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古来より、人間社会においてアートはその意味を変容させてきました。ある時は権力の

象徴や宗教の教義を伝える手段として、またある時は人間の知性、感情、創造性を

表現する象徴として、そして今、アートは「美の表現」や「鑑賞される対象」という存在

を大きく超え、その社会的価値を顕在化させています。もはや美術館やギャラリーと

いった「箱」の境界内に留まるものではなく、コミュニティや空間において、人と人とをつ

なげ、対話や共感を生み、見る人間の存在によって作品が成り立つような融合も見
られる程です。

このようにアートの意味や在り方が大きく変遷するなか、いつの時代も変わらぬその本

質は、社会、人間との結びつきです。アートが社会のうちに存在し、人との接点を肝要

とする以上、アートを生み出す者もまた賢く作品を魅せ、伝え、守り、受け継ぎ、作品
を産み落とす社会を鋭く考察しながら生き抜く方法を学ぶことが重要な鍵となります。

しかし、とりわけ日本において、アーティストたちがその生き抜き方を学べる環境は十分

に整っているとは言えません。日本はアート教育の在り方が世界と大きく異なり、アー

ティストとしてのプレゼンスを確立するための道筋や仕組みを学ぶ機会が限られていま

す。作品自体にポテンシャルを持つアーティストであっても、世界に向けた表現の方法
やキャリアの築き方を習得する場が不足しているのが現状です。

こうした背景のもと、未来を担う若手アーティストたちを育み、支え、次世代の芸術文
化を創出する場として、本Artist Support Programが企画されました。このプログラムは、
アートの世界を知る講師陣を迎え、2日間ながらも実践的な6講座を通じて、アーティ
ストとしての生き方やマーケットとの関わり方を学び、参加者同士や業界関係者との
つながりを育む機会を提供するものです。

これまで、Deloitteはアートを企業の成長戦略や、作品の取引市場における健全性担
保や振興、個人の資産運用への活用方法をメインテーマとして携わってきましたが、今

回は作品を生み出す張本人であるアーティストに直接アプローチし、彼らの目線に寄り
添っている点で「特別」な企画となっています。本レポート「How to Survive as a
Professional Artist―Artist Support Program 2024の記録」では、今回の講座内容
を細緻に著しているだけでなく、若手アーティストらから提起された問い、対する講師陣

からのご意見も掲載していますので、読者の皆様には、講座の内容に留まらず、次世
代を担う若手アーティストが持つ目線についても参考として頂ければと思います。

最後となりますが、“Deloitte makes an impact that matters.”を掲げるDeloitteとして
も、次世代アーティストが社会に向け生み出すであろう貴いインパクト創出の一助とな
れたことを光栄に思います。

Artist Support Programとは
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はじめに
教育・・・それはすべての分野において、健全なる成長の基盤です。しかし、アート分野

について言えば、世界と日本のそれの間には、大きな違いがあります。それは、子供レ

ベルから社会人、一般人、そしてアーティスト向けに至るまで、すべてのレベルでの教育

に、歴然としてあります。アートと言えば、世界共通言語の象徴であるにもかかわらずそ
の差が存在するのです。

そして、悲劇的なのが、この「世界との差」に気づいている人があまりに少ない、また気

づいていたとしても動かないという現状です。私は、自著である「企業戦略とアート」
（光文社新書・2023年）で、この状態を「世界との差に気づいていない明治維新前
の日本」であると書きましたが、これは大げさな表現ではありません。「アートコレクターの

少ない日本」「アートに理解のない日本企業」「世界に飛び出すアーティストの少ない
日本」「アートを語れない日本のビジネスパーソン」・・・。

例えば、子供向けアート教育・・・このレベルでの世界と日本の違いについては、前から

気づいていましたし、以前から時々語られます。すなわち、世界では、子供の時から

「描く」よりも「語る」が重視されている。子供たちが育ち「アートについて語れる市民た
ち」があるから、世界の美術館では、館内で語り合う事もOKだし、子供たちがたくさん
いて、時に座り込み、時に写生し、虫や不思議な何かを見るように、素直な感覚で、

指をさし、見て感じた事を話しています。一方、日本では、美術館は静かにしていなけ

ればならず、学校の授業では、「書く」事がメインで、見て話す機会は少ない現状があ
ります。

こうした、子供たちがアートについて「話す」場は、日本でもわずかながらも増えてきたよ

うに思いますし、私自身も、今年春からは、成城にあるドルトン東京学園中等部・高
等部でそんな授業を担当しています。デロイト トーマツの永井さんも講師の一人として、
中高校生向けの資料をオリジナルで作ってくれ、楽しい熱弁をふるい、生徒たちと語り
合ってくれました。

一方、15年間、アーティストと語る機会がたくさんあったのに、気づいていなかったのが、
アーティスト向け教育の世界と日本の違いでした。海外での教育を受けたアーティストと

の何気ない会話で、小学生教育と同じように、アート系大学およびスクールでの教育

が、大幅に違う事を知りました。それは、予想以上の違いでした。たぶん、これを読ん

でいる方の多くも、ピンとこないか、または認識はしていても、具体的なカリキュラムを見
るとかなり驚くと思います。

10年ほど前、日本のアートフォトグラファー数人を連れて、オランダのアート系学校を見
学した事がありました。いくつかの教室を覗くといずれでも「話している」のです。たった

半日ですから、たまたまかと思っていました。しかし、協賛のカメラ企業が、最新のカメラ

の寄贈を申し出たら、「ありがとうございます。でも不要です。私たちは、技法を教える

のではないのです。作品に至る考え方や、プレゼンの仕方を教えるので・・・」と聞いて
当時「へ～」と思ったものです。
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考えてみれば「五美大展」があり、プロフィールのトップに出身大学を書く。アーティスト

にとって、何の意味があるのでしょうか。私たちが知っている海外アーティストたちの出身
校・・・知りませんよね。

だから、中高校生向けアート教育が動きつつある今、アーティスト向けもやらねばと思っ
ていました。そして、それに共鳴し全面協力してくれたのが、デロイト トーマツであり、そ
の問題点に気づいていた7人の講師の方々です。場所も講師も世界視点でやりた
かったので、デロイト トーマツ グループのInnovation Park×世界を知る7人の講師は最
高の組み合わせでした。土日にかかわらず×あまり高くない講師料でご協力いただいて、
関係者に深く御礼申し上げます。

結果、週末の2日間、さまよえる子羊のような22人のアーティストたちが集い、セミナー
は18:30までなのに、閉館時間である22:00まで、質問をし続けるのです。そして、私が
感動したのは、各講師ともにキチンとアーティスト向けに授業を創作し、その後の質疑
応答でも遅い時間まで、真摯に×個別にアーティストに対応してくれた事です。

