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　昨年の春、私はアジア演劇創造研究センター（以下センター）とい
う団体を数名の仲間とともに立ち上げた。
　今年の2月には、その団体がはじめて企画する「アジアの演劇と教
育演劇の過去・現在・未来を考える」というタイトルのセミナーとワーク
ショップを、6日間にわたって森下スタジオで開催した。詳細は別表を
参照していただきたいが、以下では、この企画を開催した理由、内容
や成果などについて報告していく。

■　アジアの演劇との出会い　まず私が「アジアの演劇」と「教育演劇」に深く関わっていった経緯
を述べておきたい。
　日本ですでに30年以上演劇を続けてきた私は、その間、日本の
演劇はもちろん、海外の、とくに欧米とアジアの演劇から大きな影響
を受けてきた。そしてアジアの演劇との出会いは、私が「日本で

0 0 0

演劇
をすること」の意味を問いなおすきっかけとなり、また、私がいかに無
意識のうちに欧米の演劇の影響を受けてきたかを自覚する機会を提
供した。
　アジアの演劇との出会いは、私が1980年から96年まで劇団黒テ
ントに在籍していた、そのごく早い時期に訪れた。1970年代末から
「アジア演劇」という方針にもとづいて活動していた黒テントは、当時、
フィリピンの劇団「フィリピン教育演劇協会」、英語の正式名称では
Philippine Educational Theater Association（略称PETA＝ペタ）
と交流をはじめていた。
　当時、ペタの劇作品を私は見たことはなかったが、演劇の美学的
な面では、かりにそれを見たとしても、そう強いインパクトは受けなかっ
たのではないかと思う。しかし、私にとって大きな刺激となっていたの
は、ペタの劇団員が共有していた、演劇と社会の関係についての強
固な哲学や理念であった。単刀直入に言えば、ペタの演劇はフィリピ
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ンの民衆とともにあった。彼らは演劇を通じて民衆に力を与え、一方
で民衆はペタの演劇運動を支え、刺激し、発展させていった。
　ペタが持っていた、このような強固な観客とのつながり、そしてペタ
とともに歩む〈民衆〉という存在は、当時の日本の演劇の世界には見
いだせなかったものであり、そこに日本とフィリピンで演劇がおかれて
いる状況の違いを感じたのだった。

■　ペタの教育演劇　1967年に設立されたペタは、1970年代の中盤からフィリピン各地
で教育演劇運動を展開し、それをさらに他の東南アジア諸国から
インドにまで広げつつあった。そのツールとなったワークショップとい
うメソッドは、まさにペタの民衆演劇運動の理念を体現するもので
あった。

　いまでこそ演劇のワークショップは日本でも様 な々タイプが普及して
いるが、80年代の頭に、私がはじめてペタのそれを経験したとき、演
劇は才能ある専門家によってのみ作られるものだという固定観念が揺
さぶられて、かなりの衝撃を受けた。
　たとえば、ペタのワークショップの参加者とファシリテーター（進行
役）の関係は、一方的な命令や強制をいっさい含まない、水平かつ
双方向的なものだ。つまりそこにはリーダーというものが存在しない。
あるいは全員が様 な々リーダー役を分担する。そして参加者はそれぞ
れの経験を持ち寄って、全員が共有する作品へとそれを組みあげて

いくのだが、そこには自発性にもとづいた集団創造のダイナミズムがあ
る。そうしたプロセスをへて生まれる演劇作品は、シンプルとはいえ、
多元的な視点をはらむ芸術としての強度を持ち、まさにそれは “民衆
のための、民衆による、民衆の演劇”だと私には感じられた。
　後述するように、「教育」という言葉には単純には割り切れない様々
な意味合いが含まれるが、私はペタとの出会いを通じて「教育演劇」
という未知の領域と出会い、かつ日本の演劇と大きく異なる「アジア
の演劇」のあり方の一端に触れて、それらの可能性に惹きつけられて
いった。

■　世田谷パブリックシアターでの海外の演劇人との共同作業　その後、私は世田谷パブリックシアターで、1997年のオープンから
2008年までの11年間、プロデューサーやプログラム・ディレクターとし
て働いた。その間、多くの東南アジアの劇作家、演出家、俳優と出
会い、共同作業をおこなって、コラボレーション作品の制作に取り組
んだ。

　そこで経験したことを手短にまとめると、世田谷パブリックシアター
のコラボレーションで、私たち日本人をふくめたアジアの国々からの参
加者は、お互いのあいだに、違いとともに共通性を発見した。そしてそ
の発見は、互いのあいだに理解を生むと同時に、参加者個々が自分
とは何者か、自分はなにを持ち、逆に持っていないのかを省察するこ
とへとつながっていった。さらに、コラボレーションで他国の演劇と触
れることで、参加者は自国の演劇が抱えている特性、課題や限界をよ
り深く理解していくことになった。
　多文化間のコラボレーションは、作品を創造する面では、国内での
作品づくりよりはるかに難しいプロセスを抱える。しかし、多文化間の
コラボレーションがなんらかの意味で成功したとき、通常の演劇では
手にすることのできない、より大きな歴史や文化についてのビジョンが、
作り手や観客のあいだで共有可能となる。
　また世田谷パブリックシアターでは、教育普及事業として各種の
コミュニティむけのワークショップを行ったが、そのなかでイギリスの
ナショナルシアターのエデュケーション部で活躍する演出家のクリッ
シー・ティラーと出会った。彼女がイギリスから世田谷へと持ち込んだ
「シアター・イン・エデュケーション」（TiE）の考え方や方法論は、ペタと
はまた異なる教育演劇の方向性や可能性を示唆していて、私は大き
な刺激を受けていた。そこでクリッシーには、教育演劇の分野でなん

PETA Theater Center  Photo: PETA

Children‘s Theater Workshop   Photo: PETATheater Workshop For Pasig Out of School Youth   Photo: PETA



セミナー+ワークショップ
「アジアの演劇と教育演劇の過去・現在・未来を考える」

日程： 2010年2月9日（火）―14日（日）
会場： 森下スタジオ
主催： 早稲田大学演劇博物館・演劇映像学連携研究拠点「舞台芸術 創造

とその環境  世界╱日本」、アジア演劇創造研究センター 
企画： アジア演劇創造研究センター
共催： 企業組合 演劇デザインギルド
助成： セゾン文化財団

●セミナー

〈教育演劇〉 
2月 9日 イギリスにおける芸術教育の成り立ち 
 10日 ロンドン・ゴールドスミス大学PACEのカリキュラム
 11日 教育演劇の専門家育成の現状と展望
講師：クリッシー・ティラー（ロンドン・ゴールドスミス大学）、花崎攝（演劇デ
ザインギルド）、藤井慎太郎（早稲田大学教授）、松井憲太郎、近藤春菜（以
上2名、アジア演劇創造研究センター）

