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注意事項

①課題提出(授業の感想・反論など)はメールで行う。

②Subjectに半角で学籍番号を書き、メール本文中に自分の名前を明記すること。

③課題はメール本文にかき、ワードファイルなどの添付は避けること。
④字数は600字以上。多くても構わない。また、提出は全講義をとおして5回以上。(毎回提出してもよい)
⑤重要：提出期限は講義後約2週間と言っていたが、丁度2週間後の月曜日に提出した

ところ、遅いといわれ評価が3割減になってしまった。早めに提出するに越し

たことはない。
⑥重要：課題提出の際は送信履歴に残しておくこと。後で何か提出に関して手違いがあ
った場合は確認してくれるらしい。(11/26談)
⑦重要：スケジュールについて。1月8日(火)は理工学部は月曜日の時間割で講義を行うが、他学部は通常通り火曜の時間割であるため、他学部聴講者もいる関係で音楽論の講義は休講とする。
⑧重要：最後の課題提出は1月30日午前0時まで(1/21談)今まで出した課題が4回分

にしかならなくても救済措置として音楽論全体の感想を2000字で書けば合格

とする。
１．レコード、CD、生演奏での曲の聞こえ方の違い

　

後日談：
(10/29)レコードの音質が非常に悪かったという人がいた。これはこの時流したレコードがSP78であり、通常レコードと呼ばれるLP33とも違う。78、33は回転数を表していて、またSPは電気信号がなくても聞け、また針によって増幅することもできるものである。ただその分音質がLPの方がよくなるらしい？
　先生の意見を言っていた。CDは擦り切れることなくずっと使え、またノイズもないという意味で非常に優れているが、レコードは逆に聞けば聞くほど擦り切れ、ノイズが入ることによって聞いた人の記憶を残せる。また、中古で買えば昔聴いていた人の記憶がノイズという形で残されているということもできる。そういった意味でレコードには価値があるのではないか。また、先生が子供の頃はレコードが大好きでよく聞いていたそう。
(11/12)（上の回答を受けて）SDについて、やはりいつまでもクリアであるCDがすばらしいという意見、SDは聞こえにくいといった意見があった。
２．NHK大河ドラマ「炎立つ」について（番組用の曲の作り方）
Producer　イメージ、役者の配置だけを決める。それ以外は何もしないが、人に対して番組協力を依頼するときに、番組の目的やその配役の事由をは納得のいくように説明できることが必要である。

　音楽家はプロデューサーから依頼を受ける。海外にいるなどスケジュールが合わない場合は辞退することもあるが、依頼された仕事はほとんど受けているのが現状であるようだ。番組のプロデューサーから台本が仕上がる前の段階で音楽担当を依頼されることもある。春先に仕事を依頼されて実際に台本が仕上がるのは冬場、映像を見るのは冬を越したころということも。映像を見るのはクランクアップ後で、事前の打ち合わせの次に2回目に音楽担当者が番組関係者たちにあうのはクランクアップのパーティーで。その際に、周りがクランクアップおめでとうなどと語っているのを尻目にこれから仕事に入るのが音楽家である。

　ほかにも番組を制作しながら音を入れていくこともあるらしい。

　音楽家は脚本をもらった段階で大体のイメージをする。台本にはせりふだけでなく、動作も書かれていて、それを見てここはこんなシーンなんだろうなと想像してからできた映像をみるのが楽しみであるらしい。台本に挟まれている表には各シーン（ 45分大河ドラマ1話では34シーンある） に出演する役者がマトリックスにリストアップされていて、一目見てどの役者が出るのかわかるようになっている。これで役者のスケジュールを調整する。
　映像シーンは2時間の映画なら20時間も撮影して、抜粋して編集するのだそう。編集して2時間にしたもの（ 尺になるものという言い方をしていた） をラッシュという。この段階ではまだ音の編集も何もしていず、たとえば近くの音であったら大きく聞こえるし、遠くの音は小さくしか聞こえない。このようにラッシュは音にばらつきがある。また、ジェット機などの雑音が入っている場合もあるし、役者がせりふを間違えてしまったりしていることもある。これらは後で整音したりアフターレコード（ アフレコ） でセリフを取り替えたりする。これで初めて音楽家は番組の映像を見ることになる。

　このラッシュを見て最終的に作曲する。その際にはラッシュの時間（ タイムコード） や台本に書かれたシーンの雰囲気を見ながら以下のことに気をつける。
　
①セリフと曲がかぶらないようにする。

役者がセリフを言う時間にあわせて曲の強弱＝楽器の編成（つまり演奏する楽器の数）を変える。
　②役者の声域と曲の音の高さがかぶらないようにする。

　　役者が低い声で話すときは曲を高い音にするなど、シーンと役者の声質に合わせて曲の高低を変える。
　③シーンの流れと曲調が合うようにする。

　　何秒何では盛り上がるシーンになるから編成を増やし、その何秒後かのしんみりするシーンでは減らしたりと細かく時間に合わせて曲調を合わせる。譜面に一小節3秒といった感じで時間を書いてしまうらしい。ここで何秒何何かはタイムコード（LTCR10：02：41：00のようなもの）をみて判断する。ただし、タイムコードが1秒30のフレームと1秒～のフレームとではずれが生じてしまうとのことであったがよくわからなかった。
　　　こういったことができていない音楽家は、最初の1回は仕事があっても次からは依頼されなくなるようだ。この業界は小さいらしく、一度“あの人はだめだよね”といううわさが流れると一気に評判が定着してしまう。しかも番組関係者はそれを注意はしてくれないとのこと。
さて、映像を番組放送と平行して作っていく場合、（ NHKの場合） 金曜日の夜までにラッシュがあがってきて打ち合わせをする。その後水曜日の朝までに先に言ったような要領で曲を作り、写譜屋にパートごとに譜面を一枚にまとめてもらう。それが水曜の夜7時に録音スタジオに送られてきて（遅れることもあるらしい）、通常先に来ているプレーヤーたちがそれを見て一度練習し、録音に入るようだ。このようにプレーヤーは初見演奏ができないと使い物にならない。
このようになかなかギチギチなスケジュールで曲作りをしていくので、時には水曜の朝までに間に合わず、写譜屋に待ってもらってすぐ2曲作ることもあるそうだ。また、打ち合わせ後帰りの電車で曲を2～3曲練る。このようにして週に12,3曲作っているらしい。
NHKではA,B班にわかれ、2週に1作のペースで作っている。1週ずつずらして作成するので結局音楽家は毎週仕事をするそう。
　
後日談：
（10/29）時代劇に現代の洋楽を用いるのはどうかという意見が学生からあった。これについては４章参照（※1）。 
(10/30) NHKの番組制作は毎週行うことができないので2班で1組 となって作っているとおっしゃっていたが、なぜ毎週番組制作をすることができないのかよくわからなかった。もしよろしければ教えていただけたらと思う。

