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片山杜秀（かたやま　もりひで）

音楽評論家、思想史研究者。慶応義塾大学法学部准教授。著書に
『音盤考現学』『音盤博物誌』（以上、アルテスパブリッシング、第
18 回吉田秀和賞、第 30 回サントリー学芸賞受賞）、『クラシック迷
宮図書館（正・続）』（アルテスパブリッシング）、『近代日本の右
翼思想』（講談社）、『ゴジラと日の丸』（文藝春秋）、監修書に『日
本の作曲家』（共同監修、日外アソシエーツ）などがある。

白石美雪（しらいし　みゆき）

音楽学者、音楽評論家。武蔵野美術大学教授。著書に『ジョン・
ケージ　混沌ではなくアナーキー』（武蔵野美術大学出版局、第 20
回吉田秀和賞受賞）、『はじめての音楽史』（共著、音楽之友社）、

『武満徹　音の河のゆくえ』（共著、平凡社）、『キーワード 150 音
楽通論』（共著、アルテスパブリッシング）などがある。

楢崎洋子（ならざき　ようこ）

音楽学者、音楽評論家。武蔵野音楽大学教授。著書に『作曲家・
人と作品　武満徹』『武満徹と三善晃の作曲様式──無調性と音
群作法をめぐって』（以上、音楽之友社）、『日本の管弦楽作品表 
1912–1992』（日本交響楽振興財団）、A Way a Lone: Writings on 
Toru Takemitsu（共著、Academia Music）、『日本戦後音楽史（上・
下）』（共著、平凡社）などがある。

沼野雄司（ぬまの　ゆうじ）

音楽学者。桐朋学園大学准教授。著書に『リゲティ、べリオ、
ブーレーズ──前衛の終焉と現代音楽の未来』（音楽之友社）、『光
の雅歌　西村朗の音楽』（共著、春秋社）、『日本戦後音楽史（上・
下）』（共著、平凡社）、『楽譜を読む本』（共著、ヤマハ）などがあ
る。

出 席 者 一 覧

◉作品によっては、取り上げた年度と実際の作曲年が異なることもあるが、あくまでも日本国内でその作品が広く認
知されたと考えられる年度において取り上げた。実際の作曲年、初演年については、巻末の作品一覧を参照。
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片山杜秀
◎伊左治直／密室音響劇《血の婚礼》
◎三輪眞弘／モノローグ・オペラ《新しい時代》
◎長生　淳／夏─朱い忘却
◎高橋悠治／藤井貞和の詩にもとづく
 ─スイジャクオペラ《泥の海》
◎植田　彰／パルセイティング

白石美雪
◎三輪眞弘／モノローグ・オペラ《新しい時代》
◎伊左治直／密室音響劇《血の婚礼》
◎細川俊夫／弦楽オーケストラのための
 セレモニアル・ダンス
◎金子仁美／グリゼイの墓
◎植田　彰／パルセイティング

楢崎洋子
◎石井眞木／オペラ《閉じられた舟》
 ─ある僧侶の地獄への旅と生還
◎西村　朗／オーボエ協奏曲《迦楼羅》
◎金子仁美／グリゼイの墓
◎田中カレン／ Departure
◎江村哲二／ザ・ウェッジ（楔）

沼野雄司
◎三輪眞弘／弦楽四重奏曲ハ長調《皇帝》
◎権代敦彦＋ Merzbow ／ブラック・マス
 （黒ミサ）
◎望月　京／キメーラ
◎山本裕之／無伴奏モノ・オペラ《想像風景》
◎團伊玖磨／マレー乙女の歌へる

─2000 年を始めるにあたって、前回の座談

会［『日本の作曲 1990-1999』サントリー音楽財団発行］で

1999 年がどうだったかを見てみますと、三善晃

さんのオペラ《遠い帆》、細川俊夫さんのオペラ

《リアの物語》、98 年は石井眞木さんのバレエ音

楽《梵
ぼんしよう

鐘の聲
こえ

》、林光さんのオペラ《吾
わが

輩
はい

は猫で

ある》などが挙がっています。ここでもオペラ、

ドラマが挙がっているので、そのあたりからお話

をうかがいたいと思います。

◎三輪眞弘／モノローグ・オペラ
 《新しい時代》

片山　ネットを通じて新興宗教に入ってゆく。そ

ういう仮構された世界ですね。引きこもりの世界。

ユニセックス的な少年風の女性歌手が、ステージ

上の薄暗い照明の中で「新しい時代が……」とず

っと歌っている、というか唱えている。三輪はこ

の前後何年か、「新しい時代」シリーズともいう

べきコンセプトで作品を発表していますが、その

中のモノ・オペラのかたちをとったものというこ

とでしょう。この作品では、1990 年代からの日

本の風俗とか社会─オウム真理教をはじめとす

るいろいろな時代相を、外から批判するのではな

く、その内側に入り込むというか、一種のシミュ

レーション新興宗教ゲームの世界のようなものを

作り、ステージ作品として提示している。1990、

2000 年代の日本の社会や若者心理がそのまま音

楽作品に模写されている。音のサンプリングでは

なくて、風俗や思想や社会のサンプリングであり、

三輪眞弘
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シミュレーションであり、キッチュでもあるかな。

何年たっても印象は強烈です。ますますアクチュ

アリティが出てきている。

白石　この前後の三輪さんの作品は、コンサー

ト・ホールで演奏するかたちのものではなかった

のですが、この《新しい時代》がコンサート・ホ

ールで初演されたことによって、彼の作風が広が

りのあるかたちで知られるようになった上演だっ

たと感じています。今ではあたりまえのようにな

っているかもしれないけれども、いつでもネット

に頭が繋
つな

がっていて、脳がずっとネットの回路の

中で動いているような、そういう若い人たちのひ

とつの極限的な状況、メディア社会の中で実存が

どうなるのか、という問題を、作品化されたかた

ちで突き付けられた気がします。主人公を演じた

さかいれいしうが、奇妙に生命力のない少年にぴ

ったりでした。

　三輪さんはこの前の時期は、コンピューターに

よるメディア・アート、サウンド・インスタレー

ションなどをしばらくやっていて、そのあとに

「新しい時代」シリーズが出てきて、さらに「逆

シミュレーション音楽」へと向かいます。少しオ

カルティックな、というか神秘主義的な部分は、

正直、ついていけないところもあって、コンピュ

ーターの中に自生する神にたいする、一見無垢な

信奉には、気持ち悪さとか居心地の悪さを感じた

のですが、このあと「逆シミュレーション音楽」

が出てくるという流れを考えると、前の時代の音

楽から離れて、自己がコンピューターの中に組み

込まれていく接合点というか、虚実のちょうど狭
はざ

間
ま

にあるような作品なのではないか。そう考える

と、実に象徴的だと思います。

片山　なんらかのクリティカルな意識というより

も、三輪さんが完全にひとつの仮想現実として、

こういう新興宗教を作り、ただそれがそのまんま

というような作品でしょう。普通だったら時代批

評的な作品というのは、たとえば高橋悠治さんや

林光さんの作品でも、あるユートピア的意識があ

って、それに則って現実を批判するとか、黛敏郎

だったらあるイデオロギーに乗ってユートピアを

非現実的でインチキだと批判するとか、そういう

仕掛けをとるでしょう。作曲家が依拠するものと

そこから批判するものの対立で作品ができる。で

も三輪さんのはそうじゃない。「三輪眞弘が麻原

彰晃になったらたとえばこうなります、そんだけ

です」というようなものです。それがとんでもな

いことですよ。

白石　台本も三輪さんだから、どういうスタンス

で彼が書いているのか─単に共感をもって書い

ているのか、距離をもって批判的に書いているの

か、あのときはよくわからなかったのですが、い

ま考えてみると、彼は確信的に架空の宗教を自分

で作ってみたんですね。だからこの後、実際にコ

ンピューター上で教祖として「新しい時代」の布

教活動をして、かつて存在したような共同体を作

り出しちゃう。

片山　宗教や教祖の仕掛けを提示する。ひとつ仕

掛けを作れば、誰でもああいうものを作れるとい

うことを、三輪さんが実践してみせる。それでも

のごとが相対化してゆく。ああ、簡単なんだなあ

と思う。既成宗教や既成新興宗教やカルトが、あ

あいう作品が出てくるとみんな相対化されて特権

性をうしなってしまう。批判を押し出すと喧
けん

嘩
か

に

なるけれど三輪さんは喧嘩しない。まぎれこんで

しまうことで誰が誰だかわからなくなって混乱し

て、インチキも本物もなくなってわけがわからな

くなって全部パーみたいなことではないですか。

たとえば「沼野教」とか「白石教」でもいいけれ

ど、ある細工を作ってネット上に立てれば、信者

が来るかどうかはともかく、すぐにできるという

ことを三輪さんは示している。ということは、彼

だけを取り出すと一種の教祖様で神秘主義ともい



•007•

2000
えるけれども、このくらいの仕掛けがあれば、誰

でもそういうふうに見えるということを示すこと

によって、すべてが無意味化してしまうんだと思

うんですよ。

白石　三輪さんの視点は批判的だと思いますか。

片山　批判しないことが批判になっているという

ことではないですかね。

沼野　もちろん最終的には批判的なのだけれども、

そういう二者択一の結論をとりあえずは留保して

おいて、まずは内側からシミュレーションするわ

けですよね。外側から新興宗教の病理を批判する

のではなく、実際にシミラー（同質の）なものを

作って、特に結論は付さず舞台にポンと出しちゃ

う。その恐ろしい大胆さが彼の魅力です。

◎三輪眞弘／弦楽四重奏曲ハ長調
 《皇帝》

沼野　ただ、僕はむしろ三輪さんの 2000 年の作

品では《皇帝》をとります。弦楽四重奏の《皇

帝》といえば、誰でもハイドンを思い出しますよ

ね。ご存知のように第 2 楽章の旋律がのちにド

イツの国歌になる、あれです。そこで三輪さんは、

有名な弦楽四重奏曲である《皇帝》、ドイツ国歌、

といった前提条件を巧みに変換する。つまり翻
ひるがえ

っ

てみれば、われわれの国にもエンペラーがいて、

「国歌」があるじゃないかと……。種明かしをし

てしまえば、ハイドンの《皇帝》のメロディが彼

独特のアルゴリズムで変換されていき、最終的に

はいつしか《君が代》の「ラーソミレー」で終わ

るという曲ですが、これは驚きました。音楽にか

かわる人間が一度は考えるであろう「国歌」とい

う存在へのコミットの仕方として、きわめてユニ

ークな例じゃないだろうかと思ったんです。そし

てやはり、先のオペラと同じく、ここでも作曲者

は表向きには《君が代》がいいとも悪いとも言わ

ない。そこが重要です。

◎伊左治直／密室音響劇《血の婚礼》

白石　これはガルシア・ロルカの戯曲を切り取っ

てきたスペイン語と日本語、そしてアジアっぽい

言葉という 3 種類の言葉を使って、台詞と音楽を

繋いだ 2 時間弱の作品です。いくつもの細かい場

面が続く独特の構成で、ラジオ・ドラマのために

作られています。実際のステージで上演すること

は考えていなかったんじゃないかな。ちょっと聴

いたところでは普通に朗読したり歌ったり、楽器

を演奏していたりしているのですが、実はスタジ

オでしか作りえなかったやり方、たとえばこんな

に息が続く人はいないというくらい延々と長く伸

ばしているとか、楽器の音を減衰させていくやり

方とか、かなり細かく音響的にいじって作り上げ

ています。

　この作品にはすごく強い印象を受けました。な

ぜかというと伊左治さんがもっている生命力みた

いなものを感じさせるというか、ごった煮みたい

なさまざまな材料からドラマを作り上げていく力

を感じさせられた作品だったんですね。それがガ

ルシア・ロルカという素材とうまく合っていたか

ら、こういう強烈な作品に仕上がったのだと思い

ます。ちょうどロルカの生誕 100 年にあたって

いたんですけれども、伊左治さんはロルカが好き

で、90 年代の始めぐらいから少しずつロルカを

題材にした曲を書いていた。それがここで煮詰ま

って、ひとつの大きなかたちに到達したのではな

いかということで挙げました。

伊左治直
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片山　伊左治さんは何かひじょうに肉体的なとい

うか、生理的な欲求と音が結びついているタイプ

の人だと思います。《畸
き

形
けい

の天女／七
たな

夕
ばた

》［1994 年］

では、あるひじょうに病的な─私は結核の人の

ような感じがしたんですけれど─ある独特な病

人みたいな音響に結実していたのが、そこからも

う少し明るい健康的なものを求めながら、それが

テクニックというかメティエと合っているような、

合っていないような感じで……。なんかちょっと

壊れているのでしょうか。

　伊左治さんは、他の曲も含めての印象なんです

けれども、うまいバランスに到達しないままどん

どん壊れていって、細かいところを見れば、うま

くいっているところがたくさんあるんだけど、全

体としてはかなりめちゃくちゃな印象があります。

そこがいいんですね。

　あと、「密室」という曲名からしても、ある意

味─これは 2000 年にかぎらないと思いますが

─三輪眞弘さんのモノローグ・オペラや高橋悠

治さんのスイジャクオペラとも通底するような

引きこもり的な美意識が出てきているところが

ある。あと《消失点（ヴァニシング・ポイント）》

なんていう曲名が近年内外で流行りではないです

か。音が衰えていくとか、見えなくなっていくと

か、消えていくとか、実感がなくなっていくとか。

そういう音のイメージがゼロ年代の曲にはあるよ

うな気がします。伊左治さんもそういう美意識が

出ている作曲家のひとりだと思うんですよね。

　あとは、白石さんがおっしゃっているように、

ラジオというメディアの中でしかできないような

音響の実現をはかっているのもいい。かつてはそ

ういう曲がたくさんあったけれど、今はラジオが

創作に寄与する環境ではなくなっていて、作曲家

もあんまりそういう仕事ができない。その中でこ

れはよく出てきて、しかもていねいな仕事をして

いるなあという……。まあ、しつこいようですけ

れども、壊れているというかゆがんでいますがね。

白石　今の引きこもりという話では、「密室音響

劇」っていうのはラジオだから、スピーカーの前

で聴いてくれ、できればヘッドフォンで聴くのが

理想的、ということですよね。なんだか自閉的な

んですが、そうはいっても、これはけっこうエネ

ルギーのある曲です。音じたいは衰弱していない

というか。あちこち、面白いところがあって、純

粋に耳を傾けていて快感を覚えます。

片山　この 2000 年代のひとつの特徴のような気

もしますけど、「作曲としての完成度」とか「よ

く書けている」とか、そういうものがどうでもよ

くなってきてしまっている時代でもあって、なに

か違った尺度でいかないとダメなのかなと。それ

はやっぱり沼野さんのセレクトに全体的にいちば

んよく表れていると思います。

沼野　まさにおっしゃるとおりで、僕にとっては

「よく書けている」なんていうことは、基本的に

はどうでもいいのです。少なくとも「批評」とし

ては。

◎高橋悠治／藤井貞和の詩にもとづく
 ─スイジャクオペラ《泥の海》

片山　この作品には、三輪さんとか伊左治さんと

はだいぶスタンスの違う、ある種クリティカルな

ものがあります。けっきょく衰弱しているという

引きこもり的な感じと、「本
ほんじすいじやくせつ

地垂迹説」［神仏習合思

想のひとつ］のようなものも入っているわけですが、

基本的には泥の海の中で衰弱しているというのは、

高橋悠治　え・柳生弦一郎
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混沌とした中で新しいものが生まれてくるという

のと、現代人が引きこもって何もやれずに個室の

中でゴロゴロしているようなイメージとが、藤井

貞和さんの詩と高橋悠治さんの作曲の世界では重

なっていて、神話的な混沌が現代の若者の世界に

再現されて、そこから新しい何かが出てくるとい

うようなイメージを、高橋さんならではの、あま

り形になっていない音楽にしている。シアターピ

ース的な合唱曲といったほうがいいかもしれませ

んが、けっきょくそういう引きこもり的な文化の

状況に新しいエネルギーや、あるいは何かが生ま

れてくることを期待するような、高橋悠治的なク

リティーク、時代批評みたいなものがある。そう

言うと、高橋さんは「それは違うんだよな」とか

言いそうですが、そういわれたら「ああ、そうで

すか、でもねえ、やっぱりそうでしょう」と言

うしかないなあ（笑）。やはりこの時代というか、

この 2000 年代をよく表している音楽という印象

をもって、高橋悠治さんの作品の中ではこれを選

びました。ある意味、次の年に出てくる《縄文ジ

ャワ》と同じやり方ですね。ふたつのものを対に

して批評的に空間や時間の全体性を紡
つむ

ぐというこ

とですね。ここでは縄文とジャワではなくて、日

本神話と現代の引きこもりでふたつだと。

◎石井眞木／オペラ《閉じられた舟》
 ─ある僧侶の地獄への旅と生還

楢崎　さきほどの伊左治さんも三輪さんも、それ

ぞれの方法論からオペラを書いたという話でし

た。1999 年は三善さんの《遠い帆》とか細川さ

んの《リアの物語》とかが発表されて、やっとオ

ペラの分野だけではなくて、器楽やオーケストラ

の分野で作風をもった作曲家がオペラを書く年代

になってきた。この石井眞木さんの《閉じられた

舟》は、その一環にあると思います。ほんらいオ

ペラ作曲家ではなく、器楽で充分な業績をもって

いる人が、オペラを書いたところに新鮮さがある。

このオペラの器楽パートはオーケストラではなく

器楽アンサンブルで、特に打楽器を多用していて、

そのぶん、石井さんがもっている、衝撃的な音か

らデリケートな音までの極端な振幅がいっそう際

立っていた。それを登場人物の心理的な起伏に対

応させてオペラの方法論として使っていたのが新

鮮だった。

片山　かなり印象の強い作品でした。補
ふ

陀
だ

落
らく

渡
と

海
かい

［日本の中世の僧侶がおこなった捨身行］の話で、楢崎さ

んがおっしゃったとおり、石井眞木さんならでは

の、部分的にはかなりやかましい打楽器のエフェ

クトを使ったものです。芸術祭参加作品としてラ

ジオ向けに作られた、補陀落渡海をテーマにした

義太夫の語りによる曲─あれは 80 年代に石井

さんが書いたものですがね─それがベースにな

って拡張されて舞台作品になった。やっぱり義太

夫と打楽器のきついイメージと、補陀落渡海の閉

じ込められている僧侶の異常なテンションという

か、ヴォルテージの高いものを音響的にも物語的

にも重ねて束ねて、乱雑ではあるけれどもとにか

く強行突破するというような、石井さんならでは

のストレートな一本背負いみたいな感じの作品で

した。

楢崎　「オペラ」と銘打たれてしまうんですが、

「オペラ」ではない名称やジャンル分けが必要だ

と思います。たとえば「スイジャクオペラ」とか、

「音響劇」とか、三輪さんの「モノローグ・オペ

ラ」とかも、従来のオペラとは違うオペラである

石井眞木
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という意がこめられた名称だと思います。そうい

った名称を作曲家に打ち上げてほしいし、あるい

は聴き手が名称をつけることが必要だと思います。

19 世紀のヨーロッパのオペラとは違うオペラだ

とわかるような名称があったほうがいいと思いま

す。

◎金子仁美／グリゼイの墓

白石　タイトルはジェラール・グリゼイの門下と

して追悼の意をこめたものだと思いますが、金子

さんの作曲の姿勢はいつものとおりです。徐々に

真ん中の頂点へ向かい、そこから最初に戻るとい

うシンメトリカルな作りを徹底した曲になってい

ます。金子さんは基本的に、一曲一曲、方法論を

たてて、その方法論を音で表現するという書き方

をする、つまり徹底して方法論だけで書くという

のが特徴で、《グリゼイの墓》もその典型的な礼

です。

　「方法論を表現する」とは「内容と形式」とい

う二項対立を捨象する 20 世紀的な試行を、作曲

のプロセスにまでさかのぼって実現することだと

考えられます。第二次世界大戦後の形式主義全盛

の時代には、内容イコール形式という思考を徹底

させた作曲家が多くいたと思いますが、金子さん

は形式主義的な思考を徹底しながら、ときおり、

あっさりとひとつの方法論で突っ走ることもあり

ます。特に《グリゼイの墓》がそうだというわけ

ではないのですが、いずれにせよ、このぐちゃぐ

ちゃな時代にあって、彼女の作曲への姿勢は実に

潔く、清々しく感じられます。

楢崎　金子さんは自分の方法論をロジカルに述べ

る人です。金子さんが「この方法論で書きまし

た」と語る作品は、その方法論が作品に比較的明

快に聴き取れる傾向にあると思うのですが、「方

法論そのものを表現した」と語る作品は、複雑

化する傾向にある。《グリゼイの墓》は後者です。

音の特徴としては、ピッチはメロディックには動

かなくて、ほとんど同度音を維持した中で、音色

や奏法が変化していきます。音響の森を探りつつ

あるような作風で、その探りつつある緊張感にリ

アリティを感じました。

白石　「3 ホール共同委嘱」［3 ホールとは大阪のいずみ

ホール、東京の紀尾井ホール、名古屋のしらかわホールのこと］

の初年度に生まれた曲です。3 つのホールが共同

して、2 曲ずつ新作を委嘱初演していこうという

アイディアで 3 年間、取り組んだわけですけれど

も、その企画が始まった年でした。

◎植田彰／パルセイティング

植田彰　© 川上尚見

片山　植田彰さんは、素朴でストレートに一生懸

命がんばって書き込んでいる。伊左治さんと同じ

東京音大出身で、池野成さんの弟子です。池野さ

んはオーケストレーションとか音響にかんして異

常なセンスをもっていて、たいへんすごい人だっ

たはずなんだけれども、自分ではあまり書かない

で死んでしまった。不思議な人でした。2003 年

に挙げている壺井一歩さんもそうですが、やっぱ

り、池野さんの音響にたいするデリカシーとか、金子仁美
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ひじょうに強い響きを実現するための手練手管や

美意識や物の考え方とかに、ものすごく影響され

ていると思います。強烈にオーケストラを鳴らし

切ることに情熱を傾けていて、それがあるていど

成功している。このころ私はある週刊誌に連載を

もっていて、そこで「池野門下の最終兵器出現」

とか書いたら、植田さんがえらく喜んでくれたの

を思い出しましたが、そういう池野成さんの系統

からようやく出てきたタレントですね。

沼野　たしかに彼は日本音楽史における、ひとつ

の抑圧された系譜の末
まつ

裔
えい

ですよね。独特な教養を

持った作曲家ですが、破滅願望がとても強いので

すね。

片山　それは池野さんの悪い影響かもしれません。

白石　音楽から聴くかぎり、そういうネガティ

ヴ・サイドというイメージはなくて、「ガンガン

いきます」みたいな感じの、パルスで書くという

ことを一貫してやっていくわけで、それに疑いを

まったく抱いていないような、ポジティヴな音楽

に聴こえてきます。そのポジティヴさは、みんな

が衰弱していく時代にあって、植田さんの存在価

値になっている気がしています。

片山　そこはちょっとまだ知性が邪魔をしている。

◎長生淳／夏─朱
あか

い忘却

片山　この人はそれこそ新ロマン主義というより

は疑似ロマン主義みたいな作曲家で、ポスト = リ

ヒャルト・シュトラウスというか、そういうタイ

プの後期ロマン派か、ハリウッドのサントラみた

いな感じで、臆
おく

面
めん

もなく書いてしまう。吹奏楽や

管楽器の分野でたくさん曲を書いています。三枝

成彰さんたちが 80 年代か 90 年代から「ロマン主

義の復権」などと言っていましたけれども、それ

をもっと濃密な書式で実践しているような作曲家

です。この《夏─朱い忘却》も、たいへんアグレ

ッシヴな、よくこれだけ音符を書いたというよう

な曲でして、こういう作家が、この時期にこうし

た大きなオーケストラ作品で脚光を浴びた。「ロ

マン主義の復権」という路線でのひとつの成果と

いうことで、挙げておきたいなと思いました。

楢崎　《夏─朱い忘却》は武満徹作曲賞の第 1 位

になった作品で、この年第 2 位になったのが、ジ

ョー・カトラーというイギリスの作曲家でした。

カトラーの作品は、ひじょうに緻
ち

密
みつ

に書き込まれ

た作風でしたが、聴いたときの効果は長生の作品

のほうがよかった。作品というのは、実際の音に

なったとき効果を発するように書けることが必要

なのだとあらためて思った作品でした。

◎田中カレン／Departure

楢崎　田中カレンさんは、フランスを離れて活躍

するようになってから、モーダルな作風になって

いった。それをマイナスに評価する向きもありま

すが、モーダルな作風に中に、それ以前の音響

主義的な態度が生かされています。《Departure》

は響きの遠近感を表した作品です。モーダルな旋

律進行を前景として、音が遠くから近づいて現前

に群がってはまた遠のいていく、そのクレッシェ

長生淳

田中カレン
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ンドの仕方とか質量のコントロールにおいて巧み

に作られている作品です。単なるミニマリズムや

モーダリズムとは違って、緻密で多層的な響きを

自在に処理できる人が到達した作品だと思います。

◎山本裕之／無伴奏モノ・オペラ
 《想像風景》

沼野　これは実に変な曲です（笑）。客席の前に

はスピーカーしかなくて、そこから鼻歌のような

ものが雑音交じりに聴こえてくる。これが、ロ

ーファイでちょっと懐かしいような響きなんで

す。徐々に音の輪郭がはっきりしてくると、どう

も街の中で、女の子が意味不明な言葉を歌ってい

ることがわかってくる。それこそ、最初に出た三

輪さんの《新しい時代》以上に妙な雰囲気で。や

がてラヴェルの《ボレロ》のようにこの音がクレ

ッシェンドしていったあげく、突然、客席の後ろ

から携帯電話を持った女の子が登場する。けっ

きょく何だったかといえば、そのパフォーマー

が、ホールの外、たとえば駅のあたりから舞台ま

で歩いてくる途中、携帯を手にしてぶつぶつと歌

い、喋
しやべ

っていただけなんですね。つまり単純にい

えば、遠くから携帯電話を持って近づいてくるだ

けではあるのだけれども、仕掛けを知らない聴き

手は、これを録音されたテープ作品として聴いて

しまう。そして必死にその中から意味を取り出そ

うとして失敗し、さんざんもどかしい思いをした

すえに、それが携帯電話の喋りでしかなかったこ

とがわかったときの驚き。この中には、「ライヴ」

とか「音楽作品」についての問いがけっこうたく

さん転がっているように思いますね。

白石　携帯というところが面白いですね。

沼野　そう、モバイルということも重要です。移

動していくなか、音が途切れず補足されているっ

ていう面白さ。山本さん自身は、「きわめてモバ

イルなオペラである」（笑）なんて書いてました

が、単にふざけているようでいて、実はこういう

ところに作家のセンスがあらわれると思う。じっ

さい、僕はあの音響が今でも忘れられないんです。

で、あとで作曲家本人に訊いてみたら、なんとこ

の曲はそうとうに厳密に「記譜」されているとい

うので、吃
きつきよう

驚した。てっきり、即興的な要素が大

部分を占めると思っていた。

白石　うかがっているうちに、足立智美さんが企

画したケージ作品の演奏会を思い出しました。会

場に入ってみると、ガリガリというノイズがスピ

ーカーから出ている。何の音だろうと思っていた

ら、入口で招待者が名前を書くときの音をピック

アップして会場に流していたんですね。初演が日

本でおこなわれた、あの《0 分 00 秒》という作

品の新たな解釈による再演だったわけですが、こ

のほかにもケージには《ヴァリエーションズ》と

いう、コンタクト・マイクで音をピックアップし

ていくシリーズがある。つまり、音の仕掛けとし

ても発想としても 50 年代からあったわけですが、

山本作品では携帯電話で人がずっと喋っていると

ころがポイントなんだろうなと思いました。

片山　ケージが考えていたことですよね。

沼野　だから《想像風景》ということでもあるの

でしょう。

白石　あっ、ケージの曲のタイトルを借りている

わけですね。

沼野　よくいえば、一種の破天荒なオマージュと

いえるでしょうか。

山本裕之
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◎権代敦彦＋Merzbow（秋田昌美）／
 ブラック・マス（黒ミサ）