〈アジアの演劇〉
 12日 フィリピン教育演劇協会（PETA）の創作活動の歴史
 13日 PETAの民衆演劇の実践
 14日 アジアと教育の演劇についての総合討論
講師：ベン・サントス＝カバンゴン（フィリピン教育演劇協会）、藤井慎太郎、
松井憲太郎、滝口健（アジア演劇創造研究センター）、近藤春菜

●フォーラムシアターのワークショップ

2月10日・11日（二日間とも10:30-17:00）
進行役：演劇デザインギルド（成沢富雄、竹森茂子、花崎攝、すずきこーた、
蟹谷怜子、開発彩子）
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らかの共同作業を行っていこうという提案をしていた。

■　アジア演劇創造研究センターの活動の目的　ここまで述べたような経験や認識が、センターを立ち上げた私の動
機を形づくっている。
　それゆえ、この団体が目的とするのは、第一には、日本を含めたア
ジアの演劇人の交流と共同作業をさらに発展させて、そこから新たな
魅力や可能性を持った演劇作品を出現させることである。
　また将来の共同作業の基盤づくりのために、現在、アジア各国で
活動する演劇人たちのネットワークを構築しようと準備を進めている
最中だ。その第一歩として、今年の3月27・28日に、マレーシアのク
アラルンプールで「アジアン・プロデューサーズ・ミーティング」を国際交
流基金との共催で行った。
　もうひとつのセンターのおもな活動は、教育演劇を担う人材の育成
とそのための仕組みづくりである。ただし、最初は大学などの教育機
関と連携しながら、世界各地で行われている教育演劇の現状、理
論、メソッドなどを研究することから始めて、やがてそれを本格的な
人材育成のプログラムや場づくりへつなげていきたいと考えている。
　この2月の催しに関しては、早稲田大学演劇博物館の「演劇映像
学連携研究拠点」の研究計画のひとつ、「舞台芸術  創造とその環
境  世界╱日本」（研究計画者・藤井慎太郎教授）に共同主催者とし
て関わっていただいた。

■　教育演劇についてのレクチャー　まず前半の3日間の夜、「教育演劇」をテーマにしたレクチャーを
行った。講師は、世田谷で知り合ったクリッシー・ティラーである。ク
リッシーは、ロンドンのゴールドスミス大学が7年ほど前に立ち上げた
「Cross-Sectoral and Community Arts」というコースの責任者で、
彼女はレクチャーでコースの内容や教育法などを紹介し、それをめ
ぐって聴講者とディスカッションを繰りひろげていった。
　「Cross-Sectoral and Community Arts」は、コミュニティや学校、
病院、刑務所などの施設にむけて、ワークショップなどの体験型の芸
術プロジェクトを行うアーティストの養成とスキルアップを行っている。
対象となる領域は、演劇やダンスなどの舞台芸術、音楽、写真、デ
ザイン、映画、ビジュアルアートなど多岐にわたっている。
　カリキュラムには2つの必修課目、「Managing Projects」と「Reflec-
tion and Practice」があり、前者はプロジェクトのコンセプトづくりから
実施までのマネージメントを多角的観点から学ぶもので、後者は個々
のアーティストが持っているスキルを検証し、その上でプロジェクトをよ
り効果的に実施するための各種の方法論を学ぶものである。選択課
目も6種類ほど用意されている。履修期間は2～5年で、取得した単
位に応じてディプロマやMAなどが得られる。
　聴講者からの質問や意見が集中したのは、「創造的な教育、学
び Creative Teaching / Learning」という目新しい考え方についてで
あった。クリッシーは、ゴールドスミス大のコースで基本となっている
教育法について、それは従来型の教師が生徒に一方的に知識を詰

NOLI at FILI (2008)  Photo: PETA
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め込むスタイルではなく、「創造的な教育╱学び」という発想や方法に
よるものだと説明した。ほとんどの課目で実習や演習に近いやり方が
導入され、教師と生徒、また生徒同士が、それぞれすでに身につけ
ている知識や技術を、創作課程やワークショップなどをシミュレートし
ていくなかで伝えあい、共有していくものだと言う。そうした双方向的
な教育や学習を行うためのプラットフォームとして、演劇を含めた各種
のアートのメソッドが活用されている。また、この「創造的な教育、学
び」という考え方は、アーティストがコミュニティに出かけて実際にプロ
ジェクトを行う現場でも、参加者と関係を作っていく際に基本となる
考え方なのである。
　クリッシーがもうひとつ提出した論点は、「創造性 Creativity」
と “規律、規則、訓練、専門性”などと訳される「ディシプリン 
Discipline」との関係であった。創造的な状態は、ともすれば好き勝
手という意味の自由と同様に見なされてしまうが、人が芸術活動を十
全なかたちで行うためには、訓練を通じて、なんらかの規律や専門性
を身につけることが必要である。また、演劇のような集団作業の場合、
規律や規則は不可欠な要素となる。だから「創造性」は規律、規則、
訓練、専門性などの土台があってはじめて生まれる、というのがクリッ
シーの考え方であった。
　セミナーには教育関係者の参加が多かったため、討議では日本の
教育システムがいかに硬直したものであるかという現状が語られ、ま
たそのような状況のなか、クリッシーが述べるような「創造性」にもとづ
く教育法を導入することの困難さが指摘された。
　もうひとつの問題として提出されたのは、日本における演劇教育の
不在である。中学や高校のレベルでは、イギリスのドラマティーチャー
にあたるものを作ろうという動きは近ごろ始まったものの、日本の大学
教育では、演劇史などの基礎教育のレベルを越えて、演劇の「ディシ
プリン」を形成させうるような教育を行っている機関はほぼないと言っ
てよい。そういう「ディシプリン」という土台が欠けている状態のなかで、
その上に構築されるはずの「創造的」な演劇教育など、望むべくもない
という意見も出された。
　こうした演劇や教育の現状にどのように対処していけば良いのかに
ついては、セミナーでは明確な答えは導き出せなかったが、今後、セ
ンターが早稲田大学演劇博物館の研究計画やクリッシー・ティラーと
も共同しながら、人材育成の仕組みづくりに取り組んでいくことが確
認された。

■　ペタの活動の歴史　後半の3日間のレクチャーでは、アジアの演劇の代表的な例として
フィリピン教育演劇協会を取り上げ、そのエグゼクティブ・ディレクター、
ベン・サントス＝カバンゴンを講師として招き、ペタの活動の歴史や理
念を検証した。
　ベンによると、43年におよぶペタの歴史は3つの時代に分けられる。
　第1期は、創設者のセシル・ギドテがペタを設立して率いた1967年
から72年までの、ペタがフィリピンの「ナショナルシアター＝国民演劇」
のビジョンを追求した時代である。ギドテが目指した国民演劇には、
大きく2つの要素があったと言う。
　1つめは、カリナガン・アンサンブルという劇団を設け、英語の劇が
主流であった時代にフィリピン語、すなわち「国民」の言語による劇を
創作し上演しはじめたことである。2つめは、教育部門を設け、コミュ
ニティや学校などに出向いて演劇を普及する教師を劇団員として養
成したことだ。ペタはそのことで、演劇と自国の民衆に強い結びつき
を作ろうとした。そして劇団員が教育者を兼ねるアーティスト╱ティー
チャーというペタの劇団員の基本的なあり方は、いまに到るまで変わっ
ていない。