→大河の場合、撮影に4日、編集に3日かけています。これだけで丸々一週間、編集後音楽と効果の打ち合わせ、作曲、録音、最終作成、これで最低限度が2週間です。
３．スタジオ録音について
　今回の講義では先週の講義の最後にラッシュを見た蜜蜂の休暇の完成版の映像を見た後、別のシーンを見た。また、講義の後半ではスタジオ録音について勉強した。
　57-202室ではLD、DVDをつけると発光し、画面が明るくなる。これは本来の用途からすると逆であるべきで、こういったところに技術者と使い手とのギャップが見られるといえる。
　番組の音楽担当は通常番組収録中はお呼びがかからず、蜜蜂の休暇の場合は映像ができる前に作曲してしまい、映像が出来上がってから曲を合わせていく。しかし、一度だけ曲を急きょ変更しなければいけなくなり、呼ばれたことがあるとか。というのは当初歌を歌わない予定だったシーンで、やはりここは歌わないとおかしいという風になり、嫌がる女優を説得し倒して歌わさせたシーンでの音楽を取り換えなければならなくなった。通常、歌を入れる時は一度映像をとってからカラオケで歌いれしてそれを映像に乗せるということをする。そうした方がカラオケには伴奏があるのでリズムをとりやすいということがいえる。だから通常歌を歌うシーンでは口と歌があっていないことが多々あるのである。しかし、この時は急きょ歌いれすることになり、カラオケが間に合わなかったのでアカペラで歌ったものを入れることになった。そのため、どうしてもテンポが速くなったり遅くなったりしてしまった。曲によってこのテンポのずれを目だたさせないようにするためにも、また歌声と音をかぶらさせないようにするためにも曲を作り直す必要があった。
　この作業のように、映像に合わせて後で音楽を作り直すのがホストプロダクションの音楽部門である。これは現在のようにCGで映像加工できるようになる前は映像の荒を隠すために音楽でごまかすということが重要であったようだ。
　予算と番組の関係だが、予算の関係でゆっくり曲を作ることができない。映像ができてからそれに合う曲を作るのでは間に合わないので、収録の２～３週間前に80曲くらい制作してしまい、一時間20曲ペースで収録し（演奏者のギャラも高いので）、その中から映像に合うものを探して乗せていく。安手の番組においては合う音楽が見つからない場合さえあるが、そういった時は音楽を途中からかけるなどして間に合わせるという。
　番組を半年かけて作った方がもちろん質はよくなるが、音楽に関してだけ言ってもテレビ局専属ではなく、みなフリーの作曲家、プレーヤー（演奏者）がそろっていて、日々日給であるからすべての番組でそうもできないという。したがって、作曲家は時間が限られ、ラッシュが仕上がってから一週間で曲を書くことになる。ちなみに、番組一本で80曲作ると先に行ったが、一本で10曲くらいしかつくらなくてもいいらしい。ただ、それしか作らないと（後々？）
　さて、講義の後半ではスタジオ録音についてやっていた。まず、録音の際のタイムマネジメントについてである。スタジオ録音ではオーケストラの時と違ってギャラなども変わってくるとか。演奏者のギャラは14,000～20.000円/時間であり、10分の伸びなら許してもらうが15分収録時間が増えると30分分のギャラを払わなければならないというシビアな世界である。またスタジオの貸し賃として時間当たり六万円かかる（設備によってまちまち）また、オーケストラでは演奏者は時間の15分前には来てチューニングをすべて済まさせてしまい、時間がきたら演奏を開始できるらしい。しかしスタジオ録音の時は時間ぴったりに演奏者はくるらしい。なぜか何分前からか近くでスタンバイしているのにスタジオに姿を現すのは時間丁度という演奏者たちの美学があるのだとか。また、菅野さんが最初のころスタジオ録音の時間いっぱいいっぱいまで演奏をさせていたら、次の週には演奏者の間で菅野は人使いが荒いという噂が立っていたらしい。やはり依頼時間の10分前には終わらせないとそういう噂が立ってしまうらしい。
　さて、スタジオについてだが、スタジオはいくつかのガラスで区切られたブースがあり、副調節室とセットになっている。ブースは楽器ごとに入り、完全防音となっているため、ほかの楽器の音は副調節室でしか聞くことができず、副調節室を介してヘッドフォンから聞くことになる。（ちなみに副調節室ではどらか一つの楽器の音だけ拾うといったこともできるらしい）また、こういったスタジオでのギターはアンプがつなっていず、したがってギターの演奏者にはその音が聞こえず副調節室でしかギター音を聞くことができないらしい。ギターのプレイというのはスタジオにおいては弦をする音しか聞こえず、殺風景であるとか。
　菅野さんはスタジオでは指揮者ということになり、特定の楽器のブースで、一番各ブースから見やすい位置に立って、指揮をする。やはり全体に見やすいように通常よりも大きく指揮を振ることになる。また、先にも述べたように時間、タイムマネジメントが非常に重要であるので常に時計をチェックしながら指揮を振るので時計のある下をみがちになるらしい。
　スタジオ録音ではいろいろなことがある。楽譜に誤ってトレモロの記号がついていてマンドリンの奏者が間違って演奏してしまったり、ほかの番組と使っている演奏者がかぶっていて、収録時間を変えなければならなくなったりした。（同じスタジオで2番組連続で録音の仕事が入っている演奏者などもいるらしい。）前者の話では、楽譜の間違いであればいいが、つい強い音を出すためにトレモロにしてしまったなどというのではプレーヤーとしては駄目であると言っていた。後者の話では通常菅野さんは午前中にリハーサルをして（？楽譜が届くのが7時とかでは？）、午後７～９時に録音という形をとっていたらしいが、ほかの番組と演奏者がかぶったので６～８時に収録時間を変更しなければならなくなったらしい。このように結構演奏者というのは同じ人が使われているものらしい。
　安いスタジオではブース一個と副調節室しかないところもある。こういったところでは楽器を揃えて一斉に録音することができないので一つの楽器ごとに来て録音することになる。しかし全員で曲を作っているという実感はなく、ばらばらでつまらないらしい。
（後日談）
(11/20)  　質問なのですが、3回目の講義でスタジオ録音について勉強した際にブースに分かれた部屋の中で先生は一つのどこからもなるべく見やすいブースで指揮をとるということでしたが、先生と同じブースに入る楽器の方が演奏しやすく、違うブースに入る楽器はしずらいということはないのでしょうか。そういう場合はやはり違うブースに入る楽器はあまりメインパートでないところ、という感じで分けるのでしょうか？

⇒やはり、指揮者に近い方が演奏しやすいです。オーケストラもそうですが、指揮者に近いところには弦楽器、というのが定番です。音が小さいから、という理由もあります。メインパートでないパート、というのはあり得ないので、それによって遠い近 いが決まるわけではありません。音の大きい楽器をとにかく隔離しないといけない、そういう事情から別れています。
４．Korngoldについて　＆　映像に合う音楽とは？
　NHKの番組音楽の仕事はドラマ1本?あたり20～30万円、オーケストラの作品の場合でも100万円の作曲量である。そう考えるとそれなりの生活ができる年収1000万円のラインに行くためには音楽家はあまり休めないといえる。もちろん1作品当たり1000万円の価値がある大家であれば1作品のペースでも仕事できるが、大半はそうではなく沢山仕事をこなさなければいけなくなる。
　先生が芸大生の時は1年かけて1曲作っていた。この時はそれでも大変だと感じていた。それは曲に対していろいろな要求があり、それに答えなければいけないプレッシャーでもあった。しかし学生時代に世界コンクールという体験をしたことは暇な大学時代のうちにプレッシャーを体験するいい機会であった。また、このことをきっかけに今でも芋づる式に仕事が入る。学生のうちは何か一つ時間がかかる大仕事をやった方がいい。その方がプレッシャーがかかってよいと思う。
　現在の菅野さんの仕事は①2009年の仕事②来週までに締め切りの仕事　という２パターンの仕事がある。
　今回の授業ではまずErich Wolfgang Korngoldの｢KINGS ROW｣（1941年）を聴いた。これが作曲家ジョン・ウィリアムズのスターウォーズ（1977年）やE.T．のテーマに似ているということを話した。これはErich Wolfgang Korngoldがヨーロッパからアメリカにもたらした五度の音楽がジョン・ウィリアムズにも引き継がれているからである。特にスターウォーズの入りは先のKINGS　ROWの入りとまったく同じであり、そのあと上がっていくか下がっていくかの違いである。こういったことから似ているとされるのである。
　また、Korngoldの音楽の影響は大きく、ディズニーでも五度の音楽がよくつかわれる。これが現在ではアメリカの幸せなイメージの曲の元となっているともいえる。今回はディズニーランドの曲を聞かさせてもらった。
　またKorngoldは純音楽の曲も書いていて、彼の純音楽は最後のロマン派とされる。今回の授業では交響曲嬰へ長調　作品40　第三楽章を聞いた。これは1952年に発表された曲なのだが、当時これは古い曲という印象を持たれたという。これはKorngoldがユダヤ人であり、ナチスに迫害されたために本来は1920年代にできていたこの曲の完成が遅くなってしまったためであるという。1920年代に発表されていれば時代に見合っていたが、時代が変わると聞き手の感覚も変わってくる。Korngoldが迫害され、アメリカに亡命したことによってアメリカの音楽―5度がもたらされたともいえる。Korngoldは純音楽と映画音楽を同時にやっていたが、それらが曲づくりに悪影響であるということはなく、むしろいい影響を与えている。迫害・映画制作の経験を通して作られたこの作品40からは迫害の苦しみがよく出ているとされている。
今回の授業でキーとなるKorngoldについては以下のWikipediaもしくはそのリンク先に詳しい。

http://ja.wikipedia.org/wiki/%E3%82%B3%E3%83%BC%E3%83%B3%E3%82%B4%E3%83%BC%E3%83%AB%E3%83%89
　今回の授業ではもう一つのテーマとして映像に合う曲について考えた。
　ジョン・ウィリアムズのスターウォーズのテーマとSF映画の映像、KorngoldのKINGS ROWと時代劇の映像（1941年の作品だが1890年代を取り上げている）とでは、曲は似ていても映像と曲のマッチングが違っている。これについて双方を聞きながら感想を述べてほしいとのことであった。
　今回みた映像はスターウォーズのオープニングと、Korngoldが曲を書いた嵐の青春（1942）のKINGS　ROWなど主人公のテーマである。後者はのちの米大統領レーガンの作品で、レーガンが主人公の青年の役をやっている。今回の授業ではレーガン演じる青年の子供時代から、青年となりレーガンが登場するまでを見た。
　（※1）ここで問題となるのが時代劇ものにこういった現代音楽が合うのかということであるが、実際に時代劇はこういった現代音楽を採用している。また、第2回の授業で見た炎立つでも学生から時代劇に洋楽を流すのはどうかという意見があったようだが、これに対して時代劇では時代考証をして、平安時代なら雅楽を流せばいいという単純なものでもない。時代劇でも洋楽を流すし、ましてや菅野さんは監督の意向で時代劇中でインド音楽を使うことになったこともある。これなどは時代も場所も違うものである。
　

５．　ナチスドイツが好んだ音楽と退廃音楽展
講義の冒頭で3人の女子学生を追い出した。先生的には1日にいくつも打ち合わせがある。午前中にある人と喧嘩しても午後は別の人と仕事。切り替えになれいてきてしまう。慣れ。
ナチスドイツの芸術統制。都合の悪いものは退廃芸術。音楽も例に漏れず1938年に退廃音楽展というのが行われることになる。
退廃的というのを毎年授業の直前に調べて忘れる。退廃とは道徳が崩れて、気風がくずれることをいう。不健全な音楽とは何か？不健全もへったくれもたいした違いはないといえる。（五度が不健全なのか、ハッピー音楽が不健全なのか？）しかし、ナチスは以下の基準で特定のナチスにとって不都合な音楽を退廃音楽とした。

まず、ユダヤ人が関わるものはだめということ、人気のあるもの、新しいものは怖いのでだめだとした。新しいものが怖いというのは新し曲でまだ評価が定まってず、その曲が本当に優れているかどうかわからない為である。自分が評価したものは評価されているものでないといけないという絶対君主の性格上、まだ評価が決まっていないものに君主自ら評価を下すというのは難しい。
　大体退廃音楽とされたのはこの3点である。
退廃音楽展は楽器を並べたり、８種類の曲を一偏に鳴らせたりすることで、いかにおかしいか、すなわち退廃的に見させようとしていた。

