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トークイベント おとし穴を「うつす」 
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【トーク全文】 
 
写真を通してはかる価値 
 
きりとりめでる：今回のトークイベントの依頼内容は、私の活動について話すという
ことでもありました。そこで私としては自己紹介をしながら、山本さんの作品につい
て妄想してきたことをお伝えしつつ、山本さんに質問を頂く予定です。 
 
では略歴から……。私は美術制作を行っている人と何かやる、またその人が何をやっ
ているのかを文章に書くということをしてきました。1989 年に鹿児島市に生まれ、
新卒まで鹿児島です。現代美術のことは、仕事にしたり、実際に見られたりするもの
だとは思っておらず、ツイッターとかインターネットの中で見るものだと思って生き
ていました。ですが就職後、お金も貯まったので、大学院進学に向けて仕事を辞め、
京都市立芸術大学大学院へ進学しました。展覧会の企画や美術批評に関する同人誌を
作ったり、デジタル写真を研究していたことが、現在の活動の本になったり展覧会に
なったりしました。 
 
まだこの山本さんの個展の空間に入ってきて30分も経っていないので、今回はどんな
作品が見られるのだろうと妄想しながら来ました。なんで山本さんが私に興味を持っ
てくれたのか、私が山本さんに何を差し出せるのか、ということを考えたときに、イ
ンスタグラム研究で私が何をまとめているかの話ができればと考えています。 
 
研究について、簡単に言えばデジタル写真研究です。写真画像を見た時に、どこかで
見た気がするという思いがあるかないかということについて研究しています。 
例えばスクエアの白背景の人形を持っている写真や肩車をしてあげている写真…（ス
ライドでいくつかの写真を見せている）。 
 
これ全部 SNS から取ってきているのですが、これはインスタにありそう、これはツイ
ッターにありそうなど、画像を見て私たちはプラットフォームの質感を感じ取ってい
ます。私たちは、プラットフォームというのは透明で自由になんでも投稿できると思
っているかもしれませんが、実は自由じゃないかもしれない。そのような研究をして
います。 
例えばFBならどのようなコミュニティに属しているか。インスタは当初、スマホで見
ることのみを設計されていたので、スマホで見えやすいサイズやどう見えやすくする
かと考えていった結果、背景があまりなかったりします。 
そういうふうに、自由だと思って投稿していたけれど、どうすれば見やすいかという
ことを無意識に把握して写真の様式を決めています。 
 



レフ・マノヴィッチというメディア理論家がいるが、その人の考えを紹介するという
のが私の一番の大きな仕事でした。 
2015年までのインスタグラマーの写真の分類のうち、２つを比較してみます。 
マノヴィッチは、一方をデザイン写真、もう一方をプロフェッショナル写真と呼んで
います。どう違うか。明度分布が違います。デザイン写真は高明度で、プロフェッシ
ョナル写真は明度の暗いところと明るいところのばらつきがあります。プロフェッシ
ョナル写真はどういうものを撮っているかというと、屋外など広いところで撮ってい
ます。近景・中景・遠景があり、手前があって奥があるというのは、明度分布が一番
近い光源から奥までで変わっていきます。 
 

 
（『インスタグラムと現代視覚文化論』2018、207頁より） 
 
きりとりめでる：プロフェッショナル写真は、インスタのようなスマホを中心とした
プラットフォームの写真としては情報が潰れてしまうから見にくくなります。山など
も、大きな解像度で見るにはいいですが、山際などまで見えるかというとそうでもあ
りません。 
それに反して、家の中で手を伸ばして撮ることに適したのがスマホのレンズです。奥
行きがあまりなく、人間が真正面にいるような平面・正面性が高い写真になります。 
プロフェッショナル写真と呼ばれるものは、レンズ・カメラの性能が上がっていく中
でより精細に撮れるようになってきたもの。だけどデザイン写真はスマホ、インスタ
というプラットフォームを前提としたときに現れてきた写真なのではないかとする研
究をしています。 
 
