
グループ〈位〉での先駆的な活動を通じて、表現したいものに見合う
腕力を身につけて、芸術や表現の本質そのものを問うことを追求して
いきました。
　一方、1967年（27歳）の京都アンデパンダン展の時から批評家を
招いて講評会をすることになって、中原佑介さんがいらっしゃった。僕
の作品2も取り上げられて批評していただいたんですよ。そのあと河
原町を歩いていたら向こうから中原さんが来たから、僕は名乗り出て
「もっと詳しく聞きたい」と言ったら、馴染みの店に連れて行ってくれ
てお酒を飲みながら話をしてもらえた。理論物理学を学んだ人だし、
文学的な表現が一切なくて、今までの美術評論家とはまったく違うん
ですよね。その時から亡くなられるまでお付き合いが続きました。

「関係」を創造するという芸術のあり方
1970年（30歳）のアンデパンダン展に出した《関係》は、展覧会の出品
票と受け付け票と出品料の領収書と作品預証などの4つをコピーした
ものを展示し、出品手続きの関係自体を作品にするというもの。何とい
うか、京都アンデパンダンでしか発表できない仕事が《関係》だった。
以降、「関係」というテーマが僕にとって非常に重要になって、可能性
がひらけた。
　60年代、70年代は芸術家のなかで、物質の力を借りずに観念で伝
えようとする「コンセプチュアルアート」と、観念で侵さずに物質の存
在をクリアに見せようとする「もの派」のような二極に分かれたんです。
でも僕には観念も物質も分けられない、分けると時間が欠落してしま
うから、どちらかを捨てるんじゃなくて、関係でつなぐことで関係その
ものの創造を芸術表現にしていった。関係は見えないものだから無限
にあるんですよね。関係を表現するというより、関係を実在させてそれ
自体を作品にするという新しい関係の創造の意識化です。
　同じ年のことですが、「人間と物質（between man and matter）」という
テーマで美術展3に出品してくれと中原さんから頼まれました。その頃、
僕は須磨に住んでいて海岸が散歩道だったんですが、陸と海がせめ
ぎ合う波打ち際の関係を明確にするのに間に何かを入れたらいいと
思いついて、《陸と海》という写真作品を作りました。丸太から5メート
ルの4枚の板を切り出して、海岸線の勾配や潮の干満を調査して、陸
と海のちょうど真ん中に板を置いたんですね。この展覧会は非常にユ
ニークで、中原さんが選んだ作家の人数分の表現がそこにありました。
彼の芸術家を見る目はやはりすごくて、全40名の出品者のほとんどが
その後、世界で注目されるアーティストになっていったんです。

自由な「京都アンデパンダン展」で最初の作品発表
多摩美術大学の在学中に京都アンデパンダン展1に参加してから、ほ
ぼ毎年作品を出していました。大学では、絵画や彫刻について、その
歴史を含めて勉強して、そこにとどまらず「芸術家」というものになり
たいと思って試行し作品制作をしていたら、京都市美術館のアンデパ
ンダン展があった。僕は団体展に興味が湧かなくて、発表場所がな
かったんですが、京都アンデパンダン展は自分で作品を決めて、500
円の出品料さえ払えば誰でも出せる。きちんと美術の勉強をした人も、
日曜画家みたいな人も一緒に作品が並んでいて、自由度がすごい高
いんです。
　最初の出品は1961年（21歳）で、2点の平面作品《玉乗り》と《二
人》。油絵の具象絵画ですけど、これは大学時代の自分みたいなもの。
玉の上に乗っているように不安定で、大地に足を置いていない。いつ
転がるかわからないという精神状態かな。1960年（20歳）に安保闘
争があって世の中にひとつの動きが起こった。僕は美術作品でプロパ
ガンダをテーマにするタイプではないので、直接デモに参加したんで
す。ただ、デマも多いしいろんな情報があって、どれが正しいか見抜
くのは困難だけど、それはちゃんと見ないといけない。そんな60年代
にあって、京都アンデパンダン展は自由が保証されていて、自主独立
のものだった。

グループ〈位〉の活動と、美術評論家・中原佑介氏との出会い
1965年（25歳）にグループ〈位〉を結成しました。芸術家と社会は1人
対社会の関係だから、小さくても社会対社会の関係にしたくて、仲間
とグループをつくったんです。この年に岐阜のアンデパンダン・アート
フェスティバルに参加して、長良川の河畔に直径10メートル程の穴を
9人で掘りました。ひたすら純粋に穴を掘って穴を実存させる。10日
間かけて掘った穴は他の実用目的で使用されない純粋な穴として存
在させたので、最後の日に埋めました。これまでの媒体には収まらな
い自由な表現形式に僕はうきうきしていた。そこには仲間の連帯感が
あって、各 が々込めた思いは違うけど、すべてを穴が飲み込んでいく
んです。あらゆる拘束のない表現で、共感して見てくれる人もいて、そ
の人たちの高い精神性も含めてアートの存在というものを感じました。