　第2期は1973年から86年まで、マルコス政権による戒厳令の1年
後に、ギドテがアメリカへと亡命し、その後、マルコス政権がピープル
ズパワーによって崩壊するまでの期間である。亡命したギドテに替わっ
て、この間にはリノ・ブロッカやソクシー・トパシオなどの新しい指導者
が登場する。そしてペタはギドテの国民演劇のビジョンを発展させ、

ベン・サントス＝カバンゴンの3日目、14日の総合ディスカッション。そのショーケース風景（手前がベン）

クリッシー・ティラーのセミナー風景 11日のディスカッション。
（左から花崎攝、クリッシー、ひとり置いて、飛び入り参加したベン・サントス＝カバンゴン）
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松井憲太郎（まつい・けんたろう）
プロデューサー、演劇評論家。富士見市
民文化会館キラリ☆ふじみ館長。劇団黒
テントに1980年から96年まで在籍。97
年の世田谷パブリックシアターの開館から
08年まで、同劇場で数々の舞台作品を企
画制作、また国際的なコラボレーション作
品も数多くプロデュースする。制作活動の
かたわら、ワークショップやリーディング、
雑誌編集などの学芸活動も行った。09年
にアジア演劇創造研究センターを設立。
同センターではアジアの演劇や教育演劇
の研究、国内外の演劇人との共同制作プ
ロジェクトやネットワークの立ち上げなどに
取り組む。早稲田大学グローバルCOE芸
術環境研究コース、客員講師。学習院大
学大学院身体表象文化学、慶應義塾大
学、非常勤講師。

フィリピンの現実により即した民衆演劇運動を展開していった。その
ときに基礎となったのは、フィリピン各地の民俗芸能もふくめた音楽、
美術、ダンス、演劇などを融合させた「総合演劇芸術 Integrated 
Theater Arts」という考え方であった。そしてこの考え方は、教育演
劇の実践のためのワークショップの方法論にも取り入れられていった。
　ペタの第3期は1987年から現在までで、この時代はマルコスの圧
政の崩壊とともに始まったため、ごく初期には、逆にペタは活動の方
向性を喪失してしまったとベンは述べた。しかしペタは、引き続き社
会のなかで民衆が抱える問題を演劇によって表現し、また教育演劇
を通じて民衆の生の声を取り上げていった。
　ただし第3期では、それまでのような “自由”“独立”“主権”といっ
た国民全体に共通する大きなテーマではなく、より身近で切実な問題
がテーマとして浮上してきた。それは “教育”“貧困”“家庭”“子供の
人権”“女性への暴力”“人口”“環境”といった一連の問題であった。

■　アジアの演劇　ここでペタの演劇活動をモデルにしながら、アジアの演劇の固有
性について、少し考えてみたい。
　ただし断っておくが、私は「アジアならではの演劇」が、ひとつの共
通のスタイルを持ってアジア各地に存在しているなどと考えているわけ
ではない。アジアの演劇は内容も形式も多様で、国や地域によって
演劇文化は独自の発展を遂げてきた。しかし、アジアという地域が
文化的、経済的、政治的なブロックを形づくり、そのなかで国同士が
協調したり、対抗したり、ときに争ってきたのと同様、アジアの演劇も
長い歴史のなかで、相互になんらかの影響を与え合ってきたことも事
実なのである。
　私がペタについて、アジアの演劇の固有性という点からとくに注目す
るのは、前述した劇団員のアーティスト╱ティーチャーというあり方であ
る。ペタのメンバーは、フィリピンの演劇を国民的、民衆的なものへと
発展させていくために、アーティストとして劇作品を作るだけでは不十
分だと考え、自分たちを教育演劇の実践者、すなわちティーチャーとし
ても鍛え上げていった。
　このような発想や必要性が生まれた背景には、ひとつにはフィリピ
ンをふくむ東南アジアの現代演劇の創造環境の貧しさがある。ヨー
ロッパに比べ、東南アジアの演劇のインフラは甚だ未整備な状態に
あって、そのために西洋的な演劇の専門性にもとづくスタッフの分業
体制がきちんと確立できないという状況が、1990年代の終わりくらい
まで続いた。そのような状況のなか、東南アジアの演劇人が自分た
ちの演劇を国民的、民衆的なものへと発展させようとした場合、彼
ら、彼女らは芸術家以外の役割を同時に引き受けなくてはならなかっ
た。しかし、ペタのメンバーはそれを積極的に引き受け、アーティス
ト╱ティーチャーとして社会に働きかけていくアクティヴィスト的な生き
方を選択していった。そのような演劇人のアクティヴィスト的な活動ス
タイルは、マレーシア、シンガポール、インドネシアなどの他の東南アジ
アの演劇界でも数多く見いだせるものである。
　これを少し違った観点から考えてみると、90年代までのアジア、少
なくとも東南アジアでは、演劇などの「芸術」は「教育」と分かちがたく
結びついた一体のものとして社会のなかで活用されていたということ
が分かる。たとえば西洋の先進国のひとつ、フランスのような国では、
「芸術」と「教育」は2つの異なる社会的機能として分けられており、行

政的にはそれぞれ「文化」と「教育」という2つの別領域で扱われ、プ
ロの芸術家の活動が教育の領域で行われることはまれである。
　おそらくペタも、初期には演劇によって民衆を教育しようと、啓蒙主
義的な発想にもとづいて国民演劇運動を開始したのかもしれない。
しかし、民衆と深く結びついた第2期の教育演劇の実践のなかで、
西欧的な概念としての「芸術」と「教育」の区分けを越えた、両者が分
かちがたく結びついた独自の方法論をペタは開発していった。それ
が、ペタが作品創作やワークショップの活動のなかで、「Integrated 
Theater Arts」という考え方に沿って実現したことの真の意味ではな
いかと私には思える。ペタは過去に西洋からもたらされた「芸術」と「教
育」という概念が指し示していた役割や機能を根底的に変容させ、両
者を有機的に結びつけながら発展させていったのだ。

■　ボアールのフォーラムシアター　2月の催しでは、ブラジル出身の「非抑圧者の演劇」の実践家であ
るアウグスト・ボアール（1931-2009）のフォーラムシアターのワークショッ
プを、演劇デザインギルドに共催してもらいながら、教育演劇の研究
の一環と位置づけて行ったが、すでに指定された文章量を越えつつ
あるので、少しだけそれに触れて終えることにしたい。
　今回、ボアールのフォーラムシアターを模擬的に試みてみてあらため
て分かったのは、ボアールも、ペタの教育演劇と同じく、演劇と観客
の関係に新たな領域を切り開いたということだった。ひと言でいうと、
それは「行為する観客」を生みだした。
　そうしたボアールの魅力的な方法論に関しては、センターは今年
の後半から来年末にかけて、早稲田大学演劇博物館が実施するグ
ローバルCOEプログラム「演劇・映像の国際的教育研究拠点」の「芸
術文化創造環境研究コース」のなかで、ワークショップの実践、ボアー
ルの書籍の翻訳出版というかたちで研究を続けていく。