あくまでヒトラーが退廃としたものが本当はよかったという意味ではなく、事実を述べているだけ。音楽のよしあしはおのおのが判断すべし。今回の感想にはそのことを書いてもよいのかも

1 　クシェネクのオペラ「ジョニーは弾き始める」
2 　クルト・ヴァイルのブレヒド（人名）「三文オペラ」
3 　民謡「兄弟たちよ　太陽へ自由へ」

4 　民謡「別れ」　テノール：タウバー(ユダヤ人)　ピアノ：ポリアンスキー

5 　シューベルト　即興曲　Op９０－No.3　ピアノ：シュナーベル

１は現在ブロードウェイにかかってもおかしくない完成された曲（曲調は古いが）。当時非常に人気があったため、また曲調がアメリカの生活、アメリカの姿を髣髴させるもので、これこそ（ドイツにとって）退廃音楽といわれた。

２はわからないようになっているが当時の政府に痛烈な批判をしている。これはブレヒドという人がそういった考えを持っていたためであるとか。クラシカルな感じにものすごい人気。これはまずいということで退廃音楽とされた。

３は労働者が非常に好み、労働運動するときにつかった音楽なのでだめだとされた。民謡はずっと歌われてきたものなので否定しにくいが、ナチスは「ユダヤ人たちが民衆を扇動するために使われている」ということでやめさせた。本音は運動で盛り上げられたら困るから。（先生はこういった意図角うたでもりあがるということがうらやましかったらしい。芸大にはそういった校歌がなくて、いまさら作曲をいっぱい排出しているため作り手を選ぶこともできない。）：

４はユダヤ人が歌っているからという理由で否定された。先生は皮肉っぽく“非常に退廃的ですね”といっていた。

５はシューベルト自身はユダヤ系でもないが、当時非常に有力であったユダヤ人のピアニストがよく演奏していたという理由で、ユダヤ人が演奏できる音楽はだめだということから退廃とされた。本当は魅力的な曲であったために人々がそれにひきつけられ、怖いと感じられたかもしれない。ヒトラーはそれをわかっていたかもしれない。

6 シェーンベルク「月に憑かれたピエロ」

7 ヒンデミット　交響曲「画家マチス」
６は新しいものが怖いという例。いまでも人気のある曲で、ここに入れる必要はなかったかもしれない（評価されているのだから）。ヒトラーの選曲ミスだが、新しく評価が定まっていないからヒトラーが勧めるのが怖かった。怖い、不気味な感じ。青白いイメージがある。

７はいまや完全に評価されているものであり別に退廃としなくても危なくはなかった曲。センセーショナルな曲調。

八種類の曲が一偏になっている音源を聞かさせてもらった。かつてはごくうすのレコード？で一つ針を落とすと同時に８つ聞こえるような仕組みだったと思われる。授業では機械的に電気的に今までの曲を重ねただけで、よく聞こうとすると一曲だけ分けて聴くことができる。カクテルパーティー式といって、ざわめきの中でも一人の声を聞き分けることができる。オーケストラでもトランペットと比べてフルートは非常に音が小さく、フルートだけを聴いていると音が聞こえるが一本マイクを通して聞くと実際にはそんな音はなかったということもある（ここよく聞いていなかった。）

次にナチスが支持した曲を紹介された。くれぐれもと繰り返し言っていたのが、これらもシュンケンドルフは？だが、ヒトラーが支持したからといって音楽としては決して悪いわけではなく、すばらしいものばかり。

Ⅰ．シュンケンドルフ　「紙は総統と共にあり」

Ⅱ．リスト　交響曲「前奏曲」

Ⅲ．モーツァルト　「ドン・ジョバンニ序曲」

Ⅳ．ヴァーグナー（ワーグナー）　「ローエン・グリン」

Ⅴ．リヒャルド・シュトラウス　「日本国紀元2600年祝典音楽」
Ⅵ．レハール　「メリー・ウイドウ」　“オペレッタ”
Ⅰはナチスが支持したというより作らさせた曲。テノールの声が響き、いかめしい感じの曲調。今では国体で流れるような曲。菅野さんも書けといわれたら書く。ソウルオリンピックの曲を書いた人と“そういう曲かくよね”という話をした。だからそういった曲の善悪という話ではなく、その時代ではそういった曲が好まれたということ。

Ⅱは文句なしの名曲。この曲をテーマ曲として演説に入る。これは名曲であり、ある意味ヒトラーの見る目があったといえる。

Ⅲは普通なら退廃音楽に入ってもおかしくない。しかし、確実に評価が高かったのでこの波に乗って評価の高いものを追認して自分も評価を得たいという考えがあった。

Ⅳはワーグナーの曲。ドイツではヴァーグナー（ベートーベンも本とはＶが入る。日本には英語圏から来たので発音が英語よりになっている）。ヒトラーがワーグナーを好きであったことは容易に想像ができるらしく、幸いユダヤ人でもなく、芸術的にも評価されていたため、それを追認することで自分が上だということを示そうとした。政治家は大大にして自分が芸術干渉しているところを見せることで評価されようとした。

Ⅴはリヒャルトシュトラウスがユダヤ人としての権利？を剥奪されないようにするために、当時ドイツと仲のよかった日本に式典用のこの曲を持ちかけ、働きかけた。端的にいえばおべっかを使うためであった。このとき(式典のとき？)の音源がＳＤとして菅野さんの部屋にあるから機器に来てもよいとのこと。ただ、そういった意図があって作られた曲というのは音楽的にはそれほどでもないことが多いとか。

Ⅵは作曲家のレハールが妻がユダヤ人、使っている脚本家もユダヤ系、先の名テノール歌手タウバーとも仲がよく非常にまずい立場にあった。そこでもともと政府への皮肉があちこちにちりばめられていたメリー・ウイドウを、愛国的に書き換えた。つまり順応した。曲は元のメリーウイドウのまま。今でも演奏されるハッピーな曲。

　次に亡命もせず、政府に順応もせずに抵抗した人の曲を紹介された。


ⅰ　アイスラー　「ドイツ交響曲」“ブレヒド”

ⅱ　ハルトマン　ヴァイオリンと弦楽オーケストラのための「葬送行進曲」

　

　ⅰは強制収容所の闘士たちへという題名だったはずが、ドイツによって改めさせられた。初演はどこでやったかわからないが（パリ？）ドイツではできず、音源はドイツ放送？かなんかの記録。

　ⅱは抵抗の意味を託した葬送行進曲（ベートーベンもナポレオンが皇帝になったときに葬送行進曲を書いた。これもドイツでは初演できず、スイスでの初演となった。ヨーロッパは国と国が近く、今でもチューリッヒで演奏をするときはドイツから楽器を運んでくるらしい。当時スイスでやったのは～～～～という関係から。
後日談

（11/19）歌詞がある歌はその意味がわからないので教えてほしいという質問。言葉のイメージから音楽の内容を考えるのではなく、音楽のほうから考えることのほうが音楽論という意味では大切ではないか。具体的メッセージを持たないのが音楽の本質である。

　

　

６．　さまざまなミニマリズムの音楽
今回の講義ではループするさまざまな音楽(ミニマリズムの音楽)について以下の3つのものを取り上げ勉強した。それらの一見ループとしてくくれるものの関係性について考察することを目的とする。

・政治的な変化に対するループ音楽での表現

（ベルリンの壁崩壊前後での音楽の変化について）

→Philip GlassとDavid　Bowieの曲の比較（Subterraneans、Some Are、Warsawa）
・環境音楽の中でのループ

→Brian Eno　「Music for Airports   Ambient Music(1978)」
・ロックの中でのループ

　→同じくBrian Eno　「Web」
(以下講義ノート)

音楽論なんですけど退廃音楽のように音楽への違うつながりも考えてやっています。
シラバスに書いてあるものを全部やると一年半の期間が必要で、その中から好きなやつを選んでやったり、その年だけやりたいことをやったりしている。したがって
体系的なものは順序があってやらなければいけないが、こういうものはそういった順序などがないので、割と各回好きなテーマを織り交ぜて講義することができる。
　前回退廃音楽をやったので今回はベルリン音楽を今回は取り上げる。
・政治的な変化に対するループ音楽での表現①
　Philip Glass（1937～）：アメリカのミニマリスト　
「Low Symphony（1992）よりSubterraneans」
　　　
ミニマリズム：繰り返し繰り返しという方法。これを言い出したら一時間話せる。
人生そのものが繰り返し繰り返しである。おきてたべてねる。その一つ一つの質が違うが、やっていることは同じ。
音楽も構成は同じ、主題が二つ→それらがぶつかり合う展開部→もどってくる。というのがある。その構成にあえて崩した曲である。
（とりあえず上の曲を聞く。）
Symphonyにしては取り留めのない展開。Symphonyというのはそもそも第一主題がって、間をつなぐ主題も時にはあって、第二主題があって、それらがその後戦って（展開部）、さらにその後戻ってくる（再現部）。しかし、クラシック系のミニマリストがSymphonyと題してあえてとりとめもなくずっと繰り返しの曲を作っている。
年代だけ頭に入れておく。次に以下の曲を流す。
　David Bowie「Subterranieans」（1977）（Produced by Brian Eno）