写真の価値が変わっています。ちょっと前にインスタ映えというのがありました。マ
ノヴィッチから言わせると、デザイン写真は身近な範囲で届くもので、あまり色彩が
複雑ではありません。要するにサムネイル化された時に情報が伝わるように、カラー
パレットが制限され、トーンが揃っています。インスタなどはそういった写真の方が
情報が伝わりやすい。ゆえに写真で撮れるものの価値が上がっていた時代です。 
 



山本さんの「穴がうつせるか」という問いが、トークイベントの打ち合わせ時にタイ
トルで突如投げかけられました。きっと色々なことを考えた結果のタイトルだと思い
ます。撮影できるのか。撮影したいが記録がどういうふうに可能なのか。落とし穴の
穴そのものは中をのぞくと暗がりです。 
現代は写真を中心として、物の価値をはかっています。観光地、食べ物、場所、人、
さまざまなものを写真や短い動画を通して価値を瞬時に判断してたくさんの情報を取
捨選択しているこの時代に、落とし穴というものの価値をどうやってはかるのかとい
うことを考えている人なのかなと思いました。 
 
 
 
作品が物である限り、物理展示に意味がある 
 
きりとりめでる：展覧会企画もしているので、企画したものをいくつか紹介します。 
ポスト・インターネットアート以降を探る展覧会「フィットネス .」。ポスト・インタ
ーネットアートとは 2000 年代後半から、2010 年代半ばまであったと言われている
名称の一つです。インターネット以降の芸術という意味で、いくつか解釈はあります
がインターネットを前提とした芸術のこと。 
ネットが生まれて、私たちのもののやり取り、仕事の仕方、連絡の仕方、そのような
メディアの変化は生活にどのような影響を与えているか、考えるべきだという主張が
ありました。国内ではあまり紹介されなかったこともあり、私はそういうことを考え
る作家が好きだったので、紹介をしていこうという意識で展覧会をしてきました。 
 

 



 
 

きりとりめでる：ポストインターネットアートというのは、作品そのものを見るとい
うよりも、作品の記録写真を見て考える人が圧倒的に多いので、記録写真を大事にし
ようという動向でもあります。私としては山本さんとある意味関係があると考えてい
ます。 
 
最近だと 2022 年に東京駅の裏側と呼ばれるエリア、あまり開発がされてきなかった
このエリアに展示をする「T3 PHOTO FESTIVAL TOKYO」をやりました。（出展作
家に）「ヨアキム・コーティス＆エイドリアン・ゾンダーレッガー」という写真のデ
ュオがいます。アンリ・カルティエ＝ブレッソンという写真家が「決定的瞬間」と呼
ばれることで有名になった駅の前の水たまりをはねる人間の姿を写した写真がありま
すが、それをスタジオで再現して、写真に撮ります。そのような写真史上、人々の歴
史の中で決定的な写真をスタジオの中でフォトショップなどを使わずに身の回りのも
のでできる、ということを取り組んでいる作家です。そういう作家などを紹介してい
ます。 
 

 



きりとりめでる：街中の展示なので、おしゃれなお店のにぎやかしに見えないように、
キャプションをどのくらい大きくするかなどを考えました。写真という媒体は私の中
で重要なのですが、写真はプリンティングしてどういう紙にどういう額縁で展示する
かが大事です。だが、それと同じくらい出力してしまえばどこにでも貼れる、撤去が
可能という仮設性の高さは重要と思っています。 
 