　終りに今後の抱負ををひと言。「アジアの演劇」と「教育演劇」とい
ういまだに様 な々可能性が埋まっている領域、そして両者の有機的
なつながりを腰をすえて研究していくとともに、その成果がアジアの社
会や演劇のなかで最大限に有効活用されるような仕事を続けていき
たいと考えている。
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　私の生まれは、埼玉県上尾市という、これまた首都圏の市である。
父は、東京に通勤していた。団地からマンションに、マンションから一
軒家と、引っ越しも経験したが、すべて埼玉県内でのことである。千
葉大学入学を機に、千葉市内のアパートを借りて一人暮らしをするこ
とになり、大学で演劇サークルに入り、仲間たちと千葉市内で三条会
を旗揚げし、今に至る。この街で、大学のサークルを母体にして劇
団を旗揚げし、プロを目指した人は私の前にも後にもいないので、相
当変わっているのかなと思う。劇場がないのだもの、東京が近いのだ
もの、そういうことをやるのだったら、東京に行けばいいじゃないと自問
自答もしたのだが、私は動きたくなかった。千葉市に骨を埋めような
んてことは、ちっとも思ったことはないのだが、当時は、東京の「周辺」
で生まれ育っていることを手放したくなかった。動かないことにより、
東京を、周辺都市から定点観察している気分で作品を作りたかった
のだ。私は東京に住んでいる人より、東京のことをいつも気にかけて
いる。でも東京に住んでいる人で、千葉をいつも気にかけてくれている
人はどのくらいいるだろうか。例えば、震度4の地震を千葉市内で体
験する。私は、もしかすると東京が震度6とか7とかで壊滅状態になっ
てしまったのではないかと心配して、すぐにニュースを確認する。これ
が東京の「周辺」にいる私の習慣である。それが私の想像力の源で
あると思っていたのだ。
　今は、どこへ行っても大丈夫だと思うようになってきた。千葉にこだ
わっていると思われるのが、作品を作る上で邪魔になってきたのかも
しれない。

■　三条会 　三条会ではこの数年、季節ごとに3種類の公演活動を行っている。
春と秋は、稽古場でもある三条会アトリエでの「アトリエ公演」、夏は、
千葉市内での「野外公演」、冬は、東京での「東京公演」である。劇
場がない街を拠点に、どうやって活動していくかを考えた結果だ。観
客動員数はどの公演も同じくらいである。
　アトリエ公演では、自分たちの稽古場を「劇場」に見立てて、低予
算で作品を作っている。30席弱の客席数である。自分たちの稽古

「三条会の『真夏の夜の夢』」2008年7月 
千葉公園内特設野外劇場（護国神社脇広場）にて  
Photo:青木司

 昨

限界はないはず
─首都圏の都市での劇団活動

関 美能留
Minoru Seki

Article̶❷

■　私と千葉市　1年前、三条会の夏の野外劇「三条会の『八犬伝』」にて、挿入歌
を作った。
「ピーナツ畑の地平線に  千葉  ピーナツバターが  家族の心にいっぱ
い  愛と戦いの街  地図上の  チーバ君  I love you 空を見れば  飛
行機  飛び去り わん」
　私の住んでいる街について作詞してみたのである。20年住んでい
て、ピーナツ畑をいまだに見たことはないけれど。

　千葉市は、東京に近接した “地方都市”である。毎朝の上り電車、
毎夜の下り電車は、ものすごく混んでいて、住んでいる多くの人が、東
京で働いている。電車の駅も多く、車を持っていなくても特に不自由
ということはない。平日の昼間の公園には、多くのお母さんが子供た
ちを遊ばせている平和な光景がある。住居としては団地、アパート、
高層マンション、一軒家などが混在している。浮浪者は少ない。生活
に不便を感じているような住民は少ないのではないだろうか。デパート、
スーパーマーケット、スポーツ施設、病院、銀行、マクドナルドなどの
チェーン店に代表される飲食店、図書館、美術館、博物館、パチン
コ屋などの遊技場、映画館、学校、公園などが効率的に存在してい
る。多目的に作られた公共ホールはあるけれども、「劇場」はない。そ
ういう街で演劇を始めた。
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『失われた時を求めて 第二のコース』2010年6月 三条会アトリエにて

場なのだから、ロングランが可能であるし、年間を通じた企画をたて
ることができる。例えば、2008年には、三島由紀夫の『近代能楽集』
全作品連続上演を企画、半年かけて新潮文庫所収の8作品を上演
した。今年は、マルセル・プルーストの『失われた時を求めて』の連続
上演である。全7篇ある長編小説を1篇ずつ1年がかりで作っていこう
という企画だ。今は第2編まで作った。他の公演も挟みながら、全
部終わるのは来年の3月になる予定である。このアトリエ公演は、東
京からの観客が7割くらいをしめている。
　野外公演は、自分たちで仮設の「劇場」を作ってしまおうという公演
である。公園を借りて、自然を背景に、客席と舞台を作る。私どもの
活動の中で地域行政・地域住民との関係が一番密接だ。お祭り感
覚があるのか、あまり演劇に縁のなさそうな地元の人も観に来てくれ
る。その中から、毎年のイベントとして楽しみにしてくれている人もでて
きた。また、舞台や客席を作っていると、ふらっと通りかかった人が「何
やっているのー？」と声をかけてくれる。「演劇やっているのー」「演劇っ
てなに？」「えっとね、劇のことです」「ああ、劇ねー。有名人出るの？」
「僕、有名人だよ」「本当？知らないよ」「あら、ショック。ともかく観に来
てくださいねー」とチラシを渡す会話が毎年のようになされ、そのうち
何人かは実際観に来てくれる。野外劇というのは、風や飛行機の音、
雨などの偶然的要素が大きな関わりを持ってくるので面白いのだ。私
は演出家として、このシーンで雨が降れば最高だなとか、思うがそうう
まくはいかない。2006年から毎年行っていたが、今年はやらないこと
にした。東京からの観客は5割くらい。
　東京公演は、東京という劇場がたくさんある街に出向いていく公演
である。私は、観客として、学生時代からよく東京に演劇を見に行っ
ている。そんな私が、作り手として公演をする。その公演を見て、東
京から千葉まで私の作品を見に来てくれる人が増えている。学生のこ
ろ、東京から千葉まで演劇を見に行く人はいなかった気がする。私
が千葉を拠点に活動している理由で、そういう人たちが生まれるのは、
作品の質を認められた気がするし、生み出したのは自分だと考えると
素直に嬉しいのである。