　アルバム「Low」より
これがDavid　Bowieの原曲。先のものと比較して何を感じるかは自由。
　当時ネオナチに傾向しているといううわさが広がり、David Bowieの活動がしにくくなった。仕方なく活動を休止してベルリンに行った。当時は東西冷戦であり、ベルリンの壁があった時代。Davidはスーパースターであるがどうでもいいやという風に思ってしまい、厭世的にこのLowを作ったという。ディレクターはスターなのだからもっと売れるものをつくろうよという風にいっていたが、しかし政治的な意味もこめて厭世的なLowを作った。それに賛同したEnoが一緒にLowを作った。
　
　先のPhilipの曲は15分の曲であり、それをすべて流すのは時間的に無理だったが、全編が先聞いたような単なる繰り返しというわけではなく、後半のほうはSymphony風になっていた。先生的には時間的に厳しいので最初の主大部分だけを流してとりあえずDavidと同じ旋律であるということをいいたかった。つまりDavidがベルリンの壁のある時代に作った曲を1989年、壁崩壊後にわざわざベルリンにってPhilipが作り直した曲なのである。冷戦崩壊後の雰囲気を出す手法として繰り返しというのは有効であった。
　次にまたDavidとPhilipの同じ曲「Some Are」を流す。

　「Some　Are」
　まずDavidのほうから。
　行き場のない何とかって言う感じ。これは大反対して出されたものだが、英国民はそれほど馬鹿ではなく、ものすごい売れた。これは全英2位、全米１１位の大ヒット。
　同じものをPhilipのLow　Symphony のほうで流す。
　Symphonyの形になっていたため、フルで聞いてしまった。というのは通常の講義では時間が限られてしまっているのでSymphonyであれば再現部の頭で中断するが、再現部の頭のときに前回の講義に寄せられた質問の答えを考えていたため、通り過ぎてしまったので最後まで聞いてしまった。何回目のことかはわからないが歌詞の意味を教えてくれという質問であった。しかし、言葉のイメージから音楽の内容を考えるのではなく、音楽のほうから考えることのほうが音楽論という意味では大切ではないか。具体的メッセージを持たないのが音楽の本質である。
　このPhilipの曲はDavidの曲をベルリンの壁がある前とでは作り直している。それによりずいぶん違った感じになっているのではないかと思う。
（ここでベルリンの壁の映像ながれる）

ベルリンの壁跡地にはナチへの反省からできた博物館（地下に死んだユダヤ人の肖像画や写真などが、）。今はベルリンの壁が一部残っていて、裏を回ってくると下側に出てくるというまさにPhilip　Glassの世界。
ベルリンの壁があったころの音楽は閉塞感があり、それがなくなった後の音楽の比較をしたかった。
ベルリンの壁の映像を見たが、画質が悪かった。というのはこの映像はiPodに入ったものであったらしい。iPodに全部教材を入れてきてしまえばすべて手ぶらでこられるのではないかと思ったが、画質を考えないといけない。
・ロック、環境音楽の中でのループ

　もう一人、ベルリンの音楽の人を紹介する。
　David　BowieとBrian　Enoの共作。Enoはもともとはロックの人。このEnoの作品を紹介する。

　

　Brian　Eno「Web」（1992）
　1992年の段階でWebという作品を書くというのは新しい。今でこそWebは常識であるが。

　Enoは環境音楽というものの草分け的存在。その曲を流す。

　「Music for Airports   Ambient Music(1978)」
　　Satyなどが言い出したもので、主張しないが、その場の居心地をよくする音楽ということであった。展開もないし、ただ流れているという感じ。ミニマリストのようにアルパターンをループしている。ただ、単なる繰り返しではなく、意味のある繰り返しの草分けである。

　このループがロックとして現れるとWebのようになるし、政治的閉塞感があるとSur~のようにもなり、さらに外の世界で大きな変化が起きたときにPhilippのようになる。それらの互いの関係を考えてほしいということ。

　みな人気のある作家。

　困ったらループするものが増えてきているが、その草分けのEnoはすごい。

・政治的な変化に対するループ音楽での表現②
　ではまたEnoとBowieに戻る。

　「D.B.＆B.E　Warszawa」

　これはDavid BowieとBrian　Enoということ。ワルシャワと読む。
　本格的なアルバムという言い方が正しいかどうかはわからないが、もともとのロックというのは反政府的な意味があった。しかし、最近のロックは腐っている。愛とか恋とか。愛と死は表裏であるがしかし最近のものは軽い。

　Enoの曲を聞く人もいて、考える人もとても多い。

　次にP．GのWarsawaを聞いた。

　D,Vと比べると明るい調子になっている。これは明るい方向に向かっているということであるが、実際はそうでもなくなってきている。＞＜

　
ハッピー五度の音楽以外のこういった曲というのはなかなか取り付きにくいので今回取り上げてみたらしい。
(後日談)

(11/26) 先週の講義でLowを一部だけ流してしまった。Davidの方もちゃんとSymphonyの形式にはなっていた？が一部しかなったので構成がない音楽だと捕らえた人が少なくなかったらしい。SymphonyでないのにSymphony,ロックでないのにロックだといっているように感じた人が多かったらしい。こういったときに曲を全部聴かせるべきかどうかいつも悩み、いっそ30分曲を流して聴いてもらう講義はどうだろうかと考えるらしい。
７．John Cage(1912～1992)の音楽
（課題について）面白い感想がどんどん集まってきているらしい。課題のメールに関しては送信履歴はちゃんと残しておくこと。もし何かチェックミスなどがあった場合など、後で照合して確認してくれるらしい。

今回の講義ではJohn Cageという作曲家の音楽、およびその背景にある思想について勉強した。John　Cageは音楽というのは音でしかなく、本来人間の主張をこめるものではないと考え、無心になり自然を見習って作曲すべきだとした。それは具体的には古くはサイコロ、晩年はコンピューターを用いて音を決めるという、今までの音楽の規則(コードや和音など)は無視して偶然性の音楽を作るということになる。John　Cageの音楽について述べていく。(以下講義ノート)
最初に弦楽四重奏を流す。弦楽四重奏というのはヴァイオリン２＋ヴィオラ＋チェロの構成のものを弦楽四重奏と呼ぶらしい。ちなみにフォーリーズンというのはキーボードキーボード　リズム隊などのように4つの編成から成り立つものを言うらしい。全部リズム隊である４編成を指すと思っている人がいるがそれは間違い。

まずはシューベルトの弦楽四重奏を聴く。

シューベルト「死と乙女」

(演奏　ブロスキイ弦楽四重奏団)
素敵な曲だと思う。ハイドンという人が初めて弦楽四重奏という形を始めた。その後さまざまな人が弦楽四重奏を作ってきて、今日のテーマであるJohn Cageも弦楽四重奏をやっている。John　Cageの弦楽四重奏を聴く。

Cage 「String Quartet　in Four Paris」（演奏 ラサール弦楽四重奏団）

　

　メールで演奏者を教えてほしいと聞いてくる人がいるが、いつも伝え忘れてしまう。これはラサール弦楽四重奏団というところがやったもの。

　この曲はシューベルトの曲と比べるときわめてシンプルなものである。通常ヴァイオリンなどはヴィヴラートを聞かせてタラララと弾くものだが、この曲ではそういったものが一切ない。Cageのこの曲を｢宇宙からの声みたい｣と称する人もいる。

　John　Cageという人は自らを律して全く禁欲的にしてしまった人であるらしい。(それは曲を作るうえで自分の意識というものが邪魔になると感じたからであろう。)また、何人かの才能ある音楽家がそうであるようにJohn Cageは独裁的な人であり、また「楽譜なんて要らないんじゃない」という発想を持っていた人であった。

　そんなCageはピアノで今までにない音を奏でようと考えた。そもそもピアノはいろいろな音色を出し、さまざまな表現をすることができる。(例として先生演奏「昔はもっと上手かった…」)Cageが考えたのはプリペアドピアノといってピアノにさまざまな細工をして通常とは違う音を出すということである。ピアノをいじくろうというのは小学生でもする発想であり、先生も子供のころにはピアノの中の弦を床まで延ばして遊んだりしたらしい。そもそもあの大きなピアノの鍵盤しか使わない方が異常である。通常は鍵盤しか使わないということが常識となってしまっているが、それは常識出ない常識に捕らわれているだけ。ピアノも中をたたいたりして音を出しても全然かまわない。
音楽といえど芸術の一種であって、芸術はなくてもいいものである。もっといえば料理の味付けにしたって、最低限食べられればいいことを考えるとしなくてもいいこと。しかし人間は味付けを楽しむ。そうやっていらないものを考え、何の役にも立たないものを楽しむのが人間である。むしろ、役に立たない部分こそが人間を楽しませ、ひとに安らぎを与えるのである。前回やった退廃音楽も人間が安らぎを感じてしまうがゆえにナチスに恐れられて、禁止された。
Cageが考えたのは音楽はどうせ必要ないものなのだから（音楽の規則などを）全部取っ払ってしまおうということである。裸になると人は楽で、夏場は家で裸でいる。そのような状況を音楽でも作ろうとした。
（先生がプリペアドピアノを実演する為の準備をする間Cageのビデオを見る。（授業開始前にプリペアドピアノの準備をしておけばいいといわれそうだが、通常のピアノの音と比較したかったので敢えて準備はしなかった））