権代敦彦 秋田昌美

沼野　秋田昌美さん、あるいはこの場合は

Merzbow というほうが正しいのか。この作品は

ピアノと Merzbow のノイズが合体している曲で

あるわけですが、なぜこれを挙げたかというと、

爽
そう

快
かい

な失敗作だからです。つまり、秋田流の暴力

的なノイズ、しかも演奏者である向井山朋子さん

の演奏をサンプリングして作ったノイズに、どう

やって現代音楽の側から拮
きつ

抗
こう

するか。しかし、ピ

アノを連打しようが、クラスターを叩こうが、強

度としてどうにもかなわない。本来はもっと戦略

があるべきなんだろうけれども、けっきょく、ア

コースティック側の壮絶な敗北の 15 分間が描か

れる、というのが僕の見方です。権代敦彦さんが

ダメだというのではなく、よく丸腰で、こんなも

のと闘ったなという印象。その蛮勇をたたえたい

とも思う。

片山　ある意味、ゼロ年代というか、この時代を

象徴するような作品ですね。現代音楽だというこ

とを主張できなくなるような時代。まさに 2000

年にこれがあるというのは象徴的ですね。

沼野　だからミサといっても、レクイエム、死者

のための「ミサ」という気もします。

◎望月京／キメーラ

沼野　実はこれを挙げた理由もちょっと似ている。

《キメーラ》は望月さんがテクノ的な表現を現代

音楽に持ち込もうとした作品といえます。もちろ

ん、それだけではないけれども……。しかし、い

ずれにしても 10 分くらいの持続の中で、作曲者

としては、どうしてもある種の起承転結なり変化

を付けずにはいられない。つまり、単調であると

いうことに耐えられないんです。しかしテクノと

いう音楽を考えれば、むしろ単調の極限に違う世

界をみいだしていくという部分が確実にあるわけ

で、ここではからずも音楽がなかなかベートーヴ

ェン的なフォルムから離れられないという事実が

あらわになる。この曲の場合、思い切り良く直截

に書かれているだけあって、そうした相克がある

種のテンションを生んでいるんですね。作曲者の

意図とは異なるかもしれないけれども、みごとな

曲だと思います。

望月京

◎西村朗／オーボエ協奏曲《迦
か

楼
る

羅
ら

》

楢崎　西村さんが協奏曲を書くとき、管楽器の中

ではおそらく木管楽器を好んでいて、なにか自分

の局面を変えたいときに、木管楽器を選んでいる

ような気がします。ソロ楽器がピアノの場合、ソ

ロ楽器とオーケトラが拮抗する傾向にあるのに対

し、オーボエがソロだとオーケストラが退いてオ

ーボエを前面に浮かび上がらせようとする。それ

によって西村の普段のオーケストラの響きとはち
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ょっと違った響きを出している。どう違うかとい

うと、個々の声部の対等性が強調されるというよ

りも、声部が重なったときにできる響きにさまざ

まな局面が与えられている。ヘテロフォニーの手

法の中に新たなタイプが加わった、という印象を

もっています。

◎江村哲二／ザ・ウェッジ（楔
くさび

）

楢崎　地下鉄日比谷線の脱線事故があったとき、

ちょうどそこに通りかかった江村さんが、その印

象を音楽にしたという作品です。「ウェッジ」は

楔という意味で用いられています。時間的にも空

間的にも、ほんの点ほどの瞬間とわずかなスペー

スで起こったその事故は、なぜそこで起こったの

か、また、事故にあった人はなぜそのときその場

に居合わせたのか、ということにインスピレーシ

ョンを得た、と語っています。瞬間をどう設定し

ようか、音をどこまで伸ばそうか、どこで音の入

りとするか、など、いろいろなタイミングを探り

つつ書いていると感じる作品です。巧みさよりも、

吟味しながら音を選んでいる光景が耳を引きます。

◎細川俊夫／弦楽オーケストラのため
のセレモニアル・ダンス

細川俊夫
Photo: Schott Promotion / 
Christopher Peter

白石　細川さんは 20 世紀のあいだにひとつのス

タイルを完成させていました。実は《セレモニア

ル・ダンス》は、その典型的な例です。儀式的な

舞踊というか、アジア的な舞踊のイメージで作曲

された作品で、ゆっくりとした動きで、例によっ

て、音があるかないかという沈黙から始まって、

だんだん音が太くなっていって、パタっと休止が

訪れるというパターンを繰り返しながら進行して

いく構成になっています。減音程の使い方など、

ほとんど金太郎飴といっていいほど、ぱっと聴い

ただけで「ああ、細川俊夫さんだ」と思わせる特

徴を備えている音楽です。細川さんの作品は全部

で 3 つ、推薦しましたが、あとの 2 つはまた違っ

た局面を開いていきますので、この曲は 20 世紀

の到達点といった意味で挙げました。

◎團伊玖磨／マレー乙女の歌へる

沼野　2000 年は 20 世紀の最後の年でもあるので、

ひとつだけ繋ぎになるものをと思って、團伊玖磨

さんのほぼ遺作にあたる作品を挙げました。意外

でしょう（笑）。もちろん《マレー乙女の歌へる》

は語法として新しいわけではないけれども、やっ

ぱり一定の知性と才能をもった人が一定の修練を

積み重ねた結果というほかない、みごとなものに

なっている。たとえば音楽と、堀口大學が訳した

イヴァン・ゴルの詩との関係というのが、ひじょ

西村朗

江村哲二
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うによく考えられているんですね。ただ詩を修飾

するのではなく、音楽が先行するでもなく、微妙

にずれて重なり合いながら進んでゆく。この上品

さにはやはりホロッときてしまう。さきほど僕は、

現代においては「よく書けている」なんてどうで

もいい、と言ったばかりだけど、これだけは前世

紀、「20 世紀枠」ということで挙げさせてくださ

い。

團伊玖磨　© 酒巻俊介
提供：團伊玖磨アーカイヴズ
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片山杜秀
◎林　　光／オペラ《三人姉妹》
◎細川俊夫／ヒロシマ・声なき声
◎鈴木輝昭／レクイエム
◎吉松　隆／交響曲第 4 番

白石美雪
◎高橋悠治ほか／縄文ジャワ
◎武智由香／ Au loin de L’Horizon
◎川島素晴／室内管弦楽のためのエチュード
◎鳥養　潮／ REST〈いこい〉
 ─C. G. ロセッティの詩による
◎野村　誠／ How Many Spinatch Amen!

楢崎洋子
◎原田敬子／響きあう隔たりⅢ
◎夏田昌和／《アストレーション》
 オーケストラの為の─ジェラール・

グリゼイの追憶に─
◎湯浅譲二／クロノプラスティクⅢ
 ─スタシスとキネシスの間で
 ─ヤニス・クセナキスの追憶に─
◎久田典子／ Prime α for 6 players
◎国枝春恵／三つの歌曲
 ─西脇順三郎“Ambarvalia”より

沼野雄司
◎小鍛冶邦隆／ピアノと室内オーケストラのため

のポルカ・タンゴ集Ⅱ
◎川島素晴／室内管弦楽のためのエチュード
◎伊東　乾／交響楽
◎西村　朗／東アジア幻想曲
◎刀根康尚／ Wounded Man’yo #36–7

◎小鍛冶邦隆／ピアノと室内オーケス
トラのためのポルカ・タンゴ集Ⅱ

小鍛冶邦隆　©Philippe Gontier

沼野　日本の現代音楽に欠けているもののひとつ

に、ある種のユーモアとかブッファの感覚があり

ます。この作品の場合には、ポルカとかタンゴと

いった、一見すると「現代音楽」と最も離れたよ

うな枠組みの中に、現代的な表現を落とし込むこ

とによって、巧まざるユーモアが生まれている。

それから、ラヴェルの《ラ・ヴァルス》やガーシ

ュウィンへのオマージュをはじめとして、細かな

参照項がはりめぐらされているのもいい。どこま

で意図的かわからないけれども、その気になれば、

いくらでも深読みできる部分があるんですね。ヨ

ーロッパのクラシカルな音楽、現代音楽、大衆音

楽が凝縮された、奇怪で豊かな作品だと思います。

片山　今、沼野さん、ユーモアとおっしゃいまし

たけれど、小鍛冶さんという人は、ある意味主体

性みたいなものを外してひじょうにシニカルなか

たちで─自分では「宙づりにする」とか言って

いますが─そういう距離のとり方で、全部作り

直す。日本人のべたべたした感じではない。重要

なキャラクターだと思いますね。

◎川島素晴／室内管弦楽のための
 エチュード

沼野　最後のまとめでも述べたいと思っているの

ですが、実は川島素晴さんはこの 10 年間におけ

るひじょうに重要な作曲家だと思います。残念な
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がら僕自身、この 10 年はそれほどたくさんの実

演に接することができなくて、セレクトとしては

この 1 曲にとどまってしまったのですが。「エチ

ュード」というフォーマット─制度といっても

いいかもしれませんが─それと川島さんのキャ

ラクターやテクニックは、ものすごく相性がいい

と思うんです。彼の持ち味や知識が、エチュード

という遊び場の中では存分に発揮される。もちろ

んこの曲の場合、文字どおりの「練習曲」ではな

いのだけど、あれこれの仕掛けがどれも小気味よ

く決まる。きっと、エチュードと銘打ったとたん

に、いくらあざとくてもかまわない、という意識

が作り手・聴き手の双方に生じるせいなんでしょ

うね。

白石　川島さんは自ら「演じる音楽」を標
ひようぼう

榜して

いて、じっさい、楽譜に舞台上での動きを指示す

ることによって、体を使った行為を組み込んでい

るわけですが、それだけじゃなくて、このエチュ

ードでは実にシンプルな枠組みの中に、数多くの

音の遊びが仕掛けられています。耳を劈
つんざ

くような

音で始まったかと思ったら、曲線を描くようなモ

ティーフの身振りが随所に織り込まれていて、テ

ィンパニの上にたくさんの撥
ばち

をざらっと置いたり、

クラベスを転がしたり。パロディも使われている。

さっき小鍛冶さんに一種のユーモアがあるという

話がありましたが、川島さんも、曲の作り方じた

いは緻密ですけれども、おもちゃ箱をのぞきこむ

ような楽しさがあって、ホールにちなんで各楽章

につけたタイトルなど、ユーモアや言葉遊びのセ

ンスをふんだんにもっている。この世代ではあま

り多くないタイプの作曲家ではないかと思います。

沼野　この曲の場合、別に視覚的な面白さなどな

くても、充分に演劇的なんです。また、川島さん

の場合は作曲以外の活動も重要で、彼の企画やプ

ロデュースは、実は意外に深いところで周囲に大

きな影響を与えている。

片山　大切なんだけれども日のあたらない作曲家

をちゃんと選んで再評価する機会を作っている。

◎夏田昌和／《アストレーション》
 オーケストラの為の─ジェラール・
 グリゼイの追憶に─

夏田昌和

楢崎　芥川作曲賞受賞作品で、基本的には作曲者

自身述べているようにスペクトル音楽の影響を受

けています。フランスに起こったスペクトル音楽

は、いろいろな地域に伝
でん

播
ぱ

して変わっていく。日

本的な変容といっていいかどうかわからないので

すが、ほんらい複合的な音響として提示されるス

ペクトルを動かそうとして、そこに矛盾が起こっ

ている。《アストレーション》は、音響として提

示しつつそれを動かすことの難しさが表れた曲だ

と感じましたが、その困難さへの試みが興味深か

った。

片山　本当に上手に作られたスペクトル楽派的な

作品です。ある種の軋
きし

みみたいなものがあって、

ものすごく面白いスペクトル楽派的な響きがビャ

ーッと鳴っていくわけだけど、鳴っていく中で軋

みながら変異していく様を聴かせるような作品で川島素晴
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す。スペクトル楽派的なオーケストラ作品として、

ヴォリュームといい音色といい、濃厚なものです

ねえ。

楢崎　夏田さんはスペクトル音楽と出会って、自

分にとって指針となるものをみいだしたと思いま

すが、この作品はその成果のひとつだと思います。

◎湯浅譲二／クロノプラスティクⅢ
 ─スタシスとキネシスの間で
 ─ヤニス・クセナキスの追憶に─

湯浅譲二

楢崎　《クロノプラスティク》というタイトルは、

《内触覚的宇宙》とともに湯浅さんの比較的初期

の作品からあるものです。したがって、方法論と

しては新しいものではなく、タイトルと結びつけ

て聴き手にとっても見通しがよくなった響きの構

造の中で、音がどうグルーピングされていくか、

どう分布していくか、どう重ねられていくか、ど

う密度が推移していくか、などに耳を誘われまし

た。70年代の《クロノプラスティクⅠ》のほうが、

見通しのつけられていない響きの岩をどうくりぬ

いていくかという緊張感があって、インパクト

は強かったものの、《クロノプラスティクⅢ》は、

初演ではありませんが、飯森範親さんが指揮した

東京交響楽団の演奏が、音の仕組みを克明に映し

出す好演であったこととも相まって、作曲者の熟

練の技を感じさせる作品となりました。

◎林光／オペラ《三人姉妹》

片山　紀伊國屋サザンシアターで上演されたこん

にゃく座の公演です。これは地味でありながら林

光さんが新劇育ちだということをかなり印象づ

けた。つまり、《吾
わが

輩
はい

は猫である》などに比べた

ら、旋律的な要素はあまりなくて、歌舞伎みたい

な派手な抑揚でもない。日本の築地小劇場以来の

伝統ということになりますかね、戦後林さんがず

っとやっていた俳優座のお芝居などで、東山千栄

子、千田是也、三島雅夫、東野英治郎、小沢栄太

郎とか、ああいう俳優が喋
しやべ

っていたような抑揚を

連想させる、地味といえば地味な、歌っているか

しゃべっているかというくらいの旋律を連ねてい

って、かなり長い時間もたせていた。お客さんの

中にはそういう地味な作法についていけなくて飽

きているような人も多かったかと記憶しているの

ですが、林さんのお芝居とのかかわりの中で、新

劇の俳優が作ってきた現代語の抑揚を音楽にもっ

てきたらどうなるのかということのひとつの決算

のような仕事であって、とても重要だと思いまし

た。これはもっと演奏されてほしいですね。とに

かく林光さんの《絵姿女房》以来の試みの大決算

みたいなもので、日本の新劇の台詞術についても

いろいろと想像を膨
ふく

らませることのできる作品で

はないでしょうか。

白石　まったく同感です。それと、この 10 年の

資料を整理していたときにこんにゃく座は偉大だ

なあとあらためて思いました。林光さん、萩京子

さんを中心に、毎年、きちんと新作を打ってくる。

しかも問題意識がクリアで、ある一定のレヴェル

以上のものが必ず出てくる。こんにゃく座は自分

林光
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たちの仕事をしっかりやり続けているという意味

で、ひじょうに存在感があると思いました。

◎高橋悠治ほか／縄文ジャワ

白石　これは作品というより、即興演奏です。8

人によるコラボレーションで、サルドノ・ワル

ヨ・クスモほか 3 人のジャワの舞踊家と、ガムラ

ンの作曲家で演奏家の 2 人、箏の西陽子さんと

三絃の高田和子さん、そして高橋悠治さんという

メンバーが集まっておこなったパフォーマンスで

す。楽譜はなく、いっさいの決まりごともないの

で、作品として挙げるのにはふさわしくないかも

しれませんが。舞踊と音楽が両方とも即興で生み

出されるわけなんですけれども、それぞれの人が

自分の内側に生じることに集中していながら、聞

こえてくる声や息づかい、せまりくる肉体の動静

にたいして自然に反応して、自分とそうでないも

のがゆるやかに共存しつつ、そのあいだがかぎり

なく透過していくといった感じ。そのとき、人と

人のあいだに起こる気、見えないはずのエネルギ

ーの流れが見えるんです。ちょっと説明が神秘主

義的になってしまいましたが、音の結果とか、体

の動きの結果というよりも、全体としてのエネル

ギーが密になったり疎
そ

になったりするのが体感で

きて、すごく面白かったです。

　《縄文ジャワ》というのはクスモが提案したタ

イトルなのですが、日本とインドネシアの古代と

いった意味で、文明化する以前の人類発祥の時代

にもどるというニュアンスです。高橋さんがこれ

までにおこなってきたこともアンチ近代、つまり

近代にたいする批評であるわけで、このパフォー

マンスはその象徴的なイヴェントだったのではな

いか、つまり、音楽を生み出す人と人の関係を変

えてみることで社会に何かを投げ返す試みだった

のではないかと思って挙げました。晩年のケージ

がおこなっていたことのアジア版ともいえるかも

しれません。

片山　高橋悠治さんの作品表にはやっぱり《縄文

ジャワ》は載っていないのですか。

白石　少なくとも『日本の作曲家の作品 2001–

2002』［サントリー音楽財団発行］には載っていません。

沼野　高橋さんはこのとき何をやったのですか。

白石　いろいろですね。打楽器を叩いたり、鈴を

鳴らしたりしていました。

片山　《縄文ジャワ》という題名でひとつのパフ

ォーマンスとしてやっているわけですから、作品

には違いないですよね。

◎鳥養潮／REST〈いこい〉
 ─C. G. ロセッティの詩による

白石　ちょうど 9.11 同時多発テロがあった少し

後に演奏会があって、テロの犠牲者に捧げるとい

うかたちで初演した作品です。実は 9.11 にたい

する反応って、映像や美術など、いろんなかたち

であったわけだけれども、現代音楽のジャンルで

はすばやい反応があまりなかったと思うので、あ

えて取り上げました。曲じたいは C. G. ロセッテ

ィの詩に作曲されたもので、女性をいらだたせて

いたものがもはやすべてなくなったというジェン

ダー的な内容の歌詞を、息を使ってかすれ声でさ

さやいていく合唱音楽です。構想は 9.11 よりも

前にあったのかなという気がしますし、特に鳥養

さんの個性を最もよく伝えている曲というわけで

もないのですが、ほかでもないマンハッタンに住

む鳥養が、切実なできごととして、テロとその犠

鳥養潮
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牲者を思いながら初演したという意味で、この年

を特徴づける作品だと思いまして。

◎西村朗／東アジア幻想曲

沼野　西村朗は 80 年代末から 90 年代にかけて

輝かしい達成というか、日本の音楽史にあまり類

を見ないような特殊な世界を作ることに成功した

作曲家だと思います。そのあとをどういうふうに

評価するかは、だからこそ難しい。彼の 2000 年

代の作品は、かつての巨大な作品群と比べたとき

に、どうしても地味に見えてしまうわけです。こ

れをどうやって突破するか、というところに西村

さんの新しいチャレンジがあるわけですが、実は

この《東アジア幻想曲》は、そのひとつの解答だ

ったのではないかなという気がします。だいぶ後

で気づいたのですが……。

　というのも、あからさまに反動的でハチャトゥ

リアンみたいな曲なんですよ。最後もオーケスト

ラ全体が急速な頂点を作ったあと、ふっと静かに

なって終わっていくのだけれども、西村さんはそ

ういう古くさいタイプの曲をはっきりと意識的、

自覚的に書いている。ここが、無意識にそうなっ

てしまう作曲家に比べると、アドヴァンテージが

あるところです。最終的には「解答」にはならな

いものかもしれないけれども、その知性と意志を

買います。

◎吉松隆／交響曲第4番

片山　吉松隆さんは最初の《朱
と

鷺
き

によせる哀歌》

を改訂した弦楽オーケストラ版などで、あるキャ

ラクターを達成したあとは、減衰していったとい

うか、デクレッシェンド状態の印象もあるのです

けれども、その中でこの交響曲第 4 番は、室内オ

ーケストラ的で、ガチャガチャしたストラヴィン

スキーのおもちゃ箱のようで、悪くはない。この

時代の楽しい現代音楽とかポスト・モダンとかそ

ういうもののイメージを象徴するような作品です。

沼野　21 世紀における吉松隆をどう考えるかと

いうのは、意外に重要な問題という気もしますね。

彼は 20 世紀末に置いたときにひじょうに座りが

よくて、あるひとつの象徴として映るのだけれど

も、21 世紀にどういう軸でとらえるのかは、批

評が考えるべき問題だな。

◎細川俊夫／ヒロシマ・声なき声

片山　これもモニュメンタルな作品として挙げて

おいたほうがいいと思ったのです。かつての《ヒ

ロシマ・レクイエム》［1989/1991 年］に楽章を付け

足していって、巨大化した作品ですね。音楽の内

容としてはかなり違ったものが一緒になってい

て、だから 2001 年の曲という感じではない。《ヒ

ロシマ・レクイエム》のころ、80 年代の細川さ

んの作風と、この時期の梵
ぼんしよう

鐘のように音がビヨー

ッと伸びてゆくスタティックなイメージとが連な

っている。楽章は 5 つくらいあって、後ろのほ

うは書き足しなので、スタイルは分裂しています。

90 年代後半以降のたとえば《セレモニアル・ダ

ンス》［2000 年参照］にみられるビヤーンというの

と、それからもうちょっと旋律的にうねってくる

ようなものと、その昔ツィンマーマンとかラッヘ

ンマンとかの影響を受けて、尖
とが

った現代音楽をや

っていた若き日の作風─《ヒロシマ・レクイエ

ム》の頭のほうはまさにそれで、ツィンマーマン

の《ある若き詩人のためのレクイエム》のような

感じで、天皇の玉音放送がオーケストラの中から吉松隆　写真提供：毎日新聞社
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聴こえてきたりする─というふうに、80 年代

から 90 年代、そしてゼロ年代に入っていく細川

俊夫さんのさまざまな顔が見える。大切な作品だ

と思います。

◎鈴木輝昭／レクイエム

鈴木輝昭　© 竹原伸治

片山　これは大学のコーラスの委嘱で書いた合唱

と金管と打楽器のアンサンブルですね。会場で聴

いたのではなくて、誰かがテープをくれたのを聴

いたので、実際の初演は聴いていません。

沼野　テクストは何ですか。

片山　ラテン語です。典礼文に作曲している。鈴

木輝昭さんというのは三善晃さんのスタイルを受

け継いでいますね。

沼野　この曲は残念ながら聴いていないのですが、

僕もまずそれを連想して……。

片山　三善晃さんの《レクイエム》とはかなり違

うものだけれども、あくまでも三善さんのコーラ

スのスタイルの延長線上にある。しかも、それま

でピアノ伴奏とか無伴奏はたくさん書いているけ

れども、打楽器とか金管楽器とかを入れて、かな

り色をつけて、鈴木さんらしいポスト三善晃的な

合唱曲の規模の大きい決算、まとまった規模をも

った代表的な作品になった。鈴木輝昭さんの合

唱曲というのはやっぱり 90 年代から 2000 年代

にかけての日本のコーラスの歴史を考えるうえで、

重要なレパートリーということになるので、なに

かひとつ挙げておこうと思いました。他の年の他

の曲でもよかったのですが、規模の大きい目立っ

た作品ということで。

沼野　こういう回顧をするときに、本来は合唱界

の動きもフォローしておく必要がありますね。実

際にはなかなか難しいのだけれども。

◎久田典子／Prime α for 6 players
◎国枝春恵／三つの歌曲
 ─西脇順三郎“Ambarvalia”より

楢崎　久田典子さんと国枝春恵さんは、同じくこ

の年に挙げた原田敬子さんよりは上の世代で、世

代間の違いが感じられます。原田さんの世代は、

望月京さんもそうだけれども、ある種の新しい方

法論を提起しようという意識があるように見える

んですけれども、国枝さんや久田さんは、既存の

作曲の方法論じたいに異を唱えているわけではな

いと思う。その中で何をしているかというと、音

になんらかの劇的な意味をもたせることによって、

曲を飽きさせずに聴かせている。けっきょく、物

語性とか劇的なものを音に盛り込むことがうまく

できる作曲家たちといっていいと思うんですが、

劇的な展開の中に作曲者の想像力が駆使されてい

るので、新鮮にアピールしてくる。

　国枝さんの《三つの歌曲》は、西脇順三郎の詩

につけた、ソプラノ、クラリネット、ピアノのた

めの曲ですが、国枝さんのもっているいろいろな

器楽の語
ご

彙
い

でもってテクストを受け止めているの

で、新しいレヴェルの歌曲になっている。

　久田さんの《Prime α for 6 players》は、フ

久田典子 国枝春恵
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ルート、クラリネット、ヴァイオリン、チェロ、

ピアノ、打楽器のための曲ですが、各楽器に強烈

な人格が吹き込まれている。作曲者の想像力が直

接つかみ取ったと思われる特徴的なパッセージが

演奏者を突き動かして、緊迫したアンサンブルを

顕現させていた。並じゃない筆力を感じさせる曲

です。

◎伊東乾／交
こうきようらく

響楽

伊東乾

沼野　これは読響の委嘱で、伊東乾さんが彼なり

の方法でオーケストラのアンサンブルについて考

えた作品だと思います。最初に倍音列から始まる

のですが、いわゆるスペクトル的な倍音列の使い

方ではなくて、ある種のチューニングがおこなわ

れて、最終的には一種のユートピアとしての雅楽

に到達して終わる。これは伊東さんのさまざまな

コンセプトの中でも、格段に美しいものだと思い

ますね。

片山　雅楽の音
ね

取
とり

のイメージから西洋オーケスト

ラとだぶらせてくるわけだから。

沼野　初演のときはテンポが雅楽的にならなかっ

た印象がありますが、もういちど聴いてみたい作

品です。

◎武智由香／Au loin de L’Horizon

白石　この曲は、21 世紀になって明るい未来へ

の期待が協和する響きとなって流れ出したといっ

た風情の音楽です。ある意味で武智由香さんとい

う作曲家の特徴がよくわかる作品なので、挙げて

おこうと思いました。

沼野　ところで、このタイトルどう思われます？

白石　「水平線の彼方へ」ですか。

沼野　ずいぶん凡
ぼん

庸
よう

なタイトルという気がして。

このフランス語の単語の連なりに、どうも喚起力

がない。どこまで意識的なのでしょう。

白石　たしかにそれまでの現代音楽でもよく付け

られてきたようなタイトルですし、言葉の組み合

わせにも斬新さはないかもしれませんが、武智さ

んはある意味では既存のパターンを臆
おく

せずつかう

作曲家だと思うんですよ。曲名だけでなく、楽器

の空間配置とかオーケストレーションとか。構成

も序破急の形式でシンプルです。つまり、既存の

ものを素直に受け継ぎながら、多彩なテクスチュ

アを編んで自分らしさを出していくという感じが

します。吉松隆さんや西村朗さんがかつて考えた

ように、「もう編集作業以上のものは出てこない」

という確固たる認識があって、それをやっている

のではなくて、もっと直感的に音を探しているの

です。この曲では特に前衛音楽の呪縛から離れて

みようとしたわけで、明るい 21 世紀であってほ

しいという気持ちをそのまま音にしている。その

素朴さがなんだか気持ちいい。みんなシニカルに

なっていくなか、そういう楽観は救いじゃないか

と。「もっと楽になってもいいんじゃない」とい

う気にさせられました。ちなみにタイトルですが、

2010 年の改訂版では《Loin, bien loin（遠く、は

るか遠くへ）》という名前に変更しています。

沼野　ああ、やっぱり。そのほうがずっといい。

武智由香　©Satoshi Aoyagi
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◎野村誠／How Many Spinatch 
Amen!

