品だけれど譲ってもいいという所有者からの
話が出て、それがまとまって入手した作品です。
　作品内容まで踏み込んで話す時間はないです
けれど、関根は ２ 点ですけれど、開館前にその
特徴的なものが確保できたので、そのことに非
常に満足をした次第です。ずっと関根について
は追求を続けておりまして、その後も新たに作
品が加わっていることは言うまでもないことで
す。

大正時代の洋画
――村山槐多・岸田劉生・前田寛治
　それからもうひとつ、村山槐多（1896－1919）
という人の作品【スライド：村山槐多《庭園の
少女》紙・水彩 1914年 1987年度収蔵】も、ちょ
うど関根と ３ 歳違いの年長ですが、当時若くし

図 ５
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て画壇にデビューして二科展を中心に活躍した
一種の天才画家ですね。激しい青春の情熱を絵
画や詩にぶつけて２３歳の短命で亡くなりまし
た。不思議なことに、関根が２0歳で亡くなった
同じ年、1919年です。そういう大正時代の若い
芸術家たちの非常に情熱的な作品というもの
を、福島県立美術館の特徴のひとつにしていい
のではないかという議論をして、数ではなく質
というということを重視して集めていきました。
　これ【スライド：岸田劉生《自画像》カンヴァ
ス・油彩 1914年 1981年度収蔵】も岸田劉生

（1891－19２9）で、文字通り近代洋画のある意
味での金字塔となる作家です。岸田というの
は、美術館にとってはある種のステータス、そ
の美術館が近代美術というのに取り組むという
ことを所蔵品を持って示すという、そういう意
味も少なからずありました。
　劉生の自画像というのはたくさん描いてい
る。友人の肖像画と一緒にある時期集中して描
きました。劉生の「首狩り」という呼び名で有
名な話ですけれども、そのなかでこの絵は比較
的後期印象派の影響から、ルネッサンス、西洋
美術の古典の影響を受ける、ちょうどその狭間
の時期の作品です。自画像をたくさん描いて、
まさに自己探求というものを芸術家として進め
ていった、その証となるものです。
　これ【スライド：岸田劉生《静物（白き花瓶
と台皿と林檎四個）》カンヴァス・油彩 1918年 
1994年度収蔵】は、美術館が開館してその後ほ
どに収蔵しました。劉生というのは、自画像、
それから娘さんを描いた麗子像、そしてこの静
物。彼の生涯の大きな代表する ３ つの主題とい
うのが、劉生の芸術を語る上で大事なのですけ
れども、麗子像というのはなかなか手に入らな
い。せめてこの静物、こういう作品を探し当て
て、これも交渉の末、入手することができまし
た。静物のなかでも代表作のひとつといえる作
品です。
　大正時代に関係する画家のひとりとして、前
田寛治（1896－19３0）【スライド：前田寛治《裸
婦》カンヴァス・油彩 19２5年 1991年度収蔵】。
パリに留学して、佐伯祐三（1898－19２8）とも
非常に親しい関係にあった画家で、独自の絵画

のリアリズムというのを追求して、若くして亡
くなった画家ですが、非常に重要な作家です。
これはパリの滞在中に描いた作品ではないかと
考えられています。

吉井忠
　それから、洋画のなかで、特に福島県の出身
で、吉井忠

ただし

（1908－1999）【スライド：吉井忠《老
農夫》カンヴァス・油彩 1964年 198２年度収蔵】。

「よしいちゅうさん」とも私たちは親しみを
持って呼んでいますけれども、吉井さんは、戦
前上京して東京を舞台にシュルレアリスムとい
うヨーロッパの現代美術の影響を受けたりしな
がら、独自の道を模索していた人ですが、戦後、

「土民派」と自分で称して、自然や大地に関わ
る人間像というものを描き続けた人です。
　この吉井さんが実は、美術館の準備時代にお
手紙をくれました。そこに書かれていたのは、
実は隣県の美術館から私の作品が引き合いに出
されている、と。吉井さんは戦前シュルレアリ
スムの運動に参加して、そういう画風の作品を
たくさん描いています。そういう作品を特に中
心に吉井さんの作品を美術館に収蔵したいとい
う、他県の美術館の動きがあるけれども、福島
県はどう考えていますか、と率直に手紙に書い
てくださった。つまりご本人は自覚していると
いうことです。自分のふるさとの美術館が、何
か自分が協力しなければならないということを
やはり感じて、悟っておられたのだと思いま
す。そういう他県の動きに危機感を感じて、い
かがなんでしょうか、というお手紙があって、
私はそれを読んで、あ、失敗したな、と。やれ
ワイエスだ、やれモネだ、印象派だとか、そう
いうことにかまけてですね、足元の重要な作
家、もちろん吉井さんの存在は知っていました
けれども、重要な作家との連絡というものを疎
かにしていたということで、大反省をしまし
た。早速翌日に吉井さんのお宅にお邪魔をし
て、池袋のご自宅でしたけれども、実は私共も
検討をすべく考えておりましたけれども、ご連
絡が遅くなり申し訳ございませんでした、と。
吉井さんは、とにかく私は福島の出身だから何
でもご協力できますよ、と非常にやさしいお言
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葉をかけていただいて。いきなりお伺いして、
アトリエの創作現場を見渡して、額縁にも貼っ
ていないキャンバスがたくさんあり、そこをい
ろいろ漁って目星をつけてきたのですけれど
も、そのとき最初に非常に印象に残ったのが、
この《老農夫》という吉井さんの戦後を代表す
る作品です。
　一般的に、この吉井さんの戦中時代に描いた

《麦の穂を持つ女》【スライド：吉井忠《麦の穂
を持つ女》カンヴァス・油彩 1941年 198３年度
収蔵】、イタリアのダ・ヴィンチを参考にして
いると思いますけれども、こういう作品を経て、
戦後になって、もっとこう粗野といっては何で
すが、あまり古典的でない独自のスタイルを生
み出して描いた作品が《老農夫》です。これに
非常に大きな衝撃を受けて、吉井さんの画家と
しての半生の大きな特徴というものは、こうい
うものに象徴されるなと感じて、そんな思いで
この作品を収蔵させていただいた次第です。
　吉井忠さんは、戦後の美術を考える時に、い
ろいろなところで彼の活動というのは出てきて
いまして、ある種の社会派リアリズムの作風を
示しながら、例えばいわきの常磐炭鉱を仲間た
ちと巡ったり、それから、ベン・シャーンが来
日したときに、京都に仲間と行って会って交流
したりだとか（ 註11 ）、いろいろな活動をしてい
て、吉井さんという人の活動の広がりとコンセ
プトというものが、非常に私たちのコレクショ
ンづくりに大きく貢献をしていただいている、
そういうことができる作家であります。

福島ゆかりの日本画――酒井三良、小川芋銭
　洋画だけではなく、日本画も、福島県からも
明治以降、たくさんの日本画を描いた画家を輩
出していて、帝展、今の日展ですね、その帝展
とか、院展を中心に活躍した作家が少なからず
います。
　まず注目していたのは、酒井三良（1897－
1969）さんという三島町出身の非常に洒脱な水
墨画を特徴にしている作家の作品。その流れの
なかで小川芋銭（1868－19３8）【スライド：小
川芋銭《於那羅合戦》紙本墨画淡彩 19２1年 
1984年度収蔵】、これは三良さんが大尊敬をし

ていた近代画家です。院展の作家で、横山大観
が絶賛をしたという、河童の絵で有名な人で
す。この作家の作品もいろいろと美術館の特徴
をつける作品として収蔵してきております。
　この作品【スライド：酒井三良《水郷の一日》
紙本墨画淡彩 19３9年 1984年度収蔵】は、三良
さんが、芋銭が茨城県の牛久に住んでいたとき
に、そこに訪ねてその水郷に感動して描いたも
のだと思いますが、そういう作品も所蔵してお
ります。

現代日本画――横山操、山本丘人
　日本画は、伝統的な花鳥風月の世界だけでは
なくて、新しい時代に対応する、新しい日本画
の造形性を追求する人もたくさん出てきたわけ
ですが、この横山操（19２0－197３）という戦後
の日本画の鬼才といわれている、新しい日本画
の画壇をリードした作家のひとりですが、この
人の作品【スライド：横山操《建設》綿布着色 
1958年 1981年度収蔵】も、これもあるご縁で
調査をして、大きなダイナミックな画面の作品
を美術館の特徴にしてはどうかということで収
蔵しております。
　その流れのなかから、やはり違ったところで
活躍した、山本丘人（1900－1986）という人の
作品【スライド：山本丘人《月夜の噴煙》絹本
着色 196２年 198３年度収蔵】。この人の作品は、
もっと一般的に画壇を代表する作家として知ら
れていますけれども、日本画の創画会という団
体を統括した人ですが、非常にダイナミックな
画面構成で、力強い造形力が特徴になってい
る。これもやはり横山操とか、そうした戦後の
新しい日本画の動きを反映した作家たちの作品
も収蔵することになったわけです。