■　三条会アトリエ　2005年から、JR千葉駅から徒歩15分にあるビルの3階を借りてア
トリエとして使っている。劇団の事務所であり、稽古場である。東京

と比較すれば、家賃は安い。3階建の雑居ビルで、1階が宅配寿司
屋で、2階がマッサージ屋。2階は、以前は韓国人の教会だったのだ
が、どこかへ引っ越していったあと、随分長く空いていたことがある。
そのころ2階も借りてしまおうと考えていたのだが、金策を練っているう
ちに、マッサージ屋に入られてしまった。なぜ2階も借りようかと考え
たかというと、「劇場」と見立てて公演しているアトリエ公演に少し物足
りなさを感じていたからだ。手狭なため、ロビーがない。私が演出す
る作品は、急激に時間が流れる。ロビーを作り、ほっとした時間も体
感してもらい、このアトリエをより「劇場」らしくしたいと思ったのだ。
　2年ごとに契約更新をしているので、来年の5月には、このアトリエを
どうしようか決める時期が来る。もっと広い所に移るのか、アトリエを
なくしてしまうのか。または継続していくのか。今年のアトリエ公演『失
われた時を求めて』が終わるころには、このアトリエをどうするかの結
論が出ているはずである。失われた時を求めつつ、与えられたら何か
を失うかもしれない。失われた時を求めつつ、失われたままだったら、
何かを与えられるかもしれない。そんな人生を見せることができる作
品になればいいなあと思っている。

■　地域との交流　最近、千葉大学医学部から一緒にアメリカの大学に視察に行きま
せんかと声がかかった。アメリカでは、医師の国家試験や大学の授
業などで「模擬患者」というのを導入しているらしい。日本では、ボラ
ンティアが主流のようだが、向こうではプロの俳優たちがそれを行っ
ているのだという。その養成プログラムを視察しに今秋に行くことに
なった。

　作品の内容や、劇団活動で地域との交流事業に取り組んでは来
なかったが、長く千葉で創作活動していると、こんなふうに人との縁
で、地域活動もいくつかしてきた。
 
　2006-2007年、千葉市シティセールス懇話会委員というのをした。
2005年に千葉市芸術文化新人賞を受賞した縁で推薦されたのだっ
た。千葉市のセールスポイントを話し合う会議を3カ月に1回くらい行
い、私は、文化・芸術の立場からの意見を求められていたので、「劇
場」のない街であるという事実を報告したが、これはネガティブな意
味ではなく既存の概念にとらわれない新しい芸術作品が生まれる可

「三条会の『八犬伝』」2009年7月 亥鼻公園 千葉市郷土博物館（千葉城）前にて
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能性がある街なのだということを参加者に分かってもらいたかった。
そこにこそセールスポイントを見出そうという主旨で話したのだが、周
囲の人は劇場がないという環境に気づいていないのだから売りにしよ
うがないのである。だから、正直言うと千葉ロッテマリーンズやジェ
フユナイテッド千葉といったスポーツ界からの参加者がうらやましかっ
た。「球場」がある人たちだった。
　同じころ、千葉大学文学部の非常勤講師を半期つとめた。「人文
科学の現在」という講座で「地域社会を見る目」という授業をした。
大学構内で演劇祭のようなイベントを開くとしたら、どういうものにす
る？ということを学生たちと考えた。約1キロ四方の敷地に散ってもら
い、舞台と客席を作ったら面白そうなロケーションを探させたりした。
　2009年1月、千葉市美浜文化ホールで、千葉市芸術文化新人賞
の歴代受賞者たちを集めて舞台作品を作る企画の演出を担当した。
好評だったので毎年行おうということになり、今年、来年と継続する
ことになっている。日舞、バレエなどのダンサーや、太鼓、ジャズサッ
クスの演奏者が一つの舞台で共演する。様 な々ジャンルのアーティス

ト達が集まっているので多様な観客が来場するし、ものめずらしいの
か近隣の住人も観に来てくれる。おのおの独立したアーティスト達と
作品を作るのは大変だが、ありきたりのコラボレーションではなく、あ
たかも一本の演劇作品のようなものを目指している。それでも準備中
はまとめ役に奔走しなければならず、二度とやるものかと思ってしまう。
しかし、終演後に見ず知らずの人が、「感動したわー」とか「すごいわ
ねー」とか言ってくれる。またやろうと思ってしまう。

■　限界はないはず　私たちの存在によって、街が変わっていくことを実感したいと思って
いたが、私たちが変わることが、街が変わることなのだ。
　振り返ってみれば1997年の旗揚げ以来、幸運にも今まで創り続け
てくることができた。当初は、学生のころからの名残で、友人たちに
支えられてやっていたように思う。やがて年を経るにしたがって友人
も一人去り、二人去り、このままでは立ち行かなくなっていくなあと感
じていたころに、利賀演出家コンクールを知り、挑戦した。千葉市以
外で私の作品を上演した最初がこのときである。2001年、第2回利
賀演出家コンクールで最優秀演出家賞をいただき、自分は創作を続
けてもいいんだという自信をもらった。そこがプロのアーティストとして
の出発点だったと思う。そのあとの活動は前述のとおりである。ずっと、
作品を創ることばかり考えてきた。

関 美能留（せき・みのる）
1972年、埼玉県上尾市生まれ。千葉大学
園芸学部中退。97年、千葉大学演劇部出
身の俳優とともに三条会を結成、以後すべ
ての作品の構成・演出をおこなう。おもな
演出作に武田泰淳『ひかりごけ』、エウリピ
デス『メディア』、シェイクスピア『ロミオとジュ
リエット』『真夏の夜の夢』、平田オリザ『S高
原から』など。
01年、第2回利賀演出家コンクール最優
秀演出家賞、05年、第3回千葉市芸術文
化新人賞受賞。06年度千葉大学文学部
非常勤講師。

URL: http://homepage2.nifty.com/sanjokai/

◉今後の予定
2010年5月～2011年3月▷三条会のアトリエ公演『失われた時を求めて』 全7コース上演中
　　　 9月10日～13日▷第3のコース『ゲルマントの方』
2011年1月5日～9日▷『冬物語』 下北沢ザ・スズナリ

『S高原から』2010年1月 ザ・スズナリにて Photo:内田琢麻

　街中の人が応援してくれ、また私の作品を観るために他の街から
この街へ多くの人たちが訪れる。そんな作品中心の演劇活動を目指
してきた。アトリエを構えて以降、身の丈に合った活動のレベルで実
現してきた自負はあるが、頭打ちである。これまで10年やってきたけ
れども、この先10年何をすればいいのかと頭を抱えてしまう。地元の
観客を「作る」ことや、地域の演劇をもっと「活性化」しようということ
に私は興味がないのだ。いや、興味がないというより、一劇団だけで
できる範囲を超えている。他団体と連携できればよいのだが、千葉
市内という限定された範囲の中にはそんな団体はない。そんな状況
のなか、地域にこだわっていると思われてしまうのは非常に窮屈なの
だ。はっきり言って、この街が千葉市じゃなくても構わない。自分の
作品が千葉市でなければ作れないということはない。地方で芸術活
動をしていると、地方で芸術活動をしている人というレッテルをはられ
てしまうことには違和感を覚える。鶏が先か卵が先か、ではないけれ
ど、私が創作活動をしている場所が千葉市なのだ。それ以上でも以
下でもないのだと思っている。