新装版

1940年兵庫県神戸市に生まれる。1962年に多摩美術大学絵画科を卒業。
1961年に京都アンデパンダン展に初出品し、1979年までほぼ毎年出品する。
「関係」そのものを表現した作品を国内外で発表し、第一線で活躍する。
主なグループ展に「東京ビエンナーレ1970　人間と物質」（1970年、東京都
美術館　京都市美術館）、「大地の魔術師」ポンピドゥー・センター他（1989
年、パリ）、主な個展は「特別展 河口龍夫―関係・京都」（1999年、京都市
美術館）、「河口龍夫展　言葉・時間・生命」（2009年、東京国立近代美術
館）など。筑波大学芸術学系名誉教授。京都造形芸術大学大学院客員教
授。金沢美術工芸大学名誉客員教授。

1 1957年3月に始まった京都市主催の自由出品、無賞、無審査の公募展。60年代
前半、若手作家の発表の場として重視された。

2 《ふたつの円314㎟ 唯物論的空間又は空間の非空間化》 河口龍夫、1967年。
3 ｢第10回 日本国際美術展 1979 人間と物質〈東京ビエンナーレ〉」 1970年。
 企画：中原佑介

河口龍夫（かわぐち・たつお）

「京都市美術館ニュース」 第14号（昭和33年）より連載していた「作家にきく」。
装い新たに再スタートを切りました。第5回は河口龍夫さんです。 NEWS
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グループ〈位〉《穴　大地と行為》　
1965
岐阜、長良川河畔にて
転載元：『TATSUO KAWAGUCHI　
河口龍夫作品集』（株式会社博進
堂、1992年）、46頁。



山本雄教（やまもと・ゆうきょう）  
1988年京都府生まれ。2013年京都造
形芸術大学大学院修了。米粒、一円
硬貨、ブルーシートといった日常の小
さな単位を素材やモチーフとした絵
画作品、インスタレーションなどを制
作する。近年の主な展覧会に「山本
雄教展｜Rich life」（新宿髙島屋美術画廊、2023年）、「清流の
国ぎふ芸術祭 Art Award IN THE CUBE 2023」（岐阜県美術
館）、「META 2023」（神奈川県民ホールギャラリー）、「〇〇〇〇
円の芸術家」（至峰堂画廊、東京、2023年）など。

［展覧会情報］

「山本雄教：仮想の換金 (priceless museum)」
2023年10月13日～2024年2月12日　
会場：ザ・トライアングル

　竹内栖鳳は生涯四つの画室を持った。最初の画室「耕
こうりょうそう

漁荘」は、1896（明治29）年頃、
32歳の年に、二条城近くの御池油小路の居宅内に新築した。居宅の御池通りを挟んで
向かい側には、栖鳳の生家である料理屋「亀政」があった。1912（明治45・大正元）年、
48歳の栖鳳は、嵐山に近い嵯峨に土地を買い、後に自らも設計に携わって別荘兼画室
「霞中庵」を建設した。1929（昭和4）年、65歳の年には、東山の高台寺近くに居宅兼画
室である「東

ひがしやま

山艸
そうどう

堂」を建設、1934（昭和9）年頃には、展覧会の審査などで赴く東京に地
の利がよい箱根湯河原の定宿・天野屋の主人の好意で、敷地に住居と画室「山

やまももあん

桃庵」が
建立された。これらの画室は並行して使用され、また自作に押印する印の堂号としても使
用されている。その中で現存するのは「霞中庵」と「東山艸堂」であるが、ここでは今も建
設当時の趣を湛えている「霞中庵」の現在の姿を紹介しながら、この画室に栖鳳が込めた
思いを振り返りたい。
　騒 し々い市中にあった御池の「耕漁荘」は、画家の前半生の作品を生み出し、指導を請
う弟子たちでにぎわった場所であったが、栖鳳は私人としては、自然にあふれた広い静か
な庭を所有することを望んでいた。霞中庵は栖鳳が茶を喫し、趣味の句や歌舞伎を楽し
み、そして絵を描くという、自然を愛でながら遊ぶ山荘として構想された。当時、嵯峨は嵐
山に近い風光明媚な別荘地で、周りは茶畑であったという。2,800坪ほどの壬生伯爵家の
家屋敷と周囲の茶畑を購入して壬生家遺構の一部を残し、画室や書院、茶室などを5年
がかりで増新築した。建物は数寄屋造りの名工・北村捨次郎が造営したが、子息の逸が
伝えるに、すべての天井、廂