野村誠

白石　この作品は御喜美江さんがリサイタルで初

演したもので、アコーディオンとヴァイオリンと

チェロという編成なのですが、音符が多すぎて彼

らが自分で楽譜をめくれないので、作曲家の野村

さん自身が譜めくり役として参加したという曲で

す。途中で御喜さんがペットボトルを持って、野

村さんの頭とかいろんなところを叩くといったパ

フォーマンスを入れながら、独特のスピード感覚

でメロディがよれたりすべったりして、ゆるく音

が投げ出されていきます。野村さん自身が大事に

している曲で、自分の葬式にはこれをかけてほし

いと言っているそうですから、ある意味、代表作

というか、象徴的な作品といっていいかもしれま

せん。

　こういった作品にもその傾向はみられるのです

が、野村さんは曲の仕上がりなんかはどうでもい

いといった感じですね。ときにはワークショップ

で作っていくプロセスを曲にしてしまう面白い人

です。作曲形態といっていいのかどうかわからな

いけれども、できあがった作品の質云々ではない、

ワークショップ系の作り方は、2000 年代の特徴

のひとつとして挙げられます。たとえば、鶴見幸

代さんも作品によってはそういう作り方をするこ

とがある。近年流行のワークショップですが、美

術系、演劇系には隠れた目標があってそこに到達

するために実施するケースもあります。でも、野

村さんの場合はそうじゃなくて、結果は問題にし

ないというタイプの本来的なワークショップです。

つまりモデレーターがひとつの方向へ誘導しない

やり方で、雑多なプロセスがそっくり音になって

出てくる。こういうやり方は作曲の文脈ではめず

らしいと思います。

◎原田敬子／響きあう隔たりⅢ

楢崎　原田さんは自分の方法論を探して提起しよ

うとする作曲家だと私は思っています。そのひと

つに空間をいかに使うかということがあって、そ

の空間を「隔たり」という言葉で表しているとこ

ろがユニークだと思います。「隔たり」が実際の

スペースの空間をさしてもいるし、作曲家が書い

た音と、それを演奏家がどう受け止めるかという、

その「隔たり」でもあるわけです。「隔たり」が

キーワードになって、それが曲の構想から、演奏

されて音になり、聴き手に届けられる段階に至る

まで張りめぐらされて、方法論を鍛えることに繋

がっている。《響きあう隔たりⅢ》は、オーケス

トラ対ソリストといった枠組ではとらえられなく

て、曲が進むにつれてどの奏者もそれまでとは違

ったコンテクストに置かれる。脱遠近法的な、と

いうか、置かれる環境の情報量が多く課せられる

曲です。曲を聴き始めたところで聴き手の中に

徐々に作られていく遠近感が、次に進むにつれて

ことごとく覆
くつがえ

されていくので、聴き手を鍛える

曲でもあります。

原田敬子
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◎刀根康尚／Wounded Man’yo #36–7

沼野　シリーズなので、この《#36–7》でなくて

もいいのですが、2001 年に発表されているので。

刀根さんの仕事は、むしろ美術の枠組みで取り上

げられているのかもしれませんが、やはりこちら

としては音楽家として考えたい。

　このシリーズは、万葉集の文字データをコンピ

ュータで読みとってそれを音に変換するというの

が、基本的なアイディアです。デジタルデータは

画像だろうが音声だろうが、けっきょくは 0 と

1 の集積ですから、あらゆる情報が変換可能です。

われわれがあるテクストを読むとき、頭の中で意

味に変換していくわけだけれども、この過程を頭

の外に出してしまって、耳から万葉集を聴くとい

うことにもなるでしょうか。もとのテクストが何

かということは聴いてもまったくわからないわけ

ですが、聴覚による新しい体験の仕方ということ

ですね。また、あえていえば、ごく単純にいって

音響的にも面白い。なにしろ万葉集の変換だし、

いっさいの容赦がないんですね。

片山　たしかに「実は古事記です」といわれても

わからないという。とにかくそういう無意味を意

味づける仕掛けが重要だというところがあります

からね。コンセプトがあるから初めてノイズも聴

く気になるわけで。

沼野　基本的にはそうでしょうね。

片山　ただの「ノイズばらまきです」と言ったら、

「やめてくれ」と言うかもしれないけれど、万葉

集を変換しているんだと思ったら、聴き続けるか

もしれないし。やっぱり、聴く行為として重要な

モティヴェーションを与えているわけですよ。作

るほうにもそうですけれど。

沼野　まさにそういうモティベーションも大事だ

と思うし、僕はそもそもコンシスタントな作家に

惹かれるのです。また、故意に CD の読み取りエ

ラーを起こすというトラップも仕掛けられている

から、二重三重に興味がわいてしまう。

白石　《Wounded Man’yo 2000》 は、2001 年 1

月に東京のギャラリーでパフォーマンスをやって

います。

　こういう刀根さんみたいな作品は、美術畑では

けっこうあって、「サウンド・インスタレーショ

ン」と銘打って展示されているわけですよね。ミ

ュージックかサウンド・インスタレーションかと

いった境界はもはや存在しないと、私は思います

けれど。

沼野　実はかつて『日本の作曲 1969–1989』［サン

トリー音楽財団発行］として出版された座談会を読む

と、最後に秋山邦晴さんが、小杉武久や吉村弘の

名前が座談会の中で出てこないのはいかがなもの

か、ということをおっしゃっている。今回この作

品を挙げるさいに、ちょっとそのことを思い出し

ました。

白石　音と音楽を区別するかという問題ですけれ

ども、先ほども述べたとおり、私自身の中では境

界がない。でも、現場ではさまざまに線引きされ

ていて、たとえば ICC［NTT インターコミュニケーショ

ン・センター］で「サウンド・アート」と名付けら

れているものには「音楽」とよびたいものが多く

含まれています。

沼野　ただの音を「音楽」にするのは、ある意味

で批評の役割もあるでしょう？　だから、それは

むしろこちらの側の問題。

白石　作曲をどう定義するかということも、昔は
刀根康尚
©Kiyoshi Takashima
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大テーマだったのですよね。でも、今はそういう

のは大テーマじゃなくて、何でもありというか、

いろいろな形態のものが普通にあるわけです。そ

こが半世紀前とは違う。

沼野　OCR で読みとるということが作曲なのか

という疑問もあるでしょうが、むしろ、僕はそれ

こそがまさに作曲だと思うわけです。
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片山杜秀
◎佐藤聰明／ヴァイオリン協奏曲
◎北爪道夫／クラリネット協奏曲
◎西村　朗／ヴィシュヌの化身
◎山本裕之／カンティクム・トレムルムⅡ
◎湯浅譲二／内触覚的宇宙第五番

白石美雪
◎湯浅譲二／内触覚的宇宙第五番
◎佐藤聰明／ヴァイオリン協奏曲
◎西村　朗／ヴィシュヌの化身
◎山本裕之／カンティクム・トレムルムⅡ
◎今井慎太郎／ピアノとエレクトロニクスのため

のフィルタリング

楢崎洋子
◎松村禎三／ゲッセマネの夜に
◎三善　晃／混声・童声合唱とオーケストラのた

めの《3 つのイメージ》
◎西村　朗／樹海─二十絃箏とオーケストラの

ための協奏曲
◎細川俊夫／ハープ協奏曲《回帰》
 ─辻邦生の追憶に─
◎吉松　隆／星夢の舞

沼野雄司
◎西村　朗／ヴィシュヌの化身
◎三輪眞弘／またりさま
◎ヲノサトル／弦楽四重奏曲
◎野平一郎／炎の弦─電気ギターと大管弦楽のた

めの─

◎湯浅譲二／内触覚的宇宙第五番

白石　湯浅譲二さんは根本的に普遍を信じている

作曲家です。ひと世代若い西村さんや吉松さんは

文化相対的な見方をして、個々の文化に固有の論

理を考えたりしますけれど、湯浅はまったくそう

ではない。人間の太古の記憶ということを主張し

ています。《内触覚的宇宙》のシリーズは若いこ

ろから発表されてきましたが、いわば海馬の中に

眠っているような人間の太古の記憶、本来的な記

憶みたいなものを作品化しているわけです。昔は

太古の記憶をさぐっていくプロセスから生まれて

きた音楽が複雑な無調の響きだったのですが、少

し前から太古というより、現代人にとって聴き覚

えのある音楽の語り口が自由に出てきている気が

します。この曲でも五音音階とか、民謡風のメロ

ディとか祭太鼓のようなリズムが生なかたちで現

れて、エネルギーを発散しながら身体の記憶を呼

び覚ましていきます。これまでも「ナラティヴィ

ティが重要だ」とずっとおっしゃってきましたが、

ここではそれがいっそう明らかになっている。湯

浅さんの最近の傾向を代表する作品のひとつとし

て挙げたいと思います。

片山　白石さんのお話のとおりで、湯浅さんは普

遍的というかユニヴァーサルというか、まさにそ

ういうものが人間の根本にあるといって、ヴァ

レーズがいいとか言っていたわけだけど、《内触

覚的宇宙第五番》は湯浅譲二個人の若いころの表

現はしないでおこうとして、日本太鼓などを使っ

て、日本風のメロディやリズムなど、誰が聴いて

もそう聴こえるようなものがかなりはっきり出て

いますね。昭和 20 年代に早坂文雄に親しみなが

ら、武満ほどには接近しないで、ちょっと遠ざけ

ようとしていたような、若いときの体験のような

ものが、少し濾
ろ

過
か

されながらもはっきりわかるか

たちで、演奏会用の曲、オーケストラ曲に出てき
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たということにすごくびっくりしました。湯浅さ

んの早坂文雄先祖返りというような曲に聞こえて

特徴的だったので挙げました。

◎佐藤聰明／ヴァイオリン協奏曲

片山　この作品はロマン派コンチェルトのような

ものを、佐藤聡明さんらしく、ダイナミック・レ

ンジの低いほうに狭めたものです。ロマンティッ

クな協奏曲のような雛
ひな

型
がた

を、ピアノ以下の音量の

ところでやっているような。旋律線もシンプル

で、「ロマン派協奏曲を消しゴムで消したり、ヴ

ォリュームを絞ったりして佐藤聰明的に書き換え

てしまったらこうなりました」という曲に聴こえ

て、印象に残っています。そういうつもりで聴く

と、かなりいろんな情感というか、ロマンティッ

クなものとしてちゃんと聴こえるようなところが

ある。つまり、狭い小さな画面で一生懸命見てい

ても、意外といろんなものが見えるみたいな……。

最近のネットとか YouTube でもなんでもいいで

すけれど、小さな映像でも、いろいろなことがけ

っこうわかったりしますよね。ああいう聴取体験

がありました。

　佐藤聰明さんもそれ以前にある達成があって、

2000 年以降でわざわざ選ぶ曲がないという印象

もある。2001 年のところで、西村朗さんや吉松

隆さんについてもそういう話になりましたが、前

の時代にあるところまで行っちゃっている人がそ

の後何をするかということですね。あるいは何を

しても、前の作品で代表させられてしまう。佐藤

さんもそういうところがありますが、コンチェル

トというかたちをとることによって、ちょっと違

った印象があったということで挙げました。

白石　私も佐藤聰明さんをぜひ 1 曲挙げたいと

思ってこれを選びました。片山さんのおっしゃる

とおり、佐藤さんも西村さんや細川さんと同じく、

20 世紀のあいだにひとつのスタイルを成してい

たと思いますが、この曲はコンチェルトであるた

めか、そこから離れている。カデンツァもあって、

ダイナミック・レンジもあんがい広く、ロマン派

の協奏曲を聴くような楽しみ方ができる作品でし

た。前年の武智由香さんの作品もそうですが、こ

の曲では雅楽へのオマージュというところも特徴

的でした。

楢崎　私は、片山さんのご指摘と同じことを逆か

ら感じました。それまでに達成された、切り詰め

られた音による禁欲的な佐藤聰明さんの世界が、

だんだんロマン主義的な表情にほころんできて、

佐藤さんの世界から遠のいていくのを感じたわけ

です。

◎西村朗／ヴィシュヌの化身

片山　これも沼野さんが話されて、あらためて言

うことはないのですが、やっぱり西村朗さんは前

の時代にもうある達成があって、ゼロ年代で何を

挙げるかというときに、大オーケストラではない

かたちでなにかまとまったものをということで、

室内交響曲第 3 番《メタモルフォーシス》［2005 年

参照］とかこの《ヴィシュヌの化身》を挙げまし

た。メシアン規模のピアノ曲の大作で、それを西

村風の語法で作りこみ、ひじょうにピアニスティ

ック、ヴィルトゥオージックに書けている。日本

版メシアンというような大作のツィクルスとして、

記念碑的な作品だと思います。

白石　高橋アキさんが「ピアノ・ドラマティッ

ク」というシリーズで日本初演した作品です。高佐藤聡明
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橋アキさんは、私にとっては、もちろん現代音楽

を弾くのがうまいということもあるのですが、演

奏会で初演したり委嘱したりすることによって、

いま何が面白いのかということを教えてくれてき

たピアニストです。それで、この曲についてはチ

ラシを見たとき、ここへきて「ピアノ・ドラマテ

ィック」と銘打って西村朗さんの大作なのかと、

意外に思った記憶がありました。

　西村さんの作品じたいは素晴らしいもので、彼

の錬金術とはいいませんけれど、単純にピアニス

ティックに音がよく鳴っているというだけではな

くて、ガムランのような響きがしたりして、ひと

つの楽器の中からどうしてこんなに多彩な音が発

せられるのだろうと思うような魔術的な面白さが

あります。80 分という長さを生かしきる彼の腕

前がよくわかる作品で、圧巻でした。

　しかし、いまのみなさんの認識ではすでに 20

世紀に到達したもの、終わったもののヴァリエー

ションということなのでしょうか。

沼野　いや、一種のマニエリスムではあるとは思

うけれども、これだけ徹底してやられたら、参り

ましたという……。やっぱり並ではない。

白石　すごく面白かったですよ。ただ、私は「ピ

アノ・ドラマティック」というのがなんとなく世

紀末的に感じられて、それが 21 世紀の新しいス

ローガンになりえていたのかどうかは疑問です。

片山　西村さんのピアノ作品の中では、時間的に

も大規模だし、求められる技術やエネルギーの点

でも、それからアジア的なコンセプトとかいろん

なことを考えて、西村朗さんの美意識やヴォリュ

ームが全部出ている。オーケストラではさんざん

やっていたけれど、ピアノではそれまでこれほど

は盛り込まれていなかったですから。

白石　めいっぱいピアノを使い切っていますね。

◎山本裕之／カンティクム・トレムルムⅡ

白石　ここで《カンティクム・トレムルムⅡ》を

挙げたのは、山本さんが音を連ねる発想、その音

のいじり方に独創的なものを感じたので、いちど

焦点をあてたいと思ったからなのですが、正直に

言いますと、山本さんの作品って、よく理解でき

ていないのではないかという不安があります。山

本さんがそのつど、彼なりの発想で音をデザイン

しながら作曲していく人だということはわかって

いるのですが、するりと記憶からこぼれ落ちてい

くような、ちょっと把握しがたいところがあって。

片山　ものすごく音が希薄で中性的というかなん

というか、ある種の山本裕之的な希薄な音なのだ

けれども、緻密に構成されている、という不思議

な美意識がひじょうによく表れている作品だとい

う印象はもっています。たしかに記憶に残りにく

いタイプの音で、今の白石さんのご発言をポジテ

ィヴに受け取って聴いていると、雲散霧消するよ

うな音楽ですよね。蒸発するというか。聴いた印

象をあらためて言葉にしようと思うとなにも残っ

ていないくらい。ゴーストみたいなもんですね。

それがとてもうまい。

沼野　むしろ僕は、聴覚的にはひじょうに印象に

残っている曲ですね。

片山　どういうふうに？　

沼野　揺れるような音がいくつも重なっていくテ

クスチャーは、今でもはっきり思い出せます。

片山　比較的中音域や高音域で揺れていた。それ

で蒸発してなくなっちゃう。なるほど、そのとお

りですね。

　あらためてプログラム・ノートを読むと、「無

音と有音の境界の曖昧性、すばやい音の動きによ

る音の曖昧な認識、曖昧な繰り返し、ポルタメン

トや特殊奏法によるピッチの曖昧化……」、「西洋

音楽のどちらかというと数理的な面をともなった
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音楽の考え方は、ともすると思考から曖昧を排除

するのでつまらない。排除されがちなものを強調

して音楽を組み立てるのが、私の最近の手法とい

える」と書かれていますが、まさにそういうこと

が実現されていたのでしょうね。お菓子のミルフ

ィーユとか音楽ならドビュッシーとか。美学的、

形態的にはそんな路線でしょうか。

沼野　曖昧さが印象に残るというのは、テクスチ

ャーとして面白い、成功しているということだと

思うのですが、ちょっと意地悪なことを言うと、

むしろ僕は今のプログラム・ノートの説明の仕方

があまりに近藤譲的だということのほうが気にな

る。

片山　曖昧に上手に作られているがゆえに、なく

なっちゃうような印象を最後はもつ。聴いた後に

なにもなかったという印象がやっぱりあって、そ

れはそういうふうに作られていたからなんですよ

ね。

沼野　舌の上でふわっと溶けてなくなる？

片山　そうそう、そういう感じ。そういう聴覚体

験を与えるということは、今のプログラム・ノー

トどおりですね。

◎北爪道夫／クラリネット協奏曲

北爪道夫

片山　北爪道夫さんも 90 年代に達成があって、

《映照》［1994 年］から始まる大オーケストラを使

ってひじょうに豊かに鳴らす技に、外山雄三さん

が入れこんで委嘱して、どんどん曲ができて、90

年代に爆発する。2000 年代以降もオケの曲を書

くわけですが、90 年代でオーケストラ作家とし

て巨匠的にできあがったと思うのです。その前の

北爪道夫さんは、スケール、技、センスはよいの

に、恥ずかしがりやというか潔癖というか骨太な

構想力での力押しみたいなことはやりたくないと

いうか、そういうイメージをもっていました。と

ころが《映照》からは突然、ヘヴィー級のオーケ

ストラ作品になって、こんなに書ける人がなんで

今まで書かなかったのだろうとびっくりする具合

になった。その後 2000 年を過ぎると次の模索期

に入ったのかとも思います。クラリネット協奏曲

はその前に 80 年代まで書いていた打楽器とオー

ケストラの曲《サイド・バイ・サイド》のような

機動力のある路線に戻ったようなところもある。

しかもこれは父親、北爪利世さんの楽器であるク

ラリネットを技巧的に使って、オーケストラも小

さい編成にして、《映照》以来の音楽的層を積み

上げて濃い口に行くのとは違った、新古典主義と

いってもいいような良い曲を書いた。ヘヴィー級

のオーケストラ作家、北爪道夫は 90 年代である

完成形に達したけれども、それとは別の顔の北爪

さんの代表作ですね。

◎今井慎太郎／ピアノとエレクトロニ
クスのためのフィルタリング

白石　今井慎太郎さんは国立音大の音楽デザイン

学科を出た人で、コンピューターを使ったインタ

ラクティヴな作品を書いています。電子音楽の作

曲家が集まる国内外のフェスティヴァルでは作品

をよく発表しているのですが、いわゆる「現代音

楽」シーンではあまり名前が出てこない作曲家か

と思います。ピアニストの渋谷淑子さんが国内外

のライヴ・エレクトロニック・ミュージックを紹

介するリサイタル・シリーズを続けていて、この

曲はその中で初演されました。作り方としてはあ

らかじめ録音された電子音と生演奏を同時に変調
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しながら流していくという、コンピューターと生

演奏によるインタラクティヴな曲で、矢継ぎ早に

いろんな音が変化しながら出てくる、スピーディ

ーな感じのものです。

　すばやい音の散乱、鋭い高音の輝きに独特の質

感がありましたが、ここで挙げたのはこの曲が素

晴らしかったからというより、こうした電子音楽

は、実はアコースティックな現代音楽との接触点

が少ないことを意識しておきたいと思ったからで

す。吹奏楽や合唱などもあるていど、閉じたかた

ちで発展を遂げているわけですが、電子音楽はさ

らに突出していて、全貌が捉えきれない、独自の

広がりをみせています。

◎西村朗／樹海─二十絃箏とオーケ
ストラのための協奏曲

楢崎　ピアノ曲の《ヴィシュヌの化身》と《樹

海》はセットになっている、あるいは表と裏の関

係にあると思います。《ヴィシュヌの化身》がマ

ラソン的な曲だとすると、《樹海》は瞬時に燃え

つきる曲だといっていいと思います。《樹海》は

二十絃箏
そう

とオーケストラの協奏曲ですが、二十絃

箏が音階状に、あるいはアルペッジョ風にひじょ

うにすばやいヴィルトゥオーゾ的なパッセージを

連続的に演奏します。それによってオーケストラ

はかなり必死で二十絃箏についていくという様相

になってくる。二十絃箏はオーケストラにつかま

らないように、常にオーケストラをすり抜けるよ

うに進んでいく。そのように、協奏曲におけるソ

ロとオーケストラの関係についても面白いものを

提起していたので挙げました。また、《樹海》に

おける二十絃箏の鋭利にとがっていくパッセージ、

矢継ぎ早に向きを変えるような旋律進行、といっ

た瞬発力は、《ヴィシュヌの化身》における息の

長い持続とバランスをとっているのだと思います。

◎松村禎三／ゲッセマネの夜に
◎三善晃／混声・童声合唱とオーケスト

ラのための《3つのイメージ》

楢崎　松村さんの《ゲッセマネの夜に》と三善さ

んの《3 つのイメージ》は、オーケストラ・アン

サンブル金沢の定期で 2 つ並べて演奏されました。

松村さんと三善さんは、片山さんの表現を借りる

と、ずっと前に達成された人たちということにな

るのでしょうが、熟練期における新たな達成があ

ると思います。

　松村さんはオペラ《沈黙》［1993 年］において転

機を迎えたと思います。たとえば、オペラで言葉

にメロディをつけることによって、オーケストラ

作品におけるのとは違う優しいメロディが松村さ

んの語
ご

彙
い

に加わった。それを《ゲッセマネの夜

に》でオーケストラにあてはめて、地味で艶
つや

を消

したようなメロディを重ねて質実で深みのある響

きが醸成されていた。

　三善さんの《3 つのイメージ》は、谷川俊太郎

のテクストを使った児童合唱と混声合唱とオーケ

ストラの曲です。児童合唱が入ると三善さんの音

楽は元気になる。作曲者自身が合唱を通して発話

今井慎太郎　© 林政博

松村禎三



•031•

2002
しているような、そこにオーケストラも誘い込ん

で、合唱もオーケストラもひとつのテクストに声

を吹き込んでいるような、そういう合唱とオーケ

ストラの生き生きとした響き合いが印象に残って

います。こういった曲をとおして、独特のオペラ

が出てくればいいなと思わせる作品でした。

三善晃

◎細川俊夫／ハープ協奏曲《回帰》
 ─辻邦生の追憶に─

楢崎　私はこの作品あたりから細川さんのスタイ

ルが変わっていくと感じています。それまでの作

品は、沈黙の中に音を生み出すとか、沈黙を突き

破るように音を出現させるとか、音じたいの表出

性を表現しようとしているような劇的な作風でし

たが、ハープ協奏曲《回帰》は、沈黙と音、とい

うような二項対立的な関係を設定するのでなく、

音域的にも、強弱法においても、速度法において

も中間的なレヴェルからはみ出さないように配慮

しているような、したがって極端の幅に広がらな

いように書かれている。ちょっとふわふわしたと

感じる響きが、けっして緩
ゆる

むことなく曲に浸透し

ている点を特筆したいです。

◎吉松隆／星夢の舞

楢崎　これは「日本音楽集団」の委嘱作品です。

「日本音楽集団」のために多くのレパートリーを

残した三木稔さんと長沢勝俊さんの後の世代から

は、この集団にふさわしい作曲家がなかなか出な

かったと思います。三木さんと同世代の湯浅さん

とか武満さんはこの集団にふさわしい現代邦楽作

品を書かなかったし。《星夢の舞》を聴いて、吉

松さんの語法は「日本音楽集団」にぴったりだ、

と思った。「日本音楽集団」にとって、第 2 世代

の作曲家がやっと出たという印象をこの作品から

受けました。吉松さんのモーダルな手法が邦楽器

それぞれの特徴的な音色をまとって、音どうしが

嬉々として呼び交わし合っているように聴こえま

す。

沼野　なるほど「日本音楽集団」にとっては「ポ

スト長沢」という位置づけになるのか。

◎三輪眞弘／またりさま

沼野　《またりさま》はやはり衝撃的でした。な

んということはないシンプルなアルゴリズムを、

鈴とカスタネットの響きで提示する。そこに「あ

り得たかもしれない音楽」というキーワードと偽

の共同体の民話をもってきて、ぺたっと貼り付け

てしまう。すると、こんなのものに一種のオーラ

が立ち上がるんですね。これには度肝を抜かれた。

いわば「丸裸」な曲で、別に種も仕掛けもないん

です。だけれどもたとえば鈴とカスタネットの

「金属」と「木」という材質だとか、「マタリ」と

いう語感をはじめとして、細部にいたるまで考え

れば考えるほどよくできている。

　ちなみに今回の僕の推薦作品は三輪眞弘の作品、

そして彼に近い人の作品がひじょうに多くなって

しまった。もちろん、できれば選曲にはなるべく

ヴァリエーションをつけたいとは思っているんで

す。にもかかわらず、三輪さんばかりになってし

まうのは、これくらい考え抜いている人が他にい

ないからです。それははっきりいえる。ただ、だ

からこそ挑発的に現代作曲界は情けないんじゃな

い？ と言いたい。ひとりにやられてどうするの、

と。まあ、やられていると僕が勝手に判断してい

るだけで、他の人はちっともそう思っていないか
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もしれないけれども（笑）。