　～ビデオ
　“Cageは世の中のすべてのものが面白い”と言っていた。
　Cageは思いもよらない作曲によって人々を驚かさせた作曲家で、1992年のCageの没後、改めて注目をあつめた。Cageの音楽は偶然性を追求する音楽。人は「現代音楽に秘密を与える原動力？」と呼んだとか。彼はその新しい作曲法を開発した人として評価を集めていたが、晩年彼が言ったように「評価はされているが理解はされていな」かった。
　1940年代後半、Cageは音楽についていろいろ悩んでいたらしい。そして音の意味を追求した果てにたどりついたのが音は感情を表現するものではないということだった。それはつまり”集中して聞くことで人の思考が停止し、心が無になった状態で聞く音楽”ということであった。Cageは自然界の偶然の重なりで作られる音こそ見習うべきだとして、曲そのものよりもその曲ができる過程に重きを置くようになり、曲によって変わる音の不確定性に着目し、偶然性による作曲という方法を開発した。彼は魔方陣の研究などをし、サイコロで音を決めたり、コンピュータで音を決めたりとランダムな作曲を磨いた。そして本当に偶然性の音楽を作るためには心を無にしなければいけないとして禅の修行をするようになった。心を無にして音を聞けば？音は抽象的、象徴的に聞こえるようになる。音と沈黙は同等なのである。(時系列がおそらくむちゃくちゃなのでこちら(Wikipedia)で確認)
　～ビデオ終了

　先生はCageの意見に大体同意しているらしい。大体というのは自然の声を聞き、自然を模倣して曲を作り、自然の素材を借りて音を奏でるということは実際に納得できるが、先生としては自然の模倣をしようとしても自然の音にはかなわないから別の表現をしようとしているのではないのかと感じるらしい。
　（大学に来て朝と違ったことを感じていなければ大学に来る意味はない。）

　さて、先音楽に意味はないという話をしたが、何の意味もないものによってコミュニケーションが成立することは多い。たとえば、普段先生が講義中に飲んでいるお茶が教壇の上にあっても何とも感じない。しかしそのお茶がぽつんとステージの上にひとつだけあればそこにいる全員が”おやなんだあれ”と思うだろう。そういう状態になれば一つの共有状態が作れたということができる。
　次にプレペアドピアノの実演をした。

　Cageは何一つ規定しないと言っておきながら実際は演奏の時に何インチの所に何ボルトつけろと決めている。この辺がCageの矛盾しているところである。
　最後にデービッド・チュードアの４分２３秒(作曲・考案はCage)という曲を実演した。

　　　Cage「４分２３秒」(演奏　デービッド・チュードア)
　曲と言っても何も弾かない、すなわち無音の曲である。遂にランダムの音どころか無音になってしまった。無音と言っても実際はその場の物音があって、たとえばこれを初演した時は怒って出ていくお客もいたらしい。そうした意味で、以前はあまり知られていない曲で実演してもさまざまな反応があってやる意味があった。今はトリビアの泉などで有名になってしまったのでやっても微妙とのこと。(ちなみにこれは4分23秒でなくてもよく、ただデービット・チュードアの初演の時に合わせただけである。実際は演奏者によって自由に長さをかえているらしい。楽譜には2小節休符、4小節休符のように休符が連なっている。)
　これが効果的であるのは普通のコンサートの中の合間に入れる場合である。そうすると曲と曲の間に静寂ができ、印象的になるらしい。今では名曲といわれている。
　現在はi-Pod族なんてものがいて爆音で聞いているせいで周りで何が起こっているかわからないということが多い。たとえ周りで誰かが倒れていてもそれに気付かず自分の世界に埋没しているだろう。先生は耳が悪くならないように適正音楽で聞いているので電車の中ではすれ違うなどするとほとんど聞こえないらしい。
　今日は今までの曲とは違った感じの曲をやってきた。こういった異色の音楽を受け入れられるかどうか。さらには受け入れるというのを超えて音なんてどうでもいいと思えるかどうか。そう思えるようになったときに、「なんでもあり」という裸の状態で音楽を聞くことができるようになる。本当に解放された癒しがそこにはある。そして、実生活に戻った時も「僕はあそこへ帰るんだ」という感情になるらしい。先生の場合も音楽は本職だからそのような形にはなれないが、美術館などに静寂を求めていくらしい。
　こういった音楽を受け入れるかどうかはともかくとしても世界ではこの音楽が喜ばれているということは知ってほしいとのこと。
(後日談)

(12/3) Cageの音楽に対して多くの反響があった。音楽ではなく芸術であるという意見が20通くらい着て、その見方は面白いなと感じた。音楽は芸術の一種である。

　(12/10)プリペアドピアノの実演に対する感想が多く来た。中にはプリペアドピアノの音に対して違和感を感じて変だと思った人、同じく違和感を感じて面白いと感じた人の両極端な意見がきて面白かった。ただ、プリペアドピアノは元はピアノであるということを知った上でだからこそピアノから変な音が出ると感じる違和感なのかどうかという点で、もしピアノだと紹介しないで聞いたら違う感想が出てきたのかもしれない。
８．日本の伝統音楽について
今日は先生が一番関心を持っている日本の伝統音楽についてやる。

８．１　日本の伝統音楽の特徴

日本の音楽は西洋、東洋の音楽や民族音楽と比べても楽器、考え方が大幅に違う。楽器本体とも違うし、その捕らえ方も違う。それは民族、人間というものにかかわってくる。今は西洋音楽というのが主要サーブになっている。しかし民族の音楽の考え方というのはそう簡単には変わらない。それを考え始めると西洋とは何ぞや、フランスとドイツのぜんぜん違う性質とは戸言う話になってくるが、西洋ではいろんな方向から音を攻めている。日本の尺八がニューヨークでも聞ける。日本の音楽が日本でしか演奏されないと思っているのは日本人だけ。今は日本人があまり邦楽を聞かなくなってきている。だからここで取り上げた。

　「しょう),聲)EQ \* jc2 \* "Font:ＭＳ 明朝" \* hps14 \o\ad(\s\up 10(みょう),明)
」

　(あるいはEQ \* jc2 \* "Font:ＭＳ 明朝" \* hps14 \o\ad(\s\up 10(しょうみょう),声明)：レポートではEQ \* jc2 \* "Font:ＭＳ 明朝" \* hps14 \o\ad(\s\up 10(しょう),聲)

EQ \* jc2 \* "Font:ＭＳ 明朝" \* hps14 \o\ad(\s\up 10(みょう),明)は出てこないので声明でもよい)

　これはグレゴリウス聖歌と並ぶお経(552年～)である。
　「雅楽(850年～)」
　どちらも渡来音楽(中国、インドから)。しかし1000年以上育ててきて、いろいろ変化があったものなのでもはや日本のものといえる。

　注意しておくべきなのは日本でできた楽器というのは厳密にはない。

　こととはEQ \* jc2 \* "Font:ＭＳ 明朝" \* hps14 \o\ad(\s\up 10(キン),琴)、EQ \* jc2 \* "Font:ＭＳ 明朝" \* hps14 \o\ad(\s\up 10(ソウ),筝)　(もともとは別のものだが以下の意味で使われるようになった)というような、もともと弥生時代に日本にあった音をはじくもののこと(箱に弦をはったもの)である。しかし、これは相当原始的なものであり、当時中国から来た完成された琴が来たためにそれを使うようになり、開発はおわった。

　笛というのも“吹くもの”という意味で、笙の笛、ヒチリキの笛、龍笛のフエなどを指す。日本古来から笛はあったが、それは穴を開けただけのものであり、中国から新しい笛がはいってきて、入れ替わってしまった。

　声明　はグレゴリウス聖歌が9世紀くらいにできたのと比べてもだいぶ古い曲であるといえる。

　「高野山の声明　(舞台で録音したもの)」
　

　ジャンジャンという音→トルコでできる→ヨーロッパではシンバル、日本ではお経に使われる。（ヨーロッパではトルコ行進曲、日本では何でも中国から来たと思っていたので南蛮～）

　　

　　もう一曲　「高野山？　声明　()」
　除夜の鐘から日の出まで永遠とこういった音楽が自然の中で響いている。すばらしいもの。グレゴリウス聖歌と並んで今では世界で引っ張りだこになっている。

　いろいろな宗派のお坊さんが集まってやる。(高野山だけでは足りない)お坊さんのマネジメントをやる人がいて、お坊さんが海外に派遣されて歌ったりする。(ユニゾン)

　海外では有名で先生が声明を元にコンピューター音楽を作っても海外の人は聞いただけでそのことをわかる人がいる。　
　音の重なりがある。中国では旋律をやるとみな同じようにやっているつもりであってもクラスター上に音が重なる。これは独特の考え方、息の表現と音色の表現を重視していることに由来する。

　博士の語源→声明の節を教える人。楽譜のようにはっきり書かれたものはなくて、線が書かれているだけ。したがって、口伝により伝えていく音楽である。
　なぜかというと節回しを重視？しているため。

　声明をひく(歌うとは言わない)ときに師匠が“歌ってはいけない”といっていた。すなわち音の高低ではなく息の強弱、出方を真似しろということであった。強い息は高い音、弱い域は低い声が自然と出てくる。したがって、息の出方を意識する。逆に言えば音の高さだけ真似してもいけず、息の強さが違っていればだめ。肺活量が少ない人は大きい人と同じ高さで声を出していると絶対に先に切れる。しかし音程を下げれば意気が伸びる。そう考えて音の高さは変わってもいいが、同じ息の長さ、強さでやれということであった。西洋では息継ぎをして音程を合わせようとするが、日本の音楽では息の長さを合わせるために音程を合わせなくてもよいという。これはお経を読むときに変なところで区切ってしまったら縁起が悪いことからきている。

　したがって、日本の音楽は①息の表現、音色の表現②音程　の順に大事にする。
　音色を大事にするのが日本のいいところで、小坊主のように肺活量が少なくまだ声ができていない人は相当音程を下げても音色を合わせるようにする。

　

８．２　日本の伝統音楽における音の意義について
次に、①音の意味と②時間の考え方③音色・ハーモニーについて④旋律について、それぞれ述べていく。
　まず、雅楽を聴く。どこに拍(２拍３拍の拍)があるかを意識しながら聞いてみる。
　雅楽　「喜春楽」序　　　（以下楽器）