ひさしうら

裏、縁側、障子は一つとして同じでなく、栖鳳の意匠が凝らさ
れているという。デザインや材料の選定に向けられた栖鳳の奔放な創意や感性を、棟梁
の北村がしっかりと受け止めて設計されたことが窺える。
　玄関は壬生家の遺構をそのまま利用し、土間の渡り廊下を通った先に増築された入母
屋造の書院と茶室がある。四季を通じて雅会が開かれ、多くの客人が招かれた場である。
照明や襖紙にまで意匠を凝らした六畳の控室と十畳の書院の周りには、幅一間の畳を敷
いた広い入

いりがわ

側が巡っている［図1］。通路としての役割だけでなく、部屋に入りきらなかった
客人が疎外感を抱かぬように座れる場所とてしつらえられ、栖鳳の心配りが窺える。書院
の広 と々した床の間には栖鳳らしく月をイメージした書院窓が設えられる。床の左隣には
三角形の棚袋（戸棚）が設けられ、障子を開けると奥に広がる庭が見えるという趣向であ
る。この個性的な三角形の空間は、栖鳳の好んだ空間であり、あえて部屋と部屋を斜めに
つなげるなどして、このような空間を作り出している。書院全体としては堂 と々した佇まいで
あるが、作りは決して贅沢でなく、簡素で物寂びた風情を栖鳳が好んだことがわかる。
　画室のある建物「霞中庵」は、書院から斜めに東南方向へ廊下を渡った先にある。田舎
家風の茅

かやぶき

葺入
いりもや

母屋造りで茶室を備えている。水屋を通ると三畳の次の間（控室）が備えら
れ、その先の八畳の広間が画室として用いられた。広間の天井は船底天井となっており、
木肌の色の異なる杉板を交互にはめ、太い煤竹が渡してある。欄

らんま

間には、桐の一枚板に、
朝夕に霞がたなびく嵐山の気候を表した模様が栖鳳の下絵で彫りぬかれ、霞中庵の名と
関連づけられている［図2］。画室の東側には半間の床の間と一間半の地

じぶくろ

袋があり、その
上に窓が開いている。外の楓の木から散り落ちたかのように、やはり栖鳳考案の散紅葉が、
地袋に青

あおがいらでん

貝螺鈿ではめ込まれている［図3］。
　縁側からみる庭園は、嵐山を借景とし、庭に出て庵を振り返ると後方には愛宕山が見え
るように構想されている［図4］。春は桜に菜の花や躑

つつじ

躅、秋は紅葉や薄
すすき

というように、草木
や敷石の選択や配置にいたるまで栖鳳自ら構想したという。回遊式の庭園は、嵐山に流
れる保津川の景観を模している。栖鳳は1888（明治21）年に円山応挙の《保津川》の模写
をしたのが機縁で、しばしば現地に写生に訪れていた。保津川から運んだ築

つきやま

山、保津川
に似せた泉水、書院に上る靴脱ぎには、保津川下りの船頭の竿の跡が残る保津峡の川石
を置き、茶室の床の間の一輪挿しにも、船頭の竹竿が使用されるなど、嵐山と保津川に思
いを馳せた栖鳳の遊び心が垣間見られる。
 （文責：後藤結美子／当館学芸係長）

＊写真は2023年2月訪問時に京都市美術館学芸課で撮影。
＊現在、「霞中庵」は「天使の里　霞中庵」として、株式会社ボークスにより管理運営されています。会員制施
設となっており、霞中庵や庭園見学をご希望の方の入場はご遠慮いただいております。

竹内栖鳳の画室「霞
かちゅうあん

中庵」を訪れて ザ・トライアングル 
山本雄教：仮想の換金 (priceless museum)

―作家として、日本画に取り組むことを選ん
だのはなぜですか。

山本　日本画を学んだきっかけは高校時代に
遡ります。当時日本画を牽引する新しい世代と
して活躍されていた三瀬夏之介さんや山本太
郎さんから学ぶ機会がありました。放課後に
巨大な作品を制作する姿や展覧会を見て、枠
組みに囚われない様子を「むっちゃ面白い！」
と思い日本画を選びました。

―一円硬貨を使用した展示作品（One coin
シリーズ）はどのようにして生まれたのでしょう
か。また制作時に大切にしていることがあれば
お聞かせください。

山本　物の上から紙を貼り、浮かび上がるシ
ルエットを作品にできないか試していた時期
がありました。試作として一円玉を入れたとこ
ろ、ふとこれを鉛筆で擦り出すフロッタージュ
で制作するアイデアが生まれました。硬貨の記
号的な価値を写し取り対象を描くという行為
に、私自身が貨幣に感じていた興味と、絵画と
しての表現の可能性が重なったのです。
　大切にしている言葉に、日本画家の安田靫
彦が弟子の小倉遊亀に話した「一枚の葉っぱ
が手に入れば宇宙全体が手に入ります」とい
う言葉があります。この言葉に私は「どこにで
もある些細なものが、実際は社会や世界、宇
宙といったあらゆる大きなものとつながる」と
いう、異なるスケールを行き来するような感覚
を覚えました。それはこの「One coinシリーズ」
にも通じるところがあると考えています。