◎ヲノサトル／弦楽四重奏曲

沼野　これはたぶんホールでは演奏されていなく

て、ディスクのみだと思います。当時ほとんど話

題にならなかった気がするけれども、いい作品だ

と思いました。現代音楽風、ミニマル風、ムード

音楽風といったそれぞれ違うタイプで書かれた 1

分の音楽断片が全部で 48 並んでいて、そのまま

聴いてもいいし、CD のシャッフル機能を使って、

適当な順番で聴いてもいい。断片それぞれの音楽

の質も練られているし、なぜ CD というフォー

マットで音楽を発表するのかがはっきりしている

ところが重要です。さらに全体としては、断片が

提示され、重ねられ、引用されるなかで、「意味」

の残骸みたいなものがディスクの中に漂うことに

なるわけで、この感覚は今回僕の挙げている音楽

の多くに共通するものです。

ヲノサトル

◎野平一郎／炎の弦─電気ギターと
 大管弦楽のための─

沼野　この曲がいいのは期せずして─あるいは

あるていどまでは意識的なのかもしれませんが

─なんともいえないユーモアが漂っている点で

す。なにしろスティーヴ・ヴァイ［ロック・ギタリス

ト］のギンギンのエレキ・ギターと野平さんの繊

細きわまりないテクスチャーが両方出てくる……。

端的にいって、再演があったら絶対に行きたくな

りませんか？　思わず笑ってしまいそうな、しか

し笑ってはいけないような、この感覚は野平一郎

という人にしか出せない気がするんです。上品な

人にしか、このニュアンスは出せない。

野平一郎
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片山杜秀
◎本田裕也／チェンバー・オーケストラ・イン・

チンドン・スタジアム
◎池辺晋一郎／ミュージカル《森は生きている》
◎三輪眞弘／村松ギヤ・エンジンによるボレロ
◎石井眞木／幻影と死
◎壺井一歩／星投げびと

白石美雪
◎一柳　慧／オペラ《光》
◎新実徳英／ヴァイオリン協奏曲《カントゥス・

ヴィターリス》
◎鶴見幸代／醸鹿
◎中川俊郎／もの思う葦たち
◎三輪眞弘／トランペット、ピアノとコンピュー

タのためのセンド・メール V3

楢崎洋子
◎新実徳英／ヴァイオリン協奏曲《カントゥス・

ヴィターリス》
◎池辺晋一郎／フルートとオーケストラのための

協奏曲《砂の上に対座して》
◎一柳　慧／オペラ《光》
◎石井眞木／幻影と死
◎北爪道夫／管弦楽のための協奏曲

沼野雄司
◎三輪眞弘／村松ギヤ・エンジンによるボレロ
◎古川　聖／六つの宗教的行進曲（架空民族音楽）
◎近藤　譲／トゥエイン（フルートと打楽器のた

めの）
◎中川俊郎／もの思う葦たち
◎水野修孝／交響曲第 4 番

◎一柳慧／オペラ《光》

楢崎　一柳さんのオペラ 2 作目で、こちらのほう

が 1 作目よりも一柳さんの作風がオペラに反映

されていたと思います。題材と一柳さんの手法と

が互換的な関係にあったということかもしれませ

ん。これは、月から帰国して記憶喪失症になった

元宇宙飛行士ミツダの話ですが、たとえばミツダ

が老女と会話をして、コミュニケーションが成り

立っていかないような設定のところでは、とぎれ

とぎれの音型が空間に漂ってなかなか他の音型と

交われないような、あるいは、記憶の全体を表さ

ず、その中のごく一部を映し出すような音楽とう

まくかみ合っていた。

白石　新国立劇場の委嘱作ですね。私はこの公演

の曲目解説を依頼されて、練習から立ち会ってい

ましたが、歌い手たちがかなり苦労していました。

ずっと無調のテクスチュアなので、最初は音程が

取りにくくて、自由に歌いこなすまでたいへんだ

ったという記憶があります。時間と空間は一柳さ

んにとって重要な創作のモティーフで、オーケス

トラや器楽の作品でもテーマとして取り上げられ

るわけですが、このオペラの場合は月、あるいは

宇宙という設定から「空間」がクローズアップさ

れた作品でした。さらに記憶喪失と絡むことで時

間体験ともかかわっていく。楢崎さんのおっしゃ

るとおり、たしかに《モモ》［1995 年］よりも一柳

さんらしい書法で仕上げられていました。でも、

題材のおもしろさを充分に生かしきれていたかと

一柳慧
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いうと……。

沼野　僕はむしろ題材、つまり日野啓三の原作が

面白くないと思うのですが。

白石　そうですか。記憶とは何か、あらためて考

えさせられる物語で、私は面白く読みました。

楢崎　題材にふさわしくなるようにどう工夫して

いるのかというと、先ほど挙げたこと以外では、

歌唱パートは基本的には朗唱風のゆっくりした歌

い方で、その朗唱風のメロディが、無重力状態や、

鬱
うつ

屈
くつ

して晴れない気分と軌を一にしていたと思い

ます。クライマックスを志向するいわゆる劇的な

展開とは違うオペラのあり方を示唆しています。

◎石井眞木／幻影と死

片山　たしか平家物語の話で、90 年代の座談会
［『日本の作曲 1990–1999』］でも話題になっていました

けれども《梵
ぼんしよう

鐘の聲
こえ

》のバレエの素材と関連して

いる。やはり、石井眞木さんの最後の曲というこ

とで、平家物語による交響詩的な音楽─つまり

石井さんの音楽的出自にはいろいろあるけれど

も、ドイツ音楽の要素もそれなりにあって、リヒ

ャルト・シュトラウス的な後期ロマン派風の交響

詩を意識したようなスタイルと、平家物語という

素材による東洋趣味みたいなものが結びついてい

る。しかも、もとがバレエ音楽ということで、石

井眞木さんのいろんな要素の総決算となっている。

石井さんといえば舞踊性ですものね。そういう要

素がフル・オーケストラの音楽として 30 分近く。

石井眞木さんの最後を飾るのに、いろんな意味で

深い作品と思いますよ。最後の盛り上がりも壮絶

で、たしか平清盛が死ぬところのイメージなんで

すかね。

楢崎　初演は聴いていないので、2004 年の N 響

の「Music Tomorrow」での再演の印象になり

ます。石井さんの音楽というと、大音響のプリズ

ム的なものと、そうではないものの両極端を設定

して音響設計するというイメージでしたが、この

作品は、両極端に広がるのでなく中間的なところ

で書いている。管楽器や打楽器よりも、石井さん

の中では中間的な位置にあると思われる弦楽器が

主導的に使われている。片山さんがおっしゃった

19 世紀的、後期ロマン主義的というのがそれに

あたるかもしれないのですが、私は後期ロマン主

義というよりは、両極端の対比に訴えないという

点を聴き取ったんです。

◎新実徳英／ヴァイオリン協奏曲
 《カントゥス・ヴィターリス》

白石　新実徳英さんの作品を 1 曲、選んでおき

たいと思ったとき、この協奏曲が特に強烈な印象

だったので取り上げました。竹澤恭子さんが独奏

して初演されたのですが、彼女の体からわきあが

るものと音楽のキャラクターがひじょうによく合

っていて、作品が深みを増したのではないかと思

います。独奏ヴァイオリンには歌うようなメロデ

ィを書いていて、古典的な音質を全面に出してい

る。復古的であることになんら抵抗がないといい

ますか、基本的に「アヴァンギャルド」の意識は

あんまりないんですね。彼は「自然」ということ

を創作の方法論で語りますが、古典的な意味で完

成度の高い作品ということに主眼をおいている作

曲家だと思います。なので、この曲じたいが何か

新奇なものをもたらしたというよりは、彼の作風

の中できわめて充実した成果を挙げた協奏曲とし

て、記憶に残っています。

新実徳英
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楢崎　新実さんはオーケストラのような大編成の

合奏音楽で手腕を発揮する人と思っていました。

声部を巧みに重ねていくことが得意という印象を

もっていましたが、この協奏曲では、ソロが巧み

に扱われていたことが印象に残っています。演奏

者がよかったこととも相まって、あたかも音じた

いが呼吸するかのように、クレッシェンド、デク

レッシェンドが巧みに書かれていて、それがオー

ケストラ・パートにも波及して、それまでの楽器

の重ね方とは違った、ソロのヴァイオリンに喚起

された響きをオーケストラでも作っていたという

点に、新しい局面を感じた。ソロを、オーケスト

ラの核になるようにいかに扱うか、演奏者がそれ

をいかにリアリゼーションするかが協奏曲の要
かなめ

に

なってくる、そういうことを感じた曲でした。

白石　すごく竹澤さんのイメージが強いんです。

ですから、他の人だったらまったく違う音楽にな

るのでは、と思うくらいでした。

◎中川俊郎／もの思う葦
あし

たち

沼野　僕の選曲の中では「ユーモア枠」といいま

すか。一見するとフザケたお笑いのようなことを、

しかし真剣にやっている数少ない作曲家のひとり

が中川俊郎で、この《もの思う葦たち》もその度

胸とアグレッシヴな姿勢に敬意を表して入れまし

た。真面目な不真面目ということで。

白石　これは図形楽譜による作品で、簡単な幾何

学図形をどう解釈して演奏していくかという、い

わゆる不確定性の音楽です。この手のものをひと

つ、挙げておきたいということで選びました。中

川さんはケージから強い影響を受けていますが、

今、おっしゃったユーモアもケージのセンスを受

け継いでいるのではないでしょうか。でも、やっ

ぱりケージとは違う時代を生きているわけで、図

形楽譜に真正面から取り組んで演奏していても、

自ずと戯画風になるんですね。

沼野　あと自作自演、自分の音楽の中で暴れると

いうことも、筆記的な音楽に対抗する手段として

重要だと思っています。

◎三輪眞弘／村松ギヤ・エンジンによる
 ボレロ

片山　これは三輪さんの嘘か本当かわからないテ

クストによる作品で、仮想民族音楽というか、イ

ンチキ民族音楽みたいなものです。こうしたコン

セプトとして完成しているうえに、耳で聴いてい

てもオーケストラ音楽としてたいへん面白い。視

覚的にも面白い。もちろん、コンセプトから考え

れば、《またりさま》［2002 年参照］も挙げておかな

いといけないのですが、とにかくオーケストラ作

品としてこういうものができるのかと。外せない

と思います。

沼野　《またりさま》と逆シミュレーション音楽

のシリーズはどれも面白いのだけれども、強いて

いえば《またりさま》はシャラン、ポクッという

音が連続するだけだから、「音楽的」にはつまら

なくもある。ところが、この曲で驚いたのは、基

本的には同じコンセプトをオーケストラに投影し

たときに、他で聴いたことのないような面白いサ

ウンドが出てきたこと。これはやっぱり、あのコ

ンセプトをどうやって器楽に導入するかについて

考え抜いた結果だと思います。

─初演はカイロ交響楽団で、とんでもない演奏

だったみたいですけれども、そのあと「アルス・

エレクトロニカ」［オーストリアのリンツで開催されるメ

中川俊郎
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ディア・アートにかんするイヴェント］のときにブルック

ナー管弦楽団。それもまたひどい演奏だったとい

うことで、けっきょく新日本フィルくらい真面目

にやってくれるところはなかったと。

沼野　フフフ、それは日本人のいいところですよ

ね。ちゃんと律儀にやる。

◎三輪眞弘／トランペット、ピアノと
 コンピュータのためのセンド・メールV3

白石　トランペットの曽我部清典さんがおこなっ

た「代官山エレクトリカル・パレード」というコ

ンサートで取り上げられた曲で、なにしろ、この

ときはすべてが面白かった。いわば「スイッチ」

としての楽器をクローズアップしたプログラムで、

古川聖さんと藤幡正樹さんの《スモール・フィッ

シュ・テール》という作品や、三輪さんたちによ

る《フォルマント兄弟の「インターナショナル」》
［《フレディの墓／インターナショナル》（2009 年参照）とは別の

作品］が演奏されました。。どれかひとつ、ぜひ挙

げておきたいと思いまして、この曲を選びました。

　トランペットが音を発すると、高さによって文

字変換されて電話回線につながれたコンピュータ

ー画面に投影される仕掛けなのですが、それでメ

ールを書くわけです。でも、すんなりとはできな

い。間違ったら戻って直すというような、たどた

どしい作業が続くのですが、妙に臨場感があって

いいんですね。しかも、メールの送り先はホワイ

トハウスのブッシュ大統領で、「目には目を。ト

ランペットにはトランペットを」というメッセー

ジを打った。三輪さんらしいなと思いました。じ

っさい、このメールの発信に成功した瞬間、「快

感」という感じで（笑）。このほの暗い空間から

瞬時にしてメッセージが飛んでいくと思ったら、

実に爽快でした。音の質ということではなくて、

コンセプトとか、メッセージ性とか、忘れていた

問いをあぶりだすような仕掛けで、ひじょうに刺

激を受けたんです。会場も若い人が多く、すごく

熱気があったのを覚えています。

◎古川聖／六つの宗教的行進曲
 （架空民族音楽）

古川聖

沼野　古川聖さんは経歴が三輪さんと重なるし、

アルゴリズムという点でも似ているのですが、作

曲家としてのタイプはだいぶ違います。今回、い

ろいろ悩んで、本来は作品というよりはディス

ク（『数の音楽』）を挙げたい気持ちがあるのです

が、あくまでも曲単位ということなので、2003

年の《六つの宗教的行進曲》をとりました。これ

は西サハラやピグミーの音楽をアルゴリズム変換

しているのですが、音の動きの微妙な意外性の面

白さはもちろん、重要なのはまったくゼロから音

楽を作るのではなくて、まずはひとつの参照項が

あり、それを新しいシステムに組み込むことによ

って違う世界を作っているということです。こう

いう、最広義での「引用」の感覚がない作曲家は、

ちょっと現代では難しいというのが僕の実感です。

というのも、逆説的だけど、「引用」しないと不

用意に何かに似てしまうのですね。

◎池辺晋一郎／ミュージカル
 《森は生きている》

片山　池辺晋一郎さんという人が何なのかという

のは、これも謎なのですけどね。ここでのセレク

トにミュージカルはないだろうと思われる向きも

あるかもしれませんが、池辺晋一郎さんは、オペ
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ラもミュージカルも自分の中ではなんの区別もな

いと言っているので、選んでおこうと思いまし

た。これは仲代達矢の無名塾のためのミュージカ

ルですね。池辺さんが普通のお芝居用に書くとき

の、普通のフォークソング風だったり、民謡風だ

ったり、覚えて帰れるようなナンバーが並んでい

る。《森は生きている》だったら、俳優座のため

の林光さんの音楽が有名ですけれど、しかも林さ

んはそれをもとにオペラにもしてますけれど、無

名塾はあらためて池辺晋一郎さんに作ってもらっ

たんですね。《森は生きている》は、仲代達矢の

初舞台でもあったと思います。

　池辺さんは他にもいろんなミュージカルをいく

つもやっていますが、私が初めて見たのは 1984

年ごろ、俳優座のために書いたシェイクスピアの

『真夏の夜の夢』をロック・ミュージカルでやっ

たものです。その後、ミュッセの『たわむれにな

すな恋』も音楽劇にしたこともありましたね。そ

してこの《森は生きている》を作曲したのですけ

れど、この作品は池辺さんのポップなミュージカ

ル路線という中で、かなり規模が大きくて充実し

たナンバーをたくさんもっていると思います。池

辺晋一郎さんにかんしては、こういう面を評価す

べき作曲家というふうにもいえる。こういうレパ

ートリーを真面目に、池辺さん自身が「作品」と

して常に申告しようとしているからには、こっち

もこういうところに掲げていいんじゃないかと。

◎池辺晋一郎／フルートとオーケスト
ラのための協奏曲

 《砂の上に対座して》

楢崎　片山さんのお話をきいて、《森は生きてい

る》とこのフルート協奏曲は、表裏一体の関係に

あるのかと思いました。池辺さんの作品にはエン

タテインメント的な側面がありますが、このフル

ート協奏曲はそれとはちょっと違っています。タ

イトルの《砂の上に対座して》は、唐代の中国の

詩人が砂漠に立って空を仰ぎ見るという意です。

独奏フルートには弱奏が支配していて、オーケス

トラも弱奏が支配しているのですが、緻密なテク

スチュアで書かれていて、見えないところで地味

ないい仕事をしていると言いたいです。日本フィ

ルハーモニー交響楽団が「作曲家プロデュース・

シリーズ」というのを短い期間やっていて、その

一環のコンサートでした。自作と、当該作曲家が

好きなクラシックの曲でプログラムを組むという。

◎本田裕也／チェンバー・オーケスト
ラ・イン・チンドン・スタジアム

本田裕也　© 小沼慶太郎

片山　これはある意味、くだけたお笑い的な作品

で、室内オーケストラがステージで演奏してい

て、ちんどん屋風のリズムにしていくうちに、本

当にちんどん屋が乱入してきて、会場の中を練り

歩いて、ある種のめちゃくちゃな集団即興的状況

になっていく。少なくともステージ上の室内オー

ケストラのほうは、楽譜がちゃんと書いてあると

池辺晋一郎
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思います。ちんどん屋がどういうふうになってい

るか私はよくわかっていないのですが、とにか

く、パフォーマンスとしてたいへん面白い作品で

した。真面目な現代音楽が正統性をどんどん失う

中で、やけっぱちみたいな曲でもあり、そう新し

いことでもないんだけれども、とにかく「楽しい

現代音楽」みたいなものとしては、さっき吉松隆

さんの交響曲第 4 番［2001 年参照］も選びましたが、

この本田さんの作品も、現代音楽なんてやらない

で、もっと違う畑で音楽をやれば、もっと楽しい

人生を送れたに違いないのに、なんで現代音楽の

人になっちゃったんだろうと思わせるようなもの

でした。そういう時代の端
は ざ か い き

境期に出てきたタレン

トのひとりですね。パフォーマンスはとにかく楽

しい印象を与えるもので、記憶に残していいもの

じゃないかと。とにかく面白い曲でした。

◎壺井一歩／星投げびと

片山　植田彰さんのときに話に出ましたが［2001

年参照］、壺井一歩さんも池野成一派で、植田さん

は音をとにかくバーッと投げつけてくるのに比べ

て、壺井さんは内向している。これは、私が池野

さんを下手に知っているから、まったくうがった

特殊な見方になってしまいますが、やっぱり植田

／壺井のセットで池野さんのある両面性─つま

りひじょうに内向しているところと強烈な音響を

求めているところと─を、2 人でセットになっ

て分割しているような感じがします。

　壺井さんという人は、まだ若いときの箏の曲を

初めて聴いて、ある種の音型にひじょうに固執し

て先に行かないような曲で、面白い人だなあと思

って、少し気をつけていたんです。そのあと何を

しているのだろうと思ったら、この《星投げび

と》では、オーケストラから弦楽器のあるパート

を抜いてしまった。オーケストラを使ってどうい

う音を出すかというときに、どういう音は必要で、

これは要りません、という池野成的な教え方を実

践する極端な姿勢の中で、しかも若いころの妙に

内向した変な音のイメージから、もう少し普通に

フランクな音響を書こうとしている面もあって、

成長を感じました。だからやっぱり植田・壺井を

対にして考えると、極端に外向して爆発する植田

的キャラクターと、内にこもった感じの壺井的キ

ャラクターに、ゼロ年代の現代音楽をやっている

若者の精神が象徴されていると思い、やっぱり壺

井さんはこの《星投げびと》だと思って選びまし

た。

　弦楽器群を束ねて巨大なヴァイオリンがひとつ

生まれるというイメージで、ヴァイオリンとチェ

ロ 1 台とコントラバスの編成で、コントラバスは

一部調弦を変えていますね。徹底した構想あって

こその無茶な編成です。

◎鶴見幸代／醸
かも

鹿
しか

白石　《醸鹿》は横浜みなとみらいホールの

「Just Composed in Yokohama」という現代音

楽のコンサートで委嘱初演された作品で、私もそ

の企画に携わっていたのですが、このときの条件

がダンスといっしょのダブル委嘱、つまり作曲家

と舞踊家が 2 人で協力しながらひとつの作品を創

るというものでした。ダンサーは山田うんさんで、

彼女が特設された台の上でさまざまな動物を想起

させるような踊りをみせるのにたいして、鶴見さ

んの音楽はフルートとヴァイオリンとピアノの編

成で、たとえばピアノがバレエのレッスンの伴奏壺井一歩
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みたいな不器用な楽想をやってみたり、どこか壊

れたような、ずれた音程でヴァイオリンの名曲と

日本の節を重ねてみたり、祭り囃
ばや

子
し

みたいなもの

をやったりと、さまざまな音の風景をさらりと連

ねていく書き方をしています。あっさりと簡素な

音作りですが、響きの発想はけっこう豊かで、抒

情味が際立っています。

　鶴見さんはワークショップとか、パフォーマン

ス的なものを仕掛けたり、キッチュでブラック・

ユーモアのある曲を書いたりと、いろんな引き出

しをもっていますが、この童謡風というか、俗謡

風のシンプルさも彼女の引き出しのひとつだと思

ったので、ここで挙げました。引用もありますし、

バレエ風のところもある種のパロディとして作っ

ているわけですから、見かけほど素朴ではないの

でしょうが。

沼野　僕がいいと思ったのは、きちっとした調性

で書かれていたところ。

白石　全部が調性ではなかったと思いますが、ま

あ、きれいでしたね。鶴見さんは自分の作品がど

のような曲の並びで、どんなかたちの演奏会で初

演されるかということも計算に入れて新作を作る

人なので、この日のカーゲルやシェルシ、フェラ

ーリらの作品と明瞭なコントラストを作ろうとし

たと思います。あと、山田さんのしなやかで美し

い動きからの発想もあったのでしょう。

◎北爪道夫／管弦楽のための協奏曲

楢崎　2002 年で挙げられた《クラリネット協奏

曲》でもよかったのですが、《クラリネット協奏

曲》では、響きはとても美しいのだけれど、その

響きが置かれるテンポ感とか形式感とかに今ひと

つ見通しをみいだせなかった。いっぽう《映照》
［1994 年］では、地平線に向かってまっすぐ進んで

いくような、見通しのいい形式感があったと思い

ます。そういう形式感が《管弦楽のための協奏

曲》にはあった。《管弦楽のための協奏曲》では、

それぞれの楽器に特徴的な音の動きをもたせてい

て、それがドミノ・ゲームのように連なっていき

ます。北爪さんの打楽器音楽に聴かれるような率

直なテンポ感を感じたオーケストラ作品のひとつ

です。

片山　これはやっぱりよくできていますよね。さ

すがだなあと思いました。

◎水野修孝／交響曲第4番

水野修孝

沼野　彼の最近の交響曲は、部分によってはモロ

に調性があったり、例によってジャズが登場した

りで、一種のゲテモノ扱いをされているような気

もしますが、僕は 2 つの意味で評価したいと思っ

ています。

　まず、やや消極的な意味では、彼の作品が現代

音楽界というコンテクストを逆照射する点。たと

えば《第 4 番》は「オーケストラ・プロジェクト

2004」で初演されたわけですが、この演奏会じ

鶴見幸代
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たいは基本的には─たいへんに失礼な表現を許

してもらえれば─オーケストラ曲が書きたいの

だけど委嘱はないから、何人かでオーケストラを

借りましょうという、地味で同人誌的な性格をも

っている。ここでは誰もが妙に深刻な、いかにも

「現代音楽風」の音楽を発表して、ひとつの業績

とか実績みたいなものを共同で作っているわけで

す。ある意味で「現代音楽」の象徴のような場で

すかね。ところが、その演奏会の最後にこの交響

曲が出てきたときの批評性といったら、なかった。

そうした場の空気が全部ぶっとんでしまったとい

いますか。で、もちろん、どちらが現代的かとい

えば、明らかに水野作品が現代的だったわけです。

　そしてもうひとつは、これはあまり賛同されな

いかもしれないけれど、たとえば第 3 楽章の途

中、ピアノが入るところなど、まるでデパートの

BGM のように陳腐ともいえるんだけれども、し

かしこのメロディ、そうとうに良くないですか？　

少なくとも、こんなに無邪気に旋律が書ける作家

は他に知らない。もともとは集団即興などの前衛

的な音楽から入った人が、こういうところにたど

り着いた、という不思議な感慨があります。

楢崎　水野さんはサントリーの個展に出てきませ

んが、いつ出てくるんだろうと思っていました。

松平頼暁さんの前後に出てきていいような人だと

思ったんですけれども。

沼野　同感です。こういう作品を書いて、サント

リーホールで鳴らしてほしいですね。最後はジャ

ズ風になったりして。

◎近藤譲／トゥエイン
 （フルートと打楽器のための）

沼野　まず、近藤譲のすごいところは、徹底的

に「物語」を拒否しながら、これだけ豊かな活動

を 30 年以上も続けているという点です。ほとん

ど奇跡みたいな人ではないでしょうか。本人の資

質もあるだろうし、もちろん知性で制御している

部分もあるのでしょうけれども、この一貫性を保

持しながら、しかしいっぽうで徐々に作曲の課題

を移動させ、発展させてゆくことができるという

のは、あらためて考えると驚異ですね。その意味

では、活動全体が素晴らしいので、《トゥエイン》

である必要はないともいえるのですが、たとえば

少し色気のようなものがある《夏に》よりも、僕

としてはこちらのほうに近藤節を感じるというこ

とです。

近藤譲
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片山杜秀
◎近藤　譲／夏に
◎南　　聡／歓ばしき知識の花園 op.15
◎望月　京／今、ここ
◎夏田昌和／オーケストラのための《重力波》
◎三枝成彰／オペラ《Jr. バタフライ》
◎小鍛冶邦隆／ピアノと 16 奏者のための
 ドゥブル – レゾナンスⅡ

白石美雪
◎近藤　譲／夏に
◎細川俊夫／オペラ《班女》
◎夏田昌和／オーケストラのための《重力波》
◎望月　京／クラウド・ナイン
◎鶴見幸代／縞縞

楢崎洋子
◎細川俊夫／オペラ《班女》
◎細川俊夫／海からの風
◎伊藤弘之／揺れる森の夢
◎長生　淳／秋─白い恒久
◎新実徳英／シンフォニック・オペラ《白鳥》

沼野雄司
◎南　　聡／歓ばしき知識の花園
◎松下　功／交響曲《合掌》
◎渋谷慶一郎／ ATAK000
◎湯浅譲二／ 2 台のピアノのためのプロジェクシ

ョン

◎近藤譲／夏に

片山　近藤譲さんについては、基本的には、沼野

さんが先ほど 2003 年の最後でおっしゃったこと

に賛同します。近藤さんの曲はあるクオリティを

保っているし、どの曲をどこに挙げてもそんな

におかしいことにはならないですけれど、《夏に》

は音として強いものがある。まさに、沼野さんが

おっしゃった言葉を使えば、「色気がある」とい

うか、そういう表現性、音で感じさせようとする

ところがあるような曲で、ある意味大きなオーケ

ストラを使った目立つ曲だったので挙げやすかっ

た。少し違ったタイプの曲ということもあります

ね。

沼野　演奏もいくぶんエモーショナルでしたよね。

白石　一貫した方法論で書きながら、自分もそれ

に沿って思考をしていくというプロセスは、《夏

に》も同じだったのだろうと思います。1 音を構

成する音響と音の身ぶりに、近藤さんとしてはめ

ずらしくウェットなものを感じましたが、それは

沼野さんの言うとおり演奏のせいかもしれません

ね。

片山　このときの指揮者は近藤さんのよき理解者

の［ポール・］ズコフスキーで、音楽性という点で

は近いはずですけどね。とはいうもののズコフス

キーはシュナーベル振りでもありますからねえ。

シュナーベルを振るように近藤さんの作品を振っ

たのでしょうかね。

◎細川俊夫／オペラ《班女》

白石　《班女》は細川さんがもっていた 20 世紀

的な書法、それから 2000 年代になってからの太

い旋律線を書くような書法、ミュージック・コン

クレートを取り入れた劇作りのような音の扱い方

が、オペラというスタイルをとることで、ひとつ

に結びついた作品です。原作は三島由紀夫ですよ
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ね。三島の作品にもとづくオペラといえば、黛敏