アンドリュー・ワイエス
　今度は海外の分野ですが、このアンドリュー・
ワイエス（1917－２009）の作品【スライド：ア
ンドリュー・ワイエス《松ぼっくり男爵》板・
テンペラ 1976年 1980年度収蔵　図 ６】が、美
術館の建設準備のときに一番最初に入った海外
の作品として記憶しております。もう仕事の始
まりから、ワイエスという作家について、非常
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に注目をして、私たち仕事のなかで議論をして
いた人なのですけれども、すでに1970年代にワ
イエスというのは日本ではじめて展覧会が開か
れて、多くの鑑賞者を展覧会で記録を残してい
ます（ 註1２ ）。それだけ非常に観賞性のある作家
ではあるのですけれども、このワイエスという
作家の作品を、福島県が日本ではじめて公立美
術館のコレクションに加えようという気持ちを
固めたのは大きな判断でした。
　やはり情報を入手する方法というのは非常に
限られていた時代ですから、アメリカからの情
報を日本の画商さんを経由して福島に送ってく
るという状況が続いていましたが、そうしたな
かで、入手可能な、ある程度の傑作に近い訴求
力がある作品ということで、いろいろ選りす
ぐった結果、この《松ぼっくり男爵》というの
が浮上してきました。
　当時1980年の夏頃だったでしょうか、この作
品をとにかく早急に何とかしようということに
なりまして、東京とそれからロンドンのエー
ジェントにいろいろと相談しました。なぜロン
ドンかというと、ちょうどその頃、ワイエスが
欧州で初めて大規模な回顧展を開いた。ロンド
ンのロイヤル・アカデミーという非常に伝統的
な美術の公共施設があるわけですが、そこでワ
イエスがヨーロッパで初めて個展を開いたわけ
です（ 註1３ ）。そのときにこの作品がロンドンで
展示されていた。
　美術品というのは、美術商が持っている、あ

るいはコレクターが持っている、あるいは作家
が持っている、いずれかが所有しているわけで
す。それを動かすということは、それなりのチャ
ンスというものが必要になるわけですが、展覧
会に出品されている状態というのは、ひとつの
チャンスである。ワイエスの作品は情報として
はさまざまに行き交うのですが、実際に取得す
るということになると、なかなかいいチャンス
に巡り合わない。今ロイヤル・アカデミーでこ
れが展示されている、これは作品を取得する絶
好のチャンスであるということで、はやい決断
をしたんです。日本の福島県の新しくできる美
術館がこの作品をぜひ検討したいと、そういう
意思表示をして、まだファックスさえも無かっ
たですね、電話か手紙、あるいは電報などで
しょうね、そんな時代に連絡をして、そしてこ
の作品を何とか確保できた。
　この作品、もともとワイエスが手元に持って
いたようですけれども、アメリカに帰らずに、
ロンドンから真っ直ぐ航空便で日本に来まし
た。成田の税関でチェックをしたときに、皆さ
ん展示室でワイエスの作品をご覧になって、絵
もいいのですが、絵の額縁、これが独特である
と気付かれましたね。あれはワイエスが自分で
作った額縁です。白い幅のある木の額を、これ
をよく見ると、たくさんの穴が開いている。こ
れが、実際に木に虫がついてできる穴というの
を象徴してわざわざそういうふうに形作ったも
のと聞いたのですけれども。ところが税関では、
これはもしかしたら額縁に虫が入っているので
はないかと、そういう話が出てきて、輸入品と
して問題ありではないかというそんな話が出
て、大慌てで、いや実はそれはそうじゃない、
こういうことであると話をして落ち着いたとい
う、そういう経緯があります。日本に持ってく
る、あるいは購入の手続きを進める、あるいは
東京のトラック運輸の倉庫に預けてしばらく東
京にあったのですけれども、そういう手続きを
して福島にやってきたという、そういう作品と
の思い出があります。
　その後矢継ぎ早に、ワイエスというものを固
まりとして持っておく必要があるということ
で、ワイエスのテンペラ以外のドライブラッ

図 ６ �©�２0２５�Wyeth�Foundation�for�American�Art/�ARS,�New�York/�JASPAR,�Tokyo�E５9１0
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シュという技法で描かれている水彩画【スライ
ド：アンドリュー・ワイエス《冬の水車小屋》紙・
水彩 1978年 1981年度収蔵、同《ドイツ人の住
む所》紙・水彩 197３年 1981年度収蔵】を中心
に複数集めていきます。
　中身についても触れたいのですが、時間の関
係でとばしますが、ワイエスの作品を持ってい
ることで、展覧会の出品とかいろいろな関係性
ができました。先ほどご紹介したようにメトロ
ポリタン美術館の元館長が福島に来館しました
が、その元館長がメトロポリタン美術館で館長
のときに、ワイエスの展覧会をやったのですね。

「アンドリュー・ワイエスの二つの世界」展
（ 註14 ）。二つの世界は何かというと、ワイエス
が生まれて住んでいたペンシルべニア州の
チャッズフォードという土地、そしてその土地
に住む人々、隣人との関係のなかで生まれた作
品の世界。そしてもう一つは、アメリカの東海
岸の最北端のメイン州のクッシングという町に
お父さんの時代から別荘があって、そこに夏場
過ごしたということで、そのクッシングという
メイン州での生活からいろいろな人たちとの交
わり、特に超有名なニューヨーク近代美術館の

《クリスティーナの世界》という作品がありま
すが、そこに描かれているクリスティーナ・オ
ルソンという女性の生き様や物語に取材した作
品があります。そういう二つの場所に基づいた
彼の芸術の表現世界ということで、それを大き
くクローズアップした展覧会を、そのメトロポ
リタン美術館の館長であったトーマス・ホー
ヴィングさんが企画をしたわけです。その彼が、
別の展覧会をアメリカと日本で開くとき、その
監修者になっていたので、出品者である福島に
も来たというわけです（ 註15 ）。そんなことで、
作品を挟んで、いろいろな関係者と国の内外を
越えて関係を作っていたということがあります

【スライド：アンドリュー・ワイエス《そよ風》
紙・水彩 1978年 1981年度収蔵】。

アメリカ美術
――ベン・シャーン、ジョン・スローン
　アメリカ美術に焦点を当てるということでワ
イエスに始まった方針が、具体的には、ベン・

シャーン（1898－1969）も、ほぼワイエスと同
じタイミングで進めました。ベン・シャーンと
いう画家も、特にグラフィック作品が戦後日本
の美術家に影響を与えたりして、非常に親しま
れていました。そうした関係で、ベン・シャー
ンという人の芸術というのを、日本で取り扱う
美術館があってもよいという話題が出て、最初
に出会ったのがこの《ラッキードラゴン》です

【スライド：ベン・シャーン《ラッキードラゴン》
綿布・テンペラ 1960年 1981年度収蔵】。アメ
リカの社会派リアリスト、リアリズムの画家と
いうことで、ベン・シャーンの画歴に即してさ
まざまな作品をコレクションしていきました

【スライド：ベン・シャーン《W.P.A.サンデー》
紙・グアッシュ 19３9年 198２年度収蔵、《スイ
ミングプール》ボード・テンペラ 1945年 198２
年度収蔵】。
　それから、アメリカの２0世紀のはじまりに、
若い画家たちが旧来のアカデミズムの画壇を批
判して新しい運動を起こした、ジ・エイトの作
家として知られている、ジョン・スローン（1871
－1951）の作品。これ【スライド：ジョン・ス
ローン《ジェファーソン・マーケット・ナイト》
カンヴァス・油彩 1911年 198２年度収蔵】は、
ニューヨークの下町の夜、子どもたちが遊んで
いる情景を描いている作品です。こうした特徴
的な作品【スライド：ジョン・スローン《五番
街の批評家たち》カンヴァス・油彩 1940年 
198２年度収蔵】にもいろいろと手を染めていき
ました。

印象派ほかフランス美術
　やはり日本の美術館では印象派が我々日本人
のフランス美術に対する愛好のシンボルとなっ
ていて、印象派自体も歴史的に私たちの美意識
を育ててくれた画家たちですから、これも代表
作家のクロード・モネ（1840－19２6）【スライド：
クロード・モネ《ジヴェルニーの草原》カンヴァ
ス・油彩 1890年 1981年度収蔵】、それからカ
ミーユ・ピサロ（18３0－190３）、そして後期印
象派のポール・ゴーギャン（1848－190３）といっ
たように、だんだんと興味を広げていったとい
うのがあります。ただ、やはり印象派の作家・



（２5）

作品を広げていくには、相当の財政的な措置が
必要になってくるので、なかなか思うようには
拡大はできませんが、それぞれの作家の非常に
すばらしい持ち味を発揮した作品が収蔵された
のではないか自負しています。
　このピサロの作品【スライド：カミーユ・ピ
サロ《エラニ―の菜園》カンヴァス・油彩 
1899年 1984年度収蔵】を収蔵したのは、美術
館がオープンした直後、1984年でしょうかね。
この頃、ピサロの作品を取得するのに、為替の
動きを毎日毎日気にしなければならない。つま
りドル建てで価格が決まるので、 1 ドル何円、
そういう変動相場制になってからの動きがあっ
て、毎日毎日その相場を見て、画商さんと一緒
になって、今日は少し安いとか高いとか、そん
なやりとりを約半月ぐらいやりました。先物取
引とかそうしたものもあって、為替相場なんて
全然検討つかない世界だったのですけれどもい
ろいろ勉強をして、税金を使うわけですからな
るべくリーズナブルな値段でタイミングを見て
買いましょうと。非常にスリリングな作品を買
うときの交渉、そういう体験をさせていただい
たことを思い出します。
　ゴーギャンの作品【スライド：ポール・ゴー
ギャン《ブルターニュの子供》紙・水彩、パス
テル 19２0年 198３年度収蔵】は、国内の所蔵家
が持っていたものです。
　ヨーロッパの画家のなかで、印象派だけでは
なく、特にフランスが主になりますけれども、
２0世紀の偉大なる宗教画家といわれているジョ
ルジュ・ルオー（1871－1958）。この人の代表
的な版画集『ミセレーレ』【スライド：ジョル
ジュ・ルオー《版画集『ミセレーレ』より　神よ、
われを哀れみたまえ》紙・銅販 19２２－２7年