ここに収蔵する記録は、あくまでも「アーティスト向け」です。でもぜひ、ビジネス関係者も、

お読みください。この点が、日本のアーティストの疑問であり、それに対する世界を知る
講師たちの見地であり、日本のアート系大学で教えていない点です。

世界に羽ばたくアーティストの数が圧倒的に少ない日本・・・国際化の今、アーティスト

が育たない国＝日本の企業。日本の企業はなぜ、それを支えないのか。日本企業に

とっても逆風の種です。世界はさまざまな形でアーティストを支え、世界の信頼を得てい
ます。

そして教育とはすべての基本です。今回はたった2日間でしたし、いくつかの大きな課題
もわかりました。でも、このセミナーは続けなくてはならないと思っています。

上坂 真人

本セミナー共同主催者

青幻舎顧問



「アーティストとしての生き方」

今日のトークでは、直前で考えが変わった部分もあるので、用意

してきた内容と違う話も含めながら進めていきます。

まず前半では概論的な話をします。アートという領域があるとする

と、それは自律的ではない、というのが結論です。現代美術とい

うものがあるとすると、まずモダニズムとその乗り越えがあり、政治

的なものや社会、歴史との繋がりが求められるという段階があり

ます。この繋がりを頑張って切り離そうとする方がむしろ大変であ

る、と考えます。そして今回、光州ビエンナーレでのキュレーションも

含めて共有したいことは、アートが社会的、政治的であるとは一

体どういうことなのか、という問いです。例えば、社会的・政治的

なことを扱えば社会的政治的アートなのでしょうか？そして今回

の結論には、芸術は自律的ではないが、決して他の領域と交換

可能ではないということを付け加えます。

後半では現実的な言葉について、また芸術の実践と言葉の関

係について話していきたいと思っています。具体的には、助成金

の申請などにも役に立つ内容になると思います。

●モダニズム

デュシャン以降、現代美術の評価は「これは美しい」から「これは

芸術作品である」に変化しました。それは、近代主義が大きく変

わったからです。

モダニズム的な芸術は自律性を強調します。絵画は絵画らしさ、

彫刻は彫刻らしさをもつ表現がよしとされます。そしてモダニズムが

フォーマリズム（形式主義）だとされるのは、芸術の表面的な要

素だけを見ようとすると、色や形などの形式に着目せざるを得な

いからです。しかしたとえばデュシャンの《泉》は、便器の形や色な

ど完全にフォーマリズムだけでは分析することができません。この流

線型のフォルムにフェティシズムを感じて、という文脈で泉が好きな

人がいても否定はしませんが、普通は「レディメイド」のアイデアが

評価の軸となります。

●芸術と社会との繋がり

モダニズム以降、芸術は自律した領域ではなく非自律的で、自

律した芸術は存在しないと考えます。美術に政治とか社会を持

ち込むべきかという議論があります。もちろん、ジャストストップオイ

ルなどの運動の是非や戦略としての有効性については議論が

あっていいですし、絵に罪はないのもその通りです。しかし、特に欧

米の美術館は石油会社から資金を得ていて、過度な採掘に加

担することによって生活に苦しい人々が端に追いやられていること

も否定できません。芸術を見る権利と人間の生存権が天秤にか

けられているのです。

ロンドンのサーペンタイン・サックラー・ギャラリーは、寄付元のサック

ラー家が経営する製薬会社がオピオイドの中毒性を隠して販売し

てきたことが明らかになり改名されました。美術館はこのネットワー

ク化した社会でさまざまな問題とも繋がってしまっているので、現

実的にも理論的にも芸術の自律性は擁護できません。その上で、

社会的政治的なものに関心を持ちながら制作していくことは導き

出せる、というのが今のところ80％くらいの結論です。

●社会的で政治的なアートとは

たとえばヘンリー・ダーガーのように社会から隔離され、閉じ籠もっ

て作品を作り続けるのもいいですが、いまやなかなか簡単ではあり

ません。社会的なアプローチに大反対という人はいませんが、それ

ゆえの難しさもあります。

実践女子大学文学部美学美術史学科准教授。一橋大学社会学部卒

業後、ロンドン芸術大学で博士号を取得。光州のアジアカルチャーセンター

研究員、香港理工大学ポストドクトラルフェロー、東京藝術大学大学院国

際芸術創造研究科助教、金沢美術工芸大学美術工芸学部美術科芸

術学専攻講師を経て、2024年より現職。著書に『現代美術史』（中央公
論新社、2018）、『ポスト人新世の芸術』（美術出版社、2022）等。

山本 浩貴
（文化研究者）

撮影者：吉田志穂

8



開催中の光州ビエンナーレでキュレーションをすることになり、そんな

問題についても考えています。光州は、1980年に光州抗争、一
般には光州事件と呼ばれる民衆蜂起があった土地で、民主化

を要求する市民や学生の平和的なデモに対し、韓国政府が軍

事的に弾圧したことで多数の犠牲者を出しました。韓国の第三

世界とも呼ばれ、国内でさまざまな抑圧を受けていた土地で、民

主化運動の精神を受け継ぎ開催される芸術祭は、ドイツのドク

メンタとも通ずる政治社会色の濃さがあります。

日本パビリオンのキュレーションをするにあたり、昨年からいろいろ

な研究者を招いて議論やレクチャーの機会を設けてきました。研

究者としてディレクションするにあたり、リサーチ成果の量を誇示す

る展示はやりたくありませんでした。芸術の自律性を飛び出した

交流自体いいことですし、もちろん歴史に対する真摯さやエビデン

スも大事です。しかし今回の光州の展示では、リーフレットの文字

情報はそれとして、作品は作品で自律させようとしました。

企画にあたって朝鮮文化を専門とする真鍋祐子さんや古川美

佳さんの話を聞いたのですが、韓国ではかつて鍋などの日用品で

音を出しながら王様に直訴したそうです。それに対応するように、

出展作家の内海昭子さんは金属がモーターでランダムに動いて接

触して音を出す作品を出展しています。

もう一人の出展作家・山内光枝さんの作品は、抗争で子どもを

失った母親たちが共同で暮らす家に作家が滞在した経験から思

い浮かべた言葉がランダムに並び、日米韓3か国の言語で別々
に聞こえてくるものです。光州抗争の最初の民間人の犠牲者は

耳が聞こえない人でした。プロテストに参加していたわけではな

かったにも関わらず、警察に尋問されたときに耳が聞こえず返事

をしなかったがために暴行され、殺されてしまったのです。光州抗

争のナラティブはプロテストをベースにしているがために、一人目の

犠牲者が不可視化されている側面に気づきます。意味だけを強

調すると捉えられないものがあるのです。光州でのキュレーションは、

もっと現在のソーシャルプラクティスが多様化してほしい、議論が

起きてほしいという願いを込めたものとなりました。

●感性と知の接続

アートが社会的、政治的となったとき、政治的な議論や社会的

な問題を調べた作品を制作し、またしばらくすると別のトピックを

探して、という繰り返しがあると思います。最近では、学生から、

社会的なアプローチを制作に含めなければダメか、と聞かれること

もあります。しかしながら、そもそも作品と社会は分けられないも

のと考えているので、前提の違いを感じます。どこかにリサーチに行

き、事件を扱い、メッセージ性を打ち出し、というやり方だけが社

会性や政治性を扱うことなのでしょうか。そう問うてみる必要があ

ります。

モダニズムが乗り越えられ、芸術の自律的領域が失われ、社会

的で政治的な芸術をせざるをえない、という流れがあったとしたと

き、このジャンプのあり方がもっと多様になってほしいと思っていま

す。では、ただ作品に社会的政治的な要素を入れ込むだけでな

いやり方で、モダニズムの乗り越えはどのように果たすことができる

のでしょうか。

感性や感覚と知や認識があり、これらが対立軸であるとしたとき、

モダニズム批判は感性や感覚と知や認識の関係性を切断してし

まったのではないかと考えています。しかしこの感性や感覚と知や

認識の繋がりが社会、政治、歴史なのではないでしょうか。そして

この接続こそが他の領域との交換可能性を担保すると考えられ

ないでしょうか。芸術が社会に従属しすぎていては、芸術を考え

ることが難しくなります。そこでいま、芸術の社会性が重視される

ようになったからこそ、感覚的なもの、感性的なものが求められて

いるのではないかと思います。

●美術と言葉の関係性

ここからはアートを言葉にすることについて扱います。美術と言葉の

関係性について誤解を感じることがあります。言葉では自分の作

品を言い表せないと言う人がたくさんいます。言語の外には非言

語の膨大な領域が広がっている、というイメージがありそうです。しか

し言語と非言語で想定する図が違うのではないか、と思うのです。

部分と全体という考え方はヨーロッパ的ではないでしょうか。ビニー

ルの袋は、別の袋に入れることもできるし、その逆も成立します。

その時、部分と全体は逆転します。言語も同じではないでしょう

か。コンテクストや状況によっても部分と全体は変わります。言葉

によって表現できないものをアートが表現できることもあれば、その

逆もありえるでしょう。

言葉にすることで、どうやってできるだけ正しく説明するのか。言い

たいことはたくさんあっても、すべてを言葉にすることはできないので、

ひとつのナラティブを作ります。

私が美大やゼミで教えるときはバーネット『美術を書く』を教科書

にしています。自分が書くときに気を付けていることは、誰に何を

伝えたいかを最初に徹底して決めてしまうことです。特にステイトメ

ントや助成金の申請書では、伝えたい相手への意識を徹底しま

す。私のすべてを知ってほしいという思いは理解できますが、諦め

なくてはいけません。

このとき考えるべきポイントは、例えば研究者が相手なら細かく

美術史について書く必要はありませんが、読者が違えば最初に

前提を書く必要があるときもあります。言葉は定義しないとわか

らないことがあるので、どれくらい定義するか、どこまで詳細に踏み

込むかを検討しなければなりません。自分の考えをすべて伝えた

い気持ちとは裏腹に、そんなに人はたくさんのことを聞いてはくれ

ないのです。
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●批評と翻訳可能性

批評とは、言語として取り出されていない部分を、本質主義的

でも決定論的でもない仕方で言葉として説明していく行為だと

考えています。ノエル・キャロルという美学者は、批評とは価値づ

けであると言います。私は、批評は価値づけに関わってしまうにし

ても、価値づけそのものではないと考えています。

おもしろいことを言う競争ではないので、妥当性があることも重要

です。自分の思いを書くことはいいですが、相手が納得してくれな

ければいけません。そのために他の人の概念を使うわけです。首

尾一貫していて、わかりやすく合理的に構成されていてほしいと

思います。わかりやすい指標として、機械翻訳で翻訳をしてちゃ

んとした文章が出てくること、つまり他の言語に翻訳可能性のあ

る言葉であるかをチェックするとよいかと思います。翻訳可能性の

ある文章はいい文章だと私は思います。

芸術に完全な自律性というものが存在しない限り、立脚する文

脈を示すことも必要です。しかし、すべてが文脈という外的要素

のみに載せることができるわけでもありません。他の人と異なる独

自の部分も必要です。

ステイトメントはわかりやすく、できるだけ平易な文章で書くのがい

いと思います。難解な専門用語を不必要に乱発せず、言い換え

ができるかをつねに考えましょう。自分の作品や実践を見て欲し

い角度はある程度絞った方がいいでしょう。その手段として翻訳

可能性を確認するのもいいかと思います。

文章の書き方のコツとしては、まずアウトラインをしっかりと作成す

ることです。アイデア出しにもなります。どうしてもアウトラインが思

い浮かばないときは、まずドラフトを書き出してみて、そこからまた

展開していくといいかもしれません。身体的な感覚と頭は連動し

ています。私の場合はアウトライン7割、書いてみる3割の割合で
執筆しています。

●質疑応答

Q：作家活動をしていると、ある種の一貫性を求められます。し
かし自分の中で変化が起きて文脈が多様化することをどう考え

ればいいでしょうか？

A：普通に考えると変化することはいいことです。言葉を使う人
間として、自分が変わらないのに人を変えようとするのはおこがま

しいのではないかと思っています。自分自身のことも変化に開いて

いきたいですし、変化を恐れる必要はないのではないでしょうか。

ただ、自分の変化の背景を説明できることが重要ではないかとも

考えています。もちろん、無理に変化する必要もないです。軸の

通った活動もそれはそれですごいと思います。
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「世界のアートマーケットの全貌」

アーティストとしてのキャリアを歩むうえで、アートマーケットは関わら

なければいけない場所です。私は現在、一作品が何千万円単

位で取引されるセカンダリーマーケットの世界で活動しています。

商社での勤務を経て、ニューヨーク大学の写真科修士課程に進

み、在学中にクリスティーズ（Christie's）でインターンを経験しま
した。卒業後入社し、日米で計14年間勤務しました。現在は独
立し、メガ・ギャラリーの作品を日本の顧客に紹介する仕事を中