郎の《金閣寺》［1976 年］や、もっと前の石桁眞禮

生の《卒塔婆小町》［1956 年］などがすでにあるわ

けですが、ヨーロッパを主要な活動の場とする細

川さんにとって、三島は間違いなく注目を集める

題材です。このオペラの成功で、これからもオペ

ラの題材として三島を使う人が増えそうな予感が

しました。

　エクサン・プロヴァンス音楽祭で初演されたと

き、アンヌ・テレサ・ド・ケースマイケルの演出

で、扇が主人公の大きなドレスで表現されていた

のもすごく印象深く、魅かれるものがありました。

細川さんの代表作のひとつになったと思います。

楢崎　私は 2009 年にサントリーホール小ホール

で観ました。前作の《リアの物語》［1999 年］もオ

ペラとしてインパクトがあったものの、もっぱら

能の世界に向かっていて、どこか一元的な印象が

あったのですが、《班女》においては、能の時間

感覚と、現世の人間の感覚の両方が仕掛けられて

いる。それと、大きなクライマックスを形成して、

ふたたび鎮静するというのではなくて、小さいク

ライマックスがいくつもある。待つ時間がずっと

続く中で、それにいらだつ人間の嫉
しつ

妬
と

が爆発する

小クライマックスがあって、それが大きなクライ

マックスには向かっていかない。ある種新しい劇

のあり方を示していると思います。

片山　《班女》はオペラとしてはよくできている

と思いますよ。ただ、三島由紀夫の原作『近代能

楽集』は、能を素材にしているとはいえ、能のス

トーリーを使いながら完全な近代劇に仕立てたこ

とに意味があるんじゃないですか。「日本人」「三

島」「能」というもの安易に結びつけているよう

な気がして、この作品にたいしての私の印象はど

うもよくないのです。

　どういうことかといいますと、『近代能楽集』

というのは、能にもとづいているけれど、能的な

仕掛けでやる必要がないように作ってあるわけで

す。能を換骨奪胎して近代の側に奪い取ってくる

戯曲ではないのですか。それを能的な仕掛けに戻

すというのは、三島の本来の意図とは異なるわけ

です。作品として、オペラとしては立派なものだ

と思いますよ。たしかに、三島と能というイメー

ジの複合は、みんなが納得するものですよね。し

かし『近代能楽集』という戯曲をきちんと読んで

いたら、ああいうふうに使おうとは思わないはず

です。

楢崎　細川さんによる能の近代化ではないです

か？　能に戻したとは思えない。

片山　細川さんによる能の近代化には違いないの

だけど、やっぱり三島を利用してほしくないとい

う思いがありますね。あれだったら能そのものを

持ってくればいい。

白石　片山さんの気持ちはわからなくもないけれ

ど、台本として三島ぐらい面白いものを使ってく

れると、オペラはがぜん重みが出てくる。新しく

作られた台本の多くはドラマトゥルギーがぜんぜ

んだめでしょ？　作曲者が台本も作っているオペ

ラがよくありますけれども、音楽以前に台本の時

点でがっかりしてしまうものがけっこう多くて。

片山　三島と能をセットにするようなことをしな

くても、細川俊夫さんは書けるのですから、もっ

と道具に乗っからないで勝負できるような作品を

お書きになればいいと思う。あの設定は最初から

勝ち戦なのです。三島と能のセットでこられたら

西洋人はシャッポをぬぐ。細川俊夫さんのタレン

トがあったら間違いないですもの。本当はもっと

危険な賭けで作曲家として勝利をおさめてほしい

と思うんです。

　楢崎さんがおっしゃるように、能的な時間意識

を、一元的にいくのではないかたちで上手に外し

ながら、あれだけの時間をパーフェクトに持続さ

せるのはものすごいですよ。だから音楽としては
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非の打ちどころがないし、やっぱり三島の『近代

能楽集』を能的なものに戻すのは、三島の本意で

はないとかいうのは、こちらの言いぐさであって、

テクストとして存在するのだからどう使おうと勝

手だということもある。だから音楽としてはいい

と思いますよ。だからこの場でも選ばれて当然だ

と思います。ただ、細川さんだったらもっと違う

ことをやらないといけないと思ってしまうんです。

楢崎　日本のオペラ史において、意義があると評

価しますか。

片山　評価はします。細川俊夫さんがたいした作

曲家だということを前提としたうえで、彼の技を

使って初めて書けるものを書いてほしいというこ

とです。

　繰り返しになりますが、『近代能楽集』はタイ

トルに能が入っているし、能が素材だけれども、

そこから引き剝
は

がしてまったく違った演劇のコン

セプトに当てはめるために工夫している。それを

また戻してどうなるものでもないではないですか。

そこになにか批評性が生まれればいいけれども、

少なくとも私にはそうは思えなかった。作曲はた

しかに一流かもしれないけれど、コンセプトが一

流ではないのですよ。たとえば、ワーグナーとか

ストラヴィンスキーは、コンセプトも一流だと思

います。一流の人として認めるには足りないとこ

ろはどこかという話を、《班女》を使ってすると、

今みたいな話になるということです。

沼野　ヨーロッパでひとりで闘って、あれだけの

成功をおさめた日本の作曲家はほかにいないわけ

で、文字どおり前人未到です。まず、日本の音楽

界はそれを真剣に考えなくてはいけない。そして

逆にいえば、だからこそ細川俊夫という作曲家を

考える場合、ヨーロッパ音楽史における日本の作

曲家の位置づけ、といった点にこちらの意識がい

ってしまう……。ゆえに日本人作曲家が日本の作

家の題材を扱っているにもかかわらず、ほかの作

曲家と同じような意味で「日本の作曲」という枠

組みで語るのは難しいところがあるんですね。

片山　今受けている委嘱の数なんてものすごいで

すよね。これだけヨーロッパで受けていて、ある

意味武満以上の委嘱歴を作りつつある人というの

は、日本の 20 世紀から 21 世紀にかけての超一

流の文化人や芸術家、たとえば夏目漱石とか森鷗

外といった人たちと比べて論じられるような人に

なりうるはずなのに、なにか足りなくて真の一流

になっていない。どれだけ批判したって問題のな

いくらい偉い作曲家なんだから、私はこれくらい

のことは言っておきたかった。

◎細川俊夫／海からの風

楢崎　この作品は、細川さんのオペラにおける、

能を思わせるゆっくりとした時間の流れと連動す

るものがある。2001 年のハープ協奏曲に聴かれ

たような、過度にダイナミックでもなく過度に静

寂でもない中間的な響きと、ゆるやかに移ろう時

間感覚が相乗効果になっていると思います。ハー

プ協奏曲では、息の短いフレーズがふわふわっと

出ていたのに対し、《海からの風》ではフレーズ

が持続するようになっていく。その持続感が、オ

ペラの作風と結びついていると感じました。

◎夏田昌和／オーケストラのための
 《重力波》

片山　この作品は、スペクトル楽派的なヴォリュ

ームのある音響が推移し、シフトしながらぐじゃ

ぐじゃ行くような、しかも「重力波」というイメ

ージにも支えられて、まさに波動がうねって軋
きし

ん

でギーギー言っているような感じがすごくよく出

ている曲です。これは音響としてたいへん完成度

が高い面白いものだと思いました。とにかく、日

本のスペクトル楽派路線の名曲として推すに足る

と思います。
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白石　私もまったく同感です。夏田さんは書きっ

ぷりが潔い作曲家だとつねづね思っていて、どの

曲を聴いてもやりたいことをストレートに表現し

て、それをやり終えるとそのまま終わるという感

じを受けます。好き嫌いでいったら、とても好き

なタイプの作曲家で、この《重力派》は、2001

年の《アストレーション》よりいいと思っていま

す。

◎望月京／今、ここ

片山　IRCAM 以降、ドイツやフランスの現代音

楽祭で、オーケストラとなんらかの電気的な操作

の入っている音響をミックスして、ライヴで演奏

される曲が多いわけですけれども、この作品もそ

のようなもののひとつです。サントリーの「作曲

家の個展」で初めて聴いたのですが、やっぱりオ

ーケストラの音とそこに入ってくる音響とのミッ

クスがたいへん上手にセンス良くうまくいってい

て、まさにドイツやフランスの現代音楽祭でよく

やっている種類の音楽の最高水準のものに属して

いるでしょう。《クラウド・ナイン》もいい曲だ

ったのですけれど、私はこちらを取ったというこ

とですね。

◎望月京／クラウド・ナイン

白石　望月さんはいい曲がいくつもあって、どれ

を取り上げるか、選ぶのがむずかしかったです。

のびのびとした曲がつぎつぎに出てきて、ゼロ年

代に際立っていた作曲家だと思います。この作品

は音響に起爆力があって、それが野放図に散乱す

るのではなく、すっきりとしたエネルギーへと収

束していくのが面白い曲です。リズムへのこだわ

りや離れた位置で呼び交わす楽器音のかそけさな

ど、印象的な音の情景がたくさんありました。こ

の曲はバックミンスター・フラー［アメリカの思想家］

の空間浮遊都市が発想の原点となっています。望

月は自然現象や文化、芸術思想など、さまざまな

ものから影響を受けて、自由に音楽のアイディア

へと変換していくのですが、そうした、ある意味

で素朴というか、素直な反応も、この人ののびや

かな作風につながっている気がします。

◎三枝成彰／オペラ《Jr.バタフライ》

三枝成彰

片山　三枝成彰さんは 90 年代に《忠臣蔵》［1997

年］を作っていて、オペラはあれに代表させれば

いいのではないかという気もしますけど、やっぱ

りこの作品も挙げました。というのは音楽の中身

に進歩があると思うんですよ。原爆をテーマにし

ている。《忠臣蔵》に続くロマンティックなオペ

ラの復権であり、これも《忠臣蔵》と同じくプッ

チーニを意識しているのでしょうけれど、アリア

では《忠臣蔵》よりも息の長い旋律をもたせる技

がさえてきている。なぜゼロ年代にロマンティッ

クなグランド・オペラを作るのかを謎に思う方も

あるでしょう。でも壊れてバラバラな時代なので

すから何がよくて何が悪いということを傾向から

判断してもしようがない。スペクトル楽派路線で

もプッチーニ路線でもその路線でうまくできれば

もうたいしたものですよ。

◎新実徳英／シンフォニック・オペラ
 《白鳥》

楢崎　三枝さんの《Jr. バタフライ》は、ヨーロ

ッパの伝統的なオペラ作法にあえて異を唱えるも

のではないと思うのですが、新実さんのこのオペ
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ラはなんらかの異を唱えようとする立場のもので

あろうと思います。それが「シンフォニック・オ

ペラ」という名称に表れていて、こういうふうに

作曲家が新しいオペラ概念を出していってほしい

です。作品を実際に聴くと、新実のオーケストレ

ーションの手腕はあちこちに発揮されていました

し、歌の部分は、言葉が明瞭に聴き取れるよう配

慮された旋律化であると思いました。

　題材は、2 人の男女が出会ってずっと平行線を

たどる物語で、その題材と「シンフォニック・オ

ペラ」の構想とがうまくいったか、という問題は

あると思います。「シンフォニック・オペラ」に

とって、もっと適切な題材選択があればよかった

と思います。それでも新しいオペラ概念を提起し

た点を評価します。

片山　これはかなり考えられていて、バランスが

とれていて、なかなかよかったですね。でも新実

さんならもっといいのが書けますよ。

◎伊藤弘之／揺れる森の夢

伊藤弘之

楢崎　伊藤弘之さんの作品は以前から聴いていた

のですが、いまひとつこの人の、と思える個性が

見つからなかったのです。でも方法論としては、

「揺れる」「フラジャイル」「脆
もろ

さ」などを表現し

たいと一貫していて、それがこの曲でわかりまし

た。たおやかに、というよりもむしろ頼りなくな

びいて形を変えていくようなテクスチュアを書き

とめて演奏家に伝える力がついてきて、それがこ

の作品に結実していると思います。「もろさ」と

いう、現代に潜むものを表現の対象につかまえた

こともユニークです。

◎長生淳／秋─白い恒久

楢崎　《秋─白い恒久》は「現代日本のオーケス

トラ音楽」で演奏されました。この年は応募作品

で演奏に値するものがないと選考会で判断されて、

その前年に作曲賞を取った長生さんに委嘱された

作品だけが演奏された年でした。その長生さんの

作品の前に入野義朗の《シンフォニエッタ》が演

奏され、長生の後に早坂文雄の交響的組曲《ユー

カラ》が演奏されたのですが、そういう大家の作

品にはさまれても聴き劣りのしない手腕を感じさ

せる作品でした。何が新しい？ と聞かれたら答

えるのは難しいのですが、オーケストラを緩
ゆる

め、

引き締め、うねらせ、とがらせ、歌わせ、咆
ほう

哮
こう

さ

せ、といった手綱さばきが巧みで、20 分の演奏

のあいだ、聴き手の耳をそらさせない手腕は並じ

ゃないと思います。

◎鶴見幸代／縞
しま

縞
しま

白石　これは東京混声合唱団の委嘱作品で、松井

茂の書き下ろしの詩に曲をつけたものです。「純

粋詩」「縞縞」「セルフポートレート」という 3 系

統の詩にたいして音をつけているのですけれど、

「方法主義」の詩人である松井さんの詩にふさわ

しく、ひとつのルールを決めて音を振り分けてい

くという方法で曲を作っていて、ひじょうにコン

セプチュアルです。音響としてはスタイルの異な

るものが混在して走馬灯のように移っていくみた

いな面白さがあり、《醸
かも

鹿
しか

》よりははるかに猥
わい

雑
ざつ

でにぎやかなのですが、徹底した方法論と出てき

た音響の臨場感ある楽しさという意外性が、この

曲の持ち味かなと思います。また、松井さんとの

共同作業だったということも、ここで挙げたかっ

た理由です。
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◎南聡／歓ばしき知識の花園

南聡

片山　この作品は 1986–92 年、さらに 2004 年と、

かなり長い期間にまたがって作られています。フ

ルートとヴァイオリンとピアノのトリオによる室

内楽があって、オーケストラを付加するようなか

たちでできあがってきた。ベリオの《セクエンツ

ァ》シリーズと《シュマン》シリーズの関係を彷
ほう

彿
ふつ

させる曲ですね。ソロがあって、アンサンブル

があって、オーケストラが加わって、曲が増殖し

ていくというパターンで作られています。

　南聡さんの音楽は、ベリオ的とは必ずしもいえ

ないかもしれないけれども、とにかく音を増殖さ

せていくことによってどんどん細工が細かくなっ

て、ひじょうに濃密でマニエリスティックで巨大

な細工へと膨
ふく

らんでゆくように作られていて、し

かも職人仕事が徹底してなされていて細部に感心

させられる。他の作品もいいものがいろいろあっ

てレヴェルが揃ってますから、絶対にこの曲でな

くてはいけないというわけではないのですけれど

も。

沼野　僕も理由としてはほとんど一緒です。ある

種の引用から出発して、まったく異なる音楽を作

り上げてゆく、ということにかんしてプロフェッ

ショナルな人ですよね。地方にいらっしゃるとい

うこともあるのかもしれないけれども、もっと注

目されていい作曲家だと思っています。

◎松下功／交響曲《合掌》

沼野　これは、何よりも題名がすごい。「合掌＝

合唱」すなわち《第九》のパロディで、舞台に坊

さんが出てきて、声
しよう

明
みよう

の合唱隊が、合唱して合

掌するという……。単なるシャレじゃないかと言

われそうですが、僕は現代作曲家だったら、これ

くらいはやってみろと言いたいですね。坊さんを

たくさん連れてきて、交響曲《合掌》、というく

らいの大ネタをたまには繰り出してはどうか、と。

冗談でもなんでもなく、この曲には解放感を覚え

ました。

松下功

◎渋谷慶一郎／ATAK000
◎湯浅譲二／2台のピアノのための
 プロジェクション

沼野　渋谷慶一郎さんを入れるというのは、イマ

ドキの流れ（？）に迎合しているように思われる

かもしれませんが、こういうことです。まず、僕

の理解では、いわゆるエレクトロニカとよばれる

音楽の流れの中でも、彼の作品は音響の洗練度が

きわめて高い。本質的な意味でのハイファイなサ

渋谷慶一郎　© 新津保建秀
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ウンドといったらいいでしょうか。ノイズやクリ

ック音を使っていても、細部を練り、全体を緻密

に構成しながら「美しい」音響を追求する姿勢

は、ある意味ではきわめてクラシカルといってい

いと思うんです。これは、彼が東京藝大作曲科を

出ているからということではなくて、たぶん、も

ともとの資質でしょう。彼自身の無頼派的なイメ

ージとは逆に、とてもていねいで繊細な作業がな

されている。だいぶ迷ったのですが、しかし彼の

仕事を「現代音楽」の文脈から眺めてみることで、

「日本の作曲」という表現に幅が生まれるように

思って入れました。

　いっぽうの湯浅さんの曲。《プロジェクション》

というタイトルは、彼の作品の中でもハードコア

なシリーズに付されるブランド名ですが、これは

まさにその名にふさわしい曲です。2 台のピアノ

のステレオ的な効果、音の移動を徹底的に追究し

た作品で、実際に会場にいると、ほとんど電子音

楽を聴いている気分になってくる。湯浅さんの

2000 年代に入ってからの作品の中では、最も意

欲的な音楽だと思います。

片山　どうして電子音楽みたいに聴こえるのです

か？

沼野　まるでミキサーでパンニングしたように、

右と左に離れた場所に置かれたピアノの音響が移

動するのですが、大事なのはそれを際立たせるよ

うに、一種のディレイ効果が生じるような奏法や

音型が慎重に選ばれていることです。このあたり

のアイディアと徹底度、そしてそれをリアライズ

する技術がぴたっと調和していると思いました。

◎小鍛冶邦隆／ピアノと16奏者のため
のドゥブル–レゾナンスⅡ

片山　ひとことでいうと、小鍛冶さんの作品には

《ポルカ集・タンゴ集》［2001 年参照］や銀色夏生の

詩による合唱曲のシリーズのように、既成の、も

ちろん多くの聴衆の耳にもひっかかりやすい音楽

要素を、しかししたたかにいじって出すようなも

のと、この《ドゥブル – レゾナンスⅡ》などの、

音列を乱反射させて、何をやっているんだかわか

らない、「ただ操作を重ねていったらこうなっち

ゃいました」というようないわゆる現代音楽的な

作品、という 2 つの系列がある。共通しているの

は、「私は何もやりたくありません」とでもいう

ような、本人の能動的で主体的な表現がないとこ

ろです。オートマティックにアウトプットするよ

うなかたちで出してきて、現代の芸術家ならそれ

以上やったら恥ずかしいでしょうというようなと

ころがあって、そこに私はけっこう好感をもって

いるんです。
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片山杜秀
◎西村　朗／室内交響曲第 3 番《メタモルフォー

シス》
◎藤倉　大／ Stream State
◎野平一郎／オペラ《マドルガーダ》
◎細川俊夫／循環する海
◎安良岡章夫／レイディアント・ポイントⅡ─
 独奏打楽器とオーケストラのための

白石美雪
◎松平頼暁／ダイアレクティクスⅡ
◎西村　朗／室内交響曲第 3 番《メタモルフォー

シス》
◎野平一郎／オペラ《マドルガータ》
◎細川俊夫／循環する海
◎鷹羽弘晃／ダ ダダ カサンドラ

楢崎洋子
◎松平頼暁／ダイアレクティクスⅡ
◎猿谷紀郎／ここに慰めはない〜ゴットフリー

ト・ベンのテキストによる
◎川島素晴／音楽詩劇《朝日に舞う黒鳥》
◎篠田昌伸／ Circular Step for orchestra
◎伊藤美由紀／Of the Flowing River the Flood 

Ever Changeth...

沼野雄司
◎藤倉　大／ Stream State
◎松平頼暁／ダイアレクティクスⅡ
◎久留智之／クラップ・スラップ・トレンブル
◎田中吉史／ 12 の声のための
 “No.9 – Quintetto”
◎徳永　崇／鎧の着け方

◎松平頼暁／ダイアレクティクスⅡ

白石　松平頼暁さんは一貫して、ロマン主義的な

自己表現と切り離して音型を操作するという態度

で作曲しています。そこから生まれるさらっとし

た音の感触が気持ちいいですね。この曲は「作曲

家の個展」で初演されたのですが、このとき演奏

された《モルフォジェネシスⅠ》のオーケストラ

版初演も、形作られた音型を規則的に交代、変化

させていく松平さんらしい音楽で、面白く聴きま

した。《ダイアレクティクスⅡ》ではストラヴィ

ンスキーなど過去の作曲家の音楽を引用して、独

自の作曲技法で組み合わせる手法がよくこなれて

いて、音楽のコントラストがみごとだと思います。

楢崎　松平さんの作品は、表面に聞こえる特徴と

しては、ミニマリズム系とダイアレクティカル系

の 2 タイプがあると私は思っています。ミニマリ

ズム系では相似のパターンが連なっていき、ダイ

アレクティカル系では対照的なものが交互に出て

きます。《ダイアレクティクスⅡ》は、タイトル

が示唆するようにダイアレクティカル系です。松

平さんの作風に聴き手はなじんでいますが、けっ

して飽きない。いつ聴いても音が生き生きしてい

る。システムがうまく作用しているのだと思いま

す。《ダイアレクティクスⅡ》も、曲の仕掛けの

中で演奏者がどの音も生き生きと継起させていた。

沼野　この作品を挙げた理由は、ふたつあります。

ひとつは今楢崎さんがおっしゃったように、ふた

つの対立するものが弁証法的に違うものを生み出

松平頼暁
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すという過程がうまく計算されているということ。

そして第 2 に「引用」という技術を、構造の芯

のところを変容させる契機としてというか、幹に

接
つ

ぎ木させるものとしてというか、単なるおまけ

ではなく本質的な部分で考えているという点です。

この曲の場合もひじょうに豊かな─ストラヴィ

ンスキー、ヴァレーズ、ペンデレツキ、ショスタ

コーヴィチの─引用があるわけですが、それが

彼自身の音楽の構造と相似形をなしているあたり

がすばらしい。

◎西村朗／室内交響曲第3番
 《メタモルフォーシス》

片山　フル・オーケストラの作品ということでは、

もちろん 2000 年代に入ってからも西村さんはい

い曲をたくさん書いていて、沼野さんが《東アジ

ア幻想曲》をお選びになったりしていたし、いず

れもたいへん水準の高いものだと思います。フ

ル・オーケストラでは 1980–90 年代にひととお

りやってしまって飽和したところがあって、苦労

しているぶん、違ったところへ行こうとして、ピ

アノ曲で大きな曲を作ろうとしたり、室内オーケ

ストラのための作品では─《鳥のへテロフォニ

ー》ですでにやっている面もあるけれども─運

動とか旋律的な要素とか、フル・オーケストラで

マスを動かしていくような中では出てこない要素

がクローズアップされるような路線をかなり上手

におこなっている。大阪のホールとの関係［いず

みホールの座付き室内オーケストラ「いずみシンフォニエッタ

大阪」の音楽監督］による機会的な作曲という面もも

ちろんあると思いますが、このシリーズでは結果

的に、旋律が前に出てくることが多くなったと思

います。

　室内交響曲のような中規模の編成になると、意

外に第 1 番は伊福部昭に似ていると思ったし、第

3 番は松村禎三のようにアジア的なメロディ・ラ

インが前にはっきり出ていて、西村さんの祖型が

むき出しになっているような面白みがあって、新

しいことをやっているというよりは、室内交響曲

のシリーズでいろいろ装おうとしながらも、ある

意味、西村朗の音楽の地金というか、生の声が出

てくるような感じがあり、それはいい印象として

私は受け取っていて、このシリーズはたいへんけ

っこうなものだなと思いました。

白石　私も西村さんの 2000 年になってからのオ

ーケストラ曲やピアノ曲などをつぎつぎに聴いて

いくと、どれも大作で面白いものがあったと思い

ます。それらに共通していえることですが、ゼロ

年代の西村さんは、初期・中期のように方法論に

着目して、ひとつのことを 1 曲で追究するとい

うような姿勢からはもう完全に離れていて、この

第 3 番はすごくいいテンポでフェイズが変わって

いく作品になっている。しかも全体の物語性みた

いなものをべったりと重くのせるというやり方で

はなくて、編成のせいもあると思いますけれども、

今までやってきた作曲技法を使いながら、わりと

テンポよく変化が仕組まれているのが面白いとこ

ろでした。片山さんのおっしゃるとおり、メロデ

ィアスな性格も明瞭になってきて、わかりやすい。

そういう意味ではまだ若いのに、なんとなくまと

めに入っているという印象ももちました。

◎野平一郎／オペラ《マドルガーダ》

白石　この作品はシュレースヴィヒ = ホルシュタ

イン音楽祭で、ケント・ナガノが指揮した初演を

聴きました。ストーリーは武満がかなり考えてい

たものを、デイヴィッド・リンチ監督の映画『ワ

イルド・アット・ハート』の原作者として有名な

作家のバリー・ギフォードが台本に作りあげ、野

平さんが作曲したものです。権力の弾圧で記憶が

禁じられている社会で、過去を問い直そうとする

少女がロック歌手になり、過去を告発して捕えら
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れ、死刑を宣告されるのですが、最後に少女が海

に流されて鯨
くじら

に救われるという話で、物語じたい

が現代社会批判でもあるし、ある意味、前衛批判

でもあるのかと思います。その流れの中で、ロッ

ク歌手のシンボルであるエレキ・ギターをつかい、

打楽器も多彩、3 本のサクソフォンのみのアンサ

ンブルを入れるなど、ふだんの野平さんのオーケ

ストラ作品とは少しちがった楽器の扱いを混在さ

せながら展開しています。

　野平さんの音楽はこれまで、いい意味で常に未

完の感じがしていて、いつでも闘争している感覚

があると思ってきました。ところが、大きな構え

の中で作品化していくことがゼロ年代になってか

ら特に顕著になっていて、常に新しいもの、未完

のものを作りつつ、全体としては、ある種、保守

的な形態を下敷きにするようになった。シーンに

よって違ったスタイルのものを混在させていくや

り方で書いた《マドルガーダ》では、まさにそう

いう面が物語や舞台とあいまってうまく出ていま

した。つまり、未完で闘争的な書き方を、オペラ

とか、同じ年の《悲歌集》での物語的構成、ある

いは翌年の《響きの連鎖》での大きな 4 つの部分

といった大形式の中で使っていくわけです。そう

いう意味で、野平さんは一種の円熟、成熟のステ

ージに入ったのだといえます。

片山　オペラを観に行っていなくて、サントリー

ホールで部分的にやったものしか聴いていない

のですが、ネガティヴな言い方をすれば遅れて

きたポスト・モダン。80–90 年代にこういうポス

ト・モダン的なオペラがあったらよかったけれど、

2005 年にこれをやるのはいかがなものかという

気もします。ただ、そういう種類のオペラとして

良いものだとは思います。

　野平一郎さんというのはよくわからない作曲家

ですね。何を作りたいのか、今ひとつわからない。

このオペラでますますわけがわからなくなったと

ころもあります。いわゆる主体、個性がないよう

な、そういう意味でもポスト・モダン的な存在と

もいえます。小林武史さんのために 90 年代にヴ

ァイオリンとピアノのデュオ・コンチェルトを書

いたり、《悲歌集》を書いたり、《マドルガーダ》

を書いたり、白石さんが「常に闘争している」と

おっしゃっていましたけれど、この人はけっきょ

く何者なのか。あるいは何者でもないキャラク

ターなのか。《マドルガーダ》のようなオペラは、

まさに何者でもないキャラクターそのまま剝
む

き出

しみたいな感じで、ポスト・モダン的な意味で面

白い。

白石　たぶん武満が書いたら、ぜんぜん違ったも

のになったでしょう。野平さんがギフォードの台

本を使っても武満の音楽に寄らず、野平さんらし

い作品になったところがよかった。

沼野　テクニック、ユーモア、知性を兼ね備えた

人だから、あとはそれを生かす「型」次第だと思

うんですね。たとえば野平さんとすぐれたプロデ

ューサーががっちり組むと、とてつもないものが

できるかもしれない。日本で最高のオペラ作家に

なりうる人という気もするんです。

◎細川俊夫／循環する海

片山　伊福部昭が早坂文雄の音楽を評して言った

という「着物の裾
すそ

模様みたいな音楽」の現代版と

いう感じがするんですよね。いわゆる日本的な朦
もう

朧
ろう

とした美意識のモダニズムを経過したうえでの

最高度の洗練でしょうね。

白石　「循環する海」という発想そのものは、武

満からもらってきている感じがします。細川さん

はやはり武満にたいする思いが強い。書き方と

しては、昔から変わらないといえば変わらなく

て、一音二音がゆっくり呼吸するように静かに始

まって、ずっと属 7 の響きが鳴っている。ただ、

2000 年代に入ってからのスタイルの変化として
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はっきりと感じられるのは「歌」です。声楽とい