（1948年出版） 1980年度収蔵】。そのセットが世
界で450部制作されているのですが、その貴重
な 1 部を福島の美術館で買って持っているわけ
です。やはり版画というのは斎藤清さんも意識
のなかにあるわけですけれども、日本の伝統美
術と同時に、日本の近代美術のなかで非常に重
要なジャンルになっていますので、版画を大切
に見ていくという考え方で、ルオーの《ミセレー
レ》を取得するチャンスがあったわけです。

海外彫刻
　それから、美術館の空間というものを最大限
に生かすということが、建物との関係性のなか
で求められ、もちろん美術館建設中ではありま
したけれども、世界の彫刻というものに視点を
広げて、２0世紀の彫刻という枠組みで可能な作
品はないかと考え、イタリアの２0世紀彫刻を代
表するマリノ・マリーニ（1901－1980）、その
重要なテーマである「騎手」、これを何とか情
報を入手して、オークションの末、手に入れま
した【スライド：マリノ・マリーニ《騎手》ブ
ロンズ 1956－57年 1980年度収蔵】。これは皆
さんご覧になっておわかりのように、非常にモ
ニュメンタルな作品です。美術館のなかにモ
ニュメンタルな、非常にシンボリックな彫刻が
あればこそ空間が生き生きとして、美術館とし
ての存在価値というのが高くなるということが
ありますので、やはりこれを追求した。これだ
けの作品は日本国内で虎視眈々と狙っている美
術館がたくさんありました。例えば近隣の美術
館もそのひとつだったのですけれど、私たちは
直接関与はしてはいませんが、水面下で争奪合
戦がありました。でも運良く、私たちが入手で
きたということで、これは幸いだったと思いま
す。
　この半抽象的な、馬に乗る騎手の彫刻は、な
かなか理解が及ばないという人もいるかもしれ
ませんが、２0世紀の現代のいろいろな人間の心
理とか、戦争に対する人間の弱さとか、そうし
たものに対して問題を提議している、そういう
普遍性のある作品であるということを理解して
この作品を鑑賞することは、とても大事なこと
だと思います。一見すると馬を模った作品で、
競馬場の馬のほうがもっとすばらしいのではな
いかということを言って物議をかもした人もい
たのですけれど、何とかそれをおさえて収蔵す
ることができました。
　それから２0世紀の巨匠として知られているヘ
ンリー・ムーア（1898－1986）【スライド：ヘ
ンリー・ムーア《母と子：腕》ブロンズ 1980
年 1981年度収蔵】。イギリスの２0世紀の代表作
家です。ムーアといいますと、同じ年に開館し
たいわき市立美術館がもっと大きなモニュメン
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トを購入して美術館の玄関口にありますけれ
ど、あちこちの美術館で所蔵しています。やは
り世界の２0世紀彫刻といったときに欠かせない
作家です。この《母と子：腕》は、親しみやす
いテーマになっていて、ムーアの芸術性を楽し
みながら感じ取ることができる逸品ではないで
しょうか。
　イタリアの彫刻というのは、古くは古代ギリ
シア・ローマ時代からの、ある意味では西洋彫
刻の原点になっているお国柄ですから、すばら
しい才能を発揮した彫刻家をたくさん輩出して
おります。ジャコモ・マンズー（1908－1991）【ス
ライド：ジャコモ・マンズー《車に乗った子供》
ブロンズ 198２年 1984年度収蔵】も、マリーニ
と同様に、イタリアの２0世紀の現代彫刻家のひ
とりで、親しまれている作家です。同じように、
エミリオ・グレコ（191３－1995）【スライド：
エミリオ・グレコ《スケートをする女》ブロン
ズ 1951年 1984年度収蔵】。この人もちょっと
コケティッシュな形態で特徴的ですけれども、
現代イタリアの重要な彫刻の作家です。

日本の現代彫刻
　日本では、この佐藤忠良（191２－２011）さん

【スライド：佐藤忠良《若い女・シャツ》ブロ
ンズ 198２年 198２年度収蔵】。あまりにも有名
で、日本の戦後具象彫刻を代表する方で、宮城
県美術館という作家の出身の県の美術館が記念
館をつくって展示していますけれども、当館で
所蔵しているこの《若い女・シャツ》は、開館
の直前に地元の銀行から美術館開館のお祝いと
いうことで何かお役に立ちたいというお話が
あったので、私がこの忠良さんのことを前から
欲しいと思っていたので、これを購入させてい
ただいたという経緯があります。
　彫刻も、具象とかあるいは世界の彫刻、いろ
いろな選択の幅があるのですけれども、この福
島県立美術館の建物のなかだけではなく、外の
非常に広大な敷地のなかに緑豊かな公園が広
がっているわけですね、こういう空間というも
のを使って美術館を楽しく利用できる、そうも
のがあったらいいなというのは、建物が出来る
前から感じていたことで、そのチャレンジのひ

とつとして、開館後に日本の現代彫刻家にお願
いをして「抽象彫刻の旗手たち」という展覧会
を開催しました（ 註16 ）。そのときに国内外で活
躍している日本人彫刻家の皆さんが協力をして
くれて、最高の展覧会になりました。入館者数
は少なかったのですけれども、非常に意義のあ
る展覧会をやることができました。
　そのときの出品作について、作家といろいろ
話をしているうちに、ここに置くといいね、と
いうような話があるわけです。我々は機械的に
物を入れるのではなくて、自分たちで夢を編み
出して、それを来館者の人たちと共有、シェア
をする、そういうことが仕事ではないかと思っ
ているわけなので、そういう夢をふくらませて
いくことに最大の関心を払いました。
　この井上武吉（19３0－1997）さんの作品【ス
ラ イ ド： 井 上 武 吉《MY SKY HOLE 89- ２ 》
ステンレス 1989年 1995年度収蔵】、美術館の
玄関前に何となく置いてありますが、これを彫
刻だと思っている人と思わない人といろいろの
ようですけれども、井上武吉さんという人は、
鏡面ステンレスで地球のような球体を巨大なモ
ニュメントとしてつくる人なのですけれども、
展覧会に出品するために新作を出しましょうと
いうことで、あまり経費はかけられないから、
自分の球体が福島県立美術館の玄関先に半分埋
まっている、地中に埋まっている球体から天を
仰ぐような彫刻にしよう、そういうような議論
になって、この作品を出品作として制作をして
いただきました。
　これは皆さんご覧になってどうですか。もう
すでに昔からあるような感じでこのステンレス
の球体が見えると思っていただけたら嬉しいで
すが、当時私はもう何も考えずにこう思いまし
たね、これはちょっと作家にしてやられたな、
と。この彫刻が置かれる前は、単なるピンコロ
石の敷き詰められた石畳だったわけですが、そ
れを剥がして鍋蓋のようなかたちの作品、こう
いった作品です。この場所の選定を含めて、最
終的に作家と協議をしましたが、本人は福島の
美術館の全体の基礎になる部分はここだ、と。
さすがやはり抽象彫刻家は違うなと思いまし
て、ではぜひここに設置しましょうとなってこ
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こに設置しました。そんな経緯があります。
　そしてまたもう一人、有名な現代彫刻家の建
畠覚造さん【スライド：建畠覚造《WAVING 
FIGURE 47（大）》合板・ウレタン塗装 1987年 
1989年度収蔵】。木の板を重ねてユーモラスな
かたちをつくる作家さんで、非常に全国的にも
知られている作家なのですが、この人にもご出
品いただいて、この波打つ、ウレタン塗装の木
ですが、皆さんご存じのように、山形の合板を
曲げる天童木工さんという家具で有名なメー
カー、そこに建畠さんは自分の作品の発注をし
て板を曲げます。これは特殊な装置で曲げるの
ですが、それによって作品を構成する。それに
よって出来上がった作品なのですが、非常にユ
ニークな発想による作品を収蔵することができ
たわけです。

近代日本画
――速水御舟、小茂田青樹、安田靫彦
　それから大正時代の日本画で、当時若い世代
が、伝統的日本美術と写実的な表現、つまり装
飾性と写実性を融合させて、新しい日本画の境
地を目指しましたが、その代表作家の速水御舟

（1894－19３5）【スライド：速水御舟《女二題 
其一》絹本着色 19３1年 1985年度収蔵】。そし
てその御舟とライバル関係にあった小茂田青樹

（1891－19３３）【スライド：小茂田青樹《薫房》
絹本着色 19２7年 1984年度収蔵】という、非常
に装飾性の強い叙情的な作風を展開した人です
けれども、そういう画家。そして同じ院展で活
躍した安田靫彦（1884－1978）【スライド：安
田靫彦《茶室》紙本着色 196２年 1984年度収
蔵】。こういう院展を舞台にした作家たちのす
ばらしい作品を美術館の特徴としております。