　私は今38歳、同年代のスポーツ選手の引退のニュースをよく目にす
るようになった。そう考えると体力や気力の低下を実感する年頃なの
かもしれない。いやいや、サラリーマンならばちょうど働き盛りと言わ
れる年頃のはずだ。
　「自分が存在しなくても、世界はなんら変わることはなく回り続ける。
けれども、あなたがこの世界には必要なんだ」とそんな思いをこめて
作品を創作していくことだけは続けていこうと思う。限界はないはず
である。
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―今回のレジデンシーでは何をしましたか？

エイミー・オニール（以下Aと称す）： 京都では、日本舞踊、狂言のワー
クショップに参加したほか、今回公開する予定になっていたソロ作品
のリハーサルをしました。沖縄では、レジデンシーの参加者同士、そ
れぞれの方法をワークショップ形式で紹介しました。最初の日はカイ
ルと私が自分の作品について話をして、昨日の夜はユキオとキタマリ
が話しをしました。それから琉球舞踊のワークショップ、空手。観光
をして、沖縄の歴史を知り、ソロワークのショーイングをして、参加者
一同で、即興で踊りました。

カイル・エイブラハム（以下Kと称す）： このあと、アメリカで、創作を
することになると思います。次の会場になるMASS MoCA1）でこのプ

ロジェクトは再開します。2週間の滞在になるので、何かクリエイショ
ンが始まると思います。最初の一週間は、お互いを知り合うための時
間、二週目でワークショップを通じて互いのダンス言語を知って、何
が共通していて何が違うのかってことを知る事になる。お互いから何
かを学んだり、影響を与えあったりする時間があって、それから即興
をすることになるんじゃないかな。即興から何が生まれてくるのか、即
興を見た観客の反応は、どんな風なのだろうとか、これからそういうこ
とが起こるのが楽しみです。ユキオと私はデュエットを作ることを決め
ているんです。

―当初の目的は達成できましたか？

K： 目的を達成したかどうかはまだわからないな。
A： 私は、“ワイド”オープンなので、来日前に具体的な目的は特に考え
ていませんでした。知ることに対してオープンマインドで、他人を知るこ
とに対しても、自分を知ることについても。来る前に何か特別な目的、
例えば、作品を作りたいとか思っていませんでした。何かもっと芸術
面での何かを求めていて、それを今回、知ることができました。まず、
自分のことをより知ることができたし、作りたいと思っていた自分の作品
と違う方向にいくこと、日本人の身体が自分たちの身体と随分異なる
こと、ユキオやキタマリよりも、私は、カイルとの方が共通点が多いとい
うことも知りました。もちろん日本人ダンサーとの共通点もみつかりま
した。例えば、ユーモアのセンスとか、小さな動きの質感とか、どうい
う風に説明したらいいのかわからないけど、ある意味、お互いを理解
しあったような感覚をいまは得ています。
K： 僕は、元 は々、ソロ作品を練り上げようと思っていました。17世紀
の日本人の絵に影響を受けた作品で、現代アートのキャル・ウォーカー
と ヒップホップの方法を合わせたような作品。だからヒップホップの
新作の創作に時間を費やしたいと思っていました。京都では、いろ
いろインスピレーションを受けたけど、まだ何も始めていません。夜の
京都の町で、クラブとかヒップホップとかの影響をみつけました。あと、
日本文化がアメリカ文化に与えた影響とかも。それがどこから来たの
か知ろうと思っています。
　今回、沖縄の歴史博物館に行ったのは、衝撃的でした。歴史、カ
ルチュラル・アイデンティティを強く認識し、探求させられる場所でした。
歴史の証言がここにあることを感じました。現在においても戦争の影
響は残っていて、問題を整理して、何が起きたのか、そして今、起きて
いることを追求すること─それを今回知ったことは、すごい体験でし
た。

A： 私もカイルと同感です。私は、何も知らなかった。ここで起きた歴
史のこととか、ぜんぜん考えたことがありませんでした。なので、沖縄
に行って、本当にびっくりしました。沖縄にアメリカ軍が駐留している
ことは知っていたけれど、なぜいるのか、どこから来ているのか、彼ら
の活動範囲のことを知りませんでした。だから、それを知ることができ

アーティストに聞く

あなたにとってAIRは？

Part 3: 
エイミー・オニール

Amy O’Neal

カイル・エイブラハム
Kyle Abraham

Article̶❷

　民間の団体／施設によるアーティストインレジデンス（AIR）のプログラムで
来日したアーティストに、インタビューを通して日本における舞台芸術のAIR
への取り組みを考えるシリーズの2回目。前回は、AIRそれ自体が作品に内
包されているプロジェクト2件を取り上げたが、本号では、日米双方の継続的
なレジデンス活動により、アーティスト同士の交流を深めるプロジェクトを紹
介する。 　　　　　　　　　　　　　　　　　　　　　　　（編集部）

参加アーティスト：
米国：エイミー・オニール（シアトル）、カイル・エイブラハム（ニューヨーク）
日本：きたまり（京都）、鈴木ユキオ（東京） 

日程： 2009年3月16日～22日 京都滞在
会場： 京都芸術センター（共催）
日程： 2009年3月23日～29日 沖縄滞在
会場： 沖縄県立博物館・美術館（共催）
主催： 米国  Dance Theater Workshop(DTW), Japan Society, 
 MASS MoCA
 日本  Japan Contemporary Dance Network(JCDN)

日米のダンス・アーティストの国際交流を深めるため、日米4組のアー
ティストが共に各地に滞在しながら、公演やワークショップ、シンポジウ
ムなどの活動を行うプロジェクト。2002年よりJCDNと米国のJapan 
SocietyとDTWとの共同事業として始まり、第3回となる今回は、ボスト
ンのMASS MoCAが加わり開催された。
　参加アーティストは日米それぞれ推薦枠 /公募から選出される振付家・
ダンサーで、今回米国から参加するため来日したエイミー・オニールとカ
イル・エイブラハムの両氏に、インタビューを行った。日本からは、きた
まり、鈴木ユキオが参加。4名は共に、日本―京都・沖縄、米国―ニュー
ヨーク・ボストンに各1週間ずつの計4週間滞在し、それぞれの国でスタ
ジオワーク、ワークショップ、ショーイング、ディスカッションなどを実施
した。