「ニューシナリオ」というネット上だけで展示をすると決めているベルリンの作家が
います。美術館は墓場だと言っているコレクティブです。展示をすればお金もかかる、
ネットがありさえすれば世界中の人がいつまででも見られる、物理展示をしないとい
うことを標榜している人ですが、「T3 PHOTO FESTIVAL TOKYO」ではその人たち
に物理展示をしてもらいました。 
彼らは 2020 年にチェルノブイリのエリアに行って、展覧会をしています。展覧会と
言っても、二人が防護服を着てドローイングを置いてその場を写真を撮って行くのを
繰り返し、その記録写真＝展覧会をネットで公開していました。このドローイングは
どうなったかというと、その場においたら除染が必要な対象になって持ち出しができ
なくなってしまうので、チェルノブイリの現場にあるはずです。インターネット上で
は写真で作品がずっと見られます。このようなことをやっている作家です。この後ウ
クライナ侵攻が始まったので、まったくここが今どうなっているかは分からない状態
になっています。 
 

 
T3 Photo Festival Tokyo 2022 会場写真 
ニューシナリオ《CHERNOBYL PAPERS》(2021)はこちらで見られます 
（http://newscenario.net/chernobyl-papers/） 
 
きりとりめでる：私は物理展示の良い面も伝えたかった。展示の際、（「ニューシナ
リオ」の作品の）スクリーン裏に何を置いたかというと、机を置きました。仙台市在



住の写真家かんのさゆりさんという作家がいます。2000 年代の初期の頃から写真を
撮ってネットで公開するということをしていました。（2011 年の東日本大震災の）
復興地域をずっと写真に撮ってきた人です。彼女もインターネットでずっとアップロ
ードしていて、物理展示もいいけど、そんな必要はないのではないかと考えてきた日
本の作家です。 
かんのさんは福島原発事故以降の復興住宅を撮っています。日本国内の人はチェルノ
ブイリの作品を見た後、福島県の状況を考えます。（「ニューシナリオ」の作品を見
た後）裏に行ったら、かんのさんの作品が置いてあるという状況にしました。 
モニターに映る（かんのさんが撮影した写真の）住宅はハウスメーカーの住宅がほと
んど。法的耐用年数から、日本の平均的な建売住宅は30年程度だといわれています。
もちろんメンテナンス次第ですがそのため30年過ぎたら、その後震災があろうがなか
ろうが、家が消えていくという状況に日本全体になっていて、それが復興住宅でも同
じような状況であるということを、ありありと伝える写真をかんのさんは撮影してい
ます。 
 

 
T3 Photo Festival Tokyo 2022 会場写真 
かんのさゆり《パレード前夜》（2014-） 
 
きりとりめでる：作家がどう思うかはわからないが、キュレーション的な強制でした。
作家と交渉して、あなたの作品はこうだから、この作家さんと２組で展示をしたいん
だといって、許可がもらえたらできる。ネット上の展示で可能になることはたくさん
ありますが、そうでない部分、作品が物である限り可能な裏面や隣に置くなどの物理
展示で意味が変わっていきます。そういうことをやっています。 
 
かんのさんも私も地方出身者という実存性があると思っています。だがネットにアッ
プロードして見てもらえるかというとそうでもありません。現物展示でコストが掛か



っているという状態になって、初めてネットでも見てもらえるということが身に染み
ています。でもネットを通して出会えたものがたくさんあったというのは忘れたくあ
りません。 
 
「T3 PHOTO FESTIVAL TOKYO」はあまり認知度は高くありませんが、入場者数は
43 万人をカウントしています。カウントの仕方でそうなってしまうのかもしれません。
屋外で写真やプリントを十分にコントロールできない状況で、こういう楽しみ方がで
きるんじゃないでしょうかという提案の気持ちもあったということはありました。 
場所の使い方も写真だからこそできる自由さがあるのではないかと。ゆえに見にくる
人も写真をとることが好きな人が多いので、それをまたネットにアップするのを楽し
まれていました。 
 
 
 
「その他全て」のアーカイブと 
「物は残せない」デジタルアーカイブ 
 
きりとりめでる：デジタルアーカイブについて話して欲しいとの要望をいただきまし
た。単語としては聞いたことはあるかと思います。 
 
山本：馴染みのない言葉で、先生と話しているときに初めてワードを聞いて、気にな
りました。アーカイブが自分の中で気になることがあったので、それにデジタルがく
っついていると聞いて気になりました。 
 