う意味ではなくて、《循環する海》にも現れてい

るように、メロディが太い線で歌うということで

す。おそらく初期から彼の中にあったけれど隠
いん

蔽
ぺい

されてきた「歌」が、ここに来て解放されたみた

いなところがある。とても正直な作品なのではな

いかと思います。

─白石さんはゲルギエフがウィーン・フィルを

振ったときの初演をお聴きになっているんですよ

ね。演奏はどうでしたか？

白石　ドラマティックに表現していましたね、特

にメロディは。日本人指揮者の間合いとはちがっ

て、ゲルギエフらしい情熱的な演奏だったと思い

ます。

沼野　これだけ一貫性のある曲を書いている人は、

他に見当たらないと思います。強いていえば近藤

譲さんくらいかな……。だから 2 人とも、ひとつ

の作品という輪郭でとらえるのが難しくもある。

片山　今、白石さんが武満といったから思い出

しましたが、《班女》［2004 年参照］も地下鉄の音か

ら始まるでしょ。あれは、やはり武満を意識し

ているのですね［武満徹は、著書『音、沈黙と測りあえる

ほどに』（新潮社、1971）の中で、「1948 年のある日のこと、ぼ

くは混雑した地下鉄の狭い車内で、調律された楽音の中にちょ

っとした騒音をもちこむことを思いつきました。それとともに、

作曲するということはきっとぼくをとりまく世界を貫いている

「音の河」にどんな意味を与えるかということだろうと確信でき

た」と述べている］。やはり、音の河で地下鉄なんだ

という武満へのオマージュですね。

◎藤倉大／Stream State

沼野　この曲を挙げる理由は、現代の日本におけ

る真面目な「現代音楽」の基準をズドーンと引き

上げた作品だからです。最初に 3 群のオーケスト

ラが複雑に絡み合うわけですが、譜面は驚くべき

精密さで書かれていて、しかも実際に音を聴くと、

仕掛けがすべて耳でわかるようにできている。真

面目な作曲科の学生は、なにより藤倉大さんのス

コアを勉強するといいのではないでしょうか。

片山　基本的には沼野さんと同じで、ヨーロッパ

のいわゆる西側、現代音楽祭レヴェルのよく書け

た作品の典型で、藤倉さんは 2000 年代後半、そ

ういうレヴェルでどんどん曲を書いていて、ブー

レーズが指揮するのもなるほどと思わせます。沼

野さんがおっしゃるとおり、フランスやドイツの

現代音楽祭とか BBC の委嘱作品のようなある水

準に達している仕事で、藤倉さんのように日本の

音楽教育から外れたかたちで、どんどん飛び出し

ていくかたちでしかこういう才能が出てこない日

本の現代音楽界とはなんなのかという問題もある

し、いろんなことを考えさせられる。ただ、藤倉

さんがものすごい天才で、個性的だというのとは

違う話だと思います。沼野さんと同じで、世界水

準に達している、こういうものをやすやすと書け

るタレントがいる。その中でよく書けている曲を

挙げたいと思ってこの曲を挙げました。

沼野　これくらい朗らかで高性能な音楽が、これ

までの日本の音楽界にあったかどうか。ともかく

彼の出現は日本の作曲界のゼロ年代における大き

なトピックであることは間違いない。

片山　特殊な美意識や天才的な思想があるとかで

はなくて、メティエの問題ですね。ただ、メティ

エについて図抜けて評価をするというのは、どう

いう意味があるのか悩ましいこともあるけれども。

白石　引き出しもいっぱいあるしね。1 曲ごとに

藤倉大　Photo by Ai Ueda（©Ai Ueda）
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面白いと思う仕掛けが異なっているのもすごい。

やっぱり片山さんのおっしゃるメティエの問題か

な。

片山　だからたいへんな才能だけれども、それを

どう評価するか。彼が個性的で創造的な人かとい

うのはちょっと難しい問題です。

◎猿谷紀郎／ここに慰めはない
 〜ゴットフリート・ベンのテキストによる
◎川島素晴／音楽詩劇
 《朝日に舞う黒鳥》

楢崎　この 2 作品はどちらも声を使っていて、歌

劇とかオペラとか銘打ってはいませんが、オペラ

ではないオペラ的な作品です。こういう類
たぐい

の作品

がこの 10 年間多かったと思います。新国立劇場

以外から新しいオペラが出てきているということ

だと思います。猿谷さんも川島さんも、声楽作品

よりも器楽のほうにウェイトをおいてきた作曲家

で（そういうジャンル意識はないかもしれませ

んが）、声とテクストを受けとめる器が豊かです。

というか意外な受けとめ方もします。

　猿谷さんの《ここに慰めはない》は、ドイツの

詩人ゴットフリート・ベンが書いたドイツ語の

テクストを使っていて、「ニヒリズムと音楽の地」

で詩を結んでいるところに作曲を促された旨を作

曲者は述べています。ドイツ語の子音を棘
とげ

のよう

に鋭く扱ったり、それとは対照的に抑制のきいた

扱いをしたり（加納悦子さんの好演も特筆されま

す）、オーケストラも、アーティキュレーション

や響きの様態において振幅の大きい扱いをしてい

るので、テクストの叙述に沿って音楽化するとい

うよりも、詩の水面下にある意識を音楽に取り出

そうとする、といったほうがいい作品です。テク

ストを音楽化するあり方に示唆を投じる作品のひ

とつです。

　川島さんの《朝日に舞う黒鳥》は、音楽詩劇と

銘打ったバリトン、ソプラノ、ピアノのための作

品で、ポール・クローデルの著作『朝日に舞う黒

鳥』『百扇帖』ほかからの抜粋を、日本に滞在す

る前から日本を去るまでのクローデルの半生の記

述に配したテクストによっています。クローデル

の著作に透かし見る文化的な亀裂を映し出すよう

な音楽です。ゆったりとした朗唱ふうの歌唱の中

に、たんたんとした語りをはさんだり、堰
せき

を切っ

たように言葉を早口に放出したり、ピアノは歌に

同調することもあれば、歌の穏やかな様相とは裏

腹の、断続的な不安定な動きをしたりします。テ

クストの構成と音楽とが切り離せない関係になっ

ていた。

沼野　これはいい作品でした。挙げてもよかった

かな……。クローデルがいて、日本の俳句があっ

て、川島素晴という作曲家がいる。この 3 つの時

代の距離感、異なった文化のジャンルを、うまい

ぐあいに彼の美意識で貫いた作品だった、という

記憶があります。

◎篠田昌伸／Circular Step for 
orchestra

◎伊藤美由紀／Of the Flowing River 
the Flood Ever Changeth...

楢崎　「現代日本のオーケストラ音楽」の選考演

奏会に残った 4 作品のうちの 2 作です。そのため

若書きなので、さきほど藤倉さんのところで言わ

れたような、メティエがひじょうに豊かな作品と

違って、これからの課題も見受けられる作品です。猿谷紀郎
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逆にメティエやテクニックにまとわれていないぶ

ん、その人がほんらいもっているものが出た作品

でもあります。

　篠田昌伸さんの《Circular Step for orchestra》

は、作曲者によれば回転するようなパッセージと

ステップを刻むようなリズムを核とするという作

品で、旋回風な音型や鋭いリズム音型の選択、お

よびそれらをかみ合わせ、はめ込むタイミングに

はセンスを感じました。ただ、そのアイディアを

敷
ふ

衍
えん

するという点はこれからだと思います。

　伊藤美由紀さんの《Of the Flowing River the 

Flood Ever Changeth...（行く川の流れは）》は、

特徴的な音があちこちから出てくる多発的な作品

で、それぞれの特徴を際立たせ合いながら連
れん

繋
けい

さ

せていくオーケストレーションには新鮮なものが

ありましたが、後半はパターン化も感じました。

沼野　前半の新鮮なところ、特徴的なところとい

うのは……。

楢崎　伸びるような音とか、素早く動く音とか、

ちょっとかすれたような音とか、そういった音作

りです。

伊藤美由紀
Photo: Matthew Kleinrock

◎久留智之／クラップ・スラップ・トレ
ンブル

◎田中吉史／12の声のための
 “No.9 – Quintetto”
◎徳永崇／鎧

よろい

の着け方

沼野　3 人ともいっぺんに言ってしまえば、自分

の方法論に自覚的である人たちということです。

自分の方法論がきちんと設定してあって、そのう

えでそれに過度に囚
とら

われることなく、うまいぐあ

いにアイディアを転がしている。

久留智之

　

まず久留さんの《クラップ・スラップ・トレンブ

ル》は、ある種の西洋現代音楽批判を、民族音楽

的なものの助けを借りてやっている……というと

平凡に聞こえるかもしれないけれども、僕がいい

と思うのは、民族音楽的な音階だのリズムを取り

入れるということではなくて、西洋音楽の論理を

民族音楽に接近させていくことによって、架空の

民族音楽のようなものを作り出しているという点

です。

　田中さんの作品は［モーツァルトの］《コシ・ファ

ン・トゥッテ》の四重唱をベースにしながら、い

篠田昌伸

田中吉史
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ろいろなパートを拡大したり縮小したり、遠くか

ら俯
ふ

瞰
かん

したりと、さまざまな操作を繰り返して合

唱曲に仕立て上げたものです。その手続きの面白

さももちろんなのですが、音の結果としても、と

てもユニークなんですね。もうちょっとコクとい

うか、しつこさがあったほうが印象には残る気

がするけれども、《コシ》を知っている人ならば、

何度も聴きたくなる。

　徳永さんの《鎧の着け方》は乾いたクラスター

をリズミックに叩くピアノ、そしてフルートとチ

ェロという編成の作品ですが、武士が鎧をつける

ときの手順がヒントになっています。彼はこの後、

同じようなタイトルの曲をいくつか出しています

が、やはりこの最初の曲は、物語とは異なる手続

きを外部から導入して、しかもそれをきわめて明

るい、屈託のない音響にして展開している点で出

色のものだと思いますね。《鎧の着け方》という、

妙なコンセプトを選んだことによって、暗い自意

識から解放されている。

片山　《鎧の着け方》は、実際の鎧の何かと音楽

に具体的な関係があるのですか。

沼野　おそらく鎧の付け方の過程が、音楽の時間

的な構造とあるていどシンクロしているんじゃな

いかなと想像しているんですけれど。

片山　鐙
あぶみ

を付ける順番とかね。

沼野　音楽の形式とか構造を全体の枠組みから考

えるのではなく、鎧のパーツを徐々に身に着けて

いくように、一種近視眼的に、部分から考えて全

体に到達する、という戦略でしょう。

徳永崇

◎鷹羽弘晃／ダ ダダ カサンドラ

鷹羽弘晃

白石　演劇仕立てのオノマトペとアンサンブルに

よる作品です。ギリシア神話に登場するトロイア

の王女カサンドラが苦悩の叫びをオノマトペで発

し、客席から身振りをつけながら登場したギタリ

ストを含めて、まわりのアンサンブルがその叫び

に応答するんです。カサンドラが楽器のほうを

向いて、「ダダ」と言うとそれに音が投げ返され

るといった、聴くほうがちょっと照れるような素

朴さもありましたが、芸達者ぞろいのアンサンブ

ル・ノマドが 40 分、飽きさせずに楽しませてく

れました。鷹羽さんという作曲家の全体像はまだ

よく見えていないのですが、他の作品がおとなし

くて古典的なイメージであったのに対して、この

作品は未熟ではありながら、なにか「場」を生み

出すようなエネルギーとユーモアがあって、40

分も持続できることに驚きました。この方向で行

ったら、この人、面白くなるかも、と思ったしだ

いです。

◎安良岡章夫／レイディアント・ポイントⅡ
 ─独奏打楽器とオーケストラのための

片山　安良岡章夫はベリオみたいな線で、充分な

メティエをともなって書ける作曲家で、評価すべ

きタレントでしょう。若いころは譜面の書き込み

方がすごすぎ、音符が多すぎ、重武装すぎたかと

も思いますが、無駄なくみごとに成熟してきまし

た。《レイディアント・ポイントⅡ》はまさにそ
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ういう意味での成熟した作品ですね。

安良岡章夫
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片山杜秀
◎一柳　慧／オペラ《愛の白夜》
◎伊左治直／綱渡りの娘、紫の花
◎江村哲二／武満徹の追憶に　─地平線のクオリ

ア─　オーケストラのための
◎山根明季子／水玉コレクション No.01

白石美雪
◎江村哲二／武満徹の追憶に　─地平線のクオリ

ア─　オーケストラのための
◎小出稚子／ケセランパサラン
◎山根明季子／水玉コレクション No.01
◎野平一郎／チェロとオーケストラのための《響

きの連鎖》
◎三輪眞弘／弦楽のための 369、B 氏へのオマー

ジュ

楢崎洋子
◎野平一郎／トリプティーク
◎江村哲二／武満徹の追憶に　─地平線のクオリ

ア─　オーケストラのための
◎野平一郎／チェロとオーケストラのための《響

きの連鎖》
◎権代敦彦／ピアノとオーケストラのためのゼロ

沼野雄司
◎山根明季子／水玉コレクション No.01
◎伊左治直／綱渡りの娘、紫の花
◎湯浅譲二／ぶらぶらテューバ
◎江村哲二／武満徹の追憶に　─地平線のクオリ

ア─　オーケストラのための

◎江村哲二／武満徹の追憶に
 ─地平線のクオリア─
 オーケストラのための

─2006 年は江村哲二さんが満票ですね。

沼野　もちろん追悼の思いがあることは確かです

が、僕は実際にこの曲が江村さんのいちばんいい

仕事だと思っています。彼は初期には必死にヨー

ロッパ的な書法を学んで、前衛の最先端のモー

ドを身につけようとしていたわけですけれども、

徐々に違う方向へ行って─ごく表面的にいえば、

音楽が調性的になってきたということですが─

全音階的なバランスをそうとう緻密に考えるよう

になったのだと思います。結果として、この曲の

場合にはある時期の武満作品を延長していくと到

達するような、それも武満よりも高い完成度で到

達するような地点が、はっきりと見えている。

楢崎　この作品は江村さんの中で完成度が高いと

同時に、ほんらい江村さんがもっていたものが退

いていると感じる作品でもあります。独学でテ

クニックを知らない状態で作曲をするというの

は、まずイメージがあって、それを伝えるにはど

う書けばいいのか、その術
すべ

を探すのに苦労するこ

とだと思います。その苦労が彼の作品を作ってい

るけれども、《地平線のクオリア》は、こう書け

ばいいとわかってしまって書いているので、それ

が音楽を物足りなくしているのではないかとも思

う。《地平線のクオリア》は、クオリアの概念を

明確にとらえて、それを表現するためのテクスチ

ュアの作り方を解析して作られているので、表現

対象と方法論とがあまりに問題なく結びついてい

る。ほんらいそのあいだに距離があって、それを

埋める作業が作曲だと思うのですが。

白石　《地平線のクオリア》は、ゼロ年代になっ

てからの江村さんの象徴的な作品として挙げまし

た。江村さんの中では《インテクステリア》のシ
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リーズが好きです。沼野さんのいう「前衛の最先

端のモード」かもしれないけれど。シンプルな調

和を回避して、あえて曖昧なまま、異質なテクス

チュアをおりあわせて持続しようとする筆致に力

があった。サントリー音楽財団が委嘱した 1996

年の《プリマヴェーラ》で憧憬に満ちた響きとい

うか、美しい音響への志向が明確にみえたわけ

ですが、《地平線のクオリア》はその延長上、し

かも語法がこなれて自分の言葉になっているとい

う意味で、より優れた作品となっています。ただ、

楢崎さんの意見と近いところがあって、《地平線

のクオリア》は《インテクステリア》のシリーズ

からは離れた地点に達したと感じました

　ところで、「クオリア」というタイトルはどう

なんでしょうか。「クオリア」としてしまうこと

で、ある種のロマンティシズムに陥ってしまった

気がします。江村さんは武満の《テクスチュア

ズ》という言葉と同じだと述べていますが、けっ

きょく、どっちの言葉を使ってもブラック・ボッ

クス。しかも、茂木健一郎の著書で流行った言葉

じゃないですか。もう少し別のタイトルがなかっ

たのかと思う。江村さんは作曲にかんする本も書

いていて、理系の思考をする人だったから「クオ

リア」についても合理的な議論を展開なさってい

るのではないかと想像しています。でも、残念な

がら数式がたくさんあって、科学的知識をもたな

い普通の人には読めないみたい。それで、本も出

版されないままになっています。

─今話に出た著作ですが、『作曲する脳』とい

うタイトルです。2007 年 4 月 23 日とありま

すので、亡くなられる 6 週間前に完成したもの

です。600 ページくらいありまして、認知科学

や設計工学的アプローチにより、「楽曲の創作過

程における最も上流の過程である『発想』（idea 

generation）の過程を記述」するための力学系モ

デルを提案することがテーマですが、残念ながら

出版される予定はないようです。

片山　《地平線のクオリア》は、ひじょうにきれ

いな響きで、比較的最初にある音の量があって、

それが消えていくようにずっと薄くなっていって、

ひじょうに上手に予定調和的に形が崩れないで終

わっていくという、ある意味でパーフェクトな作

品です。そのパーフェクトな作品だということの

意味については、楢崎さんと沼野さんが言われた

こととけっきょくダブっていると思うのですが、

だからつまらないともいえるんでしょうね。ひじ

ょうに質の高いグラフィック・デザインみたいな

ものを見ている感じの音楽で、ある達成はあるの

だけど、不満をいえば、ガチャガチャしていて面

白くなる要素が全部なくなっていて、最初にあ

る音がだんだん薄くなっていって、「消えました。

終わりました。おみごとでした」みたいなそうい

う音楽です。ここまで純化してしまうと後がない

といいますか。

◎山根明季子／水玉コレクションNo.01

白石　《水玉コレクション》シリーズの最初がこ

の作品でした。山根さんは「水玉を近くで見たり、

遠くで見たりする」という言い方をしていますが、

瞬間ごとの音響を形作っていくときに視覚的な像

を手がかりにするんですね。モティーフもそう作

っていて、曲全体としてはどこから始まってもど

こで終わってもいいという構造になっている。こ

の曲にかぎらず、山根さんはデザイン的なものを

音で表して、視覚的なものと聴覚的なものを結び

山根明季子
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つけるのが自分の作曲だと語っていますし、この

あともずっと続いているシリーズなのですが、新

たな発想が最初に実を結んだこの曲は、いちばん

斬新に感じられました。やりたいこととできあが

った音響がみごとに一致していると思って、ここ

で選んでいます。

片山　曲にかんしては白石さんがおっしゃったと

おりだと思いますけれども、現代音楽というの

は、世の中の風潮や学問から遅れて出てくるよう

なところがあって、この年に山根さん、小出［稚

子］さんが並んで出てくるところに、90 年代のサ

ブカルのようなものが、遅れて現代音楽にやって

きたような感じがする。10 年ぐらいずれている

のではないかというような感覚ですね。女性の作

曲家が屈託なく、歴史的な文脈も超越して楽しく

曲を作って、それが公然と評価されるようになっ

たゼロ年代の作曲界を、いろんな意味で良くも悪

くも象徴するような作品です。

　《水玉コレクション》にかんしては、視覚と聴

覚を連動させて、共通感覚に訴えるようなことが

上手にできている曲です。ぜんぜん違うかもしれ

ないけれど、何年か前にポンピドゥー・センター

でロラン・バルトの展覧会を見にいったときに、

ブーレーズがミュージック・コンクレートで音楽

を付けている工業映画みたいなものを上映してい

たんです。パチンコ玉みたいなものを作っている

工場の場面で、ブーレーズがまさにそういう質感

のミュージック・コンクレートを付けていた。こ

の音楽をどう聴いてもパチンコ玉みたいなものし

か聞こえないというような音なんですよ。それく

らい触覚とか視覚と連動する感じの音楽だったの

ですが、それを思い出しました。《水玉コレクシ

ョン》なんていわれて、自然に聴けちゃうように

上手にできているので、たいしたものだと思いま

したね。視聴覚と共通感覚、そういうことを考え

させられる。水玉とか鉄の玉をオーケストラ曲で

やるということは、これまでなかったと思うし、

これまでの人はそういう発想で書かなかった。だ

って、ピアノとオーケストラのための水玉みたい

な曲です、なんて馬鹿馬鹿しくて書かなかったで

しょ。それを書いてあたりまえだという人が出て

きたわけだから。

白石　やっぱりサブカルの中で育ってきた人だか

ら。

片山　そういう感覚の人が、現代音楽にも出現し

た。その意味で象徴的だし、かつちゃんと書けて

いる。やっぱり衝撃を受けるようなものでしたね。

白石　男性作曲家でサブカル世代というと？

片山　川島素晴とか？

沼野　夫婦じゃないですか！（笑）

片山　川島さんだと、ちょっと真面目になります

ね。

沼野　今のゼロ年代とかサブカルチャーとかの文

脈、もちろんみなさんがおっしゃったことはわか

るんだけど、僕はもう少し意地が悪くて、どうも

彼女自身が自分をそう位置づけようとする気配が

濃厚なゆえに、簡単に乗らないぞと思っています

（笑）。

　で、この作品は、最初はあるコンクールの審

査員として譜面だけを見たのですが、そのとき

から魅かれました。たとえば英語のタイトルは

“Dots Collection”だけれど、それを《水玉コレ

クション》と半分漢字、半分カタカナにしたセン

スの良さが抜群だった。それから、山根さんも、

この次に出てくる小出稚子さんもフォルムの感覚

が敏感だと思う。ただ、小出さんの場合は、現代

音楽のクリシェ的なフォルムを拒否しながらも、

それに変わる有力な方法論がないから、どうして

も曲がすごく短く終わってしまう。山根さんの場

合にはある種視覚的なものと連動させることによ

って、そこをうまくクリアしていると思いますね。

この曲のコーダなど図式的ながらも面白い。
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　ちなみに、白石さんとは逆になりますけど、僕

はこのシリーズでは後の作品のほうがもっといい

と思うんです。ただ、最初の登場が実に新鮮だっ

たんで、これを挙げます。

◎小出稚子／ケセランパサラン

小出稚子

白石　これは東京音楽大学の卒業作品で、小出さ

んの初めてのオーケストラ曲です。オーケストラ

で書けたら、こんなこともやりたい、あんなこと

もやりたいと思っていたことを全部やって音を出

してみたという感じの、楽しい曲でした。新しい

発見があふれているというわけでもないんだけれ

ど、いろんな音が出てくるおもちゃ箱みたいな感

じで。ファースト・インプレッションはすごく新

鮮だった。ところが、芥川作曲賞受賞で委嘱され

た新作《チョコレート》のほうは期待していたほ

ど良くなかったので、今になると《ケセランパサ

ラン》は最初の曲だったから、アイディアを凝縮

させることができたのかもしれないとも思います。

次の一歩に期待したいところです。

◎野平一郎／トリプティーク

楢崎　《トリプティーク》の何がよかったかとい

うと、このころスペクトル音楽が流行っていたん

ですが、スペクトル音楽というのは、音そのもの

は丸くて、それをいかにグルーピングするかと

いうのがスペクトル音楽だと思いますけれども、

《トリプティーク》は音そのものの特徴に凝って

いる。リズム型とか音色への凝りようが印象に残

っている。いろんなセクションから個性をもった

音を突出させながら、それらをさっと引き寄せた

りもする。その手綱さばきも鮮やかでした。

◎野平一郎／チェロとオーケストラの
ための《響きの連鎖》

楢崎　これは協奏曲ですが、独奏チェロがゆらゆ

らしていて決然と動かないのをオーケストラがけ

しかける、というふうに聴きました。オーケスト

ラがアプローチすることでだんだんチェロが動い

て、独奏楽器とオーケストラが合流していくとい

う協奏曲のあり方に、面白いものを感じました。

協奏曲は、独奏楽器が発信して、それをオーケス

トラに敷
ふ

衍
えん

し繋げていくという関係が多いのです

が、それが逆になって、オーケストラが独奏楽器

を誘い出す関係が面白かったです。

白石　この《響きの連鎖》は、チェロはずっと独

奏的な位置を保ちつつ、最初、打楽器と応答して、

弦楽合奏、それから 2 管、3 管と、まわりがだん

だん大きな編成になっていくという形式を決めて、

ある種のストーリー展開をもたせた。それによっ

て、豊かな作品になったと思います。さっき《マ

ドルガーダ》［2005 年参照］のときにも言いました

が、野平さんはそれぞれの曲で斬新な響きを求め

て、常に前衛的、闘争的であろうと書法を尖
とが

らせ

るいっぽうで、大きな構成、それもかなり見えや

すい形式で展開することを始めている。《マドル

ガーダ》と同じく、野平さんの中で新たなステー

ジにある作品だと思います。

◎伊左治直／綱渡りの娘、紫の花

沼野　伊左治さんは、日本の作曲家の中でもノス

タルジーを真正面から、それもメジャー 7 の和音

みたいな響きとは違うかたちで、追究している作

曲家ですね。彼がキーワードにしている「南蛮」

ということばひとつとっても、なんともいえない
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日本の民族的なノスタルジーを喚起する。しかも