昭和の洋画
――松本竣介、北川民次、脇田和、菅井汲、
　　堂本尚郎、山口長男、桂ゆき
　昭和の洋画もいろいろと作家がおり、長谷川
利行（1891－1940）【スライド：長谷川利行《浅
草の女》カンヴァス・油彩 19３5年 199２年度収
蔵】や松本竣介（191２－1948）【スライド：松
本竣介《駅》カンヴァス・油彩 194２年 1988年

度収蔵】。メキシコにずっと住んで、メキシコ
の庶民の心に通じるような作品を数多く残した
北川民次（1894－1989）【スライド：北川民次《二
十年目の悲しみの夜》カンヴァス・油彩 1965
年 1987年度収蔵】。それから戦後の新制作派協
会を担った脇田和（1908－２005）さんの代表作

【スライド：脇田和《窓》カンヴァス・油彩 
1966年 1985年度収蔵】。こういった作品を少し
ずつ収蔵して、日本の洋画の展開、非常に個性
を持った人たちの作品を中心に集めてきており
ます。
　戦後日本の美術が国際化していくなかで、パ
リの1950年代、アンフォルメルという抽象美術
の動きがあって、そこに飛び込んでいった日本
の若い芸術家たちがいましたが、菅井汲（1919
－1996）【スライド：菅井汲《YARI》カンヴァ
ス・油彩 1958年 1985年度収蔵】もそのひとり
で、日本の槍とか武士とか鬼とか、日本の生活
や伝統に関わる抽象形態を作った人です。こう
いう作品もチャンスがあってコレクションに入
れました。それから堂本尚郎（19２8－２01３）【ス
ライド：堂本尚郎《コンポジション》カンヴァ
ス・油彩 1954－59年 199３年度収蔵】。フラン
スの画壇に注目をされたすばらしい画家です。
こういう抽象絵画の流れについても、日本の国
際的な展開のなかでも非常に欠かすことのでき
ない動きだと思いますし、機会とタイミングが
あったときに重要な作家の作品を入れていま
す。この山口長男（190２－198３）【スライド：
山口長男《坦》板・油彩 196２年 199２年度収蔵】
という人も、日本の抽象絵画のパイオニアのひ
とりですが、非常に高い評価を国の内外で受け
ていて、値段も高い作家です。
　最後に、桂ゆき（191３－1991）さん【スライ
ド：桂ゆき《親亀の背中に子亀をのせて》板・
油彩、コラージュ 1970年 1985年度収蔵】。戦前、
女流画家協会の設立にも参画した、数少ない女
性画家として活発な活動をした人です。戦後、
社会的なテーマで、ユーモラスな作品を数多く
描いて、おそらくポップ・アートなどにも影響
を受けているのだと思いますが、当時の生活の
一端を表すような、「貯蓄」とかお金にまつわ
る文字を入れて、コラージュで、紙を貼って形
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作る技法ですが、非常にユーモラスでユニーク
な作品を描いた人です。この作品もやはり獲得
することができました。

終わりに
　以上、いろいろと見てくると長く時間もか
かってしまうのですけれども、こんなふうにし
て、福島県立美術館、少しずつボリュームも増
えて、大きな展望が可能になってきたわけで
す。開館前からの経緯を辿っていくと、私たち
の美術館はどういう作品とどういう作家に注目
をして、一般の皆さんと共有すべきかというこ
とを考えながら、ほかが持っているからとか、
ほかの人が評価しているから、というのではな
く、福島県のオリジナルなコレクションとは何
なのか、そういうことを自問自答しながら、作
家や作品との出会いを重ねてきている。これか
らも、新しい世代の人たちが、次なる新しい展
開を示してくれることを期待したいと思いま
す。やはり、福島県は一体何を重要視するか、
大切にするか、そして、いかに鑑賞者に感動を
もたらすことができるのか、そういうことを念
頭に置きながら、単に大衆向けではなくて、美
術の表現として非常に重要な意味を持つ作品を
この美術館は持っているな、いつ行っても作品
が味わい深いなと、そういうふうに思っていた
だけるようなコレクションづくりに励んでいた
だければありがたい。老婆心的なことを言って
しまいましたけれども、そういう願いを込めて、
私の話を終わりたいと思います。ありがとうご
ざいました。
 （採録・編集：こんの　ともこ／主任学芸員）

註
⑴　早川博明（はやかわ・ひろあき）は195２年生。

1979年東京藝術大学大学院美術研究科修士課程
修了。1980年美術館建設準備室学芸員として福
島県教育庁文化課勤務。199２～２006年福島県立
美術館学芸課長、２006～２01２年郡山市立美術館
館長、２01２～２0２0年福島県立美術館館長を務め
た。福島県立美術館勤務時代の1987年11月から
３ ヶ月、アメリカ美術の実地調査を目的に、
ニューヨーク、ワシントン、ボストン、シカゴ、

サンフランシスコ、ロサンゼルス各地の主要な
米国美術館学芸部門で運営調査を行った。専門
分野は、西洋美術史と日本近現代美術史で、イ
タリア・ルネサンス美術史（ヴェネツィア派）
をはじめ、19世紀フランス絵画、ワイエス、エ
ドワード・ホッパーらの２0世紀アメリカ写実絵
画、現代彫刻などをテーマに幅広く美術史研究
と展覧会企画開催を行った。福島県立美術館勤
務中に企画・監修した主な展覧会は以下のとお
り（（　）内は開催年）。「開館記念展第 ３ 部 現
代東北美術の状況展」（1984年）、「ミレーとバ
ルビゾンの画家たち」（1985年）、「いわさきち
ひろ展」（1986年）、「大山忠作展～画業40年の
歩み～」（1987年）、「抽象彫刻の旗手たち」（1989
年）、「ワイエス展 ― ヘルガ」（1990年）、「ベン・
シャーン展」（1991年）、「開館10周年記念 ハン
ガリー国立ブダペスト美術館 ルネサンスの絵
画」（1994年）、「フィリップス・コレクション
によるアメリカン・モダンの旗手たち」（1996
年）、「ロバート・メイプルソープ展」（1997年）、

「斎藤清の全貌展」（1997年）、「エドワード・ホッ
パー展」（２000年）、「高村光太郎展」（２004年）、

「爆発する芸術 岡本太郎展」（２005年）など。
⑵　２0２4年 8 月 ３ 日（土）～ 9 月16日（月・祝）に開催

した「福島県立美術館開館40周年記念展 みん
なの福島県立美術館 その歩みとこれから」。「第
1 章はじまり」で開館の経緯と建築、「第 ２ 章
あつめてみせる」で収集・展示・調査研究、「第
３ 章まもる」で保存、「第 4 章たのしむ」で教
育普及について紹介した。最後の「おわりに」
では美術館の歴代のポスターや図録などのほ
か、来館者からの思い出やこれからの美術館へ
の希望についてのコメントを展示した。

⑶　２0２4年 ３ 月３1日 現 在 の 収 蔵 作 品 数 は4,4２7点
（海外作品450点、日本画３8２点、洋画9２8点、素
描・下絵２18点、版画1,691点、写真411点、立
体150点、工芸158点、書３9点）、美術資料7３件。

⑷　1979年に設置された「美術館基本構想検討委員
会」。同年、美術館建設計画専門委員に委嘱さ
れた三木多聞（当時東京国立近代美術館企画資
料課長）を中心に、10人で構成され、 5 回の会
議を経て、1980年 1 月に県教育長へ『福島県立
美術館建設基本構想報告書』が提出された。三
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木以外の委員は次のとおり（（）内は報告書提
出時の役職名）。磯崎康彦（福島大学教育学部
助教授）、大島清次（栃木県立美術館副館長）、
嘉門安雄（ブリヂストン美術館館長）、斎藤堯
生（財団法人県文化センター美術資料課長）、
佐藤光（元県教育長）、佐藤平（日本大学工学
部助教授）、西田秀穂（東北大学文学部教授）、
山川忠義（福島県美術家連盟会長）、渡辺到源

（福島県文化団体連合会長）。
⑸　1980年、会津坂下町出身の版画家・斎藤清から

代表作約３00点の寄贈を受け、翌年福島県文化
センターで収蔵記念展を開催した。斎藤からは
その後も寄贈を受け、現在の収蔵総数は約500
点に上る。

⑹　開館に至るまでの主な動きは以下のとおり。
1977年 5 月「文化を考える県民会議」設置。
1978年 7 月「文化振興会議」設置。1979年 ３ 月

「文化施設等整備基金条例」制定、 4 月福島県
教育庁文化課内に「文化施設班」設置、6 月「美
術館基本構想検討委員会」設置。1980年 ２ 月「文
化施設建設調整会議」設置、 4 月福島県教育庁
文化課内に「文化施設整備室」設置、 4 月「美
術館収集評価委員会」設置。「文化施設建設調
整会議」と「美術館収集評価委員会」は1984年
の開館まで回数を重ねた。

⑺　福島県立美術館の総工費は約49億円。隣接して
建てられた福島県立図書館の総工費は約３２億
円。また、同時期に建設の準備が進められてい
た福島県立博物館の総工費は約65億円。