心に手掛けています。このパートではそんな世界もあるのだというこ

とを知ってもらえればと思います。

●アートマーケットとレポート

世界のアートマーケットの市場規模は7兆円程度で、近年は概ね
横ばいで推移しています。誰かが持っていたものを他の人に売るこ

とを繰り返すマーケットであり、新製品が市場を拡大し右肩上が

りに成長する市場ではありません。新作よりもセカンダリーの方が

取引金額も大きく、市場もセカンダリー取引に重心あります。

2020年頃のコロナ禍の影響も、すぐに回復を見せました。とにかく
いいものが出てくれば手に入れることが顧客のニーズです。なので、

株価のような実体経済とも必ずしもリンクしていません。

アートマーケットの状況に関しては、毎年詳細なレポートが無料で

公開されています。マーケットが可視化される前は好きな人だけが

集まって取引する閉じた環境でしたが、数値化によって信頼感と

安心感が醸成されることから、金融機関もアートについて議論す

ることができるようになりました。海外では作品を担保にした融資

サービスも提供されています。

私は海外のメジャーなアートフェアのほとんどを訪れており、ここまで

多くのフェアに顔を出して交流している数少ない日本人だと思い

ます。

最近の傾向として、この1-2年のロンドンとパリの力関係の変化が
あります。パリのフェアやオークションは年々規模を拡大していて、

肌感では8割のコレクターはパリには行くようです。他方、ロンドンは
ブレグジットの影響でスキップするというコレクターの声も聞きます。

カテゴリ別には、主に若いコレクターが積極的に現代アートを買っ

ており、市場の半分以上を占めています。名品にもマーケットがあ

りますが、その他の家庭に飾るようなクラスの作品は値段が下

がってきています。日本の富裕層にはいまだに「ルノワールは高い」

と考えている人もいますが、時代は変わりつつあります。私の感

覚では、向こう20年では印象派や近代美術の市場は縮小し、
戦後美術とコンテンポラリーが更に細かく分けられていくのではな

いかと思います。

●アートマーケットの構成

アート作品はまずギャラリーで発表され、コレクターや企業が購入

し、そのうち手放されたものが2次市場に出品される経路をたどり
ます。時間が経過しアーティストの評価が上がると、美術館が作

品を取得するようになります。美術館はコレクションを売却しない

のが原則でしたが、最近は美術館の経営上の理由から収蔵品

をオークションに出品することもあります。

マーケットの大きな都市としては、ニューヨーク、パリ、ロンドン、香

港、それから少し小さいですがロサンゼルスが挙げられます。ニュー

ヨークを例にとると、チェルシー地区を中心にたくさんのギャラリーが

あり、ニューヨーク近代美術館（M o M A）やホイットニー

（Whitney Museum of American Art）などの美術館があり、

ニューヨーク大学教育学部芸術学科スタジオアーツ写真科修士課程修了。

2004年～2019年までクリスティーズに勤務し、富裕層顧客の美術品（主に
現代アート）や時計・宝石の購入・売却について関わる。2021年、大胡アー
トアドバイザリー合同会社設立。コレクターに海外アート市場の情報提供や

海外大手ギャラリーの作品紹介を行っている。

大胡 玄
（OGO ART ADVISORY 代表）
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アーモリー・ショーやフリーズといったアートフェアがあり、そしてオーク

ション・ハウスがあります。

●メガ・ギャラリー

ギャラリーの中でもメガ・ギャラリーと呼ばれているのが、ガゴシアン

（Gagosian）、デビッド・ツヴィルナー（David Zwirner）、ハウ
ザー＆ワース（Hauser & Wirth）、ペース（Pace）です。それぞ
れ60人以上の所属作家を抱え、世界中に支店があり、アート
フェアには巨大ブースを出展しています。取り扱う作品の価格は1
点数億円以上にも及び、出版部門も持つなどほとんど商社のよ

うな規模で事業を展開しています。

しかし勢力図として、これら以外のギャラリーはなかなか台頭して

きません。メガ・ギャラリーがこれだけ大きくなれたのは、やはりセカ

ンダリー取引の規模の大きさを反映している部分はあるでしょう。

アーティストの新作には限りがあり、その売り上げをアーティストと

ギャラリーで折半していると、ビジネス的には利益が出しにくい構

造にあるのです。

また、どのメガ・ギャラリーも創業者が一代で現在の規模まで拡

大したことは特徴的です。それゆえいま多くの人は、創業者であ

る彼らが引退した後、各ギャラリーはどのような動きをするのかに

注目しています。

また、ひとりのギャラリーオーナーがケアできる作家の規模には限界

があります。アーティストの立場で考えると、あまりに大きなギャラ

リーでたくさんの所属作家の中の1人という位置づけに納まってい
いのかということも考えなくてはなりません。

美術品が高額化し、メガ・ギャラリーが規模を拡大する流れのな

かで、作品と展示空間も巨大化しました。天井高5m規模の大
きな空間で展示される作品の販売先はほとんど超富裕層に限

られるわけですが、それでも作家やギャラリーは最終的に美術館

にどれだけ収蔵されるかを見据えています。

●オークション会社とコレクター

オークション会社についても触れていきましょう。サザビーズ

（Sotheby's）とクリスティーズの2社の存在感が大きく、フィリッ
プス（Phillips）が続きます。それぞれ200年以上存続する会社
ですが、美術品取引の絶対数がそれだけしかないことの裏返しで