オリエンタリズムとかナショナリズムとは違った

線で。なんか今回はタイトルにばかりこだわって

いるようだけれども、この《綱渡りの娘、紫の

花》というタイトルも素晴らしい。ブラジル音楽

からの自由な引用ということなのですが、ちょっ

と卑俗だけど魅力的な、つまりほのかにエロティ

ックな娘というのがパッと思い浮かんでくる。

　じっさい、音楽はクラシカルなものと場末のち

んどん屋の音楽みたいなものが、オペラのように

一体化していて、聴けば聴くほど不思議に懐かし

くなってくるんです。彼の想像力にこちらが引き

込まれる愉
たの

しみがある。もっと俗なほうに振れて

もいい気もするけど、ともかく好きな曲です。

片山　ガチャガチャしているところがいいですね。

◎一柳慧／オペラ《愛の白
びやくや

夜》

片山　一柳さんの作品は、最初、2003 年のオペ

ラ《光》を挙げようと思っていたんですけれど、

こちらにしてしまいました。《愛の白夜》は一柳

さんとしては、普通のお客さんに楽しんでもらえ

るオペラとして、20 世紀前半ぐらいの普通の語

法を使って、プロコフィエフとかオネゲルのオペ

ラを見にくるのとそんなに違わないレヴェルの音

楽語法で楽しんでもらうことを狙っている。でも、

一柳さんらしく情があまりないので、そのへんの

齟
そ

齬
ご

があって不思議なところもあるんだけれど、

とにかく楽しめるオペラとしてうまくできている。

プロコフィエフとかオネゲルとかコープランドと

いった路線で、上手に戦争もの、歴史もののオペ

ラを作っている。一柳慧の大衆路線の音楽として

よくできた作品ではないですか。真面目な現代音

楽とかシリアスとか立派とかを問うことが馬鹿馬

鹿しくなってしまったのが 2000 年以降というこ

ともありますから、より真面目な《光》より《愛

の白夜》でもいいんじゃないか。

　台本は辻井喬です。メロディは器楽的で、歌い

手には不評だったのではないかと思いますけど、

一柳さんらしい、無機的なものです。7 度とかを

多用するので歌いにくい。4 度とか 5 度だと愛が

あって、7 度とか 9 度だと愛がなくなるのかな

─私、解説を書きましたから楽譜もかなり調べ

たんですけど─そんなふうに音程とドラマが一

柳の中では結合していて、結果的に歌いにくいフ

レーズが続出するようになっている。そういう意

味ではカンタービレではあっても、聴衆にとって

も歌い手にとっても楽しいものではないという矛

盾が、さっき言った一柳さんらしいところにもな

っているし、歌いにくくてひっかかりの出てくる

ことが音楽として必然性があるわけですよね。愛

がなくなる、距離がある、齟齬がある。そういう

音楽が歌いやすくてどうしますかという話ですね。

◎三輪眞弘／弦楽のための369、
 B氏へのオマージュ

白石　三輪さんはこの 10 年のあいだでいくつも

挙げたい作品があって、私の場合は絞って 3 つに

なりました。2000 年のモノローグ・オペラ《新

しい時代》は疑似宗教的な危うい線で書かれて

いて、2003 年の《センド・メール V3》はサウン

ド・アートとの境界線上にある作品でした。こ

の《弦楽のための 369、B 氏へのオマージュ》は

「あり得たかもしれない民族音楽」をシミュレー

ションしているのだけれど、声を弦楽合奏で作ろ

うとしていって、最後には実際の声も使っていま

す。その声が響いてきたとき、狙っていた音響が

発見されたような感じになったのが面白かったで

す。この演奏の前に大阪で弦楽六重奏版が初演さ

れていて、いずれも中沢新一の小説［「369」］と連

動している作品なんですね。「逆シミュレーショ

ン音楽」という発想が中沢新一にも根があったん

だと、遅まきながら気づかされたのですが。
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沼野　中沢新一の小説に出てくる誰も見たことの

ない楽器を弦楽で作ろうとしたあたり、そうとう

なチャレンジだったと思うんですが、彼の作品と

してはもっといいものがある気がするので、こち

らは入れませんでした。

─大阪の「TRANSMUSIC」でやったときは、

いずみシンフォニエッタのメンバーが弦楽六重奏

でやって、このときはひじょうにノリノリだった

んですね。声もよく出ていたし、ピタっと合って

いたし、倍音の人の声のような効果というのはす

ごくうまくいったのですけど、この弦楽オーケス

トラ版では編成が大きくなって、演奏じたいは新

日本フィルがきちっとやったのですけれども、恥

ずかし気もなく中に入って声を出したりとか、そ

ういうところが大阪の演奏と東京の演奏とでは温

度差があって、ちょっとよそゆきな印象がありま

した。三輪さん自身も、大阪に比べるとノリが悪

いというかクールすぎるというところに違和感を

もっていたようでしたけれど。

◎権代敦彦／ピアノとオーケストラの
ためのゼロ

楢崎　さきほど、細川さんの作品が、テンション

が高かった状態から軟化していくという旨の発言

が片山さんからありましたが、そういった傾向の

中でテンションの高い作品を書き続けているのが

権代さんだと思います。この作品もその一環にあ

ります。

　タイトルにある「ゼロ」は、点としてのピアノ

の音をさしていて、その点が集合した果てにある

のはエクスタシーであり、無である旨を作曲者は

述べています。ピアノはほとんど低い音域と高い

音域を交互に弾いて、あいだを埋めずに両端ばか

り弾いています。オーケストラがそのあいだを埋

めるようなクラスター的な響きを放っているので

すが、そこに入る打楽器の連打音がオーケストラ

を埋めようとしているのか、埋めるのを遮
さえぎ

ろうと

しているのか、わからなくなるのが面白かったで

す。作曲者の設計に聴き手を乗せてしまう作品で

す。

◎湯浅譲二／ぶらぶらテューバ

沼野　湯浅さんの世代ならでは、ともいえるのか

もしれないけれども、大家になってから《ぶらぶ

らテューバ》なんていう曲が書けるセンスが、ま

ずは素晴らしい。じっさい、テューバの独特の不

器用な感じと、舞台上をぶらぶら歩きながら、し

かも迷路のような旋律をぐるぐるぐるぐるやって

いく様子がぴたりと合っているのですね。ぶらぶ

ら、というのはまさに時間や記憶をあてもなくさ

まようことでもある、と。こういうセンスが、ど

うして若手や中堅にはないのでしょうね。思いつ

くかぎりでは、伊左治直さんに《テューバ小僧》

というのはあるけれども。ともかく、入口はコミ

カルだけれども、奥はけっこう深い曲です。
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片山杜秀
◎林光、吉川和夫、萩京子、寺嶋陸也／オペラ

《まっぷたつの子爵》
◎権代敦彦／ジャペータ─葬送の音楽Ⅰ─
◎吉川和夫／合唱劇《銀河鉄道の夜》
◎法倉雅紀／延喜の祭禮第二番　室内オーケスト

ラの為の
◎植田　彰／ネバー・スタンド・ビハインド・ミ

ー

白石美雪
◎林光、吉川和夫、萩京子、寺嶋陸也／オペラ

《まっぷたつの子爵》
◎望月　京／インスラ・オヤ
◎法倉雅紀／延喜の祭禮第二番　室内オーケスト

ラの為の
◎木下正道／七つの蠟燭の歌
◎権代敦彦／ピエタ

楢崎洋子
◎西村　朗／幻影とマントラ
◎権代敦彦／母　Khõla/Matrix
 〜オルガンと笙のための
◎望月　京／インスラ・オヤ

沼野雄司
◎藤枝　守／クラヴィコードの植物文様
◎久田典子／アプサラスの太鼓
◎金子仁美／ N の二乗（自然・数）
◎鈴木治行／前兆・微光

◎林光、吉川和夫、萩京子、寺嶋陸也／
 オペラ《まっぷたつの子爵》

片山　こんにゃく座に、娯楽といいますか、軽演

劇のノリを求めるお客さんからすると、わかりに

くいというか、退屈したという声の多かった作品

らしいですね。でも私には面白かった。

　林光さん、吉川和夫さん、萩京子さん、寺嶋陸

也さんの 4 人で場を分担して、おのおのの場面に

ついて自分が書き込みたいように書いている。有

機的に統一して見通しよくしようというアイディ

アはない。もちろんこんにゃく座的なスタイルを

崩して突然違った種類の音楽になるということは

ないのですけれども、各人がそれぞれの場面をや

りたいようにやっている。おのおのの場面の音楽

はすごく意味深長でアレゴリックで、よくできて

いる。けれども、全部繋
つな

げて観たときには、重な

ってこないで分裂している。それがある意味、こ

んにゃく座というか、林光さんが中心となってや

ってきたブレヒト的な行き方─気持ちよく重ね

てどんどん行くのではなくて、場面場面を切断し

て見せていくことで、観る側がすんなり乗れなく

て試行錯誤させられて思索の迷宮にはまるような

作りになっています。音楽的には平易だけれど、

作品としては難解。

　『まっぷたつの子爵』というのはイタロ・カル

ヴィーノの原作ですね。ブレヒトに『セチュアン

の善人』という、ひとりの女が悪い女と善い女の

一人二役になって、とっかえひっかえ出てくる話

萩京子　撮影：姫田蘭
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があるんですが、そのヴァリエーションみたいな

ものです。

　勝手にやるということで、当然ながら林さん、

吉川さん、萩さん、寺嶋さんという 4 人の作曲家

の個性の違いも際立ちました。

白石　私も面白く観たのですが、カルヴィーノの

空想小説をできるだけていねいに表そうとして前

半が長くなってしまった。場面がちょっと多くて

退屈したという人が多かったですね。ただ、片山

さんがおっしゃったとおりで、シニカルな引用を

した吉川さんの曲とか、いろんなモティーフを変

幻自在に使った林さんの曲とか、4 人の作曲家た

ちがこんにゃく座でやってきたことを場面ごとに

展開し、みんな自分の書き方を守りつつ、ひとつ

の作品としてこんにゃく座らしい舞台を作り上げ

ていた。加藤直さんの演出があったからでもあり

ますけど、原作にひしめいている複数の声を象徴

しているように感じられました。物語にかんして

は善悪二元論への懐疑がテーマなんだけれど、そ

れでも最後に、やっぱり善悪がひとつになった曖
あい

昧
まい

な世界は大変だ、という意味の台詞で終わって

いて、内容的にも考えさせられるものがあります。

沼野　実は、僕はおふたりと違って、やや否定的

なんです。《まっぷたつの子爵》やその前の《ド

ン・キホーテ》［2004 年］で明らかになったように

思うのは、もともと「現代的」なテクストを使う

と、彼らのやり方が生きないということでした。

普通の話をこんにゃく座風にやってくれると面白

いんだけど……。カルヴィーノの《まっぷたつの

子爵》では、3 つの場所があって、違うことが多

層的に進行していく様子が描かれています。たぶ

んひとつのものを多層的にするのは、こんにゃく

座はものすごくうまいのだけれども、テクストじ

たいが複雑だと、それを追うだけになってしまう。

また、4 人の継ぎ接
は

ぎの音楽が並んだ負担は全部

歌手にかかっていて、こんにゃく座が培
つちか

ってきた

唱法が破
は

綻
たん

寸前のようにも見えました。

白石　そうですか。私は台本が説明的になる点は

気になりましたが。

沼野　複雑な構造をねじ伏せて演劇的な空間に作

り変える力が弱い気がしたんです。ただ、念のた

めに言っておくと、日本の場合はそんな問題以前

のオペラばかりだから、それに比べればはるかに

いいともいえる。

白石　沼野さんがおっしゃったように、もっとシ

ンプルな原作のほうが面白くできるというのは、

そうかもしれません。歌いながら演じる身体、つ

まり歌にも演技にも没入してしまうことなく、そ

のはざまで生きる身体というのが彼らの主要なテ

ーマですから、原作の構造が複雑になると、表現

しきれないものがあるのかもしれない。でも、こ

んにゃく座はあのスタイルでこの 10 年間も、新

作を初演し続けてきて、ある種のシステムができ

ているということが強みになっていると思います。

片山　沼野さんのおっしゃるとおり、こんにゃく

座の今の能力と齟
そ

齬
ご

をきたしているようなオペラ

だったことは確かですね。やりきれていなかった。

いろいろ考えさせられた作品だったけど、舞台上

演としてトータルに考えると、演出も歌ももっと

練りたいところでしょう。

白石　ただ、こういうすぐれた合作オペラが生ま

れるのは、こんにゃく座という団体が念頭にある

からだと思います。

片山　ある意味、もう少し歌い手の能力のある団

体のために、もう少しハードルを上げて作曲して

寺嶋陸也
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もいいようなものを、こんにゃく座の身の丈に合

わせようとしているんだけれども、歌手の能力と

もお客さんの嗜
し

好
こう

ともずれているところに落ちて、

中途半端になって、苦労しているということです

かね。でも、曲としてやっぱりたいへん魅力的だ

ったなあ。異化がありアレゴリーがある。そうい

う印象をこんにゃく座の公演からあれだけたっぷ

り受け取ったことはなかった。

─こんにゃく座がパーセルの《妖精の女王》を

長岡京の地方会館でやったのを観たのですけど、

地方で地道にその土地のお客さんに親しんでもら

う普及活動をやっているのは、けっこう根付いて

いるような気がしますね。いろんな役目があるん

だと思います。

片山　たぶんそこらへんで根付きすぎちゃったの

で、本当に大衆オペラみたいな志向が強くなって

きたときに、もうちょっと最初のころの理想に引

き戻そうということが起きて、《まっぷたつの子

爵》みたいなものをやると齟齬が生まれちゃうん

ですよね。

沼野　それこそ「まっぷたつ」に……。

片山　これでオチがつきました。

◎法倉雅紀／延
えん

喜
ぎ

の祭
さい

禮
れい

第二番
 室内オーケストラの為の

白石　雅楽のような美しく繊細な響きで、音楽の

展開もよくできている作品です。翌年の芥川作曲

賞を受賞していて、その選考会で近藤譲さんは新

しい展開があると評価していたのですが、私自身

はあまり「新しい」というイメージではなくて、

緻密に設計された典雅な作品という印象を受けま

した。

片山　よく書かれてましたよね。たしかに雅楽的

な音響が入っていて、フランスのマイナーな作曲

家だけれど、ジャック・ルノとか、あるいは晩期

のセルジュ・ニグなんかを思い出しました。アル

バン・ベルクをもっと濃密に沸
ふつ

騰
とう

させたスタイル

と、雅楽的な響きが上手に混ざっている具合でし

ょうか。そこに《延喜の祭禮》というタイトル

─異常なこだわりを感じさせますよね。それが

またおかしい印象を与える。

沼野　くだらないかもしれませんが、「法倉雅紀」

という、どこか古風なイメージを喚起する名前と、

作風や作品名がぴたりと合っているような気がし

てならないのですが。

白石　そういう名前だから、こういう音楽を作る

ようになっていったとか？

片山　名前の 4 文字に本人が呪縛されているかど

うかは存じませんが、発想上のアルカイックな趣

味と作曲のメティエとがうまく重なっている。い

い曲でした。

◎望月京／インスラ・オヤ

楢崎　2004 年の N 響「Music Tomorrow」で初

演された望月さんの《クラウド・ナイン》は、オ

ーケストラをグループに分けてそれを客席にも

配する、空間を取り込んだ作品でしたが、そのよ

うに配することの効果が今ひとつ見えてこなかっ

たのです。いっぽう、この《インスラ・オヤ》は、

音響アイディアはおそらく《クラウド・ナイン》

と同じくらい多彩なのだと思いますが、《インス

ラ・オヤ》ではそれらを空間に散在させるのでな

く、ひと続きのものの中にくり出していく。

　タイトルのインスラ・オヤは、フランス西部に

ある古く小さい島の呼称とのことです。望月によ

法倉雅紀



•065•

2007
れば「島の地形的、歴史的要素が、音楽の中に時

代や場所を超えて、あらゆる人間に受け継がれる

原始性を取り戻したいと考える私の現在の志向と

呼応するように思われる」ということですが、先

史時代にもさかのぼる、今は隠されてしまった膨
ぼう

大
だい

な生の営みの中に音を探る試みが、音響アイデ

ィアの豊富化に反映されていた。それを多様さに

終わらせるのでなく、ひとつの筋をつけて見せる

ところに手腕を感じました。

白石　望月さんのオーケストラ作品でそれまで聴

いてきたものは、わりとビートがはっきりしてい

て、そこにいろんな音響のヴァリエーションが乗

せられていく面白さがありました。たとえば、水

を使ってみたり、オーケストラ以外の楽器を使っ

たり。けれど、この曲はそうじゃなくて、実はビ

ートを打っているところもありましたが、その印

象は弱くて、多彩な奏法を使いながら、ずっと風

が吹いているような感じの中でテクスチュアが変

容していきます。《インスラ・オヤ》という古い

島の情景が、音の鳴っているあいだ、ずっと続い

ているようでした。それまでの望月作品の「ワク

ワク感」とはちがっていて、この先、彼女はどこ

へ向かっていくのか、また、新たな楽しみとなり

ました。2008 年に《エテリック・ブループリン

ト》三部作を挙げたのですが、実はこれは 2003

年、2004 年、2006 年の作品をまとめたものなので、

三部作のほうが作曲は先なんです。こちらはいろ

んな音を取り込んで、音響が華やか、ビート感も

あって賑
にぎ

やかな、楽しいイメージが強い。で、そ

の次に《インスラ・オヤ》が出てきたので、望月

さんの中でなにか変化が起こったのかなと興味深

く聴きました。

片山　《インスラ・オヤ》もと思いましたが、《今、

ここ》［2004 年参照］と《パン屋大襲撃》［2009 年参照］

を選んでしまったので、抜いてしまいました。柔

らかい響きのとてもいい曲だと思います。

◎権代敦彦／母　Khõla/Matrix
 〜オルガンと笙のための

楢崎　これはサマー・フェスティヴァル 20 周年

記念の委嘱作品で、笙
しよう

とオルガンの二重奏でした。

サマー・フェスティヴァルというと、大ホールで

はオーケストラ曲が並ぶのですが、それがなくて、

大きなホールに笙とオルガンだけというのが、ま

ずインパクトがありました。空間の意味がまった

く違っていた。普段は埋められている空間が、大

きく空いている。オルガンはほとんど弱奏で、う

ごめくような動きに徹して産みの困難を表し、笙

はそれを包むようにゆったりと平和な響きを奏で

ていて、その関係が聴いていて心地よかった。オ

ルガンと笙という、似ていながら大いに異なる楽

器の組み合わせ、この 2 楽器と大ホールという、

ふさわしいようなふさわしくないような関係、オ

ルガンの、壮麗というよりも殻
から

を破れないでいる

ような稠
ちゆうみつ

密な音の動き、笙の、声を荒げることな

く広い空間に行き渡っていく音、といったさまざ

まなレヴェルのマッチとミスマッチ、イメージと

反イメージが示唆を投げかけていた。大ホールの

空間をいかに表現するかについても示唆を投げか

けていた。

◎権代敦彦／ピエタ

白石　ハープとオーケストラのための曲です。権

代さんはこの年、3 回シリーズで企画された篠�

史子さんの「ハープの個展Ⅹ」のために 2 つの曲

を連作したんですよね。《ピエタ》はハープ協奏

曲の形態ですが、独奏が先導するというのではな

くて、ごうごうと鳴るオーケストラの中に溶け込

んでいる、場合によっては埋没しているみたいな

感じ。オケ中にもハープがあって独奏をパラフレ

ーズしたり影で支えたりする役割なのですが、篠

�史子さんと和子さんが母娘共演したことでも話
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題になりました。

　権代さんの作品の中でこれが特によかったとい

うことではなくて、2006 年の《ゼロ》でもよか

ったのですが、2000 年代になっても 20 世紀から

引き続き存在感があった作曲家として 1 曲、選び

ました。マーラーばりに分厚い、ひじょうにエネ

ルギーのある音楽という印象をもっています。権

代は《ピエタ》とか《母》とか、宗教的な慈愛を

想像させるタイトルをつけながら、けっこう筋肉

質な音を狙っているのではないかと思うところが

あって、それが露
あらわ

になっている曲でした。

◎権代敦彦／ジャペータ
 ─葬送の音楽Ⅰ─

片山　権代敦彦さんの曲というのは、曲名のイン

パクト、楽器の配置、コンセプト、編成などひじ

ょうに強烈で、ある意味コンセプトで「参りまし

た」ということが多い。この《ジャペータ》もコ

ンセプチュアルには違いないけれども、そんなに

極端ではない。副題は「葬送の音楽」。ジャペー

タというのは荼
だ

毘
び

のことですね。葬送行進曲風の

リズムへのこだわりと死者を焼く炎のギラギラし

た勢いが作品を特徴づける。特に荼毘の炎の表現

のところのオーケストレーションはうまい。金管

楽器と弦楽器で猛烈に軋
きし

んで唸る。ノーノのよう

に苛
か

烈
れつ

ですね。やっぱりコンセプチュアルという

よりはエクスプレッシヴですよ。追悼のざわめき

と荼毘の火の強さ。インドの聖なる河での葬式の

風景が彷
ほう

彿
ふつ

としてくる。松村禎三なんかがこだわ

って日本のオーケストラ音楽に一系譜を築いてき

たインドの宗教的イメージの権代版ですね。打た

れました。

◎西村朗／幻影とマントラ

楢崎　西村さんの大編成オーケストラ作品を、意

外にみなさん挙げていらっしゃらない。西村さん

は音響設計が巧みで、最初から最後まで部分と全

体の関係がきちんと決められている。それが音を

律してしまうことに繋がるきらいもあって、自分

の計算から外れた意外なものが入ってくること

を拒否するタイプと見受けていたのですが、こ

の《幻影とマントラ》ではそうした設計をあえて

やめておこうという態度が感じられた。たとえば、

各セクションの響きを浮かび上がらせることに重

きが置かれて、それらを集めて房にすることはむ

しろ二次的なことに思われた。部分を浮かび上が

らせることが、奏者を解放することにも繋がって、

指揮者が変わることによってその部分をどう作る

かという自由さを与えることにも繋がる。それま

での西村さんの作品には感じなかった、作曲者に

よって管理されていない隙間のようなものを感じ

た作品でもあります。

片山　ひじょうに力作だと思いました。たしかに

楢崎さんが今言われたことは、そういうふうに聴

けばよかったと思いましたけれど、やっぱり《室

内交響曲》とかで経験してきたことを、大編成に

フィードバックするようなかたちのアイディアで

もって、自由に書けているのですね。

◎久田典子／アプサラスの太鼓

沼野　この作品をなぜあげたかといえば、久田典

子さんという作曲家が、知られていなさすぎる

気がしたからです。彼女は HatHut レーベル［ス

イスのレコード・レーベル］から作品集が出ていますが、

この《アプサラスの太鼓》もレヴェルが高い。筋

肉質の引き締まった体の人を見ているような、な

んともいえずゾッとするような響き。こういう音

を書く人は日本では珍しい気がしますね。

片山　若いころからひじょうにきつい音の曲が多

かったですね。《アプサラスの太鼓》もなるほど、

この人の良さがわかってくるなと思います。あの

レーベルが作品集を出すというのもわかります。
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社長がハードなフリー・ジャズとか、コワモテが

好きでたまらないという方でね。昔、新宿のホテ

ルでインタビューさせていただいたことがありま

したけれども、事業家というよりも生粋のマニア

でした。

◎金子仁美／Nの二乗

沼野　《N の二乗》は、僕の知るかぎりでは、こ

の年の最もすぐれたオーケストラ曲です。なにし

ろ冒頭から逡
しゆん

巡
じゆん

がない。執
しつ

拗
よう

にひとつの音響を

探究して、それがひとしきり終わると次に進んで

いく過程なんですが、雰囲気を読むとか中庸にし

てバランスをとるということがない。いや、もち

ろん本人としてはバランスをとっているのだろう

けれども、おそらくここで採用されている音のシ

ステムがひじょうにうまく機能していて、凡庸な

フォルムの感覚を完全に粉砕しているんですね。

そこがいい。初期のあからさまにスペクトル的な

曲の段階を超えて、彼女の個性が存分に発揮され

た曲だと思います。

◎藤枝守／クラヴィコードの植物文様

沼野　2007 年に出していいのか憚
はばか

られるんです

が……。というのは《植物文様》のシリーズじた

いは 1990 年代半ばから続いていて、2007 年はそ

れをクラヴィコードでやるシリーズが始まったと

いうことなんです。基本はこれまでと同じく、植

物の電位差を音に置き換えていくというアイディ

アで、僕自身は、この変換システムの詳細につい

ては知らないのですが、ともかく結果として出て

きたものは「もうひとつのバロック音楽」、パラ

レル・ワールドに存在する音楽のような具合にな

っている。こんなシュールなものをつぎつぎに提

出できる藤枝守という作曲家を、ぜひ 10 年のど

こかに入れたかった。

白石　私もどこかで藤枝さんの曲を挙げたいなと

思ったんですけれど、ひとつをセレクトできなか

ったので、けっきょく入りませんでした。《植物

文様》のシリーズは、聴いていて単純に気持ちが

いいですよね。仕掛けも面白いけれど、藤枝さん

のシステムが作り出す音って、さらりとしている。

沼野　この曲の場合、またクラヴィコードがすば

らしいんです。あのかそけき音と調律が。ピアノ

で演奏するのとはまったく違う世界だから。

片山　辿り着くところに辿り着いたのですかね。

沼野　そう、彼のいろいろな試みがここに集約さ

れている気もします。

◎鈴木治行／前兆・微光

沼野　この作品の魅力はまず、テクストと音楽の

関係が一義的ではない点です。そんなことは現代

芸術であればあたりまえのことだと思うのですが、

現実的にはほとんどの作曲家が、声楽作品の場合

にはテクストの内容を表現するといった方向性に

なってうんざりしてしまう。鈴木さんの「語りも

の」のシリーズは、テクストと音楽に関係がある

ような、ないような、つまり素っ気なくも緻密な

触れ合い方をしていて、これが実に絶妙なんです。

　また、この《前兆・微光》という曲の前半では、

「3 分 45 秒後にチェロが半音階を奏し始める」と

か、何分後にソプラノがシューベルトの歌曲を歌

います、という語りが入って、本当にそのとおり

になるのです。これは技法のレヴェルとしてみた

ときにも、とても新しい試みだと思いますね。自

己言及的な予告がなされて、それが成就されるこ藤枝守
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とによって、聴き手の意識が大きな時間感覚を行

