
関島寿⼦―定式を超える思考 
 

関島寿⼦の植物造形は、素材と編組
へ ん そ

構造、形態についての考察によって⽣み出される。編組とは植物
や布、⽷、⾦属など、繊維状にした素材を編んだり組んだりして成形する⽅法のことで、関島はそれを
6 種類の構築法「絡める」、「結ぶ」、「組む」、「巻く」、「織る」、「もじる」に分類して整理している。重
要なのは構造の原理であるため、例えば「網代編」と「⿇の葉編」は編み⽬の⽂様としては異なっても、
構造としては同じ「組む」に分類される。⽤いる素材はクワ、ヒノキ、ヤナギ、コウゾなど、庭で栽培
可能な⼀般的な植物の⽪や茎、葉であるが、形状や硬度、反発⼒といった素材が持つ個々の性質によっ
て分類され、その性質にあわせて各構築法が選択される。そして、素材の性質と構築法の組み合わせに
よって形態が決まる、という三者の関係性を関島は定式として⾃⾝の視点で整理して思考の⼟台として
いる。ただ、この定式に則るだけであれば三者の連関は必然的に決定するだけであるため、関島は定式
の枠を超えた場所に作品を⽣み出す。その超え⽅が作品の⾒所となる。 

 
定式を超える⽅法を作家は「⾃分を割り込ませる」と表現するが、定式に割り込ませる⾃分とは、作

品を構成する素材や構築法、構造、形態についての疑問や仮説、試⾏錯誤から⽣じる発⾒を起点にした
⾃⾝の思考の展開である。作品タイトルに⽰されるそれが、イレギュラーや定式外からの視点となって、
作品を定式の外へと導き出すのである。定式を⼟台にした作家の思考展開が制作の核なのであり、その
端的な可視化が関島の作品といえる。 

 
関島が分析的な思考態度で制作に取り組むようになる契機は、1970 年代後半、アメリカの⼯芸との出

合いにある。古くからある既成の技術を⾒直し、表現⼿法にしていく制作姿勢を、⼯芸センターの講座
やアメリカ現代⼯芸館の企画展、またはエド・ロスバックやジョン・マックイーンといったアメリカの
バスケタリーを代表する作家たちの作品から⽬の当たりにし、刺激を受け、籠をテキスタイルアートと
して制作するという視点を得たのであった。しかし、だからといって、関島の制作はアメリカ⼯芸の系
譜に留まるものではないであろう。それは、⾃⾝のアイデンティティがアメリカに根差しはしないこと
に⾃覚的であったからでもあるが、⽇本の⺠具を⼊り⼝に、洋の東⻄を問わず古来の編組による様々な
道具を観察し、他者の研究から学び、編組の原理を追究することによって、⾃⼒で獲得したより普遍的
な視点でその制作が為されているからである。 

 
理屈が勝った制作と受け取られるであろうか。しかしそうではない。なぜなら発⾒とは感動を伴う⾏
為だからである。⼤⼩様々な感動の集積が関島の作品である。考えることの愉しさに満ちていて、作品
を通して誰しもがそれを体験できる。素材も技法も制作環境も、特殊なものはなにも必要とせずに、⾃
然と⼈間ががっぷり四つに組み合った誠実で切実な取り組みがそこにある。物事を分析的に考え、⾃分
の観念に置き換える。そのようにして⼀つずつ世界を理解しながら過ごす⽇々が、関島寿⼦の作品を作
り出している。創造とは深い思考とそれに基づく的確な実践の賜物であることを関島の制作はあらため
て教えてくれる。 

 
島崎慶⼦（菊池寛実記念 智美術館 学芸課⻑） 



Sekijima Hisako — Beyond Her Own Formula 

Sekijima Hisako’s sculptural basketry grows from her deep explorations of material, henso, and form. Henso refers 

to construction techniques using interlaced fibres, whether plant, cloth, thread, or metal. Sekijima classifies these 

into six primary methods according to her system: looping, knotting, plaiting, coiling, warp/weft weaving, and 

twining. Decorative patterns such as ajiro-ami and asanoha-ami may look different, yet she categorises them both 

as plaiting, since they share the same structural principles. The materials she uses are bark, stalks, and foliage from 

familiar plants—mulberry, cypress, willow, paper mulberry—often grown in home gardens. Each is understood and 

selected for its characteristics, with construction techniques chosen in direct response to these qualities. From the 

interplay of material and method, both form and structure emerge. This triadic relationship forms a conceptual 

framework that underpins her thinking. Yet Sekijima deliberately steps beyond it to avoid predictability. Her 

creativity lies in this very act—how she transcends the boundaries of her own formula. 

Sekijima describes this process, ‘inserting herself into the formula’. The ‘self’ she introduces is shaped by the 

unfolding of her own inquiry—questions, hypotheses, and discoveries arising from trial and error with materials, 

construction techniques, structure, and form. These moments of insight, often reflected in her work’s titles, offer 

perspectives that emerge from irregularities and departures outside the formula, guiding each piece beyond its 

foundational framework. Rooted in the formula yet continually expanding beyond it, this evolution of thought lies 

at the core of her practice. 

The turning point that led her to approach her work with an analytical mindset came in the late 1970s, when she 

encountered American craft. She was struck by the attitude she saw in craft center classes, exhibitions at the 

American Craft Museum (now the Museum of Arts and Design), and the works of basketry artists such as Ed 

Rossbach and John McQueen: an attitude of re-examining traditional techniques and transforming them into 

expressive tools. Inspired, Sekijima began to view baskets as a form of textile art. Yet her practice extends far beyond 

this influence. Grounded in her cultural identity, she turned to Japanese folk tools and various traditional plaited 

objects from around the world. By combining existing research with her own structural inquiries, she developed a 

universal perspective that continues to shape her work. 

Might this process appear overly theoretical? That would be a misreading. Because discovery, by its nature, evokes 

intense emotions and awe. Sekijima’s work embodies the accumulation of her sense of awe and wonder, both 

subtle and profound, infused with the delight of thought itself, which the viewer can share through direct encounter. 

Her practice requires no special materials, techniques, or environments. Instead, it is an honest and fervent 

engagement in which nature and human being grapple closely with one another. With a clear and questioning mind, 

she reshapes what she observes into her own thought. In this way, she builds her understanding of the world, one 

insight at a time. It is this process that gives rise to the works of Sekijima Hisako. Her practice serves as a reminder 

that creation at its highest is the product of profound reflection, coupled with precise and skillful execution. 
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