もあります。

戦後のいい作品は美術館に収蔵される流れができており、個人

コレクターによる売買は減少傾向にあります。オークション会社が

高額な作品を説明する文章には、特に希少性を訴求する謳い

文句が並んでいます。

クリスティーズのオーナーであるフランソワ・ピノーやLVMHのオーナーで
あるベルナール・アルノーは著名なコレクターです。こうした人々が

購入することはマーケットにも影響を与えます。コレクターが自らの

個人美術館を作る流れがここ15年ほどで広がっています。

●アートフェアとデータベース

アート・バーゼルはスイスのバーゼルで始まり、マイアミ、香港、パリ

と広がっていきました。UBSがスポンサーを務め、出展ギャラリーの

審査が厳しいことでも有名です。アート・バーゼルの重要な顧客は

美術館であり、どれだけいい美術館が購入したかを重視していま

す。フリーズも大きなアートフェアですが、だんだんと勢いを失ってい

るように感じます。もっともアーティストとしては、ギャラリーやフェアの

ヒエラルキーにかかわらず、「ここだったらいい」と思えるところに関

わっていくことは人生設計として必要でしょう。

Artnetなどのオークションデータベースの登場により、世界各地の
オークションの結果が簡単にすべてわかるようになりました。アーティ

ストの実勢需要がわかるようになった反面、不落札の状況もわ

かってしまうのは必ずしもいいことではないかもしれません。美術品

取引にはデータがあり、ある程度の相場が形成されています。アー

ティストはこうした市場取引のデータともうまく関わっていかなくては

なりません。

●アーティストとしてマーケットとの付き合い方

ここまで世界規模のセカンダリー市場を中心とした状況をお話し

てきましたが、これからを生きるアーティストがどのようにマーケットと

対峙しながら制作を続けていくべきかについてお話してまとめとし

ます。

まず、矛盾するようですが、市場のことは気にしすぎないほうがい

いと思っています。一時の値上がりのあと値下がりしたときに消え

ていった作家も多いなかで、たとえば草間彌生やロッカクアヤコの

ようなアーティストはただ好きに作品を作り続けていました。それが

現在の価値につながっているのです。

とはいえ、どんな人に作品を売るかはギャラリーとも相談しながら

進めることをおすすめします。理想は個人コレクターの購入が望ま

しいですが、たとえば業者っぽいコレクターや、全作品の購入を申

し出るような人とはなるべく付き合わないほうが健全でしょう。

そして、オークションでの不落札はないに越したことはありません。

オークションの結果が簡単にわかる市場環境のなかで、需要が

低調であることが可視化されると、既存コレクターの評価にも影

響します。こうしたときには、買い支える存在も必要なのです。

●貪欲になる。しかし賢く

中堅以上になると、生存競争が熾烈になっていきます。値段が

上がるとともに、吟味と精査の目も厳しくなるのです。そうしたな

かでは、闇雲にアプローチするだけでなく、賢く振る舞わなければ

なりません。たとえば、気になるギャラリーには何度か通って顔見

知りになるなど、人間関係の構築力も求められるでしょう。そのう

えで、やはりインスタグラムやホームページなど、体系的に活動のハ

イライトを説明するページはあるに越したしたことはないでしょう。

そして、現代アートの理解も欠かせません。現代のマスターの活動

を見ていると、彼らは平面でも立体でも作品を作ることに気づき

ます。現代アートとはビジュアルコミュニケーションです。作品は鑑

賞者が対峙し会話する対象であって、ただ眺めてきれいで終わっ

てしまってはならないのです。

12



加えて、英語で作品の説明ができることも必要でしょう。特に英

語圏を中心としたアルファベットの文化圏は、言葉ですべてを説

明する傾向があるように思います。なぜこのサイズなのか、なぜこ

の主題なのか、なぜこの色なのか。鑑賞者が見るに任せている、

というのは海外では通用しないと思ったほうがいいでしょう。海外

のアーティストが自分の作品を説明する動画を見ると、作品を説

明する方法の参考になるかもしれません。しかし自分のことばで

喋ることが重要です。

日本のマーケットはあまりに小さいので、あまり気にしなくてもいい

のではないかとすら思います。ただ海外に行けばいいのではありま

せんが、視線を外に向けて海外のギャラリーとも対等に渡り合って

仕事をする選択肢も検討する価値はあるのではないでしょうか。

向こう20年の生き方を考えるうえで、たとえば60 – 70代のアーティ
ストの成功例をリサーチして分析してみるのも手段かもしれません。

海外で評価されている日本人アーティストの大御所のなかには、

日本で制作して海外で発表している人も少なくありません。

また、アーティストとしてのキャリアを考えるうえで、特に40代以降
は数年に一度大作を作ることも大切でしょう。それを個人コレク

ターに購入してもらうことや、継続的に美術館でのグループ展など

の活動を続けることが、中長期的な価値につながります。個人コ

レクターの終活で過去の大作がオークションに出品され、それが高

額で落札されることで、評価が高まるのです。

欧米主義を過度に推奨するわけではないものの、欧米の美術館

が作品を収蔵していることが価値と密接に結びついていることは美

術市場の現状でしょう。それは欧米の美術館とギャラリーとコレク

ターが密接に結びついていることの裏返しでもあります。せっかくアー

ティストとして生きていくのであれば、こうした市場環境を前提に、

賢くアプローチすることを意識したほうがいいのではないでしょうか。

●質疑応答

Q：アーティストとして、ギャラリーやコレクターとどのようにコミュニ
ケーションや関係性構築をしていくべきでしょうか？

A：自分ひとりで時間をかけて特定の対象との関係性構築を目
指すことも大切ですが、アーティストや学芸員に紹介してもらうこと

も重要です。美術関係者は横のつながりによるコミュニティを形

成しており、そこでは面白いアーティストがいればお互いに紹介し

あっています。

また、いかに自分の作品を売るかだけでなく、短期的に消費され

ないことも考えなくてはなりません。欧米のギャラリーは作家を売っ

ているが、日本を含むアジアのギャラリーは作品を商品のように売

る傾向もしばしば耳にします。その意味では、自分がどんな作家

であるのかを他者に知ってもらうことに時間をかける必要もあるか

もしれません。
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「アーティストマネジメント」

●批評活動とエステート運営も手掛けるコマーシャルギャラリー

Yumiko Chiba Associatesというギャラリーを運営しています。大手
ギャラリーでディレクターとして勤めた後、アーティストマネジメントオ

フィスとして独立しました。当時は、アーティストがインディペンデン

トに活動する状況がありませんでした。

もともと働いていたギャラリーは、バスキアやリチャード・セラといった、

今では巨匠と呼ばれるアーティストを日本で最初に取り扱い、作

家と直接契約をし、ニューヨークの主要なギャラリーと一緒に作品

を取り扱っていました。NYでは、アーティストが主体になって全て動
き、日本と海外のギャラリーの差を感じたことから、自分が独立す

るならアーティストに焦点を当てようと考えていました。

1998年に独立し、小さなビューイングルームとともにアーティストマネ
ジメントオフィスを始めましたが、仕事を重ねていくうちに、このまま

だと充分に役割を果たせないと、2010年にコマーシャルギャラリー
を立ち上げ、現在に至ります。

ギャラリーの基本動作は、展覧会を企画し作品を展示して売るこ

とです。そのなかで、Yumiko Chiba Associatesが他のギャラリーと
比較して少し違う点は、ギャラリー運営とは別に、批評の活動を

行っていること、そして亡くなったアーティストのエステートを運営して

いることです。

作家を知らしめるためには、批評が重要です。亡くなった作家は

自身の口で語ることはできませんが、言葉が残されていれば作家

のことを知ることができます。

私たちの批評活動は、批評家育成だけが目的ではありません。

あくまでアーティストを中心に考えたとき、アーティストを世界にエス

タブリッシュしていくためには、言語が必要という結論に至ったから

なのです。そしてアーティストをエスタブリッシュしていくための最初

の目標は、美術館での個展と考えています。美術館はアーティス

ト、社会に起きたことを記録し、時代を歴史化すること場所であ

り、マーケットは今や社会の基礎的な構造であり、社会全体の

生産、消費、分配が調整される機構ですから、芸術・文化活動

を支えるために、マーケットと歴史は一体の関係にあります。

●高松次郎のエステート創設

高松次郎が亡くなったとき、その存在はほとんど忘れられかけて

いました。高松次郎のエステート創設は私の活動の原点であり、

作家が亡くなったあとにエステートを立ち上げた国内初の事例で

もありました。当時はまだ若かったので、「なぜそんな大御所を若

い千葉さんがやるの？」と同業の方から言われたこともありました。

それでも、高松次郎を歴史化することがアートという現場に足場

を置く自分の使命でもあると考え、高松次郎を歴史化するため

の活動を続けました。一つには、当時の日本の現代美術シーンに

は、欧米で成功している作家としては、河原温を除いてマスター

的な存在がおらず、若い作家が目指すべき存在がいないことに

課題意識があったということもあります。

そうした思いから、美術館での高松次郎の個展開催に向けて動

きました。2014年から2015年にかけて相次いで開催された東京
国立近代美術館と国立国際美術館での初の回顧展は巡回

展ではなく、それぞれの館がそれぞれの視点から高松を見せた展

示でした。同時期にあった書籍の出版とあわせ、作家の認知に

繋がりました。

今年7月には、高松次郎がPACE、NYの専属作家としてリプレゼ
ントされることがアナウンスされました。

1998年アーティストマネジメント及びプラニングオフィスとしてYumiko Chiba
Associates を設立 。高松次郎の エ ス テ ー ト （ The ​Estate of Jiro
Takamatsu）、自社ギャラリー運営、アーティストプロモーション・管理業務を
手がける一方で、美術館での企画、アート・バーゼル香港、パリ・フォトなどの

国際的なアートフェアへの出展、企業のアートワークやギャラリースペースの運

営・展覧会企画といったコーディネート業務を行う。

千葉 由美子
（Yumiko Chiba Associates主宰）

14



日本の作家としては奈良美智、名和晃平、チームラボに次いで4
人目となります。

世界の4大ギャラリーのうち、2つのギャラリーはアートセンターを持っ
ていて、PACE、NYのビルディングには、リサーチャーのためのライブラ
リー、アーカイブセンター、修復、ビデオルームなどを備えています。

高松次郎展がPACEで開催されるにあたって、そのスケールの違い
に改めてアメリカの大きさを感じました。

というのも、PACEでは展覧会のためにキュレーターを用意していま
した。作品選定はディレクターがセールスを前提として行いますが、

同時にキュレーターチームが歴史的価値を示しながら認知させるた

めの仕事をしています。一棟のビルに80～90人が勤め、作品管
理や修復チーム、ライブラリアンなどが常勤しています。

●美術館での個展開催に至るまで

コンセプチュアルな作家を扱う場合、将来的に歴史に残るであろ

うアーティストであっても日本で認知を獲得していくのは非常に難

しいことです。一般的に広く認知されるためには、美術館のように

開かれた公的な文化施設での展示が必要です。そのために、美

術館での展示を目標にマネジメントをしてきました。この数年は、

マネジメントを手掛けてきたアーティストの美術館での個展が一昨

年あたりから続いています。

国立国際美術館で2021年に開催された鷹野隆大「毎日写真 
1999 – 2021」は、企画から開催まで7年を費やしました。また同
時期には、山城知佳子「リフレーミング」が東京都写真美術館で

開催されました。10年以上山城リサーチして研究し続けてくれた
キュレーターによる満を持しての個展でした。このように、アーティスト

マネジメントでは、コレクターだけでなく、キュレーターや批評家と

いったアカデミックな関係性づくりも重要な仕事です。なお、これ

らの展覧会により、芸術選奨の大臣賞を鷹野が、新人賞を山

城が受賞しています。

エステートの作家の美術館個展も続いています。大阪中之島美

術館から埼玉県立近代美術館へ巡回する木下佳通子の個展

は、コロナ禍の影響もあり5年ほど美術館とやりとりしました。もの
派のオリジナルメンバーとして活動した吉田克郎の没後40年記
念展は、吉田の初めての美術館での巡回回顧展として神奈川

県立近代美術館葉山館と埼玉県立近代美術館で開催されま

した。エステートを立ち上げ、回顧展委員会をキュレーターやご遺

族と共に組織して、展示に至るまでやはり5年かかっています。

美術館での個展を目指すためには、その作家のコンセプトを理解

してくれるキュレーターを探すところから始まります。なおかつ、いか

に興味を持ってくれているかも重要です。というのも、コンセプトを

理解してくれていても興味がない場合もあるからです。理解をして

くれて興味をもってくれるキュレーターや研究者をリサーチするところ

から始めて、プレゼンためにあらゆる資料を準備して、提供します。

そのためにアーカイブ作業にも注力しています。若いアーティストで

も、作品に対してのテキストはとても重要です。作家は自分の作

品について話せた方がいいですが、作家が話す言葉と、他者が

作家について話す言葉は違います。作家の主観だけでなく、他

者による歴史的な視点を踏まえた批評を与えてもらうことも重要

です。

ですので、カタログや本の制作にも重点を置いています。その作

家をさまざまな見地から見てもらうべく、担当キュレーターの方だけ

でなく、長く作家の活動を見てきたベテラン・若い世代を含めた

幅広い年齢層から執筆をお願いします。

アーティストマネジメントオフィスとして立ち上げたとき、「それってな

にをするの？」とみなさんに尋ねられました。マネジメントというと、

たとえば野球部のマネージャーのように、作家の面倒を見てお世

話をするイメージを思い起こすかもしれません。もちろんそのような

業務も含まれますが、一番重要なのはアーティスト自身をプロモー

ションすることです。そのアーティストの人となりや思考、活動やコ

ンセプトを文脈づけてマーケットのなかで可視化し、歴史化し、エ

スタブリッシュするために必要なことを、アーティストごとにプログラム

することがマネジメントと考えています。そのために重要なのがテキ

スト＝言説であり、批評だと思います。

●批評家を育てること

日本の場合、批評が長らくおきざりにされてきました。かつて日本

の批評家のビッグ3と呼ばれた針生一郎、中原祐介、東野芳明
は、国内に美術館が少なかった1960年代から70年代にかけて、
ベニスビエンナーレ、サンパウロビエンナーレ、パリビエンナーレといった