　高いところの音ばかり出てくる。これは中国からの外来音楽であり、その当時は１オクターブ低い楽器もあったが、使われずしょうしょういんに入った。(しょうしょう院の宝箱(ゴミ箱？))もともと日本人が選んだものがこの高いほうの音であった。逆に朝鮮半島の伝統音楽は雅楽をそっくり１オクターブ下げたものであり、これは民族によってどの音を好むかが違ってくるということを示している。

　
①“音の意味”を考える。
日本の音楽は基本的に一拍子で、一個の音が大切であり、一拍子の中で一つの音で一つの音色をつくったら、また次にいくという感じ。すなわち流れというよりも１音１音が大切ということ。

　わかりやすい例を言う。

　「」

　一個一個のすべての音に息を入れていく。

　

　「」尺八の例

一つ一つの意味が非常に大切で、それらが時間軸に並んだときにたまたま旋律となる。スムーズな旋律のために一つ一つの音を無駄にしてはならない。

②２つ目が時間に対する考え方。

リズムは横に均等に進んでいくということはほとんど考えられていない。祭りでの太鼓は非常にテンポが速い。4拍子のように聞こえるがすべて1拍子で速いテンポで叩かれている。こういったものは基本的に4拍子に乗っているかのように見えるが、実際は第一義としては一つ一つの音が大事にされていて、息遣いによって変化してしまうものである。これは、演奏者がのったときはテンポが速くなり、テンポが均等のまま演奏が終わると”今日はのらなかったねぇ”という話になる。これは西洋では許されないこと。

　海の波を考えるとあれは不均等ながらリズムがある。音を刻むというのは人為的な話で、時計ができてから正確に刻めるようになったものだ。邦楽ではそうは考えない。

　

　「笙単独の曲」

　

③次に音色、ハーモニーの話。

雅楽はハーモニーという感じにはならない。低音があるときの和音をハーモニー(低音に支えられたハーモニー)というのであるが、笙という高音の楽器の中にメロディーがうずもれている感じであり、ある意味で高音にハーモニーが偏っているといえる。（笙も聴きようによってはハーモニー。）

　笙はハーモニーではなく音色を作っているといえる。

　福岡　「西光寺の鐘」　　　　→低い

　京都　「EQ \* jc2 \* "Font:ＭＳ 明朝" \* hps14 \o\ad(\s\up 10(かさぎ),笠置)寺の梵鐘」　→高い

　

梵鐘をきいてその音程を感じる人はあまりいない。梵鐘は音色を作っている。（がんばれば和音として解析できる）

　日本人はこの音色を大事にしていて高い音が固まりながら変わっていくという感じで、低い音が邪魔に鳴ってくる。

④4つ目は旋律の在り方について。

　横に並べてみると旋律だったねという感じである。ただし、だからといって音のつながりがよくないというわけではなく、うまい人ほど一つ一つの音を大事にしながら、それをつなげたときに見事につながることがある。

　

　文化的な話ができないと海外の人と政治、天気、宗教の話しかできない。

(後日談)

(12/10)声明がお経のようだという感想があったが、声明はまぎれもなくお経である。
(12/10)日本の伝統音楽の楽器がすべて中国から来たものと聞いてがっかりしたという人がいたが、やはり大陸の方がずっと文化が古いので仕方がない。というよりも弥生時代にいとも簡単に大陸の人が日本にやってきて定住したということがすごい。昔は言語や政治が確立していなかったため、どうせコミュニケーションがあまりとれないんだから外国も母国も同じという感じですぐに同化することができたのではないかと考えられる。その流れで音楽が広まっていく。逆に今は言語も政治も確立していて、ある意味動きにくい。その代り移動手段は昔よりもよくなっていて、かつての人が大陸から日本へ来る労力は大変なものであったと考えられる。
(12/10)雅楽をCDで流すと音が硬くなってしまってあまり良くない。実際の生音で聞いた方がやわらかい音がして印象がいいという。
９．日本の伝統音楽について２
　今回の講義ではまず先週の流れで日本の伝統音楽の特徴、すなわちその旋律やリズムについて述べ、その後伝統音楽からみられる日本人の特性について学んだ。また、日本の音楽と周辺国の音楽の違いや共通点について学んだ。これらについて述べていく。
　

９．１　日本の伝統音楽について

　日本の伝統音楽は前回の講義で述べたように音の旋律よりも一音一音の音色を十四たものである。すべての日本の民謡はこういった伝統音楽から来ていて、節回しはみな同じである。(それゆえ伝統音楽である御経の訓練をしたお坊さんは日本民謡などの歌がうまい)　そうした日本の伝統音楽は何拍子で何という規律だったリズムがなく、お互いの息で合わせるものである。今回の講義ではこの“息を合わせる”という部分が日本の独自性であるという意味で、大きなテーマとなっていた。
　それでは最初に雅楽を聞いた。
「春鶯伝(しゅんのうでん)　序　唐楽」

　

～リズム

ほぼフリーリズムでの演奏なのに、無秩序にならずに行く。これはそれぞれの人がほかの人がどの楽器をやっているかをすべて知っていて、かつすべての楽器を弾けるために、お互いにあちこち見合いながら息を合わせているためである。これを“お見計らいで合わせる”という。
～楽器

　雅楽は一かい一弦一鼓マイという形を守っている。それは弦なら琵琶か＿、鼓なら大鼓か中鼓か小鼓のように
～唱歌

　日本の伝統音楽は楽譜ではなく口伝により師匠から弟子へ1:1で伝えられていく。このとき、伝統音楽には唱歌(しょうが)の部分とメカニカルな、楽器の部分とがあるといえるが、まず唱歌をマスターしてから楽器の練習に入る。ここでは節回しや微妙な間合い、拍にのっかって節がどうなっているかなどについて学ぶ。
　楽器を演奏する際にもいろいろな楽器の人が集まって演奏するが、まず楽器を弾く前に唱歌で“ここはのっけてしまおう”などと節回しを打ち合わせてから楽器にするという手順で練習する。このように雅楽の練習と言っても最初は唱歌から入る。菅野先生は大学時代にシュトックハウゼンという雅学の大家のもとでお手伝いをしていたらしいが、その先生の誘いで宮中での雅楽の練習を見学する機会があったという。その際に宮中での練習を期待していったら唱歌の練習ばかりしていた。向にある国立劇場にうつって練習を始めることもせず、ずっと唱歌を見ていたという思い出があるらしい。
～旋律
　日本の伝統音楽の旋律は音色を重視しているためにずれが生じているという話は先週の講義でした。このずれはヨーロッパでステロファニーと呼ばれている。ステロファニーは旋律の流れがあって、部分的に網目状のずれが生じているようなものをいう。ステロファニーということばがあるくらいなのでヨーロッパでも旋律がずれる音楽はある。しかし、雅楽くらいずれている音楽というのは世界でもまれ。とてもユニゾンでやっているとは思えないくらいである。
　　
９．２　日本の伝統音楽と民族性について

　さて、先に述べたように日本の音楽はお互いがお互いの音を聞きあいながら、「お見計らいで合わせ」ていくものである。したがって、一定の拍をとろうとしても取れるようなものではなく、指揮者がいるわけでもない。お互いにあちこち見ながら、少しずつずれている、そのずれを楽しむものである。(もともと日本人はこのずれを楽しむ民族であったらしいが(貴族だけ？) 今はそうでもなくなってきている。) これは真に民主的な音楽ではないか。実際に欧米の人も近年はそういったお互いが調和していくものこそが民主的であり、現在民主主義とされている多数意見が絶対という考え方は間違っていると気づいて、次第に雅楽が注目されるようになってきたようだ。

　こういった「お見計らいで合わせる」文化は日本人の特徴でもある。先生は日本民族という言い方は好かないらしいが、実際日本はほかの国と比べると日本民族が圧倒的多数である。かつては日本は農耕民族であったのだが、その田圃・畑をやるときに、水を引くという作業がある。水は地域で共通のものを使うので、勝手に自分の判断でとっていいものではない。その水をとる時期であるが、例年15日に水をとるものだとしても、今年は天候的に遅くなりそうだという判断を誰かがして皆に伝えるのではない。なんとなく口にはしないでも皆がそれを感じて、たとえば22日にずれたのであれば22日に自然と皆が集まって取りに行くというのが日本の文化であった。その中では水の関をきる人がいて、関切りする人がなんとなく20日くらいから動き始める。そして周りの人もそわそわし始め、それであぁそろそろ水の時期だなと感じるということもある。こうして、少しのずれを皆で感じて口では言わなくてもお見計らって合わせる文化であった。
　そういったことがあるから「察しが悪い」ということが一方である。たとえばよそ者が村に来た時に「今年は種まきはいつですかね？」などと聞いたら、その人は察しが悪い、頭が悪いということになり、村八分にあってしまう。村八分はいいことではないが、そういったお見計らいの文化というのは真に民主的であると考えられる。
　ちなみに今の大学でもお見計らいの農耕文化が息づいているといえる。学生がおのおので何分までなら遅刻してきていいかという判断をするのもお見計らいである。また、先生は20年間NHKで務めていたらしいが、会議室のスペースも足りていないので近所の喫茶店などで打ち合わせすることもある。そうしたときも一分の遅刻もだめだし、また他の人が早めに集まっているのに自分だけ時間ぴったりにくるというのもだめだというところで鍛えられてきたらしい。そんな人が大学の教授になったわけで、最初の教室会議では開始時刻の10時には会議室にきたらしい。しかし他の先生は誰一人きておらず、事務室に今日は会議はないのかと訊きに行った。結局会議はあったらしいが、みな遅れてきて10時8分くらいに部屋が空いて集まってきたらしい。しかし先生のその行動はお見計らいができておらず、事務室にまで訊きに行って「察しが悪い」ということになるらしい。「あの人は音楽家だから仕方ないよね」といわれるのだが、大学のそういった面というのは農耕文化以来変わらず「お見計らいで合わせる」面が残っているのだと感じさせられる。
９．３　日本の音楽と海外の音楽
　日本の伝統的な楽器はすべて海外から来たという話を先週した。日本は民族が二つしかないといわれるが、楽器がそうであるようにそのルーツをたどれば中国、インド、朝鮮、ベトナムなどといろいろな国と交わって得てきたものである。これについて述べる。
　まず中国の唐時代に演奏されていた唐楽を聞く。
　
「唐楽」