きりとりめでる：アーカイブとデジタルアーカイブはどう違うのか。これは非常に面
白いことだと私は思います。 
 
（年表提示）あくまでも最近の美大がアーカイブ組織をどう設けたかのざっくりとし
た年表です。長年やっているのは慶應義塾アートセンターで 1993 年にできています。
2014年～2020年にかけて、多くの大学が組織を作り替えました。 
年表を見ていただくと、この年数はちょうど私がフリーター時代に合致する年数です
が、私はそのときに京都市立芸術大学芸術資源研究センターで２年間、多摩美の大学
アーカイブセンターで専任で働いていた経験があります。実務経験は５、６年ありま
すがデジタルアーキビストの資格は持っていません。最近、資格が整備しつつある領
域の話です。 
 
 
 



 
 
きりとりめでる：アーカイブとは、古くは公文書館、建物そのものと公文書を意味す
る言葉でした。どういうことが決まったか、だれがどのようなことを執行したか。そ
ういう国や統治機関が残していたものを示すのがアーカイブの語源です。 
美術については、初期の 2010 年ぐらいまでの議論のポイントとしては、アーカイブ
／ミュージアム／ライブラリという分割だったと思います。ミュージアムは作品、ラ
イブラリは書籍、アーカイブはそれ以外の全てに使うという割り切りが最初にありま
した。アーカイブというのはその他を扱うというのが最初に与えられた日本の中での
意味でした。 
 
その後、アーカイブとコレクションは違うという議論が上がります。美術館を中心に
考えると、歴史を紡ぐためにこれは大事・これはいらないなどの残す・残さないとい
う判断を美術館がして歴史を作るのがコレクション。アーカイブはそれに対峙したも
のでコレクションとは別です。 
私は個人的にアーカイブ原理主義者でいいのではと思っていますが、アーカイブとい
うのは取捨選択をしないというのが倫理だという立場です。実際は全てを保存するの
は無理。お金も時間も設備もない。全ては残せない。敗北感との戦いがアーカイブに
はあります。だけどもコレクションとは違うものとしての自意識、美術館に対しての
オルタナティブという意識がアーカイブセンターにもありました。 
例えば慶應技術アートセンターは美術館相当施設になっていますが、特にアーカイブ
とはなにかという議論が活発だったところです。そういう議論が波及した先が、建畠
晢による京都市立芸術大学と多摩美のアーカイブセンターだと私は思っています。完
全に個人の見解ですが。 
アーカイブはできるだけ捨てない、捨てるには理由を残す。当たり前の行為だが、そ
れがアーカイブセンターです。 
 
ここからデジタルアーカイブについて。アーカイブというのは全てを残そうという気
持ちがどこかにあるのですが、デジタルアーカイブは「物は残せないかもしれない」
ということが前提にあると私は思っています。 



メタ情報をデータベースに残し、簡易に取り出せるようにする。これが目標。そのた
めコレクションにも適用できるし、もちろんアーカイブにも適用できます。アーカイ
ブで全て残そうとしていたが、それは不可能でした。作品や SNS での記録なども全て
体系立てて仕分けするのはデータだけでなく膨大にあります。ずっと施設が持ってお
こうとやっていたのをできなくなってしまいました。 
本当はどこかにまるっと渡すことが理想的。けれども、それを分散して共有財産とし
て、ただデータベース上ではどこにあるか分かるという考え方と、もうデータを取っ
たからものは捨てようという考え方が議論の対象になったのがデジタルアーカイブだ
と思っています。 
デジタルとなったときに何が発生するか。捨てるということのプライオリティがちょ
っと上がってきています。そのときに、データベースをどうやって作るのかがポイン
トになっています。 
 

 
 