国際ビエンナーレでキュレーターも務めていました。彼らがギャラリー

やキュレーターとともに国内外のアートシーンのハブとなり、東京ビエ

ンナーレのような国際展の立ち上げや、国内のコレクターのコレク

ション形成に携わるなどもしていました。

ウェブマガジンのようなデジタルメディアもいまはたくさんありますが、

記録化、歴史化するためには最終的には本という形でなければ

残らないと思っています。ウェブは検索されなければ埋もれてしま

いますが、本は物質なので、忘れ去られていたとしてもあるとき突

然発見され、何かが始まることもあるのです。

Yumiko Chiba Associatesでは、批評家沢山遼氏を監修者とし
たCritical Archiveという美術批評のアーカイブシリーズなど、30冊
以上の出版をしています。2012年には当時20代後半から30代
始めの若手美術評論家4名による高松次郎研究冊子を刊行し
ました。この本は、Critical Archiveシリーズの最初のものであり、
今の批評活動の原点となりました。

そこでは、現在の視点から作家を掘り起こし、次の世代に研究を

継承していこうという意図がありました。

こうした流れで、外部機関と連携した批評家育成事業にも関

わっています。一つは、文化庁「アートクリティック事業」です。そこ

では、次世代の若手批評家の海外派遣とレクチャーシリーズを展

開しています。若手批評家を海外に派遣し、海外の批評的な

言説を集積し、国際的ネットワークを構築することで、成果を日

本に還元してもらう試みです。アジアのネットワークからも孤立しつ

つある日本のアートシーンの現状を憂慮し立ち上がった企画です。

アーティストと批評家はある意味一対だと思います。歴史化され

るためにも、制作活動をより高みに持っていくためにも、作家を支

えてくれるのが批評です。そのために、インディペンデントな批評家

育成は不可欠なものと考えています。
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もうひとつが、T3フォトフェスティバル事業と連携している「T3 NEW
TALENT」事業です。日本から世界に通用する批評家、アーティス
ト、キュレーターを送りだし、海外とのネットワークを構築していくこと

が目的です。海外の美術館や国際的なイベントで展覧会を開

催することが目標で、私は批評のディレクターを担当します。アー

ティストマネジメントは必ずしもギャラリーの中で終わるものではなく、

いろんな分野から、多視点的に、さまざまな人の手を借りながら

展開するものなのです。

●アーティスト・ギャラリー・コレクターの関係性

アーティストが生活をしながら制作を続けるためには他者が必要で

す。作品とアーティストの関係だけでは、長くは続けていくことは難

しくなります。それゆえ、先ずはアーティストとギャラリーとコレクターの

三者が良好な関係で存在することが、基本の関係だと考えます。

一番初めに社会的な関係を結ぶのはギャラリーではないかとおも

いますが、コレクターがアーティストを見つけて、世の中に紹介してく

れることも多くありますし、コレクターが先にそのアーティストを見つけ

て、ギャラリーに紹介してくれることも多いと思います。アーティストが

作品を作り続けるためにはマーケットで生きることが課せられます。

コレクターの存在はその点でも重要で不可欠です。その意味では、

美術館はこの関係とは良好でありながら、一定の距離を置くこと

が求められると思います。

アーティスト、コレクター、美術館の連携した関係性を育むことが

重要です。そして、このようなつながりを作っていくために必要なの

がギャラリーなのだと考えています。

いま、マーケットアートという言い方もあります。日本には小さなマー

ケットはありますし、コレクターがいればギャラリーは必要ないかもし

れません。しかし、アーティストとしてステップアップしていくためには、

一人では限界が来ます。

アーティストは精神的に病的で感性に偏っているというイメージが

一般化しているかもしれません。しかし私は、アーティストほど知的

で社会性を持った存在はいないと思っています。そのなかで、アー

ティストそれぞれにあったかたちで、コレクター、キュレーター、批評家

といった社会的な関係性やネットワーク形成し、歴史化に向けて

マネージメントしていくのが私の仕事でもあります。

●質疑応答

Q：どちらかといえば作家よりも作品を売ろうとするギャラリーと
仕事をしています。作家の考えを売ってくれるような次の段階に

進むために、力になってくれるキュレーターと出会うためにはどうし

たらいいでしょうか？

A：たとえば私がどうしても仕事をお願いしたいキュレーターや批評
家がいた場合、その人の著書などを丹念に調べたうえで、トークイ

ベントなどの場で直撃して相談します。そうしたアプローチをするに

は、自分も勉強する必要がありますし、それを自分の言葉で伝え

る必要もあります。

それは海外でも同様で、仮にカタコトの英語であっても、コレクター

もキュレーターも作家の言葉は喜んで聞いてくれます。その意味で、

自分の作品について自分の言葉で語れる程度には英語ができ

たほうがいいでしょう。
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「制作、契約、展示、販売から相続ま
での実務法務のリアル」

私は弁護士登録後に写真学校に入り、スタジオでの撮影もして

いました。コレクションもしており、写真作品を中心にペイントやイ

ンスタレーションも集めています。現代美術も好きで、ニューヨーク

のFordham University of Lawで学び、アートや契約の知見を得
て日本に帰ってきました。

以後、一般社団法人「芸術と創造」を設立したり、現代美術

商協会（CADAN）の顧問弁護士をしたり、文化庁や経済産
業省のプロジェクトチームの委員を務めたりと、さまざまな活動をし

ています。

美大で授業を担当するときは、著作権上の模倣についての注意

や、特に最近では炎上対策について話すことが多いのですが、今

日は実際に作家として活動されている方が対象ということですの

で、著作権の基本について触れた上で、逆の部分、つまりどのよ

うにすれば他者の表現を取り入れることができるか、という話もし

たいと思います。

●著作権と著作権侵害の線引き

インスピレーションを受けた他の作品を参考にしながら制作したも

のは著作権侵害になりますか、という質問がしばしばあります。表

現上の本質的な特徴を利用すると著作権侵害になりますが、

実際には著作権侵害にならないケースも少なくありません。

著作権は、著作物の無断使用や、似た作品の発表や販売を

止めることができますが、作家が亡くなってからも70年間は著作
権が残り、財産と同じかたちで相続人に分配されます。

美術館やギャラリーからすると、たとえば遺族が多い場合などで

著作権が分散してしまっていると、許諾を得ることができなかった

遺族からのクレームを恐れてコレクションを躊躇することもあります。

それは作家の立場からすると、著作権の処理をしておかなければ、

死後の展示機会の障壁となることを意味します。それが、自身の

作品の著作権処理をしておくことの重要性です。

著作権侵害の判断基準はかなり曖昧な要素があり、裁判所や

審級によって判断が変わることもあります。そのような前提を頭に

入れたうえで、元の著作物との類似性、依拠性、そして利用行

為が認められると著作権侵害となります。

●許諾が不要な場合

自宅や家庭内など、私的利用のための複製は著作権者の許

諾が不要です。なお、無償であれば著作権侵害が成立しないわ

けではないので、スケッチ集やポートフォリオなど、公にするものに

模写が含まれる場合は、金銭のやり取りが生じずとも著作権侵

害となるおそれがあります。著作権法上の「引用」が認められれ

ば許諾は不要ですが、引用が認められる範囲は限定されており、

オリジナルの出典を記載すればOKというわけではありません。

●文化の盗用や炎上への対応

著作権侵害とは別の観点で注意すべきことも出てきています。マ

イノリティの文化を自らの文化のように扱ったり、十分に考慮せず

に使用したりした場合には、「文化の盗用」であるという指摘を受

けるようになりました。「文化の盗用」は法律用語ではなく明確な

定義はありませんが、一般的に、マイノリティの文化を、他の人種

や民族、文化圏の人々が表層的または異なった方法で流用す

ることを指すとされています。

専門は著作権、訴訟、契約実務。弁護士登録後、東京写真学園プロカメ

ラマンコース卒業。ニューヨークのフォーダム大学ロースクールでアートローを専攻。

帰国後は、知的財産を得意とする三村小松法律事務所を設立。日本現

代美術商協会（CADAN）の法律顧問、文化庁アート市場活性化事業
事務局、セゾン現代美術館監事などを歴任。

https://mktlaw.jp/lawyers/komatsu-jun

小松 隼也
（弁護士・コレクター）
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また、いわゆるパクリによる炎上もSNS上で頻出しています。万が
一SNSで炎上した場合、投稿を削除してSNSから離れることも重
要です。反論した場合、さらなる根拠のない疑惑や誹謗中傷に

発展することもあります。

著作権法上の問題がない作品であっても炎上する可能性があ

ります。その意味で、炎上に対する一定の覚悟も必要かもしれま

せん。SNSを見ないのも一つの手段です。少し距離を置いていれ
ば、多くの炎上は収束していきます。

●契約の際に気をつけるべきこと

日本の場合は、書面がなくとも契約は成立するとされています。

しかし、言った言わないの水掛け論になることも多いものです。

メッセージやメールの文面が残っているだけでもトラブルを防止しや

すくなります。

ギャラリーと作家の関係については、専属契約に注意したいところ

です。独占的な取引契約を結ぶにしても国や地域を限定するこ

とが一般的ですが、なかには全世界での取引独占を主張する

ギャラリーもあるようです。そうした条項があると、今後の自身の作

品の出品の仕方が制限されることにもなるので、たとえば海外の

ディーラーとの仕事の障壁になることもあるでしょう。

所属ギャラリー以外からの出展依頼の場合、委託期間や配送

費用について事前に取り決めすることをおすすめします。預けた作

品をなかなか返してもらえないといったトラブルがとても多いので、

関係が良好なうちに決めておきましょう。
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「アートマネジメントの現場」