⑻　1996年 4 月２5日、皇太子・皇太子妃両殿下がご
来館された。ニューヨークのメトロポリタン美
術館元館長のトーマス・ホーヴィング氏は、
1995年開催の「アンドリュー・ワイエス展」の
準備のために、前年秋に来館された。パリの
ルーヴル美術館館長のアンリ・ロワレット氏は、
２01２年に開催した「東北三都市巡回展　ルーヴ
ル美術館からのメッセージ：出会い」に際し、
同年 4 月に来館された。

⑼　大髙正人は、福島県三春町生まれ、福島市育ち。
東京大学大学院修了後、前川國男建設設計事務
所に勤める。1960年世界デザイン会議が日本で
開催されるのにあわせて、仲間たちとメタボリ
ズム・グループを結成した。196２年に独立して

大髙建築設計事務所を設立。福島県立美術館
は、1980年に基本設計、翌年実施設計を委託し
た。

⑽　1951年、戦後日本がはじめて参加した国際展で
ある第 1 回サンパウロ・ビエンナーレで《凝視

（花）》がサンパウロ日本人賞を受賞した。その
後も多くの国際展に出品し、戦後、日本の版画
が国際的評価を得ていく嚆矢となった。

⑾　1956年、吉井は、朝倉摂、森芳雄、中谷泰、佐
藤忠良、竹谷富士雄、鳥居敏文と共同企画した

「新しいリアリズム」のためにいわき炭鉱にス
ケッチ旅行をした。また、来日したベン・シャー
ンに会いに行ったのは1960年のことである。

⑿　1974年 に 東 京 国 立 近 代 美 術 館 で「 ア ン ド
リュー・ワイエス展」が開催され、京都国立近
代美術館にも巡回した。

⒀　1980年、アメリカ人の現存作家としてははじめ
て、ロンドンのロイヤル・アカデミーで「アン
ドリュー・ワイエス展」を開催した。

⒁　1976年、ニューヨークのメトロポリタン美術館
で開催。

⒂　前掲註 8 。1995年に愛知県美術館、Bunkamura　
ザ・ミュージアム、福島県立美術館、ネルソン
＝アトキンズ美術館で「アンドリュー・ワイエ
ス展」が開催され、当館所蔵作品も出品された。

⒃　1989年 9 月３0日～11月 5 日開催。日本の抽象彫
刻を代表する２8名の作家の近作・新作３4点を展
示した。



（30）

齋藤：お集まりいただきまして、ありがとうご
ざいます。それでは林範親先生のゲストトーク
の方を始めさせていただきたいと思います。よ
ろしくお願いいたします。
　まず、林先生をご紹介させていただきます。
千葉県のお生まれで、現在は仙台市在住で、仙
台市を中心に活動されております。日々の暮ら
しの中の風景ですとか、何気ない日常の記憶を
テーマに、懐かしさを感じるような立体作品を、
木材や木材の廃材を使って作られております。
　当館に林先生の《路地裏》（図 １～ ４）とい
う作品を2006年度から収蔵させていただいてお
り、ここに常設で展示させてもらいました。前
を通りがかる時に気にしてくださる方もたくさ
んいらっしゃいます。どういった作品であるか
とか、制作の経緯や意図等をお伺いできると楽
しい時間になるんじゃないかと思い、この場を
設けさせていただきました。

報告：林範親ゲストトーク

採録・編集：伊澤 文彦・齋藤 恵

日時：2024年 ９ 月 ８ 日（日）14：00～14：30
場所：美術館 2 階常設展示室前ロビー
講師：林 範親 氏（造形作家）
司会：齋藤 恵（福島県立美術館主任学芸員）

図 １　《路地裏》と林氏

図 ２・ ３・ ４
《路地裏》１99４年　ナラ、ヒバ、古材・アクリル絵具
１97.5（Ｈ）×２00.5（Ｗ）×１１１.5（Ｄ）㎝
福島県立美術館所蔵
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　林先生の作品集ですとか、路地裏の資料など
も机に置いてあります。過去のDMもぜひご自
由に手に取っていただいて、作品を近くで見た
りされながらお話をきいていただければと思い
ます。それでは、林先生よろしくお願いいたし
ます。
林：ただいまご紹介にあずかりました、林範親
と申します。どうぞよろしくお願いいたします。
　今日はお集まりいただいてありがとうござい
ます。この《路地裏》という作品についてのゲ
ストトークということでお話をさせていただく
んですけれども、簡単に僕自身の経歴っていう
か、いろいろやってきておりますので、その辺
から入っていこうかなと思います。
　僕は、大学・大学院では、工芸科で漆の勉強
をしていたんですけれども、漆にかぶれまし
て、漆（専攻）に籍は置いていたんですけれど、
ほとんど木ばっかりいじっていました。ずっと
木が好きだったのは今も変わりないんですけれ
ど、なんとか大学院を修了いたしました。
　それで、私事ですけれど、当時結婚しており
まして、すぐに作家になるのもいいけれども、一
度就職してみたらどうかって研究室の大学院の
先生に言われまして。
　生活ってこともあるのかなということと、い
きなり作家になるよりも、会社という社会に出
て、勉強するのもいいのかなという思いで、現
在のヤマハ、昔は日本楽器製造株式会社ってい
うピアノとかいろいろ作っている会社ですけれ
ども、そこで家具部門を立ち上げるということ
で、そこに就職が決まりまして、 ５ 年間デザイ
ンの仕事をしました。
　ピアノはほとんど木で作られているのですけ
ど、木材の工業製品的な木の使い方と、工芸的
な木の使い方と、いろいろな木の使い方がある
んですけれども、そこで工業デザインとしての
木材というようなものを経験させていただきま
した。
　その後、デザインと木工、それから美術史を
教えてくれる人を探しているということで、仙
台の大学からお声がかかりまして。仙台に来
て、四十何年になります。
　 ７ 年前に大学の方はすっかり退職いたしまし

て、現在はこういう作品作りをずっとしてい
る、そんな状況です。
　今回は午前中、ワークショップ（ 註 1 ）があり
まして、そこで埋もれ木（ 註 2 ）っていう、仙台
に埋もれ木細工というものがあるのですけれど
も、その埋もれ木を使った磨き体験を皆さんに
していただきました。午前中に受講された方も
ここに何人かいらっしゃるかと思いますけれど
も、その後ゲストトークということで、今やら
せていただいております。
　いろいろと資料を見ていただくとわかるので
すけれども、日常の普段よく目にするようなも
のを立体化しようというようなことで作品を作
り始めたのですけれども、彫刻の仕事は仙台に
来てから始まりました。きっかけは、そこの大
学の上司から、アートの世界も体験してみたら
どうかということで、こういう作品を作るのが
始まったわけです。
　それで、作品を彫刻の公募展に出して、何度
か入選しまして、なんとかアートの世界でやっ
ていけそうな感じがつかめましたので、それ以
降ずっと作っております。《路地裏》の作品は
東京でやった個展に出品した作品なんですけれ
ども、その個展ではそれ以外に自動販売機の作
品をいくつか出品しました。
　当時、自動販売機は街中に溢れてまして、ゴ
ミのポイ捨てとか、缶がその辺に散らばってる
とか、いろいろな問題が新聞などに取り上げら
れてきた自動販売機なんですけれども。
　そんな自動販売機をモチーフとして作品にし
たら面白そうだなと思っていざ作ろうとした時
に、実際に自動販売機の寸法とかサイズとかそ
こに入っている商品の数であるとかどんな商品
が入っているのかとかですね、作ろうと思う
と、寸法がわからないと作れないんですよ。
　それで、この自動販売機にしようと決めた時
に、写真を撮ったり実際に販売機のそばに行っ
て寸法を測ったりとか、いろんなことを準備し
ないとならないんですよ。
　例えば、こういうところ（《路地裏》の自販
機のボタン部分）を作るにしても、ただ作るだ
けでは形にならないんですよね。実際何センチ
あるのか、それからどのぐらい曲がっているの
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か、いろいろなことを実際に自分で測ってみな
いとわからないところが多くて。図面を描くの
は ５ 年間のデザイナー生活である程度慣れてい
ましたので、実寸を図って、それを図面化して、
次は材料に何を使うかということですね。主に
金属でできている自動販売機なんですけれど
も、同じ金属で作るんじゃなくて、僕はずっと
木を使ってきてましたので、木を使って作った
らどう見えるか、面白いのではないのかなどと
いうようなことを考えておりまして。それで、
全て木で作るということになるんですけれど
も。
　全部木で作る作家は他にも何人もいるし、自
分の特徴としての木は何なのかといった時に、
古い材料をですね、古材といってもいろいろあ
るんですけれども、当時、大学の校内で捨てら
れていたような梱包材であるとか、材木屋さん
でも売り物にならないような雨ざらしになった
木であるとか、そういう古い材料を使って何か
作ってみようと思って作り始めたんですけれど
も。木っていうのは生き物でして、ちょっと彫
り込むとですね、元の姿の木が出てくるんです
よね。その辺も面白いなと思いまして、古い材
料を使って全部彫り込むのではなくて、古さを
少しずつ残しつつですね、作品にしていきまし
た。
　それで、今資料が回ってると思いますけれど
も、自動販売機はいろんな種類がありますか
ら、できる限り写真を撮って、どれにするか、