記録資料記述一般原則というのが決まっていて、これに準拠してデータベースを作る
のが世界的なやり方になっています。大きくは「フォンド」「シリーズ」「ファイ
ル」。「フォンド」とは、例えば「山本夏綺コレクション」「なんとか収集物」とか、
個人名や会社名、自治体名などが入っている。「シリーズ」は年数年代で区切られて
いたり、作品の名前が入ったりすることがある形態や展覧会、方法などの記録。そこ
で配布されていた資料が「ファイル」になり、その資料が「アイテム」です。 
アーカイブにしてもデジタルアーカイブにしても、アイテム１枚１枚まで記録をとる
のはかなり大変なので、フォンド、シリーズ、ファイルまでで留めておくデータベー
スをつくるのが基本的な目標です。データベースとしてはフォンドとシリーズを作れ
れば十分。そのような感じで体系をつくるというのがデータベースの大きな作業にな
ってきます。 
 
すでにどう分類しようという時点でかなり縮減している状態で、ジタルアーカイブは
アーカイブより（データベースを）削っていくけれどもデータベースに常に「その他」
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を設けるというのをするので、そこに注ぎ込まれていきます。そういうことが起きる
のがデジタルアーカイブです。 
アーカイブでもリストは作りますが、デジタルアーカイブだとスキャンしたデータだ
けが見れるとか、音声データだけが残っているとか、展覧会の写真とか、図録もスキ
ャンされて残されます。 
 
 
 
おとし穴をアーカイブする 
 
きりとりめでる：デジタルアーカイブの実践として、「穴をうつす」とはどういうこ
とと類似するかを考えてみました。これは美術批評というよりも、アーキビストがど
のように答えるかと考えてやってみます。 
ゲームのアーカイブに近いかなと思います。ゲームというのはビデオゲームとかゲー
ムセンターに置いてあるもの。あれの保存の仕方と似ているかなと。 
パフォーマンスよりも、ゲームの方が近いと思った理由は「使う」という局面が穴に
は重要なのではないかと考えたから。ゲームやインタラクティブアート、例えばボタ
ンを押したら何かが起こる相互作用性があるアートの知見を動員すると、穴はある意
味うつせるといえます。 
どういうふうにアーカイブをつくるか。（2010 年代の）明治大学では、ソフトウェ
アのパッケージや筐体は保存し、そこでどういったデータが動いているかということ
をソフトウェアで再現できるシミュレータを作って、そのデータを動かすということ
をしていました。ゲームのアーカイブで特徴的だなと私が思っているのは、そのゲー
ムをやっている人の様子を俯瞰図を記録していることです。筐体やSwitchなどでどう
いうふうに身体化しているかとか、どこで人がつまずくのかとか、どういうふうに遊
ばれていたのかということは意外と時代によって隔てられると分からなくなってしま
うということです。 
 
（おとし穴をうつすには、）穴に「落ちる人」なのか、穴を「掘る人」なのかわから
ないが、そういった様子を撮影するのが必須なのではないでしょうか。どのような穴
だったのかというのを残す上では重要です。 
記録可能なものとしての作品としては、ポストインターネットアートを最初話してい
たと思いますが、それは記録写真を中心に作品のことを考える動向でもあります。作
品そのものを見なくても、使用しなくても作品のことが伝わるようなものを作るとい
う意味でもある。それが記録可能なものとしての作品だと私は思っています。そして、
それに山本さんは対置しているのかなと。 
撮影不可能なものとしての穴というのを山本さんは考えているのかなと思いました。
もちろん、レーザースキャンなど防空壕といった穴などにつかわれる計測機器があり
ますが、記録資料記述一般原則にすり合わせると、山本さんの行為というよりも、山
本さんが穴を考えるときに、ここに埋めていってそこからもれる部分が山本さんにと
って大事なのではないか、という憶測をしています。 
 
あとは、デジタルアーカイブの考え方というのも、基本的には削減していくという考
え方なので、デジタルアーカイブできない部分というものに山本さんは作品性を見出
しているのではないでしょうか。 