これは文化大革命により古典文化が失われた中国で唐時代のものを復元したものである。先に聞いた唐楽とは全く別の曲のように聞こえる。
　かつて754年に日本で海外の楽士を招いてクオン(音楽祭？) が開かれた。その時はベトナム、中国、朝鮮などから楽士がやってきて、それぞれの音楽を披露した。これあ凄いことである。
　その時に演奏されたのは百済でやっていたものを中国呉がとりいれた伎楽(違った気がする)　や声明、能の元となるものである。
　韓国の音楽とベトナムの音楽を聞く。
　韓国：「ミッドドリ」

これらは日本で雅楽となったものとほとんど同じもの？であるが、使っている楽器が新羅琴といい、日本のものよりも1オクターブ低い。日本と朝鮮とで同じ楽器が中国からはいってきたのだが、選んだ楽器が異なる。これは国民性の違いであるといえる。（ただし、選ばれなかったからといってその楽器がすべての人に望まれなかったわけではないことに注意すること！）
　ちなみに例年ミッドドリについては講義で行うのであるが、その読み方や意味を知ったのは今年ハングルの歌詞カードを訳してもらったときで、初めて曲名を紹介できる？感じらしい。

　さらにこれとほとんど同じものがベトナムでやると次の「ダン・ナム」のようになる。
　ベトナム：「ダン・ナム」
見事にベトナミアンテーストになっている。日本の雅楽と韓国のミッドトリ、ベトナムのダン・ナムとすべて違う雰囲気になっている。しかし752年に日本でやった時はもう少し3曲が似ていたはずで、歴史とともにだんだんと個性を出してきたのだろうと言っていた。
　さて、海外の音楽に対して、日本の音楽というのは基本的に干渉をせずにやってきた。というのはたとえ近くの国で面白い楽器があってもそれはそれで面白いが日本にそれを加えない＝侵さないというスタンスであった。それに対してオーケストラは近くの国で面白い楽器があったらそれを取り入れていった。（トルコ発のシンバルなど→こないだの講義でシンバルと同じ由来のものが日本にあると言っていなかったか？）
　その例として次の話をしていた。新しい、というか普通の仏教のお坊さんが山を登る時に、山伏の格好をした原始仏教のお坊さんに案内され、到着したところでゾロアスター教の教徒が達陀（ダッタン）という儀式を行う。また、神社にお参りもする。それぞれの宗教が融合することなくそれぞれ存在する。これが干渉しないということになる。
　
　尺八の音楽を聴く。

　尺八「鹿野の遠音」（演奏：横山　勝也）
　次に沖縄からはいってきた三味線と琴（琴はEQ \* jc2 \* "Font:ＭＳ 明朝" \* hps11 \o\ad(\s\up 10(こと),筝)とも）の曲。
　「新ざらし」筝・三絃・唄
三味線（三絃）の曲となるとメインは唄になる。古来の琴は左手を使わず右手だけで演奏するものであった。しかし、先生が学生時代従事していたシュトックハーゼンは宮内庁に琴の曲を作って持っていく時に左手で琴を演奏する曲を書いた。それに対して宮内庁はけしからんといったらしいが、シュトックハーゼンがせっかく作ったのでということで宮中で演奏したらしい。時代とともに変わってくるものである。
　日本では正月になるとお琴を弾き始めるなど急に伝統的になる。それが悪いわけではなく、それぐらいでいいのかもしれない。i‐Podに雅楽が入っていたら変人かも。
９．４　総括
　日本の伝統音楽を知っておいてほしいと思い、2回に分けて講義をした。というのはたとえばドイツ人にベートーヴェンの話をして、「誰それ？」と言われたらなんだこの人は、という気分になる。それと同じで海外の人も日本人と雅楽の話をしたくても日本人が雅楽を全然しらないので「馬鹿？」と思ってしまう。海外の人と交流する際に英語をしゃべれることはもちろん重要である。しかし話題として自国の文化の話をできないと話すことが天気やファッション、政治、宗教に限られてきてしまう。もちろんそれらも実に豊富な話ができるが、やはり自国の文化をしらないと恥ずかしい思いをするだろう。
　アメリカの大学では総合科目に力を入れていて音楽や哲学が必修科目になっているところもある。菅野先生がそういったところの学生と話をしたときに「雅楽は本来口伝で伝えられていくべきものなのに楽譜に書かれていることに対してどう思われるか？」と質問された。もちろんその返答はしたが、そういった質問ができるということがアメリカの学生の自負になっているのである。
(後日談)

(12/12) 最後に先生が学生時代にシュトックハウゼンさんの下でお仕事していたと聞いて凄いと感じた。特にサークルの関係で社会人の先生とお話しする機会はあっても直 接一緒にワークするということはほとんどない。どうしてそういったお付き合いをするようになったのか聞いてみたいと感じた。

⇒それは簡単で、シュトックハウゼンが雅楽の曲を書いたとき、舞台上に色々な仕掛けがあるために、楽譜を読める学生を大量に必要としたのです。そして、喜んで駆り出された。その時の学生スタッフには、大石静さん（脚本家）もいました。演劇部の学生でした。

１０．第九の2通りの再現法について
　今回の講義では日本では年末に毎年歌われる第九を演奏する際に、ベートーヴェンの書いた原譜通りに演奏するか、それとも現代の演奏者に合わせて演奏するかの2通りの演奏の仕方を比較した。それについて述べる。(以下講義ノート)

　

日本人でベートーヴェンを知らない人はいない。雅楽を知らない人は多いが。
　クリスマスシーズンに第九をやるのは日本独特の風習。もとは正月の餅代を稼ぐためにはじめたイベント？ドイツでは第九ではなく年末はメサイヤをやるが、本家のドイツ人も面白いんじゃないかといい始めて少しずつやり始めているらしい。バレエ団はくるみをやる。ヨーロッパの風習として。
第九：第九交響曲　byベートーヴェン(1770～1827年)について説明する。第九はシラーが詩を書いて、それに対してベートーヴェンが1794年曲を書こうと着想。1814年～15年にスケッチを描き始めて1817～24年に完成した。
先生が学生時代はこの時期になると毎日バイトで第九のピアニストのバイトをしていた。それで本番にも6講演くらい招待されたが、毎日聞いていたのでそんなに感動はなかった。しかし、今聞くとたいそう感動的である。
　古典派⇒ロマン派という新しいスタイルに移行した曲。
　交響曲4楽章だと早い⇒遅い⇒メヌエット⇒早いが普通だが、これは早い⇒もっと早い⇒ゆっくり⇒速いというつくりになっている。しかも4楽章においては９回もテンポが変わる。感情の起伏の変化を表すのがロマン派である。
　いろいろなものが組み合わさって一つのものに合流していく感じ。
　ベートーヴェンはこういうことを表現したかったのだなというのに対して、演者が再現するときはそれをより忠実に表すために変えることもある。建築家の施工図に対して実際に作るときは改めて施工図を作り直す。これは建築家にはむかうわけではなく、建築家の意図をより忠実に表すために実際に合わせて施工しなおすということである。それと同じこと。創造と再現の問題である。
　今年の隠れテーマはベルリン。ベルリンの壁崩壊時に国際的に人を集めて第九を演奏。それは今からベルリンが統合したぞという感動的な演奏。
　指揮者：ロジャー・ノリントン　
　　　　オリジナル楽器とオリジナルテンポにより演奏しようとしているのがロンドン・クラシカルプレイヤーズである。というのは以下のとおり。
オリジナルテンポ
金管楽器・金属　金の楽器を使う　丸い胴体に皮が張ってある　
ホルン：ぐるぐると巻いてあるやつ　キーがついていて、キーで音をコントロールしているが、ベートーヴェンのころはキーがなく口の締め方だけで音を調節している。そういった楽器をロンドン・クラシカルプレイヤーズは使おうとした。
機械ができたら使いたがるのがベートーヴェン。ベートーヴェン中期のころからはテンポが数字で示されるようになってきている。(それまではアレグロなどとは書いてあるが、それは相対的なもの)　しかし、ベートーヴェンの書いたテンポどおりには演奏されていない。そこでクラシカルプレーヤーズはベートーヴェンが書いたとおりのテンポを守ろうとした。
一楽章
レナード・バーンスタイン１８分４秒　に対してノリントン(ベートーヴェンと同じ)は１４分１３秒
同様に二楽章は１０分４４秒と１３分１９秒
三楽章は２０分１４秒と１１分０８秒
四楽章は２８分５７秒と２２分３９秒
相対的に見て現代のほうが時間間隔がせわしなく、スピードが速くなっているということも言い切れず、第一、三、四楽章では現在の第九のほうが遅くなっている。したがって、なんともいえない。
　この数字だけを見ても作曲家の悲哀を感じる。すなわちテンポが全く無視されているということである。
まずは冒頭を聞く。
バーンスタイン５分３１秒に対してノリントンは４分１０秒
音色がだいぶ違う。これは元の曲がこんな感じであったということ。また、テンポに関してはノリントンのほうがなんだかカシャカシャした感じがする。
次に三楽章　９９-１２３　バーンスタインは３分６秒であるのに対してノリントン1分53秒
ノリントンはちゃかちゃかしていてせせこましい感じ。演奏者としては音がなるというか歌うようにやりたいのだが、譜面としてはせせこましいので仕方がない。演奏者としてはもっとゆったり鳴らしたいから遅くして演奏することが多い。
現代よりもオリジナルのほうが早かった理由としては以下のことが考えられている。
がっぽげん、羊の長　そんなにならない楽器だったので、ほとんど刻み気分で行ったほうが当時はよかったのではないか？
さらにはベートーヴェンは耳が聞こえなかったのでゆったりとならすというよりは口の中でかちゃかちゃいうような感じのイメージで曲を書いたのではないか？
次に第四楽章の頭の部分。
ベートーヴェンはこの部分をゆっくりやってはならないという風にわざわざ書いてあるが、ノリントンや他の2楽団くらいを除いて他はすべてゆっくり演奏している。ここはゆっくりなテンポになりやすいというのでベートーヴェンが注意したのに、にもかかわらずほとんどすべての楽団でゆっくり演奏している。仮にも作曲家のベートーヴェンの曲をこのようにかえるのは、もちろんいろんな解釈があっていいのだが、どうなのだろうか？
次に第四楽章331-594　　
バーンスタイン4分35秒　ノリントン5分22秒
名演奏家ほど自分はこうやりたいというのが強く、ここはこうしたいがという風に持ちかけてくる。そしてテンポを書き換えたときにそれはたいていすばらしくなる。先生はそういったときはこれはメーカー希望価格なので自由に変えてくださって結構ですという。逆にあまりうまくない演奏家はきっちり譜面どおりにやってくれるということがあるらしい。
最後の第四楽章843-940だけはぴったりバーンスタインとノリントンで1分43秒と時間が一致した。奇跡である。もちろんその内容は違い、違ったストーリーがある。それを聞く。
ノリントンの最後の部分はすごい。今のは美しすぎる。オリジナルのもののインパクトがすごい。
最後の部分をビデオで見る。
最後にはふさわしい。これを聞いてベートーヴェンがどう感じるかはいまはもうわからない。ただ、気に入らなかったら飛んできて殴る人だろう。逆にベートーヴェンはその曲を素晴らしいとほめるかもしれない。
１１．先生が目指した世界・表現 
課題提出に関して５回以上出すように言っていた。しかしまだ３回しか出していない人は今回出しても４回分にしかならない。そういう人は救済措置として2000字で音楽論全体の感想を書けば合格とする。2000字で書く内容としては隠れテーマについてなどが望ましい。(前回の講義では今年の隠れテーマはベルリンだといっていた。こちら参照。)
ただし成績提出の関係上、2000字の感想および今回の講義の感想の提出期限は1月30日午前0時までとする。　
引用する場合は引用文献、URLなどについてちゃんと明記。またかぎ括弧でくくること。引用をもとに書いている人はいいが、(完全に引用だけはだめ)　その場合もどこからどこまで引っ張ってきたのかをちゃんと鍵でくくる。音楽は論文が少なく、ひっぱってこれば大体引用元がわかってしまう。ちゃんと明示しない場合は学部で厳とした処置をとる。