どれが作品になるかというようなことを検討し
ます（図 ５、 ６）。そこが一番苦労するところ
ですね。
　自動販売機を作品にしようとした時に、やっ
ぱりその生活感っていうか、人の暮らしってい
うか、そういうようなものを作品としていつも
感じられるような作り方をしているんですけれ
ども、その時に、どういうものがあるとそうい
う雰囲気が出るかなと考えます。
　これはタイトル通り《路地裏》なんですけれ
ども、東京の路地裏を歩いていた時に、よく家
の前に植木鉢を置いてですね、植物を育ててい
る風景があったんですけれども、そこにちょう
ど自動販売機があって、（《路地裏》を指しなが
ら）これヤツデの葉っぱなんですけれども、そ
れが非常にこう、力強くて面白い組み合わせだ
なと思ったんですね。自動販売機とヤツデなど
の植物（図 ７）を組み合わせると人の生活が
ちょっと垣間見えるのかなっていうようなこと
で、この作品に至ったわけです。
　それ以外にも自動販売機はたくさん作りまし
た。そばに電話機が置いてあったりとか、それ
から駐車場の自動販売機、そのそばに大きなく
ずかごもあって、そこに街灯があったり、もの
そのものプラス人の生活感ですかね、そういう
日常の生活を感じられるようなものを、作品と
して表現したいなということですね。
　僕の作品に色がつくのはこの時期だけで珍し
いんですけれども、駅のコインロッカーとかキ

図 5・ ６　林氏所有の資料写真より	 図 7 　ヤツデの資料写真
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オスクとか我々の日常生活でよく目にするもの
もいろいろ作ってきたわけですが。木でばっか
り作ってると、木の質感に頼りすぎんじゃない
かなという感じを自分で持ちまして、木の質感
を消すためにコインロッカーだけじゃなくて、
自動販売機シリーズに関しては、自分でも大胆
だなと思うぐらいの白だったり、青だったり赤
だったり、そういう色を塗ってですね、今まで
の作品のように同じ素材を使うんですけれど
も、色を塗る事で今までの作品と違う雰囲気を
出したいなっていう感じもありました。
　これ（《路地裏》）は白とブルーでポカリス
エットの自動販売機ですよね。あとはコカコー
ラの自動販売機とか、いろいろあると思います
けれども、色によってその種類もわかるかなと
いうようなことでも作っていたわけです。
　本体は材料的に非常に重量感のあるナラの古
材を手に入れまして、それで作っています。そ
れと、あとスギであるとか、だいたい（自動販
売機の）缶は、ヒバですかね。（ヤツデの葉の
彫刻を見ながら）これはベイヒバかベイマツか
木の質感や色が非常によくわかるものを使って
ます。
　自販機のような日常、我々が目にするような
ものが異質な素材で作られた時に、普段何気な
く通り過ぎているような風景でも作品を目にし
た人が、立ち止まって、ああこんな風景もあっ
たなと自分の経験の中で思い出してもらえるの
ではないかと思います。
　あと、技術的なことを言うと、あまり達者に
作りすぎると、ものとしては、ちょっと味気な
くなるっていうか、完成しすぎて、面白味もな
くなってしまうのではないかと。この丸い缶も
ですね、全部カンナと小刀とノミを使って、ろ
くろとかそういうものを一切使わずに削り上げ
ていく。近くで見てもらうと、その削り跡って
いうか彫り跡が見えるかと思うんですけれど
も。もちろん、この葉っぱの方も彫刻刀とノミ
と、いろいろ使って作ってます。
　必ずしも磨き上げないで彫り残す。それで、
どこまで彫り残すかっていうところが、いつも
結構苦心しているところです。
　（缶の）ブルーの線の部分であるとか、なん

となく雰囲気が分かれば、それでいいなってい
うくらいに思って作ってます。見る人が自分な
りに完成形を作ってもらえればいいのかなとい
うふうに考えています。
　今日、実際の図面の資料を持ってきましたけ
れども、これを作り上げるためにターゲットを
絞った自動販売機の実寸を全部測るんですね。
図を描いて、それに全部寸法を入れていって、
後で図面化をして、それで作り上げるという、
そういうような作り方をしています。だいたい
作るもの、人工物に対しては図面化をして作り
ます。いい加減な寸法でやっちゃうと、自動販
売機にならないんですね。四角にならないし、
隙間が出たりとかですね。不都合なところが出
てくるので、図面化をして、その図面通りに遂
行して、あとはどこに自分らしさを出せるかと
いうところを考えながら作っている次第です
（図 ８～１１）。
　（ヤツデの）葉っぱ、彫り残した部分がずい
ぶんあるんですけれども、これが全部ツルっと
してくる感じになってしまうと、影みたいなも
のが消えてしまうので、そういうものを残しつ
つ、どこまで仕上げるかっていうポイントを気
にしながら、作品は作っています。
　今までやった展覧会の資料や、ポストカード
も置いてます。それから、インタビューの資料
もありますので、どんな思いで作ってるかって
いうのは、今の話にプラスしてこういうものを
見ていただいて、理解していただければという
ふうに思います。
　（資料を見ながら）最近は、そうですね（モ
チーフとしては）植物が多いかなと思いますけ
ど、これは今年の 3 月に仙台の画廊でやった展
覧会（ 註 3 ）なんですけれども。
　今まで自分で作るものは、自分の生活する日
常生活の範囲内で目にするものを自分なりの視
点で、ものをピックアップして作っています。
僕の作品に人間は登場しないんですけれども、
人の気配を感じられるような作品にしたいな、
とはいつも思ってます。
　それで、そういうふうに感じてもらうにはど
ういう仕掛けが必要かというと、例えばよく見
るとここ（ヤツデの葉の下）に缶が何個か転
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がってるんですね、木の下に。誰かが飲み捨て
た缶があるんですけど、そういったようなとこ
ろから、ああ、人が暮らしている街の風景なん
だな、といったことは感じてもらえるんじゃな
いかなということで、自分なりに考えてやって
ます。
　《路地裏》は、壁にピタッとつけるような形
で考えてたもんですから、裏は作ってなかった
んですけれども。実際に自動販売機を見ると、
ちゃんと裏もあるわけでして、裏まで作り込ん
だ時もありました。
　あとはそうですね、《Ｋ・Ｉ・Ｏ・Ｓ・Ｋ　 3・
4 番ホーム》（図１2）っていう作品が、今まで
自分が作った中で一番大きな作品になるかなと
思ってますけれども、この《Ｋ・Ｉ・Ｏ・Ｓ・
Ｋ》は構想から発表するのに、だいたい 2 年ぐ
らいかかったんですけれども。
　まず、取材っていうんですかね、写真を撮っ
て、どういうふうな商品構成になっているのか
とか、あと、どういうふうに人が利用している
かとかですね。いろんなキヨスクを取材しまし
た。
　実際、キヨスクをその場で寸法を測るといっ
たことができませんので、自分の体の寸法を覚
えていって、キヨスクのそばに寄り、ここは腰
までとか、キヨスクの図面は手に入らなかった
ものですから。やっぱり実測するっていうのは、
ものを理解するために非常に有効な手段だと、

ものを作っていく時にそう思って作ってます。
　普段飲んでる缶の直径が何センチだとか、高
さが何センチだとか、メーカーによっても違い
ますし、ジュースやコーヒーの種類によっても
違います。作る自販機のメーカーが決まると、
それを購入して測るんですけれども。
　これは缶のシルエットだけで作ってるんです
けれども、形は正確に測って作っています。で
すから、シルエットだけでもそれが何であるか
わかると思います。
　実際に寸法を測らないと作れないんですよ
ね。あそこのスリットがあって本当に立つの
かっていうようなことも、全部細かくクリアし
て、図面化して作っています。

図 ８・ 9　林氏のスケッチより〈実測図〉

図１１
《路地裏》の
ラフスケッチ

図１0　《路地裏》とは別の自動販売機の図面
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　こういう（ヤツデの葉の）植物みたいなのは
多少の寸法が違っても作れるのですけれども、
こっち（自販機）になるとなかなかそうもいか
なくて、その辺が苦労したところでしょうね。
　これを個展に初めて出品した時に他にもいく
つかの自動販売機の作品がその会場に並んだん
ですけれども、（会場）写真はちょっと見てい
ただければと思いますけれども。
　本当にいろんな自動販売機の種類があって、
そうなると自動販売機の歴史みたいなのも調べ
たくなったし、自動販売機の社会性というか、
そういうものもあるのかなと思って。まあ、普
段何気なく使ってる自動販売機なんですけれど
も、作ってみて自動販売機への思いを新たにし
たといったようなところがありました。
　何かご質問があればお受けします。
質問者 １：今日は貴重な機会をいただきまして、
ありがとうございました。
　実は今日連れてきてない娘もすごい作品が好
きで、見せてもらっているんですけれども、質
問が二つありまして、娘が作品をすごく触りた
がります。
　それで、屋外の彫塑とかでも、やっぱり自分
でも粘土をこねたりするのが好きなので触らせ