●現代アート市場を繋ぐ存在に至るにまで

土井：今日はどうやって作品を評価してくれる人とつながっていく

ことができるのかについて、私たち2人がこれまで見てきたことを話
していきたいと思います。

私はもともと歴史や考古学に興味があり美学美術史学科でも

古いものを学ぶことができると知り、大学では美学美術史をを専

攻したのですが、同じゼミの同級生が河原温について発表したの

を聞いたのが現代美術との最初の接点となりました。その後、板

橋区立美術館での学芸員実習の一環として参加した岡部昌

生さんのフロッタージュのワークショップでアーティストの考えに直接

触れたことで、現代アートへの興味を強くしました。

大学卒業後はニューヨーク大学でビジュアル・アーツ・アドミニスト

レーションを専攻しました。美術館でのインターンが必須でしたので、

ホイットニー美術館など3か所でコレクション管理やファンドレイジン
グ業務などを経験しました。その後、ニューヨークのカイカイキキに

就職し、アーティスト側の立場からさまざまなコーディネーション業

務を経験しました。

帰国後は東京画廊+BTAPに就職し、展覧会運営やセールス、
アートフェアへの出展、所属アーティストが国内外の美術館や国

際展等に参加する際のサポートをしたりと経験を積んだあと、ドイ

ツ銀行グループに転職しました。そこでは、企業広報の一環として、

アートフェアや美術館への協賛や、企業コレクションの活用、ドイ

ツ銀行コレクション展が日本に巡回された原美術館での展覧会

のサポートなども担当しました。そして、作品が制作され、発表さ

れる場にもっと直接関わりたいと考え、フリーのアートコーディネー

ターとして活動を始め、現在に至ります。個人的に作品を買うと

いうかたちでも日々アートに触れています。

髙村：私は日本の大学で社会心理学を専攻していました。夏

休みにイギリスに短期留学した際に現地の美術館を訪れ、現代

アートに興味を持ちました。これを機に大学卒業後はロンドン大

学ゴールドスミス校で現代アート理論を専攻しました。テートモダン

がオープンし、YBAが台頭するなど、ロンドンに活気があった時代で
した。その後日動画廊に入社し、海外との折衝を担当しつつ、

ギャラリー業務の基本を学びました。ギャラリーはセールスを立てる

ということが基本です。しかし販売の場とは違う場に行きたい思い、

ワーキングホリデーでイギリスへ向かいました。パラソルユニット現代

美術財団やバービカン・センターアートギャラリーなどでインターンを

経験し、日本人アーティストの補助金申請や展覧会運営などを

担当しました。

帰国後は東京都歴史文化財団の東京ワンダーサイトでアーティ

ストインレジデンスプログラムの運営に携わりました。アーティストの

身近なお世話や制作サポート、レジデンス滞在時のワークショップ

や展覧会などを担当しました。ワンダーサイトは行政の組織なの

ですが、少しずつ組織から一度外に出て動きたいと思うようになり

ました。そうして2014年に独立し、以降フリーランスとして活動して
います。

現在は、発足以来担当しているCADANの事務局のほか、三菱

ニューヨーク大学大学院修士課程修了。日本とアメリカの美術館でのインターン、

アーティストのスタジオ、東京画廊、ドイツ銀行グループ勤務を経て2018年に独立。
（株）AMCNを設立、現代アート分野における幅広いネットワークを活かし、国内
外の美術館、ギャラリー、アートフェア、コレクター、企業、文化庁、行政機関等事

業のプロジェクトマネジメントやアドバイザリー業務に携わる。

土井 未穂
（アートコーディネーター、AMCN代表）

美術史修士課程を修了後、東京の老舗画廊に入社。その後、英国で個人財

団が運営する非営利ギャラリー、公立アートセンター学芸部でのインターンを経て、

東京の公立文化財団が運営するアートセンターに勤務。現在は一般社団法人

日本現代美術商協会（CADAN）を中心に、「Art Collaboration Kyoto」や「アー
トアワード東京」の事務局業務に携わる。

高村 美和
（アート事業コーディネーター）
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地所が主催するアートアワードトーキョー丸の内やArt Collaboration
Kyoto（ACK）の事務局業務なども請け負っています。また、アー
トアドバイザーのアート・オフィス・シオバラのアシスタントや、リボーン

アートフェスティバルのアートチームのコーディネート業務にも短期的

に関わっていました。私もアート作品をしばしば買っており、日動

画廊在籍時には知り合ったギャラリーから分割払で作品を購入

したこともありました。

●縁の下の力持ち

土井：アートコーディネーターは、作品が制作され、研究され、発

表される場、およびその周辺で発生するあらゆる実務を担当する、

縁の下の力持ち的な仕事です。アートの現場は人数も時間も予

算も苦しいことが少なくありませんが、個人が持つ現場での経験

や、業界を超えたネットワーク、横断的な視点で実務を推進でき

ることが求められることが多く、アート業界のさまざまなプレイヤーと

社会の橋渡し的な役割をしながら、プロジェクトが円滑に進むよ

うに裏回しをするお仕事です。

髙村：「キュレーターですか？」と聞かれることも多いのですが、

キュレーターとはまったく違う立場で調整をするお仕事です。アート

の現場を支えることが向いているなと思っています。

土井：いろんな人と接点が持てるのがコーディネーター業務の楽

しさです。ギャラリーや美術館、作家さんのスタジオなどの中でコー

ディネーションのお仕事をする人たちもいれば、自分たちのようにフ

リーな立場から関わる人もいます。

●現代アートのエコシステム

土井：ここで、現代アート業界のエコシステムを簡単におさらいし

たいと思います。色々な視点からのエコシステムの図が存在しま

すが、今回はアートの「価値」という時に一般的に言われる美術

的価値、経済的価値、社会的価値の3つの視点を、アーティスト
を中心に簡単に図式化しました。 

美術的価値を形成する役割を担うプレイヤーについてですが、ここ

で言う美術的な価値とは、ひとことで言うと美術の歴史に残って

いくかどうかということです。その意味では美術館のようなインス

ティチューションが果たす役割が重要です。

キュレーターや研究者は、作品を美術館にコレクションし言説化し

歴史に残していくという大きな役割を持つ仕事です。美術館とい

う名がついていても、コレクションを持たずに企画展を行う場所、

クンストハレと呼ばれるスペースもあります。展覧会の実績が充実

していれば、作品を発表する場としての権威は保たれ、歴史的

文脈を形成する重要な役割を果たします。

ビエンナーレのような国際展も同様ですが、そうした展覧会は批

評家やジャーナリスト、コレクターなどが評価することで、次の展覧

会やコレクションとして歴史に残されていくきっかけになることも多

いです。発表するための場以外にも、非営利団体やアーティスト

インレジデンス、助成金団体なども、美術的価値の形成に重要

な役割を果たしています。

コレクターやアドバイザーは美術的価値にも経済的価値にも関与

するプレイヤーです。日本ではコレクターはお金持ちの道楽のよう

な見方をされることも少なくありませんでしたが、最近はその役割

の重要性が再認識されつつあります。コレクターの中には、その公

的な役割を評価されて、文化庁長官表彰を受けている方もい

らっしゃいます。メディアも社会的価値だけではなく美術的価値の

形成を支えています。展覧会を批評し、世の中に広く知らせてい

く役割があります。

業界以外の方にもアートを受容していただかないとアート業界は成

り立ちませんので、社会的価値も重要になります。美術館や展

覧会などを支えるスポンサーがいて、産業や社会と連携して地域

に根ざすような取り組みもあります。文化観光も一般的になりまし

たし、企業がアートイベントに協賛することは珍しくなくなりました。

現代アートのエコシステムには、政策立案者や弁護士も含まれる

でしょう。それぞれの価値を作っていく現場のプレイヤーだけでなく、

それぞれの価値形成のための基盤として法律や文化政策も整

備されなければなりません。このようにアートコーディネーターは、美

術的、経済的、社会的価値をそれぞれ形成するプレイヤーの周

りをぐるぐる回りながら、幅広い業務に関わっています。

●ギャラリーとの関わりかた

土井：最近ではギャラリーに所属しないという選択をする作家さ

んも増えていると思いますが、私たちはギャラリーと働くことはプラス

も多いと思っています。ギャラリーは、先ほど挙げた各プレイヤーの

方々と作家さんをつなぐ接点を多くもっています。買う立場からす

ると何より安心ですし、毎月のように展示展覧会を開催している

ので、作品の見せ方や伝え方、値付けや納品方法など、コレク

ションする側の気持ちを熟知しています。ギャラリストさんの先の

人脈が広がりますし、信用がついてくるケースも多いです。

作家さんが迷った時にはギャラリーが相談に乗ってくれます。制作

上の悩みにも、暖かく寄り添ってくれるギャラリストさんも多いよう

に思います。

髙村：作家が若いうちはギャラリストが歳上で、立場に上下関

係を感じてざっくばらんに意見を言いにくいこともあると思いますが、

話しやすくお付き合いできる関係でギャラリーと仕事できると良い

のではないかと思います。

土井：最近では、作家が直接出展するアートフェアや、企業が

アーティストと直接やりとりする機会も増えています。しかし企業は

利益を出さなければいけない立場にあり、一過性の流行に乗じ

た視点で関わろうとしてくることもあります。一方で、ギャラリストは

ご自身の名前と人生をかけて作家さんと向き合おうとされていま

す。お仕事相手として考える時に、少なくとも10年単位で作家さ
んのキャリアに真剣に向き合ってくれる相手なのかというのは一つ

の判断基準になると思います。

コマーシャルギャラリーとの付き合い方には、所属作家になる場合

とプロジェクト単位で展覧会等に参加する場合とがあります。所

属作家となる場合は、日常的にギャラリストとのコミュニケーション

も発生し、お互いに対等な立場で仕事をすることになります。単

発で展覧会に参加してみて、お互いに一緒にやっていきたいなと

思えば、その後に所属作家となることもあります。

現代美術の場合、ギャラリーで作品が販売されると、ギャラリーと

作家は50%：50%で分配することが一般的です。ディスカウントし
た場合に値引き分も含めて半々にするのか、値引き分はギャラリー
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が負担するのかはケースバイケースです。制作費が高額な場合な

