
雑誌「音楽の世界」２０１３年１０月号より 

『特集：21世紀音楽の潮流は？（３）』 

２１世紀の今、音楽の本道に則った作曲を！  

作曲：ロクリアン正岡  

現在の作曲にも役立つ歴史上の所与への感謝  

ほかの方々も同じだろうが、気が付いたらこの世に－もちろん人間として

だが－放り出されていて、そこには音楽があった。そしてまた、多くの音

楽家や音楽ファンの方々は、音楽を意識する前に自分の中に音楽が入り込

んでいた、というところではないか。で、そのような環境は音楽がともか

く外在し、そしてそれらは人の声ばかりでなく諸々の楽器とか、はたまた

音階、和音、そのほか諸々の素材に支えられていることは間違いなく、私

も作曲家の端くれなのだから、まずはそのことに対する感謝の念を示して

おきたい。  

この点、我々の直近の先行者、２０世紀の作曲家たちも同じだろうし、１

９世紀、１８世紀、と遡れば切りなく、いつの時代の音楽家の卵それぞれ

が、それまでに用意された音楽のソフト、ハードの両方にまたがる諸状況

に支えられて育ちゆき、また後代を支えても来たのであるし、今後もまた

このことに変わりあるまい。  

まず、現代音楽の歴史を語るうえで、それを丸ごとしっかり支えている三

つの要素を確認しておきたい。  

ピタゴラスによる音律の確定、グレゴリオ聖歌による教会旋法の確立、ヨ

ハン・セバスチャン・バッハによる平均律と総合的作曲技法の確立がそれ

だが、その後、ほぼ２０世紀初頭より音楽の根底を人工的に忙しく弄りま

くった後に位置する我々はテクノロジーの発展に影響される音楽文化の

渦中にある、といえよう。ここで、次のようなクレームをもたれる方かも

しれない。なぜ、最初の断りとして、このような「先祖様は遡れば遡るほ

ど偉い。ピテカントロプス万歳！」みたいな事を言うのか？人間の聴覚や

発声機能はどこからきたか？それがなかったら、土台、音楽はあり得ず、

楽器だの楽曲だのへったくれもなかろう。音楽存在の大前提はこっちの方

だ、と。ここでは「どうか最後まで読んで」としか申しようがない。  

 

素材の狭さへの足掻きに端を発した現代音楽への逸脱  

２０世紀に起きた現代音楽の勃発の責任をバッハに問う  



調性を拘束と受け止めそこ～からの脱却に自由がある、として無調という

基盤を考え出したシェーンベルク現代音楽への短絡的移行を速め大きな

原因の一つはグレゴリオ聖歌におけるロクリア旋法排除がある。さらに、

当初あった残るいくつもの教会旋法が何百年もの時間をかけて長調、短調

の二つへ収斂されて行った。彼らの音楽的欲求は次第に自覚されるところ

となり、それは調性の確立と転調の自在さであった。まず、ドミナントと

トニカ両機能の相互強化、それによって各調の自己同一性と自他の相互峻

別がはっきりし、転調への志向がいやが上にも刺激された。それを可能に

するべく基盤整理したのが平均律である。しかし、主音がどうであれ。第

七音の主な役割がドミナントにおける導音と限定されることにより、第七

音がこうむった自由の喪失をどうしてくれよう。人は、ドミナントの中核

たる導音の働きで主音が主音たりえ、明確な調性感というものの安泰が約

束される、そしてそれぞれの調性のテリトリーがはっきりするとともに調

から調へと渡り歩くことも可能になったと、バッハ先生と一緒に喜ぶ。い

つのまにやら本来の教会旋法は、イオニアン、エオリアンも含めて消され

てしまったが、生き残って特殊な役割を負わされたものこそ、現在の調性

の第七音、相対音程「シ」なのである。自由を剥奪され苦しい思いをさせ

られたのは「シ」音であるが、またシェーンベルクでもあった。  

もしもだが、すべての（整理すれば）７つの旋法を生かしつつ、転旋の自

由を温存しつつなお折角ほかに五つも音があるのだから転調の自由も加

味することで、円運動、螺旋的昇降運動を続けておれば、グレゴリオ聖歌

制定からたった千年ちょっとぐらいで拘束感を覚えそこからの脱出を求

める作曲家など現れようもなかったのではないか？  

ここで私は、ネット上のかの吉松隆氏の20世紀における「現代音楽でない

音楽」の系譜という記事に遭遇した。彼は言う。「シェーンベルクに端を

発した調性という拘束からの自由も、また新たな不自由を産む運命にあっ

た」と。  

・・・メロディを歌ってはいけない・・・協和音やハーモニーなどもって

のほか・・・感覚（聴いて心地よい）より知性（論理的であること）を優

先するべきである・・・芸術なのだから、大衆に受けたりしてはいけな

い・・・新しいこと、人のやっていないことをするべきである  

 