るし、父も触るのが好きなんですけれども、そ
ういうのって作家の人にとってどうなのかなと
か、手触りとか、私もヒバ材の木目であったり
とか、やっぱり材木の違いっていうのも面白い
なと思って見せてもらっていて、そのあたりど
んな組み立てをされて作ることが多いのかなっ
ていうのが一点。
　二点目がですね、イメージが先か材料が先か。
私も趣味でちょっと作るっていうくらいなの
で。構想力よりも材料を見てこんなのが面白い
かなと思ってしまうことが多いんですけれど
も、そこをどうお考えなのか、今説明していた
だいたところと重なるんですけれども、教えて
いただければと思います。
林：はい。自分の作品は本当に触りたくなる作
品が多くて。
　面白い話がありますけど、自動販売機とかあ
と電話ボックスとかいろいろ作ってるんですけ
れども、展覧会が終わった後にですね、なんか
カチャカチャするなと思って見たら、お金が作
品に入ったりしてるんですよ。
　ちゃんと（お金が）そこに落ちるように作っ
たりしていまして。実際に触るっていうか、
使ってみたくなるんでしょうけどね。
　作家としては、もし触って壊れるようなこと
があるとそれは困るかな。実際、展覧会会場で
バケツの作品があって、バケツの取っ手も木で
作ってました。それを小さなお子さんがバケツ
を持ち上げようとして壊してしまったり、やっ
ぱりどうしてもそういうようなことがあったり
とかすると、まあ本当は触ってほしい部分もあ
るんですけれども、壊れるとかそういうことが
なければいいのかなというふうに思ってはいま
す。
　それから、イメージが先か材料が先かという
お話ですけれども、両方あるような気がしてい
て、何を作ろうかなと思った時に、その材料を
どういう形でどういうふうに集めて作るかって
いうこともあります。
　ある時、大量に古材が入った時がありまし
た。それをどう使いこなすかという時に、大き
なものでないと消化しきれないなと思い、それ
で《Ｋ・Ｉ・Ｏ・Ｓ・Ｋ》を作ったっていうこ

図１２　《Ｋ・Ｉ・Ｏ・Ｓ・Ｋ　 ３・ ４番ホーム》
　　　１99６年　ベイヒバ・ベイマツ・古材、他
　　　２３0（Ｈ）×３00（Ｗ）×２50（Ｄ）㎝
　　　今治市ところミュージアム大三島所蔵
　　　撮影　内田芳孝
　　　出典：図録『林範親―周縁の記憶―』
　　　　　　ギャラリーオカベ　１99４年　 5頁
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ともありました。《Ｋ・Ｉ・Ｏ・Ｓ・Ｋ》を作
り発表した時のお話ですけれども、東京で国際
的な大きな展覧会があり、有楽町のアート
フォーラムだったかな。そこで《Ｋ・Ｉ・Ｏ・
Ｓ・Ｋ》が展示されて、その展示をした時には、
もう行先は大体決まっていたらしいんですよ、
画廊の人によると。そこに世界中の美術館の学
芸員が来ていて、メトロポリタン美術館の学芸
員が、これ欲しいっていうふうに言ってきたら
しいんですよ。そしたら担当してた画廊の画廊
主が僕の所へ来て「林君、もう一個作れないか」
という話があったんですよね。
　もう材料もないし、時間もかかるし、さっき
も言いましたけど、2 年ぐらいかかりますから、
ちょっと無理ですねっていう話をして。
　まあ、それはそれで話はなくなったんですけ
れども、そういうことがあって、結局材料とイ
メージとどっちが先かというと、いろいろ入り
交じってきますね。
　材料っていえば、始めにも言いましたがたま
たま古材を使い始めたきっかけっていうのは、
大学の構内にたくさん廃材があったんですよ。
梱包の木枠とか、そういうのがたくさんあって。
僕は大学に来るまで工芸家、またデザイナーと
しての木の使い方を考えてきて、それはものす
ごいピカピカつるつるに磨いた非常に綺麗な高
価な木なわけですよ。
　その点、外に置いてある古材っていうのは全
然違うんですよ。その古材を見た時に、これを
僕の作品の特徴とすれば、アート作品としてい
けるのではないかと古材を利用して作るように
なりました。
齋藤：その他、何かご質問のある方いらっしゃ
いますか？
質問者 2：どれくらいの制作期間で作られるん
ですか？
林：そうですね、個展をやるために作った作品
は、大体 2 年に一回くらいの割合で個展をして
ますので、 1 年半から 2 年くらいで全部作って
ましたね。
質問者 2：並行して他の作品も一緒に制作され
るんですか？
林：同時にやる場合もあるし、一個一個やる場

合もあります。
質問者 ３：ずっと前からこの作品（《路地裏》）
を見ていた時に、一ヶ所すごく気になっていた
ところが、一番上の缶の真ん中が斜めになって
いるところで（図 ３）、すごく気になっていて。
　私、世代的にこの自販機の形を知らなかった
ので、この形そのものが造作だと思っていたら、
先ほど写真を見て、本当にこういう形だったん
だっていう驚きもあり、その斜めになってる缶
も、先ほどのお話だと《路地裏》っていうタイ
トルもあるので、ちょっと田舎にある自販機で
並びが崩れてしまったものなのか、どちらかと
いうと、ピックアップ商品として、コーラ等が
斜めに演出的に置かれている方を参考にされた
のか、斜めになっている理由をお聞かせいただ
ければ嬉しいです。
林：意図的に斜めのものを参考にしました。い
ろいろ見た時に、こういうふうに商品を展示し
ているものがありました。
　全体のバランスを考えてちょっと崩そうか
なっていうような意味もありました。
質問者 ４：缶の話を聞いていて思い出したんで
すけれど、頃合いっていうのはどう考えてい
らっしゃるのかなと。例えば、ポストの作品に
は「ポスト」っていう表示があって、ビジュア
ル的なものをきちっと表現されている。あとは
今回の作品、この自販機だと、押すボタンの矢
印なんかも表現されている。別の作品では、明
治牛乳なんかも牛乳のつぶれた箱の感じがあ
る。一方、この缶では、ポカリスエットの缶の
青い部分がかろうじてヒントのようにチラッと
表現されてますね。
　例えば、缶なんかは本来表示があったものを
あえて使わなかったんだと思いますが、元々の
ビジュアルをどこまで出していくのか、その辺
のお考えをお聞きしたいです。
林：先ほど出た明治牛乳、あれは古い明治牛乳
の箱をそのまま使ってます。
　そういう場合もあれば、古い缶をそのまま中
に取り込んだりとかもしてます。この作品は、
自販機って一個一個の商品っていうよりも全体
的な雰囲気で缶っていうものを見てますので、
ここであんまりビジュアルでやってしまうと、
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そちらの方に目がいき自販機全体の雰囲気を壊
すような感じがしたもんですから、とりあえず
雰囲気でなんとなくわかるかなっていうことで
作りました。これ（《路地裏》）に関しては。
　紫色の表紙の資料（ 註 4 ）を見てもらうと、自
分がどういう思いで作品を作ってきたかがより
よくわかると思います。ぜひお持ちになって後
で見ていただければと思います。
齋藤：本日は林先生、お話をありがとうござい
ました。
林：どうもありがとうございました。

（採録・編集：いさわ　ふみひこ／学芸員
さいとう　めぐみ／主任学芸員）

註
⑴　同日の10時～12時に、大人から子どもまでを対

象として「ピカピカ！埋もれ木体験」という創
作プログラムを実施した。

⑵　埋もれ木とは、５00万年前の樹木が地中で長い
時間をかけて炭化したもので、亜炭とも呼ばれ
る。仙台では燃料や工芸品の材料に利用されて
きた。

⑶　「 記 憶・ 風 景　My Memory・My Scenery」
SARP　2024年 3 月26日～ 4 月 ７ 日。

⑷　『学術の世界と市民をつなぐ情報誌「まなびの
め」』第14号　2011年　笹氣出版印刷株式会社

後記

　2006年度に当館は林範親氏からの寄贈を受
け、作品《路地裏》を収蔵した。現在、 2 階常
設展示室前ロビーに展示している《路地裏》は、
多くの鑑賞者に親しみを持って受け入れられて
いる。
　2024年 ９ 月 ８ 日に講師に林範親氏を招いて創
作プログラム「ピカピカ！埋もれ木体験」を実
施した。それに合わせて、当館収蔵作品である

《路地裏》を中心に林氏の創作活動についての
トークイベントを開催したが、本稿はその報告
である。
　モチーフとなる自動販売機の実寸を計測し、
木材本来の質感をバランスよく残しながら制作

する林氏の制作手法について、作品を目の前に
しながら聞くことができる貴重な機会であり、
非常に有意義なトークイベントであった。質疑
応答においても、制作手法や素材についての話
が多く、作品について更に関心を持ってもらえ
る機会になった。
　作家による実体験をもとにした制作手法や制
作目的の説明は充実したものであり、今後も定
期的にゲストトークを行うことで作品について
の理解を深めることが重要だと感じた。
　最後に、本稿をまとめるにあたり、作家の林
範親氏をはじめ、画像掲載にご協力いただきま
した今治市ところミュージアム大三島、内田芳
孝氏（ノマディク工房）に心より御礼申し上げ
ます。ここに記して謝意を表します。
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要旨