どに、ギャラリーが事前にサポートしてくれるケースもありますし、逆

にコストも折半ということもあります。ギャラリーは作品のサイズや

素材、アーティストのキャリア等をふまえて価格を設定していきます。

50%をギャラリーが取るのは高いという声を一部で聞くこともありま
すが、ギャラリーはスペースを持ち、スタッフを雇用し、美術館やコ

レクターとの関係を日常的に構築し、アートフェアの出展料や輸

送・展示・保険などのコストを負担しながら作品が発表される場

を作っています。日本ではギャラリーと契約書を交わすことは一般

的ではないと思いますが、色々なケースがありますので、気になる

ことがあれば、そのギャラリーのやり方を最初に確認しておくことは

良いと思います。

髙村：ギャラリーは作品のアフターケアにも関わっています。たとえ

ばタグチアートコレクションの展覧会では、海外のアーティストの作

品の展示方法について、ギャラリーを通してアーティストに確認して

いました。

土井：Oketa Collection展でも、展示される作品についてギャラ
リーを通して作家さんと細かなやりとりが毎回ありますが、言語的

なサポートも含めて、ギャラリーさんが間に入ってくださるととてもス

ムーズです。

髙村：その他にも、作品を管理するための箱の用意や、展覧会

やアートフェアの出展費用、プロモーションのサポートなど、ギャラ

リーによってさまざまな支援のかたちがあります。作家はどうしても

個人なので、不均衡な関係性からトラブルに発展してしまうことも

あります。ただ、ギャラリーもコストと情熱をかけています。ギャラリー

と一緒に仕事をすることは、ひとつの選択肢としてよいのではない

かと思います。

●質疑応答

Q：海外のギャラリーと仕事をするときに注意するべきポイントは
ありますか？

土井：SNSを見てメッセージで問い合わせが来るといったケースも
増えていると聞きますが、ギャラリーから問い合わせが来た時に、そ

のギャラリーがどういうギャラリーなのかを知っている人を知っているか

というのは重要です。周りの人が誰も知らないギャラリーだった時に

は、条件面などがちゃんと提示されているかを確認し、リスクも想

定しながらお仕事されるかどうかを検討されるのがよいと思います。

髙村：自分なら、ウェブサイトで取り扱いアーティストを見て、もし

日本人アーティストがいればその人やその人と繋がっている人に聞

いてアドバイスをもらいます。こういう時代だからこそ、リアルなつな

がりを大事にして焦らずに関係性を築いていくことが重要です。

土井：日本のギャラリー相手であったとしても「一緒に仕事してい

いのだろうか」と思うこともあるはずですし、ギャラリーに限らず不幸

な関係はどこの業界にもあります。たとえば、どんな展覧会を開

催しているのか、アートマーケットの一時的なトレンドに流されてい

ないかなどをチェックすることは重要です。まずは自分がプログラム

に共感できるかどうかを確認してみましょう。

契約条件の具体性も確認事項です。日本国内の場合、常識

の範囲が共通しているので、契約書を細かく交わしていなかった

としても解決できることも多いです。しかし、国ごと、社会ごとに慣

習は異なります。たとえば契約書を重視する国相手であれば、

契約書案の内容に不利な要素がないか注意深く確認します。

作家仲間やアート関係者に意見を聞いて、情報収集して、ご自

身の知見を広げていくことが重要です。

髙村：一つ付け足すと、ギャラリーを判断する基準として、どんな

アートフェアに参加しているかを見るのもいいかと思います。その

ギャラリーがどんなフェアに参加しているか、小さいフェアでもいい

フェアに参加しているか、ネットワークが築かれているかなども確認

すべきポイントでしょう。

土井：一緒に働く人を間違えないこと、誰か一人を盲信しない

こと、そしてご自分なりの判断基準を持つことが大切だと思います。

もちろん相性もあるので、求めていることに対して嫌がらずに向き

合ってくれるかどうか、いま売れているかどうかだけではない判断

基準を持っているかどうか、といった点を見極めていけば、気持ち

よく働けるパートナー探しができるのではないでしょうか。
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「10年後のアーティストエコノミー」

普段は企業を相手にコンサルティングやアドバイザリーを提供して

いるデロイトですが、Deloitte Art & Finance Reportを2011年か
ら発行しており、今年は日本版も制作するなど、アートを起点に

したアドバイザリーサービスも展開しています。また、私は芸術祭等

の事業評価も長く担当しており、来場者数だけでなく社会へのイ

ンパクトも含めた評価や分析を手掛けています。企業の戦略立

案や健全な市場環境の整備を考える立場から、アーティストの

生き方の将来像としてどのようなことがありえるのか検討してみま

した。プロのアーティストとして生きていくためのヒントがあればと

思っています。

●近代的な美術市場の成立まで

さて、アートの歴史を辿ると、当初は少数のパトロンが発注し、ギ

ルドや親方が受注し制作するものでした。そこから近代になると、

少数の王侯貴族だけでなく、市民富裕層も作品を購入するよう

になりました。徒弟制度もなくなり、アーティストも増えてきます。そ

うすると、発注・受注の関係でなく、アーティスト側からの主体的

な提案も生まれてきます。両者のあいだを仲介する、批評家や

画商がアドバイザーとしての役割を担うようになっていきます。

近代的なアートマーケットは、ギャラリーやフェアといった回路を通じ

て、彫刻や絵画というフィジカルなメディアが取引される場として

成立してきました。そしてここで取引される主題は、需要家のナ

ショナリズム的、男性的なニーズを反映するものだった、というのが

少し前までの構造だと思います。

ところが特に1990年代以降、このエコノミーに地殻変動が起こり
ます。作品の発表回路としてパフォーマンスやワークショップ、イベ

ントなどの存在感が増し、国際展出展作は映像やインスタレー

ションが中心となり、ダンスやスピーチ、対話などが重要な伝達メ

ディアとなりました。同時に、社会的なテーマにたいする美術的な

関心が高まり、美術史の方法論の欧米中心的な側面が批判

的に再検討されています。そうしたなかで、プロのアーティストとして

お金を稼ぐ方法も、もっと複合的にできるのではないでしょうか。

●ルアンルパの実践

ここで、インドネシアのコレクティブであるルアンルパの実践を見てみ

ましょう。「アートではなく友人をつくろう」と掲げるルアンルパがディ

レクターを務めたドクメンタ15は、共同米倉を意味する「ルンブン」
をコンセプトとしました。ルアンルパが招聘した世界各地の「友だ

ち」が提供したのは、抑圧に抵抗する自らや前の世代の経験や

物語を伝えることでした。作品はアーカイブ資料形式のメディアを

多く含んでおり、そこでともに時間を共有し、交流し、対話するこ

とから始まる関係性を共有していく回路を紡ぐものでした。

これは、1990年代以降の流れの延長線上に、象徴的に表出し
たと見ることができるでしょう。ルアンルパのディレクションは、友達

を作る場を用意し、エコシステムを作り、生じる共創アクションす

べてに価値を見出すための仕組みづくりでした。

さて、こうしたネットワークこそが作品であり価値があるという主張に

一定の理解はできます。しかし一方で、生き様や対話が価値であ

るとなると、それを持ち帰ってもらうためには何が必要なのでしょう

か？ルアンルパはドクメンタ15において経済ワーキンググループを立
ち上げ、研究者らと対話しながら経済社会的な側面への挑戦に

も取り組みました。持続可能な収益モデルを作るための販売ネッ

トワーク「lumbung Kios」や協同組合方式のギャラリー「lumbung
Gallery」、あるいは独自の経済交換システムの構築をめざす

「lumbung Currency」など、具体的な代替モデルの仕組み

海外での研究職から一般事業会社を経て入社。事業戦略・市場性評価・

マーケティングに係るコンサルティングプロジェクトに携わる。現在は、デロイトの

芸術文化・富裕層ビジネスのサービスラインである「Deloitte Art＆Finance」プ
ラクティスの日本のリーダー。文化芸術を起点とした経営戦略・新規事業立

案、作品の取引拡大に向けた市場制設計等のアドバイザリーサービスを提供

を主導。

永井 希依彦
（デロイト トーマツ リスクアドバイザリー マネージングディレクター）
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提示し、一部のプロジェクトは会期終了後も引き続き試行錯誤