今回の講義では先生が中学時代？にショックを受け作曲家になるきっかけとなったピエール・ブレーズの音楽を聴き、何かはっきりとは理解できないが確かに世界が存在しているといえる表現について学んだ。そして、菅野先生の作品”風の都市”を聞き、音楽の綺麗な音とは違う、先生独自の世界を作ったことを説明された。
以下講義ノート。
１．ピエール・ブレーズのつくる世界
　これが僕の人生を決めましたというドラマチックな話は先生にはない。小さいころからピアノを弾いていて、それが好きだった。それ自体をずっと続けていた。小さいころはピアノの上を走っていたり。
　ショックを受けた曲というのはある。ピエールは現在では指揮者として有名な作曲家である。
　ピエール・ブレーズ(1925～仏)
　　「ル・マルトー・サン・メートル　　主のない槌」
　先生はずっと音楽が好きだと思っていたが、最初に聞いたときはさっぱりわからなくてショックを受けた。
　線が見えないというか、空間的、あちこちに広がっていく。ものすごく美しいし、何かができているというのはわかる。それが何であるのかわからないとかつまらないとか思うとそれで終わってしまうのだが、しかし本当に曲の構成などを研究し尽くさなければどうやって作られたとかそれが何を意味しているかなどはわからない。ぱっと聞いた時に何かを感じたが、それが何であったのかはわからない。わかったかどうかを考えると、わからないという方がふさわしい。もしかしたらこの曲を聞いて何がどうなっているかをぱっとわかってしまう人もいるかもしれないが、それはそれでいいとして、わからないものとして感じようよというのも一方である。そんなこの曲が、先生に作曲家になろうと思わせたきっかけではある。
２．風の都市について
　わかりやすい音楽を作ろうというのがある一方で、自分独自の世界、ある世界をつくるというのが重要だと考えている。その流れでComputer音楽。Computer音楽という言い方をすること自体どうなのかと思うが、音楽を作る際にComputerというものが使える時代に来ている。表現を広げる上で非常に面白い媒体だと思う。

　先生の作った作品は風の都市(不思議？) というものである。
　風の都市というのは古代の都市の中に風が吹いているという原始的なイメージ。音楽だけではなく、音にあわせ井上さんの書の映像が動くという仕組み。
　
まず井上有一さんの書のイメージを映像だけ見る。
作品を作る時は、まず作曲をしてしまって、それに井上さんの書の映像を乗せる。本当は音楽が動き出したらそれを聞いて絵の動きを調節できるといいのだが、それはまだできない。Computer音楽を作る上では極当たり前のことなのに、そんなことさえできないというのはまだたいした機械じゃないということ。今後の発展に期待する。
　曲に使う楽器としては笙(東野さん)、尺八(ブレードさん？アメリカ人)、琴(日系アメリカ人3世の人)。(琴の人は琴を弾いているときはいかにも日本人だが、食事などをするとアメリカ人だと感じる。) 先生はシンセサイザーをいじくっている。また、声明の音を風の音としてたくさん重ねる。さらに静かな音としてバイオリンの音なども入れている。
彼らの生演奏とそれをComputerでいじくった曲とを合わせて、それを会場全体に流す。
先のブレーズの曲を聞いたときに”あぁ何かわからないけど世界ができている”と感じた。そして作曲においては綺麗な音を出すことなども大事だが、しかし自分も何かブレーズのように”世界を作りたい”、”全体としての空間をつくりたい”と思った。だから映像と曲を全体としてその場の空間を作りたかった。
この曲を聞くと風の都市というのが渋谷とかではなく古代都市だというのを感じてもらえるのではないか。

　早速以下の４つの部分を聞かせてもらった。
1 声明の音を風として使い、風を表現した。
2 笙に誘発されて風の音がばーっとでてくる、静かでセクシーな世界を演出
3 尺八で視覚的にも音楽的のも動的な世界をつくる。映像はかなり動く。
4 笙とバイオリン。笙の音が自然に広まり、自然の音と同化してしまう。
先生が常日頃考えている仮説がある。第８、９回で述べてきたように、なぜ雅楽に低音がなかったのかについてである。風の都市での音のように、風の音がゴーっと響くのと低い声明の音は似ていた。また地震がくる音も低音であり、日本人にとっては低音は怖いものとして受け入れられていたのではないか。だから低音はおのずと避けられたのではないかと考えられる。その一方でお坊さんのお経が低いのは同じ低音を風や地鳴りにぶつけて怖いものを跳ね返してしまおうというものではないか。また、梵鐘などは低い音もあるが、音楽としてではなく、祈るための神秘的なものや一つの楽しむカテゴリのものとして受け入れられたのではないか。これは飽くまで仮説である。
　
④では笙の音に誘発されてバァーとくる。
　最終的に表現したかったものはこういった世界であり、そのために作曲やComputer音をつめていった。それが大体詰まってきたところで映像のほうも依頼して作ってもらうという感じであった。
(書評(News Weekか何か)で)この曲は「東洋でもない、西洋でもない一世界のアンサンブルとしてあるのではないか」、というように評された。それはまさに先生が目指していたものであり、光栄である。
風の都市を流して聴く。

これで先生の講義は終わるが、最後に一番言いたいことを話す。
先生が11回講義を行ってきた中で、興味を持った曲がたくさんある人も、あまりなかった人も、あるいは一曲もなかった人もいるだろう。また、菅野先生が紹介する曲だからいい、逆に駄目だ、という人もいる。いろいろな尺度があってそれぞれの人が判断することである。しかしだからと言ってあの人とは合わないから付き合わない、というのは違う。いろいろなものが混ざっているのが健全な社会の在り方であり、認め合うことが大事なのである。音の良し悪しということを最初の講義で言ったりした。実際はいいと思う人と悪いと思う人がどちらもいる。それが自然である。逆にすべての人が悪いと思う音楽があればそれはひとつの理想形なのかもしれない。
理系の研究では真理はひとつしかない。ひたすらそれを突き詰めていくものであるし、先生もそういった世界にいる学生に最高の憧れをもって見ているらしい。しかし実際の社会はそうはなっておらず、違うものが混在している。違う中で真理は何かを探していく。そういった、いろいろなものが混在して、共存しているということを音楽を通して伝えていければと思う。
学生は教員を利用してよい。先生の研究室に行けば自由に音楽を聴いて言っていい。また、いろいろと演奏会もあるので、そういった機会に接することができればと思う。