 「第3回日米振付家交換レジデンシープロジェクト」

註
1） MASS MoCA (Massachusetts Museum of Contemporary Art) アメリカ・
マサチューセッツ州にある現代美術および舞台芸術のためのアートセンター

 http://www.massmoca.org/index.php



るって、とても神聖な感じがしました。でも京都では、あまり時間がな
くて、それが残念。また京都に行きたいです。
K： 京都で出会ったコンタクトゴンゾー 3）は印象に残っています。ダン
スを見せる方法、どうやってマーケットに売り出していくとか、新しい観
客をどう開拓していくのか、などについて話をしてくれました。とてもス
マートな人たちだと思いました。自分も彼らの話を聞いて、創作以外
のことを考えさせられました。どう観客に見せていくのかとか、場所の
選び方とか、マーケットを意識することとか、どうやって観客に作品を
届けるのかとか。そういうことは、自分にとっては、非常に関心のある
話でした。
A： そうですね。その点は、カイルに同感です。京都ではもう少し時
間が欲しかった。他の人の作品を見ることや、話す機会があまりあり
ませんでした。ダンサー向けのワークショップをもう少しできれば、京
都のアーツ・コミュニティと知り合うことができたかもしれません。
　沖縄ではワークショップで教えることが多くて参加者と知り合えるこ
とができたし、彼らと晩ご飯も一緒に食べて、パーティもして、沖縄の
コミュニティの開放的なところを知ることができました。それが良かっ
たです。京都のアーティストはもうちょっとクールなのかもしれません。
プロモーションもしなくちゃならないし、色 と々忙しいし。でも、もう少し、
京都のアーティストのことを知りたかったです。

―レジデンス体験について

A： レジデンス・システムもいいけど、本当は、自分のスタジオが欲しい
です（笑）。
　この夏3週間のカリフォルニアのレジデンスに参加しました。自分の
作品を作ること以外は何もしなくていいというのはとても良かったです。
スケジュールのことを考えなくてもよいのです。いつもは、スケジュール
に追われて、やらなくてはいけないことを気にしながらの創作で、ハー
ドな時間を過ごしていました。仕事から仕事へと急ぐ毎日です。私は、
ダンスを教えるクラスを受け持っています。お金は稼げるけど、作品
創作とは全く異なる仕事。それは私の「アート作品」ではないのです。
人にダンスを教えるのは重要な仕事だけど、レジデンスに入ると、そう
いう外部の雑音はシャットアウトされて、自分のやりたいことだけに集
中できる。それは、非常に重要で、めったにない機会です。
　アメリカにはいろいろなレジデンスのプログラムがあります。私は、
何か新しい仕事を始めるときにレジデンスを利用します。レジデンシー
で作品一本を創作するという体験はまだしたことがありません。それ
は状況にもよるでしょう。もしたくさんの時間と資金的な余裕があれ
ば、一生どこかのレジデンスで創作するというのも悪くありませんね！
K： レジデンス・プログラムで助かることのひとつは、資金の節約がで
きるということ。ダンサーたちにギャラを支払うことができます。なぜな
ら、通常は、リハーサルや稽古のためにかなりの金額と時間を費やさ
なくてはならないから。時には、全部の資金を稽古場につぎ込むなん
てこともあります。良い場所で稽古の時間があうところをみつけるのは
時間的にも労力的にもたいへんです。なので、創作の時には、早め
にレジデンシーの場所を確保しておくことが良いのです。そうすれば
ダンサーたちのスケジュールの調整も可能になるし、リハーサルはアー
ティストにとっても重要な体験になるし、互いにもっと良く知ることがで
きる。でもまあ、一番のメリットは、とにかく、経済的に助かるってこと

たのは、とても良かったと思っています。歴史博物館に行った次の日、
立子2）が素晴らしい海が見渡せるカフェに連れていってくれました。そ
のカフェは丘の途中にあって、壁の一部が岩で出来ていて、自然で、
静かで、美しくて、食べ物もとてもおいしくて。海を見ながら腰掛けて
色 な々事を考える場所として完璧でした。
K： 京都には京都の魅力がありました。京都では、ある夜、ちょっと
外に出たらびっくりすることがありました。京都は、ずっと想像していた
通りの場所で人工的にも感じていたのですが、実際に美しい古い町
が今なお保存されているのは、やはり素晴らしいです。歴史と伝統の
中で新しい文化が育っている京都はとても気に入りました。歴史が都
会の生活にとけ込んでいるのが驚きです。息をのむような町でした。
A： そう。夜に祇園を歩いたのが印象的でした。伝統的な着物姿
の人がたくさんいました。私が日本にイメージしていたのは、テクノロ
ジー、ビデオゲーム、酔っぱらってカラオケをすること、女の着物、芸
者といった事柄でした。それで、そういうものに出会えないかなと思い
ながら町を歩いていたら、舞妓さんと芸者さんに出会えたから、写真
を撮りました！それからある朝、自転車で京都の町を回っていて、知
恩院に行ったら、なにかの儀式をやっていました。そこでは、自分だ
けが外人で、こんなに自分が外人だって感じたことは今までありません
でした。唱和する声や、厳かな雰囲気や、人々が平和に繋がってい

註
2） JCDNのアーティスティック・ディレクター、水野立子
3） contact Gonzo、2006年に垣尾優と塚原悠也によって活動を始めたパフォー
マンス・グループ

カイル・エイブラハム（ニューヨーク）
（Kyle Abraham）

ペンシルバニア州・ピッツバーグ出身。
ニューヨーク大学で修士号を取得後、ビ
ル・T・ジョーンズ╱アーニー・ゼーン ダン
スカンパニーをはじめ、数々の名門ダンス
カンパニーの作品に出演。自身の振付作
品も国内外で広く紹介され数々の賞に輝
く。現在は自身のカンパニーAbraham 
in Motion を立ち上げ、ディレクター・振
付家として活動を展開。ファッションや現
代美術までをも含んだ、現代社会に対す
る分析的なアプローチを、確かなムーブメ
ントで実現させる期待の作家である。

エイミー・オニール（シアトル）
（Amy O’Neal）

これまで様 な々オルタナティブ・カルチャー
を生み出して来た街、シアトルをベースに、
パフォーマー、振付家、コンテンポラリー
やファンク・ダンスの教師、朋友のミュー
ジシャンZeke Keebleとのコラボレーショ
ン・ユニット「locust」の共同ディレクター
として、またそのZekeのバンドでのボーカ
ルとしてなど、多岐にわたる活動が注目さ
れている。ビデオダンスの製作にも意欲
的で現在「Two」という、Amyが50人とそ
れぞれ50箇所（仕事中のオフィスやビルの
屋上など）で繰り広げるダンスを撮影する
企画を継続中。
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です。