時間超越的能を有する私の場合  

これらのことは若いころの私にとっても言葉としては聞こえてはいたが

「馬の耳に念仏」でしかなかった。そして現在の私を見ればわかるが、シ

ェーンベルク世代の作曲家の立場に置かれていたとしても、無調などには



走らず、全音階の十全な機能回復、ということを開始していただろう。そ

うすれば新たな地平を開きつつも音楽の懐かしさを失わないという、二律

背反的な理想を実現できたのではなかろうか。やはりロクリアンあるいは

７rian （日本人であったならばナナリアン。いずれにしても、これは全

音階の意味である）を名乗っていたかもしれない。しかしそれとて、無調

とか１２音とかの誰の目にも明らかな素材入れ替え行為などではない。も

っと遥かにひそやかで遠慮がちで、それでいて芯の強い大和撫子的行為で

あったろう。しかし得るものははるかに大きく、失うものはほとんどなか

った筈だ（その一例として、次ページ掲載の楽譜をご覧ください）。  

 

バッハと佐村河内守共通の光と影、功績と犯罪  

これは、やれ調性だ、やれ無調だ、やれドリアンだロクリアンだなどの細

かい話ではない。現代でも全作曲家が直接間接に世話になっている大先生、

バッハを問題にするのでなければ、私の感情（＝喜怒哀楽）は治まらず、

明鏡止水の心境には至り得ない。  

 

御両人とも楽器を使わずに作曲をすることができた。音楽的な楽想を頭に

思い描くことができる。そして確かな絶対音感があるから、それらを正確

に楽譜化できるということだ。バッハの言葉に、鍵盤楽器の前に佇んで作

曲する作曲家のことを「鍵盤楽器の騎士」とか言ってからかったという逸

話が残っている。楽器で音を確かめなくても作曲できる作曲家は多くいる

だろうが、そのことをバッハや佐村河内ほど信念を持って行動で示した例

がほかにあるだろうか。バッハの音楽は抽象性が高い。高すぎるがゆえに、

ちょうど多くの現代音楽がそうであるように非音楽的かというと決して

そんなことはない。音楽的魅力も十分である。しかし音楽的魅力の向こう

に、見事な人工的な構築物（後述、ガラス細工）の影が透けて見えるのを

私はどうすることも出来ないのである（佐村河内守氏の場合はそのような

心配には至らないが、全聾でも世間に通じる交響曲が書けるという事実が、

「作曲に健康な外耳は不要かも？」という狭く歪んだ考えが生じている事態

は、パラリンピックファンにオリンピックの素晴らしさを忘れさせるようなも

ので、大いに問題がある） 

 