 
流動体の芸術というのをボリス・グロイスという人がここ数年論じています。美術館
がコレクションというよりも、つねにインスタレーションを展開する場、企画展を常
に行い続ける場として変わっていくならば、そのように流動体の芸術というのを考え
なければいけないのではないかという考え方です。 
 
20 世紀の前衛芸術とインターネットによる芸術の変化の有無について分析した本「流
れの中で」という本がありますが、そもそも作品というものは残すということを行お
うとしています。一定の時間そこに作品を留め続けないといけないと考えたときに、
普通の生活はあらゆるものがなくなっていく中で、作品をコストをかけて残そうとす
る動きです。 
ボリス・グロイスは他のものは価値がないことなのかという議論を最初に行っている
し、相対的に過去のものであればあるほど価値はあるのか、たった今目の前にある作
品の価値は低いのかという問いをしています。このときに、過去の価値だけが高いは
ずはないというのはそう思う。じゃあどうしたらいいか。美術館が行う作品すべてを
対象にできるのかというのは無理だというのが前提条件です。 
むしろ、例えば、保管機能を完全に停止して、全てを時間の流れにさらすのはどうか
と議論が進みます。この本のグロイスは、最終的にアーカイブを論じ始める。順当で
すよね。残せないんだったら縮減していって残せる部分を切り詰めようとは言いませ
んが、グロイスにとってのアーカイブは、実際的な使用を前提としたデジタルアーカ
イブに近いと思います。となると山本さんの敵はグロイスなのかなと。 
 
あと、山本さんの味方になってくれるかもしれない人について。私の研究の方法論で
もあるのですが、ヴァナキュラー写真という考え方があります。日常のありとあらゆ
る写真の使い方をどのように人が忘れ去ってきて、どういうふうに研究したら残せる
だろうかという記録の仕方についての研究です。簡単にいうと、身振りの記述をする
のが私はポイントになっていると思います。 
例えばインスタの写真について、ヴァナキュラー写真の研究家の大家であるジェフリ
ー・バッチェンは全く論じていません。紙焼き写真が中心で、デジタル写真は「写真
ではない」と言っている人の理論なので、私の発言は、前川修という研究者を経由し
た、あくまで応用になります。 
どういうふうにその写真をどこにどう置いているか。日のあたる場所に置いているか、
軒に置いているか。アルバムにとじているか。そのアルバムはどこに置いているかと
か。環境の中で身体がそこに入っていて、どう接するか接しないかということを記述
することによってヴァナキュラー写真の特性が記述できるという考え方です。 
 
それまでの写真研究というのは、日常的な写真については対象になってこなかった時
期が長かったです。その後芸術写真対非芸術写真の対比を研究し始めて、90 年代にヴ
ァナキュラー写真、日常的な写真がどのように研究しうるかという動きになりました。
作品写真はイメージ、展示の仕方を中心に論じたりするわけですが、ヴァナキュラー
写真のやり方は身体性の問題を非常に重く受け止めるので、書き方が全く変わってき
ます。目に何が映ったかではなくて、どのように動いたかを記録する。 
もしかしたらそれが山本さんに役立つかもしれないと思いました。 
 
 



 
展覧会評は身体から感じたことを 
 
きりとりめでる：最後に、文章に書くという方法論について。わたしは去年展覧会評
を中心に50本書いていました。私自身はヴァナキュラー写真の研究の仕方というのを
作品の記述の仕方に応用しています。例えば入っていて何が最初に見えるかというも
のを書くためには身体がどうしても必要。歩いて入ってきましたという記述がないと、
書けないと思っています。映像作品でモニターがあって、このモニターの話だけをす
ればいいのではないということを記述する上で、ヴァナキュラー写真的な方法論を私
は使っています。 
 
 
 