を継続していることもドクメンタ15の学びだと思います。

●貢献に報いること

アーティストのアウトプットは作品にほかなりません。しかしそこに至

るまでに、アイデアをともに出しあい、資材の調達や制作に協力し、

世に出るためのさまざまなサポートがありと、作品に価値が生じる

までにはたくさんの人の努力があったはずです。しかし、セカンダ

リーマーケットで転売されるときに作品の金銭的付加価値が大き

くなる市場構造のもとでは、アイデア部分の貢献者や共同制作

者には十分にリターンが還元されない問題があります。

そこで提案したいのが、お金にするかどうかは別にして、作品が価

値を持つにいたるまでに誰がどれだけの貢献をしてくれたのかを記

録することです。作品が販売された後にお金として戻ってくるかは

別の話として、作品が価値を持ちうるプロセス自体にさまざまな

人の貢献があったことの価値を残しておく仕組みづくりはできるは

ずです。ルアンルパの実践はこうした文脈から評価できるのではな

いでしょうか。

アーティスト活動をしていく上で、近代的なギャラリーやオークション

ハウスといったゲートキーパーによる付加価値のお墨付きを得ていく

ことはもちろん重要かもしれません。しかし同時に、作品ができる

までのかけがえのない交流や関係性にも着目して、プロとしてお

金を得ることはできないのでしょうか？

●希少価値の獲得と創造

アートオークション取引の76%は、全体のわずか1.1%のアーティスト
の作品が占めています。作品が市場で大きな価値を生むに至る

までのキャリアパスは狭き門であり、さまざまなハードルを乗り越え

ていかなければなりません。このゲームの攻略法も重要ですが、そ

れ以外のゲームもあるのではないか、というのが本日提案したいこ

とです。つまり、作品の希少価値を獲得していくことと、作品を作

り続けることによって希少価値を創出していくことの両方に着目し

てはどうか、創出した希少価値にビジネスチャンスを見出すことも

できるのではないだろうか、という議論をしたいと思っています。美

術のエリートコースを勝ち抜くだけではなく、幸せに創作を継続し

ていくための道筋にも光を当てたいのです。

というのも、日本でもクリエイティビティにたいする注目は高まって

います。日本の芸術教育は欧米と比較して自由な発想を評価

する判断基準がないことがながらく課題とされてきました。しかし、

多感な中高生にアーティストと触れ合うプログラムを提供する企

業が事業を拡大しているなど、クリエーションのプロセス自体がお

金になる可能性があるのではないか、ということを申し上げたいわ

けです。

●ファンダムエコノミーとWeb3.0

そんな文脈から、ファンが単なる受動的な消費者としてだけでなく、

主体的に集団的な文化を形成し、経済的な影響を与えるよう

になることについて考えてみたいと思います。ファンダムエコノミーと

よばれるこうした動向は、クリエイターとファンの境界線が曖昧にし

ています。たとえば、BTS のファンがニューヨークのタイムズスクエアの

ビルボード広告に数百万ドルを投じて出稿した出来事は象徴的

です。

インターネット以前、アーティストを経済的に応援する手段はチ

ケットやグッズ、作品といったモノを買うこと、あるいはその亜種とし

て握手会の参加券を付随させるやり方もありました。SNSが普及
し、クラウドファンディングのような資金調達方法も登場しました。

そこからWeb3.0の時代になると、応援したファンに対して経済的
リターンを提供する仕組みが可能となります。たとえば現在でも、

企業内の顕在化しにくい貢献にたいして感謝をポイント化する

サービスが存在しています。支援や貢献の記録がエコノミーと接続

すれば、一定の条件が達成されたときに成果を遡及的に共有で

きるようになるはずです。

このとき、クリエイターはファンが求める本質的な価値と効果を提

供し、ファンはそれに対してお金を支払うという関係性が生じます。

ベンチャーキャピタリストリ・ジンは、クリエイターのためにユーザーが

お金を払う従来の「寄付モデル」から、ユーザーが自分のためにな

るものに喜んでお金を払う「価値モデル」への転換だと指摘してい

ます。ファンとともに育つ分散型の経済圏、すなわちファンやパトロ

ンの支援が一方的なものに留まらず、相互に利益を生んでいく

仕組みに可能性を見出したいのです。

ここでいうファンは、アーティストを取り巻くすべてと言い換えること

もできるかもしれません。要所で支えになってくれた人の貢献や価

値、応援を新しいテクノロジーが可視化し、お返しを容易にするこ

とができるかもしれません。作品の価値はそれとして大きくするとし

て、日々の生き様や会話にも並行して価値を見出す可能性に

注目したいのはまさにこのためです。そして忠実なファンは、たとえ

経済的な損失を被ったとしても、クリエイターのサポートをやめるこ

とはないはずです。

●真のファンづくりと信用形成

1,000人、あるいは100人の真のファンがいれば、クリエイターとして
十分に生計を立てることができるという話があります。とはいえ両

者は質的に異なることに留意が必要です。年間100ドル分の応
援や寄付をしてくれるファンが1,000人いれば生計は成り立つで
しょう。しかし、100人の真のファンからの支援によって生計を成り
立たせるためには、アーティストの特別な実践や知識がファンの人

生を変えることを求められます。

プロのアーティストとして真剣に考えていることを切り売りしてくださ

いということではありません。ただ、Web3.0のような空間を必ずし
も共有しない世界観のなかで、自分の作品を真剣に受け止めて

くれる人のもとに届いている実感をどのように得ればよいでしょうか。

そのためには、同じ感覚を共有しているという信用が必要です。

デジタルを活用しながら、どのように信用を積み上げていくかが、

これからの論点となると思っています。

現在の資本主義的な経済社会のなかで、お金以外の価値が

希薄化してしまっており、そのありかをみんなが求めています。お金

以外の価値を本気で追求するアーティストが作品を創り出すプロ

セスや人間関係づくりには、社会のニーズも満たすことができる価

値が潜んでいるのではないでしょうか。
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●質疑応答

Q：企業とのコラボレーションの難しさを感じています。やりがい
や喜びの反面、アーティストとしてのアイデンティティがわからなく

なることがあります。アーティストとしての生き方と、社会との接点

形成やマネタイズをどのように両立していくことができるでしょうか。

A：これは企業の経営管理側の問題も大きいと思います。日本
でも企業のアートにたいする関心や期待が高まってきているとはい

え、なぜこのアーティストとのコラボレーションが必要なのか、なにを

目指しているのか、といったすりあわせはおざなりにされがちです。

それでいて、アートのインスピレーションによってイノベーションを起こ

す、といった抽象的な価値を求めるのは言行不一致であり、アー

ティストが困ってしまうのも無理ありません。

もしクライアント側に明確なビジョンがあれば、アーティストの側も

主体的にアイデアを考える余地が広がるのではないでしょうか。企

業が求めるところの提示なしには、事業の成否や評価もできませ

ん。短期的なコストや売り上げだけでなく、来場者やステークホル

ダーの内面的な変化を測る指標を考えることも同時に進める必

要があるのではないかと思います。
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Artist Support Program 2024を終えて



あとがき

本稿をまとめるにあたり、アートとビジネスが交わる領域の奥深さ、そしてアーティストの視点に立つことの意義を改
めて実感しました。今回の取り組みは、デロイトのアート関連アドバイザリーサービスである「Deloitte Art &
Finance」を日本で主導する立場にある私にとっても、これまでの経験を振り返り、未来の可能性を探る貴重な
機会となりました。

デロイトにおける私たちの仕事は、多くの場合、アート作品やその背後にある創造の営みを資本や資産として捉え、

それをクライアント企業の成長戦略や個人の資産運用にどう活用できるかを考えることです。具体的には、企業

がアートを通じてブランド価値を高める方法や、アート取引を健全に活性化するための施策、美術品や文化的遺

産を次世代にどのように受け渡すべきかといった課題に取り組んでいます。一方で、今回のようにアーティストに直
接アプローチし、彼らの視点に耳を傾ける試みは、私たちにとっても新しいチャレンジでした。

今回のプロジェクトでは、ギャラリーやオークションハウスの関係者、批評家、弁護士といった多様なプロフェッショナ

ルの皆様にご協力いただきました。講演では、アーティストがプロとして活躍するために欠かせない具体的な知識

が数多く共有されました。例えば、ギャラリーやオークションとの関係構築、助成金申請や契約の基本、さらに批

評や言葉を通じて自身の作品を効果的に伝える術など、どれも実践的で、アーティストにとって新たな視座を与

えるものだったと思います。また、アートが社会的・政治的な文脈とどのように結びつき、それに挑む存在となり得
るかについて、アーティストと講演者の間で交わされた議論も非常に印象深いものでした。

振り返ってみると、私たちDeloitte Art & Financeの日本での活動は、まだ発展途上にあります。ヨーロッパやアメ
リカのように成熟したアートマーケットを持つ国々と比べると、日本の環境はまだ整備の余地が大きいと言えるかも

しれません。しかし、日本には独自の文化的背景とアートの価値があります。それを国際的な文脈で適切に評価
し、広めていくことは、私たちに課された重要な使命のひとつだと信じています。

アートには、所有する者や鑑賞する者の心を動かし、未来を形作る力があります。それは、単に美しい所有物とし

ての価値にとどまらず、時には企業の価値を変革し、地域社会を活性化させる手段ともなり得ます。私はこれか

らも、この信念を胸に、デロイトのネットワークを活用しながら、日本のアートとその可能性を世界へとつなげる役割
を果たしていきたいと考えています。

最後になりますが、この取り組みを支えてくださったプロフェッショナルの皆様、そして真摯に議論を深めてくださった

アーティストの皆様に、心より感謝申し上げます。本稿が、アーティストのみならず、アートに関心を寄せるすべての
方々にとって新たな発見やインスピレーションを与える一助となれば幸いです。

永井希依彦

本セミナー共同主催者

デロイト トーマツリスクアドバイザリー合同会社
マネージングディレクター
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クレジット （敬称略）
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高松明日香（挿画）略歴：

1984年香川県生まれ。映像や画像に触発されたイメージを絵画に再構成した作品を発表している。主な個
展に、「届かない場所」（三鷹市美術ギャラリー・東京 2017）、「光は世界を駆け巡る」（大原美術館・
岡山 2024）などがある。

参加アーティスト：

22名のアーティストの皆様

講演者：

山本 浩貴（文化研究者）

大胡 玄（OGO ART ADVISORY代表）

千葉 由美子（Yumiko Chiba Associates主宰）

小松 隼也（弁護士・コレクター）

土井 未穂（アートコーディネーター・AMCN代表）

高村 美和（アート事業コーディネーター）

TeamWARM（共同主催）：

上坂 真人（青幻舎）

小方 麻貴

海沼 知里

デロイトトーマツグループ（共同主催）：

永井希依彦

渋沢早弥

記録：

山本功（タメンタイ）

半田颯哉（Souya Handa Projects）
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