―本展では当館の歴史や所蔵作品などを
参照しています。なぜこのようなアイディアに辿
り着いたのでしょうか。

山本　高校生の頃からこの美術館へ足を運ん
できたことが大きいです。私という作家の形成
に、ここで見てきた作品たちの影響が間違い
なくあります。「ここだからこそできることがや
りたい」と考えるうち、美術館や所蔵作品自体
をモチーフとするアイディアに至りました。
　また金額については、例えば名画が高額で
落札されたという報道を目にすると、金額ばか
りが注目され作品理解が疎かになることへの

「ザ・トライアングル」では、京都ゆかりの作家を中心に新進作家を育み、当館を訪れ
る方々が気軽に現代美術に触れることのできる展示企画を実施しています。10月13日
からは、京都で日本画を学び、現在も拠点としている美術家・山本雄教の個展「山本
雄教：仮想の換金 (priceless museum)」が開催されています。展覧会の準備中の
山本雄教さんに、本展のテーマや制作の背景についてお話を伺いました。

危惧を感じます。現在の日本社会は作品の価
値がシビアに見定められる社会なのかと。作
家としての当事者意識から、自然と所蔵作品を
取り巻く状況について関心が向かいました。

―本展で触れる美術作品とお金というテー
マは、重要ですが同時にデリケートなもので
す。ご自身の作品も含めて、そういった問題を
扱うことについてどのようにお考えでしょうか。

山本　私自身はアートフェアや百貨店などへ
の出展経験もありますが、作品を売ろうと思っ
て制作し始めたわけではなく、むしろ売買の場
への苦手意識すらあります。しかし、作家とし
てはそんな感情も含めて常に向き合わざるを
得ないとも考えています。
　お金というと俗っぽいものと感じてしまいま
すが、それが成立するのは人間の想像力の産
物です。一枚の硬貨の中に尊さと俗っぽさが入
り混じっていると考えると、それは単純な物質
を超えた何かであると感じます。そして美術作
品も、同様に重なるものがあるように思えます。
　本展をご覧になって、作品はいくらなのか、
いくらで購入したのか……などの卑俗な関心
が湧くことは否定できません。しかしその金額
の連なりは、美術館に携わってきた人々が、作
品や文化を残そうとしてきた意志の連なりであ
るように思います。私のような外部からの視点
によって、俗っぽい目線も含めながら、先人た
ちの意志の歴史が垣間見えるような機会にで
きればと考えています。

―本展では竹内栖鳳、富岡鉄斎、梶原緋佐
子など近代京都画壇の画家たちや、ご自身の
肖像写真をモチーフにした作品が並びますが、
制作していて感じたことなどはありますか。

山本　まず感じたのは、作品の裏には必ず作
家がいる、ということですね。現代の作品を見
たときには当たり前に感じますが、今回近代
京都画壇の作家の肖像を描いてみて「ああ、
あの作品は人間が描いていたんだな……」と、
どこか自分とは異なる次元の存在のように認
識していたことに気づきました。
　制作に臨む際は、描く対象がどんな人間
だったのか自分なりに調べます。限界もありま
すが、彼らの特徴や人間性を出せるように取り
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京都市美術館開館90周年記念展
竹内栖鳳 破壊と創生のエネルギー
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図1　書院の床と入側

山本雄教《4050円の女》 2023年
180.0×90.0cm　写真：守屋友樹

～『京都市美術館開館90周年記念展　竹内栖鳳 破壊と創生のエネルギー』に寄せて

図2　画室の天井と霞の欄間

図3　青貝螺鈿の散紅葉

図4　霞中庵の外観

組んでいます。一方で、矛盾するようですが一
円硬貨のフロッタージュによって、自画像も巨
匠の肖像もある種等価に見せられる点も改め
て面白と思いました。
　今回描いた画家たちは、それぞれキャラク
ターが立っているなとも思います。自分自身が
彼らのような人間力を今後備えられる気がし
ないのが正直なところです……。

―来館者にどのようなところを観てもらいた
いですか。

山本　作品はご存知でも、作家の肖像をあまり
ご存知ない方もいらっしゃると思いますので、
私の描いた肖像を見た後に、コレクション展で
同じ作家の作品を見ると、見え方が変わってく
るかもしれません。

 （聞き手：𠮷峰拡／当館事業企画推進室）