　レジデンシーをすることと作品成果を発表することの両方を混同し
て考えることには、問題があると思います。自分だったら、1週間のレ
ジデンシーで、インフォーマル・ショーイングをして、それを公演作品
に発展させていこうと考えます。ショーイングとパフォーマンスとは違う
のです。もし、作品を完璧なものに仕上げたいのなら、レジデンス・メ
ンタリティーというものは必要ないかもしれません。つまり、創造過程
に時間をかけることやダンサーやコミュニティとの対話などのことです。
ただ、作品発表だけに向かっていると、なぜレジデンシーで創作する
のかという本質を失ってしまうと思います。

―今まで体験した良いレジデンス施設は？

K： ニューヨークにあるStella Alderアクティング・スクールです。
Alexandra Wellsさんという女性がいて、彼女がやっているM.A.D. 
AIRというレジデンシープログラムはとても良かったです。2週間くらい
ブラックボックス（スタジオ）を使えて、最後にショーイングをすること
になっています。他の施設と違うのは、場所に特徴があって、使い方
を考えなくてはならないということです。俳優学校の中にあって、基本
的にはそこは演劇のための場なのです。家具があっていろいろなセッ
トのための大道具があって、もし使いたければ使えます。それからブ
ラックボックスだから、どこを正面にするとか舞台のサイズをどうする
とか好きに決められる。で、大道具をどうするか、スペースをどうやっ
て使うかってことを考える。それから、共同作業をする俳優もいます。
テキストを使った作品を作るのではなくても、アクティング・スクールの
俳優たちがすごく助けてくれるのです。振付家が選択する行為（パ
フォーマンス）について、なぜこの動きを選ぶのかという疑問から、お
もしろい対話が生まれたりします。Alexandraはカナダのモントリオー
ルにもSpring boardというプログラムを運営しています。それは、俳
優とダンサーが共同作業をするプログラムです。何人かのダンサー
達が参加していて、そこで始まったプロジェクトは場所をニューヨーク
に移動して続きます。このプログラムでは、新しいダンサーと出会うこ
とができるし、場合によっては、自分の作品の仲間を作ることができ

る可能性があります。自分もM.A.D. AIRで一緒に仕事をしたダン
サーは、Spring boardで知り合った人でした。そういう共同作業を
立ち上げるプログラムです。プロのダンサーかダンススクールでも優
秀な学生で新しいプロジェクトや振付家に出会いたい人たちが参加し
ています。著名なダンスカンパニーの振付家が参加していて、昼間は、
ダンサーたちはワークショップに参加して、夜は振付家と一緒に作品
を発表します。有望なダンサーは仕事ができるカンパニーを探してい
るし、振付家は優秀なダンサーを探している。若い経済的な自立を
していない学生のダンサーは、何か報酬のある仕事を得ることができ
る場合もあります。そこにはモントリオールのダンスコミュニティも来る
し、ダンサーを探している人も来るし、色 な々人と出会える場所になっ
ています。

A： 違う例の話をします。サンフランシスコの郊外にあるHeadlands 
Center for the Arts です。軍事拠点をアートのための施設に転用し
ました。ゴールデンゲート・ブリッジの近くで、公園の中にあります。町
からは少し離れています。公募制で、世界中のどこからでも申請でき
ます。ビジュアルアートが主に使っていますが、年に2、3人のダンサー
も選ばれています。採択されたら、3週間から一ヶ月滞在できて、素
晴らしいオーガニック・フードを毎日キッチンで用意してくれます。スタ
ジオが提供されて、そこでは、したいことを何でもしていいのです。作
品を作ることを強要されないし、ひとりでいたければそれもいいし、作
品を見せたければコミュニティを招いてもいい。条件がひとつだけあっ
て、地域の人向けに自分の作品についてのレクチャーをしなければい
けません。私が滞在したときにも自分の作品についてのレクチャーを
してコミュニティの人が来ました。それは良い体験でした。ひとりで参
加していたから、地域の人たちの反応から、いろいろインスパイアーさ
れることがありました。プログラムでは、少しの謝金が支払われて、3
週間滞在しました。それ以上の滞在は経済的に無理でした。でも、
望めば、他からの助成金をとって、そこにカンパニーのみんなを呼ぶこ
ともできます。 オープンフォーマットでどういう時間を過ごすのか、どう
いう風に場所を使うのかについては、アーティストが決めることができ
るのです。いろいろスケジュールを決められるよりも、クリエイティブな
機会になりました。いま、参加しているプロジェクト（日米振付家交換

ショーイング（2009年3月 沖縄県立博物館・美術館）
Photo: Queeny

view
point  no.52     011

ショーイング（2009年3月 京都芸術センター）
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レジデンシー）は、文化体験をするためのプログラムで、参加者同士か
ら学び合うプログラムだから、こういうスケジュールが決められているの
も良いし、それがみんなのしたいことだから、結果的に自由にやってい
るという感じになっている。「自由」にできる、というのがレジデンシー
では、重要だと思います。
　海外では、レジデンシープログラムではないけれど、オーストリアの
dancewebの体験がとても良かったです。 2000年に参加しました。
これはもっと若いダンス・プロフェッショナル向けのもので、日中はダン
スのクラスがあって、夜は毎日公演があります。ここでは作品を作ると
いうよりも、自分の知らない作品を見て刺激を受けるということが目的
になっているのです。参加費を支払う必要はありません。

―レジデンスのホストに望むことは？

A： 経済的サポートが一番大事な部分だと思う。究極にはそういうこ
とです。

　何を得たいのかによるけど、例えば、シアトルでは創作の場所はあ
るけど、お金がないので、創作のためには資金を探してこなければな
らない。レジデンスで全ての資金をカバーしてくれるプログラムはあま
りありません。カイルがいうようにダンサーにお金が払えて、仕事とし

てこれができて、お金のことが解決すれば、創作以外のことで頭を煩
わされることがなくなって、そういうことで疲れることもないし、リフレッ
シュ、インスパイアーされる。レジデンスにいると、そういう体験ができ
ることを発見しました。滞在することで、インスパイアーされ、作品を
創作し続けることができる。集中できるのです。
K： 経済的サポートも大事だけど、時間も重要です。
　滞在先に2週間は滞在できるといいと思います。その町に滞在し
て、町のこと─伝統や文化を知ることができます。いろいろなことが
できるでしょう。町のことを知るのと同様に、その地域のダンスコミュ
ニティのことや、お互いを知ることができるし。ホストにお願いしたいこ
とは、資金と時間のことです。例えば、昨日の沖縄美術館でのポスト
パフォーマンスのディスカッションで、ここで出来たプロジェクトをどう
やって先に進めていくのか、そのための経済的な問題をどうするのか
を、話し合いました。時間と資金があれば、もっとお互いのことを知る
ことができて、ダンスや創作することも気楽にできます。2週間一緒に
いれば、きっと何か作品を作りたい気持ちになるはずです。今回のプ
ロジェクトでは、最初の京都とその後の沖縄で、素晴らしい四つの輪
ができていると感じています。今回の出会いで、何かを発見できそう
な、何かが起きそうな感じはつかめてきていると思っています。
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