伝える同人誌「パンのパン」 
 
きりとりめでる：2017 年から「パンのパン」という ZINE、同人誌をつくっています。
同人誌といっても、１人で編集やデザインをしていて、最近はデザイナーさんにも依
頼しています。美術に関する文章の同人誌です。 
１号は山本悠という作家の特集です。彼は自分の作ったペインティングを無料で配る
ということをしている作家でした。30 代前半の関東圏の作家間では話題でありつづけ
ている人物ですが、どのように「いい」のかが中々言葉にできない作家でもあったと
思います。ですが彼は 2017 年に美術をやめると言って、今はイラストレーターとし
て活躍しているし、名乗っている。それは山本作品について論じられなかった結果で
もあるのではないかと思ったので、山本悠特集号を勝手に作って、山本作品やパフォ
ーマンスがどういうものなのかを多角的に文章にしてZINEにするということをやりま
した。それが最初です。 
 

 
 

����ᖺ䚷䛄䝟䞁䛾䝟䞁��䛅ᒣᮏᝆ≉㞟ྕ
䠄䝕䝆䝍䝹䝣䜯䝤䝸䜿䞊䝅䝵䞁௨ᚋ䛾ⱁ⾡䠅

ᒣᮏᝆㄽ�⃝ᏹྖ䛂┠䛻ධ䛳䛯≀㉁䛸᝟ሗ䛃_�ᒣᮏᝆㄽ�㯮ᮌ

ⴙ௦䛂䜟䛯䛒䜑䝯䞊䜹䞊䛃�_�䛝䜚䛸䜚䜑䛷䜛䛂ᒣᮏᝆసရㄝ᫂䛃�

_�㐃㍕�Ώ㑓᭸ஓ䛂䛺䜉䛯䜣䛾㏿䛟㐲䛟䜈�➨୍ヰ䛃�_�ᗙㄯ�䛂▼

ᒸⰋ἞�[ୖᓮ༓�[�㇂ཱྀᬡᙪ�[�Ώ㑓᭸ஓ�IWQVV�VKRZ�䛃௚䠄��

㡫∧䠋���㡫∧䠅

ไస䛧䛶䛔䜛䜒䛾



 

 
 
次が「展覧会評盛りだくさん号」。作品も展覧会も日々沢山ありますが、同時に書い
ている人もたくさんいる。だけど、展覧会評は展示が終わって３ヶ月くらいすると媒
体によっては掲載が難しい場合があります。今はそうとは限りませんが、2017 年ご
ろはそのように旬の時期というのが展覧会評に関してはかなり厳密で、書いたけれど
も載らなかった、ボツになったものがありました。その載らなかったものがあるのを
知って、一人一人に本当に安くて申し訳ないのだけども１原稿３千円で掲載して束ね
たのが２号です。 
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それからどんどん続いていて、３号は写真、４号はアートコレクティブについてでし
た。 
３千円という金額で初期はお願いをしていたし、今も寄稿したいと言ってくれる方に
は３千円しかお渡しできないけれどいいですかと言っています。 
現在は依頼をする場合はもう少し謝金も払えるようになっているけれどもまだまだ安
い。同人誌といっても文章に対してどういう対価が支払えるかということの活動とい
うことが私の中ではあります。 
けれどもなかなか編集は素人なので難しく、試行錯誤が続き、たくさんの人に迷惑を
かけながらも作っているという現状です。 
 
山本：名前の由来は？ 
 
きりとりめでる：1800 年後半ぐらいのベルリンに「パン」という雑誌・芸術誌があ
りました。イラストと詩が書かれているもの。絵が載っている雑誌だと思ってもらえ
れば。 
それを受けて日本で（明治時代末期の青年文芸・美術家が集まって）「パンの会」と
いうのが始まります。ベルリンのパンを模しているが、やっていることは全然違って
いてベルリンのパンの方は美的価値だけを追求するものから、発行人たちの変化に伴
って次第に自然主義も入ってきます。それを受けた日本の「パンの会」はロマン主義
的と位置づけられます。でも今の私からしたら、ここでの自然主義もロマン主義も全
然しっくりはこない。 
「パンのパン」は私は現代の形式主義の意味を考えようとしているけれど、後世の人
からしたら全然そんなことはないんだろうなということを考えて「パン」と入れたか
った。メタパンにしようと思っていたが、「メタ」はなんでもありになってしまう感
じがするので、形容詞にしました。 
 