熊田千佳慕のデザイン資料と『FEMINA』　� 堀　宜雄（福島県立美術館専門員）

　絵本作家・熊田千佳慕（1911-2009）は、東京美術学校卒業後山名文夫に師事し、1934年対外宣伝
雑誌『NIPPON』を準備していた、名取洋之助主宰の日本工房に山名とともに勤め、グラフィック･
デザイナーとして出発した。かつて稿者は日本工房での仕事を、「熊田千佳慕の世界」（2001年）「名
取洋之助と日本工房　1931-1945」（2006年）、「熊田千佳慕展　花、虫、スローライフの輝き」展（2006
年）で一部紹介しているが、その後発見された資料もあり、それらをつなぎ合わせると、デザイナー
熊田五郎（千佳慕の本名）が手がけていた仕事の輪郭が新たに浮かび上がってくる。この小稿では、
福島県立美術館に寄託されている、日本工房から第二次大戦後にいたる主要デザイン資料紹介を行
い、さらに第二次大戦後「他に例のない異色の」幻の雑誌である『FEMINA』を一瞥し、特異な画風
形成にいたる絵本作家の前史を振り返ってみたい。
　『FEMINA』という雑誌は、日本工房で写真を多用したグラフ表現を熟知する熊田五郎が主となっ
て誌面レイアウトを行い、スタッフ写真家の松田正志以外にも、木村伊兵衛、土門拳、藤本四八らの
報道写真をグラフ頁に設けた、一般的な総合雑誌の枠からは大きく逸脱したものであった。原稿も、
日本工房の女性編集者としてならした青柳喜代が編集の中心となり、対外宣伝雑誌『NIPPON』の後
継的雑誌であったが、終戦後の混沌時代には羽ばたくことができずに終わり、熊田は絵本作家へと転
身した。

Kumada Chikabo’s Design Work and FEMINA

Hori Yoshio, Curator, Fukushima Prefectural Museum of Art

　After graduating from Tokyo School of Fine Arts, the renowned book illustrator Kumada  
Chikabo(1911-2009) began his career as a graphic designer under the tutelage of Yamana Ayao. In 
1934, he joined Nippon Kōbō (Nippon Studio), a design firm led by Natori Yōnosuke, where he 
worked alongside Yamana to help produce NIPPON, an advertising magazine with an international 
focus.
　I have previously highlighted aspects of Kumada’s work during his time at Nippon Kōbō in The�
World�of�Kumada�Chikabo  (2001) and�Natori Yōnosuke�and�Nippon�Kōbō�1931-1945  (2006), published 
by the museum, as well as in the exhibition�Kumada  Chikabo:�The�Radiance�of�Flowers,�Insects,�and�
Slow�Life  (2006). Since then, additional materials have come to light that together reveal a clearer 
picture of the artist’s early years as a designer, still working under his birth name of Kumada Gorō.
　This article showcases key design materials archived at the Fukushima Prefectural Museum of Art 
dating from Kumada’s time at Nippon Kōbō through the postwar era. It also offers a brief examination 
of FEMINA, a groundbreaking postwar magazine that provides insight into this formative period 
which shaped Kumada’s distinctive artistic style.
　FEMINA  deviated significantly from other general-interest magazines of its day. Kumada, 
principally responsible for its graphic design and layout, employed techniques honed at Nippon Kōbō 
which made liberal use of photographic images, incorporating work by in-house photographer 
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Matsuda Masashi as well as the likes of photojournalists Kimura Ihee, Domon Ken, and Fujimoto 
Shihachi.
　In terms of FEMINA’s editorial direction, the magazine was led by Aoyagi Kiyo, a prominent female 
editor at Nippon Kōbō, and featured contributions from distinguished writers such as Miyamoto 
Yuriko. Despite its ambitious vision and lavish production, however, FEMINA  struggled to find a 
foothold in the chaotic postwar period and proved short-lived. Following its demise, Kumada 
transitioned into the book illustrator that he is remembered as today.
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報告：「福島県立美術館開館40周年記念展　みんなの福島県立美術館�その歩みとこれから」
記念講演会「福島県立美術館―コレクション事始め」
� 採録・編集：紺野　朋子（福島県立美術館主任学芸員）

　福島県立美術館開館40周年を記念して開かれた企画展に合わせ、初代学芸員で、元館長の早川博明
による講演会を行った。講演会では開館前後におけるコレクション形成について述べられたが、本稿
はその採録である。
　早川は、19８0年に福島県教育庁内に文化施設整備室が設置された際に、学芸員として採用された。
同年には収集評価委員会も設置され、福島県立美術館の収蔵作品の収集が始まると同時に、建築設計
事業も開始された。講演会では、こうした美術館建設や作品収集活動の経緯を含めて、特に斎藤清や
関根正二、アンドリュー・ワイエスなどの収集されたコレクションについて、当時のエピソードを交
えて紹介された。

Report
“The�Beginnings�of�the�Collection”
Fukushima�Prefectural�Art�Museum�40th�Anniversary�Commemorative�Lecture

Compiled�and�edited�by�Konno�Tomoko,�Curator,�Fukushima�Prefectural�Museum�of�Art

　In�conjunction�with�the�special�exhibition�“A�Museum�for�Everyone:�Fukushima�Prefectural�Art�
Museum’s�Progress�and�Future”�marking�the�museum’s�40th�anniversary,�founding�curator�and�former�
director�Hayakawa�Hiroaki�delivered�a� lecture�on�the�formation�of�the�collection� in�the�museum’s�
early�years.�This�report�is�a�transcription�of�those�proceedings.
　Mr.�Hayakawa�was� appointed�museum�curator�when� the�Fukushima�Prefectural�Board�of�
Education�established�the�Cultural�Facilities�Development�Office�in�1980.�That�same�year,�the�Art�
Acquisitions�Committee�was�established�to�begin�building�the�collection,�and�architectural�planning�
work� for� the�new�museum�began.� In�his� lecture,�Hayakawa,� interweaving�personal�anecdotes,�
recounts� the�history�of� the�museum’s�construction�and�early�collection-building�efforts,�paying�
special�attention�to�key�acquisitions,�including�works�by�Saitō�Kiyoshi,�Sekine�Shōji,�and�Andrew�
Wyeth,�which�shed�light�on�the�museum’s�early�collecting�philosophy�and�ambitions.
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報告：林範親ゲストトーク
� 採録・編集：伊澤 文彦（福島県立美術館学芸員）・齋藤 恵（福島県立美術館主任学芸員）

　2024年 9 月 ８ 日（日）、講師に林範親氏を招いて創作プログラム「ピカピカ！埋もれ木体験」を実施
した。それに合わせて、当館収蔵作品である《路地裏》を中心に林氏の創作活動についてのトークイ
ベントを開催したが、本稿はその報告である。
　まず、林氏による自己紹介のあと、 2 階常設展示室前ロビーにて展示中の《路地裏》の制作手法や
制作目的についてお話しいただいた。林氏は、モチーフとして使用する自動販売機の写真を撮影し、
実測して寸法を測るという準備の後に作品制作を開始している。自動販売機は素材としては金属で作
られているが、林氏は木で作った際の見え方に関心を持ち、古材を使いながら、あまり彫り込まずに
木本来の古さや質感を残しながら作品を創作してきた。
　また、生活感を作品から感じられるようなものを作りたいという制作意図があり、そのために《路
地裏》ではヤツデの葉を自動販売機と組み合わせて作品にしたことも語られた。
　林氏には《路地裏》を起点としながらも過去の作品事例についても広範囲に自身の創作活動につい
て語っていただいた。トークの最後には、質問者からの活発な質疑応答が行われた。

Report
Guest�Talk�by�Hayashi�Norichika

Compiled�and�edited�by�Isawa�Fumihiko,�Curator,�Fukushima�Prefectural�Museum�of�Art,�and�Saito�
Megumi,�Curator,�Fukushima�Prefectural�Museum�of�Art

　On�Sunday,�September�8,�2024,�Fukushima�Prefectural�Museum�of�Art�hosted�a�special�program�
entitled�Pika-Pika!�A�Buried�Wood�Experience,�featuring�artist�Hayashi�Norichika.�In�conjunction�
with�this�event,�Mr.�Hayashi�gave�a�talk�focusing�on�his�artistic�practice,�with�particular�attention�to�
his�work�Back�Alley,�housed�in�the�museum’s�permanent�collection.�This�report�provides�a�summary�
of�those�proceedings.
　After�a�brief�self-introduction,�Hayashi�spoke�about�his�purpose�and�methods� in�creating�Back�
Alley,�currently�on�display� in� the�elevator� lobby�outside� the�second-floor�galleries�where� the�
museum’s�permanent�collection�is�housed.�In�describing�his�creative�process,�he�recounted�how�he�
began�by�photographing�and�taking�precise�measurements�of�an�actual�vending�machine�to�serve�as�
his�model�for�the�work.�In�the�process�of�replicating�an�object�made�of�metal�in�a�different�medium,�
i.e.�wood,�his�primary�interest�was�in�preserving�the�intrinsic�look�and�feel�of�the�reclaimed�material�
that�he�used,�with�minimal�carving�or�alteration.
　Hayashi�further�explained�that�his�artistic� intent� in�creating�Back�Alley�was�to�evoke�a�sense�of�
everyday�life,�and,�for�that�reason,�he�incorporated�the�leaves�of�the�yatsude�plant�(Fatsia�japonica)�
as�a�design�motif.
　Throughout�the�talk,�Hayashi�provided�a�broad�perspective�on�his�artistic�practice,�referencing�
many�of�his�past�works.�The�event�concluded�with�a�lively�Q&A�session.
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