音楽の現場は鑑賞体験の方にあるのではなかろうか？  

クラシック音楽にあっては現代音楽に至るまでもう長いこと、音楽は作曲

に始まり、楽曲は作曲家の所産、という暗黙の前提が成立し、人々の音楽

に関する無意識的思考まで制御しているのではないか（それもバッハによ



ってもたらされたとすればまことに恐ろしい話だ）。そして、この前提が

今後も作曲界において支配的で作曲家の精神や手を根底から－無意識レ

ベルから－コントロールし続けるとなると、「純粋な意味での現代音楽」

の将来は暗い。  

音楽の現場は鑑賞体験にある、という私の考え方からすると、バッハの仕

事は音楽の半分を無視しきったものであり、一時、一般から忘れられたの

も身から出た錆ではないか。というのも、いまバッハの音楽に聴き惚れ続

けていても、常に退屈を感じ続けている一方の自分が存在する、というこ

とがあるのだ。  

「バッハの音楽はどれもこれも素晴らしい。だが、どれもこれも我慢を伴

う。」というのが正直なところではなかろうか。  

お薬といえば患者のための物だ。お薬の働く現場はそれを飲んで以降のそ

の人の体だ。「このお薬は良く出来ている。使用されている材料も選び抜

かれた高価なものであり、その組み合わせも、ミクロレベルから見てもマ

クロレベルから見ても完璧に近い。実物や顕微鏡写真や、成分一覧票を見

ているだけでも、その美しさにほれぼれしてしまう。」という言辞が完全

にピント狂いであることは誰でもわかろうが、このお薬を個々の現代音楽

に置き換えると、皮肉なことにピントはかなりあってくるのである。  

ところで、その源流、大バッハへの適用はそれほど難しいだろうか？  

演奏者から飛び来る音波がどうであれ、鑑賞者において生起する「現実の

音楽」は別物である。そしてそれこそが大切なのではないだろうか。たし

かに空気を震わし耳を襲う空気の粗密波が鑑賞の発端であり続ける、とは

言えよう。しかし、鑑賞体験のすべて、ましてやその本質的な部分を演奏

や楽曲に還元することは出来はしない。飲んで得られた健康や、逆に体調

の悪化等々が、丸薬や毒饅頭のどこを探せば入っているというのか。バッ

ハの曲を聴いて素晴らしい鑑賞体験を持った、音楽の素晴らしさを知った、

という人々は無数におられる。だがそれは、決して彼がお薬を患者のため

に配合したからではないのだ。  

「自分自身、曲を聴くすべての人々と同じく神の被造物であり、内的な神

の心に叶う音楽を作るだけのこと」というバッハの声が聞こえてくるよう

だ。  

ならば、バッハのような行き方をしている限り、神忘れ、神殺しの２０世

紀以降の現代音楽に将来はないと考えるのが正しくはなかろうか？！？

「神への信仰の傍ら、個々の人間の鑑賞体験への慮りを持たないバッハと

反対に「神を無視しつつ、個々の人間の鑑賞体験への愛」に徹し、鑑賞者

のタイプ別、ジャンル別に特化した楽曲つくりに励む、というのが、現代



音楽の跡を継ぐ者の正当な道なのかもしれない（丸薬品評会は消滅）。し

かしそれでも、世の商業主義（消費文化）と共謀し、甘い水に集まるホタ

ルの如き大勢の人々に数多くの音楽をとっかえひっかえ与え続けるより

は数等マシではなかろうか？  

 

私、ロクリアン正岡の場合、理想的音楽を求めて  

誌面が尽きたので詳細は語れない。  

１）私は、自分の内から出てくるもののみを扱うが、それを外耳でもって

聴いては、より良いものへと磨いてゆく。声と耳、つまり発信側と受信側

の分裂を解消させてくれる音以外は残らないようにする。両者が納得しあ

う瞬間に、神の声と耳の合致が感じられる。音楽の中に神の心が経ち現れ

る。その神とは人々の音楽受容性（音楽鑑賞時）においても強いリーダー

シップを発揮するだろう。  

２）私にも楽曲実現、音楽実現のための様々な素材は現に与えられている。  

ロクリアンを含むナナリアン＝全音階、各オクターブの平均律１２音、全

音音階、グリッサンドの音、はたまたピアノやらフルートやら弦楽四重奏

やらオーケストラやら、そうそう五線やオタマジャクシやら楽典の諸規則

やら、この私だって知っているし使っているという感覚はある。しかし、

それらは鏡のガラス材のようなものであって、音楽の表象×内容は、そこ

に映る映像の如きもの。どう、ガラス材を上手に組み合わせ見事のガラス

細工が出来たとしても、鏡映現象が生じなければ、カタカタと音はするも

のの真正な音楽では有りえない。ガラス材は鏡となって自らを隠しきらね

ばならない。手段は消え去らねばならない。さらに、極論になるが個々の

音楽のもとに演奏者も作曲者も消え去らねばならない。「我を忘れて音楽

に聴き惚れる。」そうそう、鑑賞者も自分自身なんてものも、消え去らね

ばならない。そして、ただ忘我あるのみ。  

３）なお、同じ自分の作品でも、個々の作品は別物であるべきだ。  

作曲という営為は、なにも自分の顔つくりなどではないはずだ。自分自身

は商品ではない。作曲家の個性、作風などなどは自然と発露するものでな

ければならず、でっち上げるものではない。  

一例をあげるのが一番だろう。  

 

 

 

 

 



弦楽四重奏第2番の冒頭 



この曲についての「様々な音の風景Ⅹ」に於けるプログラム用文章 

 

ロクリアン正岡（2013年）作曲 Locrian MASAOKA 

弦楽四重奏曲第２番「あの世から愛されし喜怒哀楽」－娘、ナナリアンに捧ぐ 

String Quartet No.2 

The heavens smile down benevolently at human emotion – dedicated to my daughter Nanarian. 