山本：普通にbread のパンを想像していました。 
 
きりとりめでる：Bread のパンも好きですね。 
 
 
 
ワクワクする ZINE 
 
山本：ZINE を作るのが好きだし、集めるのも好きです。ZINE はフリーペーパーとか
個人プレスのものはワクワクします。今回はZINEをいくつか持ってきました。 
 
①あそびとつくりごと1「戯曲は作品であると東京の条件とそのほかの戯曲」 
山本：2019 年に東京都の北千住で開かれた連続レクチャー企画「形」に参加した時
に購入した戯曲集です。戯曲も小劇場で ISBN がついていないものが売られていたり
します。こういう戯曲集もリトルプレスだと思っており、岸井大輔さんという劇作家
がつくっています。 
きりとりめでる：岸井さんは戯曲を作って、それが他の人にどんどん使われる、プレ
イされることを想定しているのでZINE性が高いですね。 
 



②EA magazine 
山本：東京芸大に当時在籍していた haru.さんという方が作っている「HIGH(er) 
magazine」というのを知って、ZINE というものを知りました。これも haru.さんが
関わっているもので、フリーペーパーで置いてあったものです。NIKE が関わっている
ので、フリーペーパーとして配られているのではないでしょうか。ファッション雑誌
のようにかっこいい写真もあるが、たまに抜けている感じのデザインも挟まってくる
のが個人的に好き。内容も面白いのでおすすめです。 
 
④ZONKED! ISSUE12  
山本：フィンランドに半年留学していた時に現地の ZINE を集めていました。ファン
ZINE というタイプです。自分の好きなアーティストについて語るというやつで、1 冊
50 セントで売っていました。文章量がすごい。最初から破れた状態で売っていました。
謎なのが、途中でシリアに旅行に行った話が唐突に挟まること。それが面白いです。 
 
⑤Helen Russell Brown : Plant-based cuisine for a painter's studio 
山本：作家のスタジオ写真があるけれど、中を開くと料理のレシピ本。スタジオで料
理人を雇って作品の合間にご飯を食べているらしくて、その食べたご飯のレシピ本の
ようです。 
 
⑥meet-meat!  
山本：自分で作ったマガジン、フリーペーパーです。食肉についての内容で、内臓肉
などが気になって鹿角ホルモン、福岡もつ鍋を比べてみました。結局は繋がらずにひ
たすら旅の話をするというZINEになりました。 
 
⑦石 ZINE  
山本：これも自作。フィンランドにストーンサークル、史跡のような場所があります。
自分の中でお気に入りです。丘の上の方に石が渦巻き状に置いてあります。そこで石
に座って休憩している人がいる。座れる石と座れない石がある。リサーチで座れる石
をまとめてみました。私が座って、写真を撮って、フロッタージュをして。石から見
える風景を記録しました。 
京都のお寺の石の結界のようなものをイメージして形作っています。 
 
 
 
偶然、運命的な出会いこそ ZINE の魅力 
 
きりとりめでる：山本さんにとっての ZINE ってなんでしょう？ここが私を掴んで離
さないというか。 
 
山本：個人の視点で書かれていることがぐっときます。あとは変な出会い方をするの
がすごい好き。１個もオンラインで買ったものはなく、現地で買ったものばかり。行
かないと買いません。今も欲しいZINEはありますが、オンラインで買えると分かって
いても意地で買っていません。 
 



きりとりめでる：山本さんの ZINE との出会い方は、リトルプレスよりもさらに人が
手渡ししてくれるというところに魅せられているのですね。どこかに行ってしまうか
もしれないけれども、持っていけない本のような。手に取った人の運命性、偶然性を
上げるというか。その延長線上にここにあり続ける、そして渡って戻ってくるという
ところが、心の中では大事になっている理由なのでしょうか。 
 
 
 
（了） 