このところ弦楽四重奏曲（ＳＱ）を立て続けに書いているが、６７歳にもな

って初めて「自分にはなんと弦楽四重奏曲が向いているのだろうか？」と痛感。

またその実体験を通して“ＳＱはクラシック音楽のエッセンス”（純粋かつ集約

的）と言い切りたい気持ちでいっぱいだ。歴史的には、それはシンプル嗜好の

ハイドンに端を発し、ベートーヴェンにより自由極まりない筆致とで深い精神

性が汲み出され、バルトークにおいて強い意匠性を通しての高度の技術の精華

が実現された。その間、多くの大作曲家によって書かれてもいる。其々、色々

なことが叙述され音楽的に大いに楽しめるのではあるが、何かが足りない。ど

うしてか？ＳＱが表現手段とされている。つまりそこにあって、音楽が手段と

表象とに分裂している点がまずいのである。クラシック音楽における編成は

様々あるが、理想は手段と表象が別物に感じられないということ。さらに突っ

込んでいえば、手段の感覚は消え去り内容即表象の成立にある。皆さん、如何

にもＳＱこそ、という感じがしませんか？まさに最晩年のベートーヴェンが全

精力を集中せしめたゆえんであろう。彼はその時、純粋芸術の鬼であった！ 

さて、この曲であるが、タイトルは曲の完成後、その音楽に自己を映し見る

ことで発見したものである。喜怒哀楽とは動物すらにも広がる人類の女性的部

分を示すもの。しかしどっこい、人間には自分自身を含めた諸現象なんぞ超え

たそれらに先立つ霊感みたいなものが働いているはずなのである。ならばＳＱ

が一番だ。なぜならそれは、人間における霊感と喜怒哀楽の微妙なやり取りそ

のものを託すのに最高の媒体、つまり音楽の中の音楽だからだ。女性は子供を

産む道具（手段）ではない。媒体という文字をよく眺めつつその意味を反芻し

てほしい。意識は美的音楽に満足するとき、表象体と表象内容とを分けること

をしない。ましてや手段と表象の見分けなど！ 

私の楽譜を見た尹伊桑が突如立ち歩き回りながら「君は、・・・潔癖すぎる！」

と怒りだしたことがあったが、その感受性は流石である。 

 

（ろくりあん・まさおか：本会作曲部会会員） 

 

ここで、日本音楽舞踊会議発行「音楽の世界」誌 12月号掲載記事を挿入させていただく。 

褒め過ぎであることは間違いないが、深く読み込もうとする姿勢とそれに伴う能力の高さ



は素晴らしいと思う。  

  

 投稿      ロクリアン正岡の 10月号特集記事を読んで 

 

                         経営学者  嘉味田 朝功 

 

「２１世紀音楽の潮流は？」という特集記事に接した時、４０年前の石油危機発生時の記

憶が蘇った。産油国が国際資本に対抗して、新しい機構（オペック）を創設し、中東戦争

の勃発を機に、生産制限による石油価格の急騰が起こり、資源輸入依存の日本経済の根幹

が揺るがされた。「海図なき航海」の時代の行方を探るべく、通産省（当時）は、ジャーナ

リスト、芸術家、学者のグループ、それぞれ５人からなる１年がかりの研究会を立ち上げ

た。私が属したのは、脳生理学、精神医学、文化人類学、社会心理学、経営行動学の学者

グループであった。研究会では、一つの時代が終わったことは確認できたが、新しい時代

の具体的な方向性は示せなかった。  

 一方、アメリカの社会学者・ジャーナリストのアルビン・トフラーは、３０年をかけて、

世界各国の政治・経済・社会・文化の各領域における現場の取材活動を実行し、その結果

を１０年毎にまとめ、変化の潮流を３冊の書物に表し、世界へ向けて情報発信した。書名

は１９７０年発刊の「未来の衝撃」に始まり、80 年の「第三の波」、90 年の「パワーシフ

ト」である。「人類は今、農耕社会から工業社会を経て、情報（知識）社会へと、『進化』

の道を辿りつつある」という結論であった。２１世紀の今、そこに記された事象の多くは

適中している。そして人類社会は、3つの共通課題に直面している。グローバル化、ＩＴ化、

エコ化である。こうした状況を踏まえて、学問の世界では各方面にわたって、知の組換え

作業が進行中である。 

さて、こうした人類史的な文脈に照らして「２１世紀の今、音楽の本質に則った作曲を！」

という作曲家ＬＭの記事を読んで、興味深い点が多々あった。まず、彼の問題意識「２０

世紀に起きた現代音楽の勃発の責任をバッハに問い、バッハの仕事は音楽の半分を無視し

きったものである」との言明は、音楽文化や技術、歴史などに疎い私にとって、興味深く、

かつ啓蒙的であった。次に、全体の論旨の展開は、鋭い感性と正当な論理に支えられてい

て、異分野の専門家とも思想、価値観を共有できる類のものであった。結論部分では、新

しい時代を切り開こうとする個性的な夢と強い覚悟のほどが伝わってきて、共感を覚えた。

その内容は、賢明で（知）、逞しく（情）、善良な（意）ものに映った。 

 