ったり来たりする。つまり時間の錯綜した関係が

目
もく

論
ろ

まれているわけですが、これがうまく成功し

ている例だと思います。

　そういえば、このディスクの解説では片山さん

が、鈴木さんと映画の関係について書いておられ

ますが、なにか映画的なものがここにはあるので

すかね。僕は映画には疎
うと

いもので、そこは正確に

はわからないのですが。

片山　鈴木さんはほんとにものすごい映画好きで、

私がフィルムセンターに盛んに行っていたころの

話ですが、彼は毎日のようにいるんですよ。たぶ

ん今でも行ってるんじゃないかと思うんですけれ

ど、しかも帽子をかぶっているものですから、す

ぐ識別できちゃう。また鈴木治行がいるぞ、と。

　ここでは、絵のないサウンドトラックであった

り、絵のない弁士と楽士であったり、いろんなレ

ヴェルが絡み合っているのではないでしょうか。

◎木下正道／七つの蠟
ろう

燭
そく

の歌

木下正道

白石　ご承知のとおり、木下さんは多くのコンサ

ートを主催していて、ユニークな楽器編成をテー

マにするなど、多彩な企画で人に曲を発表しても

らい、自作も演奏しています。そうした草の根的

なプロデューサー活動についても、どこかで触れ

たいと思って挙げました。でも、このエドモン・

ジャベスの詩による《七つの蠟燭の歌》はヴォク

スマーナが委嘱初演した曲です。

　対話のかたちになっていますが、仕掛けはシン

プル。客席に打楽器奏者 1 人と、2、3 人の合唱

を 2 グループ置いて、ステージ上も 7 人の合唱

と打楽器奏者が 1 人という人数で演奏し、歌って

いる人も打楽器をときどき鳴らします。対話の図

式が前面に表れた曲ですが、それでも陳腐になら

ない。木下さんの音楽の良さはシンプルなかたち

の中に、音を繊細に散らしていくところにあって、

この曲はその一例です。

◎吉川和夫／合唱劇《銀河鉄道の夜》

吉川和夫

片山　山形に「じゃがいも」という合唱団があっ

て、こんにゃく座をもっと素朴にしたようなこと

をやっているんですが、その合唱団が委嘱して山

形で初演した作品です。［宮澤賢治の］『銀河鉄道の

夜』の場面を学芸会的に延々とやっていくような

曲なんです。

　適度に器楽伴奏の簡単な合唱がついていて、ず

っと音楽かというとそうでもなく、台詞だけのと

ころと、合唱曲といったって「ソング」みたいな

ものではなくて、日本語の抑揚を少し拡大したレ

チタティーヴォ的なものを歌ったりと、表出力

はあまりない。淡々と『銀河鉄道の夜』を読ん

鈴木治行
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で、こんな話だったかなというなことを確かめて

いくんです。特に合唱の人や演技する人は、歌い

ながらお芝居をしていくわけですけれど、いわゆ

る『銀河鉄道の夜』のお話をよく覚えましょうみ

たいな、ひじょうに体温の低い、パフォーマンス

付読書会みたいな音楽なんです。

　モデラート、アンダンテくらいの単純なメロデ

ィで、簡単に歌えて、最低限の器楽の伴奏が付い

ていて、淡々たるものここに極まれりみたいな感

じで。でも、それが落ちるべき場所、つまり音楽

はこれくらいで充分ですよ、という最低表出レヴ

ェル─昔の教会の信者が集まって、簡潔な宗教

劇をやって、キリストが生まれてよかったと確認

して喜ぶというような、それくらいのレヴェルで、

音楽はこれ以上なくてもいいじゃないかと感じさ

せるものだったんです。新奇さやこれみよがしの

工夫なんてなにもない。ここまでなにもなくてい

いものかというくらい、なにもない。これはいい

作品だと思います。

◎植田彰／ネバー・スタンド・ビハイン
ド・ミー

片山　西村朗さんがこの年の武満徹作曲賞に選ん

だ作品ですね。突然変異のツタか、あるいはホー

スみたいなものか、何かそういうものがとんどん

生えてきてうまく成長できないでごちゃごちゃに

なって崩壊していくような作品で、本人はハード

ボイルドに決まっているイメージなのもしれない

けれど、もうちょっと極限的なエントロピーの増

大ですね。夢の島的音響。オーケストラを極大化

していって、いろんな力を出そうとして、破滅し

ていくような……。力づくのカオスですね。
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片山杜秀
◎原田敬子／エコー・モンタージュ
◎川島素晴／ヴァイオリンと 4 人のフルート奏者

のための音楽（甲斐説宗《ヴァイオ
リンとピアノのための音楽Ⅱ》に基
づく）

◎松本祐一／広島・長崎の原爆投下についてどう
思いますか？

◎藤井喬梓／ディエシスⅡ

白石美雪
◎原田敬子／エコー・モンタージュ
◎松本祐一／広島・長崎の原爆投下についてどう

思いますか？
◎林　　光／オペラ《そしてみんなうそをついた》

─芥川龍之介「藪の中」による─
◎猿谷紀郎／阿佐可夜 流夜真
◎望月　京／エテリック・ブループリント三部作

楢崎洋子
◎間宮芳生／ピアノのための 12 のエチュード
◎猿谷紀郎／阿佐可夜 流夜真
◎原田敬子／エコー・モンタージュ
◎夏田昌和／二重にされた昔の歌

沼野雄司
◎松本祐一／広島・長崎の原爆投下についてどう

思いますか？
◎田中吉史／ブルーノのアウラ、あるいはチューバ

とピアノの通訳によるインタビュー
◎三輪眞弘／ピアノのための虹機械第 2 番《七つ

の照射》
◎宮内康乃／ breath strati

◎原田敬子／エコー・モンタージュ

白石　原田さんは筆力のある作曲家で、この 10

年のどこかで取り上げたいと思いました。《エコ

ー・モンタージュ》はそれまでと同じように、演

奏家の意識と体になじんだ演奏習慣を変える仕掛

けをほどこし、オーケストラの団員ならあたりま

えのように体に入っているものをくつがえす楽想

を、何カ所も埋め込んでいます。練習を聴きに行

ったら、N 響のメンバーと個別にやりとりしてい

て、けっこう激しくぶつかっていたので驚きまし

た。「いつものこと」という感じで、彼女はまる

で動じていませんでしたが。

　演奏家の能力、本人すら気づいていない力を引

き出すためには、普段とはちがった緊張感をもた

らす必要があると考えて、原田さんは複雑な楽

譜を書いてきた。それはずっと同じなのですが、

《エコー・モンタージュ》より前の作品ではやり

たいことはわかるものの、なかなか聴き手には意

図が伝わりにくかったと思います。ところが、こ

の作品は、ある意味、前衛性が弱まったともいえ

るのですが、聴き手に極度の緊張を強いることな

く、作品の意図が伝わる感じがして、それが面白

かった。原田さんの新しい方向性を感じさせまし

た。

楢崎　原田さんのタイトルは、作品の意図を端的

に表しています。2001 年に挙げた《響き合う隔

たりⅢ》にもそれがいえます。隔たりにはいろい

ろなレヴェルの隔たりがこめられていて、それら

が響き合うというタイトルでしたが、《エコー・

モンタージュ》のエコーは作曲者によれば波及的

影響ということですが、それをモンタージュする

という、挑発的なタイトルです。白石さんがおっ

しゃったように、演奏者の体内に入りこんでいる

習慣を覆
くつがえ

していく構想が作品から聴き取れます。

たぶんこういうふうに行くだろうなと思うと、逆
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戻りさせられるような印象を曲のあちこちでもち

ました。いろいろな奏法を使って、実体と影がさ

っと切り替わるような、演奏者や聴き手の予感を

ことごとくかわすようなモンタージュの仕方をし

ています。そういった印象を与えたということは、

構想したことがリアリゼーションされたというこ

となのだと思います。

片山　今のご意見のとおりで、フル・オーケスト

ラを使って、練習時間が限られている中で、普通

ならやれないことを無理にでもやろうとしている。

そこを評価したいなと思いますね。

◎松本祐一／広島・長崎の原爆投下につ
いてどう思いますか？

沼野　実はこの年の選曲も、三輪さんに近い人が

多くて、自分でもちょっとどうかなとは思って

いるのですが、松本さんも IAMAS ［情報科学芸術

大学院大学。三輪眞弘が教鞭をとる］で学んだ作曲家です。

この曲は彼の存在が広く知られるきっかけになっ

た、武満徹作曲賞第 1 位［審査員：スティーヴ・ライヒ］

になった作品ですね。アンケートにたいする答え

を品詞に分解して、それを音程に当てはめる、彼

が「アンケート・アート」とよんでいる作品です。

品詞というのはうまい選択で、どんな日本語の文

章もこれで分解できるうえに、数としても音階的

な（モード的な）構成を作りやすいというメリッ

トがある。さらにこの曲が巧みなのは、アンケー

ト・アートという作曲上の過程をあえてスケルト

ン、可視的なものにするプレゼンテーションが仕

組まれているところです。そこに二重の仕掛けが

ある。ただ、出てきた音が 80 年代以降のライヒ

に似すぎているという批判はあるかもしれません。

片山　沼野さんはそうおっしゃるけど、そのライ

ヒっぽすぎるという感じが、私としてはいかがな

ものかとも思ったし、なおかつ「広島・長崎の原

爆投下についてどう思いますか？」という設問で

曲ができている以上、貶
けな

しにくいところがありま

す。今日だったら「菅首相についてどう思いま

すか？」でもなんでもいいわけじゃないですか。

365 日設問を変えて作り続けて、毎日ネット上で

出すくらいの音楽の仕掛けを、「広島・長崎の原

爆投下についてどう思いますか？」という賞の取

れそうなテーマにしたところに少しあざとさを感

じるけれども、こういう作品ですら、日本の作曲

家はこれまで考えてこなかったわけです。ある種

の仕掛けがあり、アピールがあり……ライヒ・ス

タイルだからといって、ライヒ・スタイルで書こ

うとした人が他にいたかというといなかった気が

するし、日本の作曲界はこんなにいろいろやるこ

とがあるのに、なにもしてこなかったわけです。

ある意味ベタなやり方だけれど、やっぱり最初に

やったのは偉いですね。日本の作曲家として評価

しないわけにはいかないなとは思います。

白石　三輪眞弘という存在があって、こういう道

が開けてきたんでしょうね。さっきライヒ的とお

っしゃっていましたけれど、ライヒよりもっと単

純な和音の組み合わせで、言葉を置き換えていく

やり方に彼の個性がある。松本祐一さんとちょっ

と話したら、マイケル・トークみたいなのがいい

と言っていましたから、ライヒよりシンプルにや

りたいんですよ。でも、ちょっと引いて見ると、

じゃあこの先、この人はどうするのかなというこ

ともあります。ずっと設問を変えていくだけなの

かなと思って。仕掛けとしてはひねりがなくて、

楽しいけれど、たとえば三輪作品のような衝撃力松本祐一
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には乏しい。その発展性についてはちょっと疑問

もあります。でも、片山さんがおっしゃったよう

にひとつの新しい音楽のあり方を提示したという

意味では、目の覚めるような作品でした。

沼野　「この先どうするの？」ということにかん

していえば、当分はこれをやり続けるべきだと僕

は思いますね。で、実際にやっているようですし、

それがアーティストなんじゃないでしょうか。50

曲とか 100 曲になったら面白い。

◎猿谷紀郎／阿
あ

佐
さ

可
か

夜
や

流
る

夜
や

真
ま

楢崎　猿谷さんのデビュー作にあたる《Fiber of 

the breath》はマイクロ・ポリフォニーの手法が

巧みだったのですが、《阿佐可夜 流夜真》ではそ

れが猿谷らしく展開されていると思いました。声

部をきめ細かく重ねた透明感のある響きが印象

に残っていますが、それが、びっしり目が詰ん

だ、抗
あらが

いようのない巨大な響きにもなったりする。

その中で、ソリスティックに扱われた楽器が、ほ

のかだけれど存在感のある光を放っているような。

タイトルの《阿佐可夜 流夜真》は、2008 年に出

土された歌木簡に記されていた歌の断片とのこと

ですが、断片が、その背後にある大きな弧に想像

力を駆り立てるのか、猿谷さんのオーケストレー

ションの器が大きくなったと思う作品です。

白石　猿谷さんは総じてきれいな、というか、官

能的な音を書く人だと思います。この作品では、

ソリスティックな楽器の扱い方に、他の人にあま

りないような艶っぽさを感じました。未知の世界

を見せてくれたという感じではないのですけれど、

猿谷の音楽がもつ味わいをあらためて確認できた

作品でした。

◎間宮芳生／ピアノのための12のエチ
ュード

楢崎　2003 年から書かれ始めて、2008 年の中

嶋香さんのリサイタルで全曲初演された作品で

す。何がすごいかというと、音高だけで考えてい

る。音高をいかに組み合わせるかで、和音を作っ

たり、アルペッジョを作ったり、しなやかな響き

を作ったりしている。もちろんそこには音色的な

効果も生じているのですが、特殊奏法に訴えるこ

となく、音高のグルーピングによってそれを出し

ている。モノクロニズムの多様さです。自身の方

法論への徹し方がすごいと思いました。

　演奏者には難題を突きつけると思います。現代

音楽のいろんな手を知っていても、それでは対応

できない。中嶋さんはよく応えていた。音高の組

み合わせでいろいろな響きを作れるのは、間宮が

いろんな国の言葉と歌を知っているからだと思う

のですが、中嶋さんは、実際に歌っているので対

応できるのだと思います。

◎夏田昌和／二重にされた昔の歌

楢崎　アンサンブル・コンテンポラリーαのステ

ィーヴ・ライヒ特集のコンサート［「スティーヴ・ラ

イヒを巡って」2008 年 12 月 19 日、すみだトリフォニー・小ホ

ール］で演奏されたのを聴きました。夏田さんは

オーケストラのおびただしい数の音符を処理する

のはうまいと思いますが、少ない音のアンサンブ

ル作品というとあまり印象に残っていない。しか

し、この《二重にされた昔の歌》（2 クラリネッ

ト、ヴィオラ、チェロ、ヴァイブラフォン）では、

何かを自らに課していると感じました。プログラ

ム・ノートには「歴史的な記憶をまとっていない

間宮芳生
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旋律を書くこと」とあって、微分音系と倍音系の

2 つの音高組織を用いたと述べています。ライヒ

の音楽はパターンが明確に示されるので、聴き手

は、そのパターンと、パターンが重なるさいのず

れとのあいだを行き来しながら聴けばよいのです

が、《二重にされた昔の歌》では、パターンを把

握できないまま旋律進行が続くので、聴いて難解

なわけではないのに、とらえどころのない跡を残

したという印象です。曲じたい、何かを探すよう

に同じ個所を何度も塗り重ねるというか、掘り下

げるというか、そこに磁力のようなものを感じま

した。

◎田中吉史／ブルーノのアウラ、
 あるいはチューバとピアノの通訳に

よる インタビュー

沼野　この座談会で何度も言いましたが、僕が新

作を聴く場合、作品のフォルムをどのように処理

しているかが気になります。田中さんのインタビ

ュー・シリーズは、インタビューの音声を、ある

種そのまま写し取っているわけです。というと、

ライヒのスピーチ・メロディみたいなものを思い

浮かべるかもしれないけれども、あんなにきちっ

としたビートと平均律に乗せるのではなくて、田

中さんの場合は楽器の特性に合わせながら、ニョ

ロニョロと言葉の抑揚をなぞっていくわけですよ

ね。こうして出てくるインタビューのフォルムは、

人間が頭で作ったフォルムより面白いと思うんで

す。ついでにいえば音程も。もちろん念のために

いえば、インタビューを音にするさいには、テュ

ーバとピアノの用法を含めて田中さんの作曲家と

してのコンストラクションが働いているわけで、

民族音楽の採譜とはまったく違う。

楢崎　人間の肉声によるアーティキュレーション

や鐘の響きを、電子音楽やオーケストラで翻訳す

るタイプの作品といっていいのでしょう。本来の

発音媒体とは違ったもので表現するという。たと

えば、リゲティの《アーティキュレーション》で

は、人間の声による会話を電子音響がいかに演じ

るか、黛敏郎の《涅
ね

槃
はん

交響曲》では、梵鐘や読経

を、オーケストラと合唱がいかに演じるかを聴く

のだと思います。いっぽう、田中さんのこの作品

は、声と器楽は発音原理がまったく異質であると

いうことに焦点を当てている。したがって、器楽

に翻訳された音が、声によるオリジナルな音を喚

起することが目的なのではなく、翻訳された音は

新たなオリジナルでしかないことを提起している

点で、類似の先行作品にユニークな視点を示して

います。

沼野　ふたたび強調すると、普通は「鐘の音を模

倣しました」というサウンドの話になるんだけど、

この作品では時間軸もインタビューのなりゆきに

規制される。

片山　ブルーノって誰なんですか。

沼野　ブルーノ・マデルナです。マデルナという

のは巨体の持ち主だったわけですが、その体
たい

躯
く

や

話し方がテューバという楽器と重なっているのも

面白いところです。

片山　ああ、アル中のマデルナですか。それはい

いですね。

◎川島素晴／ヴァイオリンと4人のフル
ート奏者のための音楽

 （甲斐説宗《ヴァイオリンとピアノの
ための音楽Ⅱ》に基づく）

片山　川島素晴の仕事というのは、もちろんオリ

ジナルの作品を挙げたほうがいいかもしれないけ

れど、この人の仕事じたいが読み替えとか注釈と

か、なにかがあってそれをどうするかみたいなと

ころで、いろんなことが起きている。川島さんで

なにかを挙げようというときに、原曲があって、

それを編曲ではなくて作曲だと言って自分だか他
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人だかわからないような作品になっているものを

こそ、挙げてみたらどうだろうと思いました。

　ピアノ・パートを 4 人のフルート・パートに作

り変えているのですが、基本的には原作にかなり

忠実で、強弱などを工夫して原曲以上に甲斐説宗

らしいともいえるし、フェルドマンの音色も想起

させて、いろんな作曲家の音楽がつながってくる

んですね。

　甲斐説宗に 4 人のフルート奏者と打楽器のため

の作品がありますが、そういう作品の記憶や響き

もだぶってきて、そういうことを知っていれば知

っているほど面白くなるように、上手にできてい

るわけですね。わかる奴だけわかればいいという

ような、ひじょうにオタク的というかマニアック

な細工をほどこして、面白がれる作曲家のキャラ

クターがよく表れている気がします。川島素晴を

考えるときに、こういう仕事をクローズアップし

てもいいのではないかと思いました。

◎藤井喬梓／ディエシスⅡ

片山　藤井喬梓さんは国立音大の先生ですが、若

いころからルドルフ・シュタイナー［オーストリア

の神秘思想家］の影響を受けていて、ひじょうに神

秘的で内向的な音楽を作っていましたね。オイリ

ュトミー［シュタイナーが創始した身体運動］で踊ってい

る人を伴奏したりしていましたが、この《ディエ

シスⅡ》は、そうした藤井さんの志向性が均衡を

とれるかたちで落としどころを見つけた作品とい

っていいと思います。低カロリーのオーケストラ

音楽で、藤井喬梓さんが 80 年代からやってきた

ような神秘主義路線が、人様の前に出しても大丈

夫なかたちになってよかったなあと思いました。

社会に帰ってきたという感じですね。

◎林光／オペラ《そしてみんなうそをつ
いた》─芥川龍之介「藪

やぶ

の中」による─

白石　大石哲史さんの演出で、芥川龍之介の『藪

の中』を劇中劇のように扱う、つまり、みんなで

公演の準備をしているところから始まり、7 人の

証言に立ち会う、そして最後は教訓劇のように団

員が外から物語について口を挟む、という仕掛け

のオペラでした。林さんはヴァイルのやり方を移

していると思うんだけれど、こんにゃく座になる

と、教訓劇ならではの嫌みがなくなる。ひじょう

に軽やかでサラっと観られて、でも最後にひとつ

落としておくというような感じですね。太
ふと

棹
ざお

三味

線の加わったアンサンブルで京都弁のイントネー

ションに肉薄した節を書き、色彩的な旋法を織り

合わせた簡素な音型に不協和音の句読点を穿
うが

つな

ど、すっかり手の内に入った音楽です。林さんが

こんにゃく座のために書く作品は、ある意味で完

成の域に達しているといえます。演出家によって

趣
おもむき

が変わるんですが、常に水準以上のものです。

◎望月京／エテリック・ブループリント
 三部作

白石　これは 2003 年の《4D》、04 年の《ワイズ・

ウォーター》、そして 06 年の《エテリック・ブ

ループリント》を、2008 年にサントリー音楽財

団「TRANSMUSIC」コンサートで三部作とし

て上演したものです。年代としては少し前ですが、

照明家の岩村原太さんとのコラボレーションだっ

たことに触れておきたいと思いました。2007 年

の《インスラ・オヤ》とはちがって、ワインの空

き瓶
びん

や水、息音など、いろんな音響を大胆に生き藤井喬梓
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生きと使うのが、こちらの系列です。望月さんが

作曲するさい、色や光のイメージを強くもってい

たことが、照明家とのコラボレーションを提案し

た理由だと思うのですけれど、映像とはちがって、

照明は気配のように全体を包み込んだり、幾何学

的な模様を投影したり、色彩や動きを強調するこ

ともできて、面白いと思いました。

◎三輪眞弘／ピアノのための虹機械
 第2番《七つの照射》

沼野　三輪さんの曲はすでに何回か挙げています

が、それぞれ性格の違うものを選んでいるつもり

です。社会的な「象徴」に踏み込んだ作品［弦楽

四重奏曲ハ長調《皇帝》、2000 年参照］から、架空の民族

芸能という作品［《またりさま》、2002 年参照］、そして

それをオーケストラ全体に投影した作品［《村松ギ

ヤ・エンジンによるボレロ》、2003 年参照］という具合に。

　この《虹機械第 2 番》は、彼が「新調性主義」

と宣言しているシリーズのひとつです。ある種、

GTTM［General Theory of Tonal Music の略。言語学をも

とにした音楽理論］みたいに、調的な音の動きをアル

ゴリズムで再構成しようとするわけですね。実は、

まだその目論見がうまく成就してはいないと思う

のですが、現代の作曲家が新しい調性について考

えるということは大問題、壮大なチャレンジであ

るわけで、やはり選ばないわけにはいかない。ま

だ改良しなければならないんでしょうけれど、そ

のチャレンジ精神に 1 票入れます。

◎宮内康乃／breath strati

沼野　これは、作曲は 2006 年とのことですが、

本格的に公になったのが 2008 年なので、ここで

挙げさせていただきます。たぶん、この中では

誰もお聴きになっていないと思うんですけれど

も、一種の身体性と音楽、あるいは声ということ

を追究した女声アンサンブルのための作品で、ア

ルス・エレクトロニカの入賞作です。サウンドと

してはシュトックハウゼンの《シュティムンク》

みたいな感じで、全員が丸くなって、前の人の声

を一定の規則によってずらしながら倍音を発して

いく。もともと東京学芸大学から IAMAS に行

って三輪さんに師事した、という経歴をもった作

曲家なので、三輪さんの《369》［2006 年を参照］に

も少し似ているんですけれど、倍音の変化する面

白さと、それを人間のコミュニケーションによっ

てコントロールしていく、という二重の面白さが

よく設計されている。ただ、本当は彼女がこの作

品の後で始める「つむぎね」というグループの活

動がさらに素晴らしいので、そちらを挙げたいん

ですが、作品という枠組みに収まらないので……。

ともかく名前を挙げておきたい若手のひとりです。

宮内康乃
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片山杜秀
◎藤倉　大／アトム
◎間宮芳生／オペラ《ポポイ》
◎新実徳英／ヴァイオリン協奏曲第 2 番
 《スピラ ･ ヴィターリス》
◎山本和智／ ZAI For Orchestra
◎望月　京／オペラ《パン屋大襲撃》

白石美雪
◎藤倉　大／アトム
◎斉木由美／モルフォゲネシス
◎中川俊郎／影法師─ F. シューベルトの同名

の歌曲その他による
◎酒井健治／ヘキサゴナル・パルサー
◎篠田昌伸／フィルタード・バラッド

楢崎洋子
◎斉木由美／モルフォゲネシス
◎法倉雅紀／炎の祭禮　オーケストラの為の
◎西村　朗／偲琴─二十五絃箏と低音二十五絃箏

のための─
◎小林寛明／弦楽四重奏曲
◎深見麻悠子／ Azur pour piano

沼野雄司
◎フォルマント兄弟／フレディの墓／インターナ

ショナル
◎フォルマント兄弟／ NEO 都々逸 六編
◎大場陽子／カエル・シンフォニー
◎西村　朗／蘇莫者
◎ジム・オルーク／ The Visitor

◎藤倉大／アトム

白石　藤倉さんのゼロ年代後半の活躍はめざまし

いものがあって、まさにいま、活きのいい作曲家

だと思います。《Stream State》［2005 年参照］で話

題になったとき、ヨーロッパの現代音楽祭で通用

する水準のメティエをもっているということでし

たが、ブーレーズ楽派なんていう人もいますよね。

でも、引き出しから出てくるいろんなアイディア

はセンスがいい。《アトム》は《Stream State》

より肩の力が抜けている感じで、粒だった音響の

粗密や濃淡の変化が楽しかった。ものすごく音が

まばらになるところもあって……。2008 年には

第 57 回尾高賞を受賞した《secret forest》もあ

りましたが、《アトム》のほうがはるかにいい作

品です。

片山　読響の定期で演奏された曲で、素晴らしい

書きっぷりですね。低弦がポルタメントでピュッ

ピュッとゴム鞠
まり

が弾んでいる様子を連想させるよ

うな質感の音を出す。藤倉さん自身は、物をムニ

ャムニャ食べているようなおいしい味覚と触覚か

ら連想した響きだとどこかで語っているらしいで

すけど、とにかく柔らかいものが弾んでいるよう

な質感を連想させるような響きから始まって、そ

れが実に巧みにオーケストラに敷
ふ

衍
えん

されて、また

そこに戻ってくる。音響のコーディネートも巧み

にされていて、しかも原田敬子さんの作品のよう

に演奏がたいへんそうでもないというか、現代の

オーケストラで練習してパッと対応できるような

かたちで書かれている。だからやっぱり上手なん

ですね。

　ただ、本当に上手な技のほかには何があるんだ

といわれれば、何もないかもしれないのだけど、

2000 年代はそれでいいような気もする。何かが

あるということじたいが時代錯誤みたいになって

いる時代でもある。精神と技術の均衡、形式と内
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容の均衡を現代人に求めてもしようがないんじゃ

ないか。精神や内容は前時代の音楽までで充足し

ていますよ。藤倉大さんはテクニックは前衛音楽

の続きだろうけれど、ラッヘンマンやファーニホ

ウや細川俊夫さんなんかと何が違うかといえば精

神がシリアスじゃない。ポップですよ。

　藤倉大的なものを評価する人しない人、両方い

ると思いますけれども、やっぱりコンセプトとか、

なにかそういうところである美意識をはっきり出

して、「芸術家の個性が」みたいなところで成果

を上げているような人たちとは違うところで評価

すべきであると考えると、やっぱり藤倉大さんは

落とせないなという感じがしました。

沼野　そう、カラッとしている。これも目の覚

めるような曲だったな。僕は最初の《Stream 

State》のときの鮮烈な記憶が残っていたのと、

日本の音楽界に与えた意味という点でそちらだけ

挙げたのですけれど、作品だけみれば、明らかに

その後のほうが進化していると思います。

◎斉木由美／モルフォゲネシス

楢崎　斉木さんは《アントモフォニー》のシリー

ズで、芥川作曲賞の候補になったり賞を取った

りしました。《アントモフォニー》のシリーズは、

基本的にマイクロ・ポリフォニーとスペクトル音

楽を折衷したような手法で、粒だちの揃った音を

敷き詰めていって、あまりに整っていて破綻がな

いのが弱点のような気もしました。それに対して

《モルフォゲネシス》は、いびつな音をあえて使

おうとしている。パルス的なリズムもあれば、そ

れを崩すような衝撃的な音もあって、整いよりも、

そこから音が噴出してくるところが印象に残って

います。

白石　《アントモフォニー》のシリーズをずっと

書いてきて、斉木さんはこれからも虫の声を聴

き、聴かせていくのかなあと思っていたところに、

《モルフォゲネシス》が出てきました。パルスを

刻むのは同じだけれど、大編成のオーケストラを

鳴らしきってエネルギーを放出する瞬間が仕組ま

れていて、この人が新しく切り拓こうとしている

局面が見えて面白かったです。

片山　虫の声よりはいいかもしれないですね。

《アントモフォニー》は楢崎さんがおっしゃるよ

うによく書けていて、本人は「メシアンが鳥の声

だから私は虫の声で」とか言っていたような気も

するけど、虫というと、たとえば吉田進さんの

《空
うつ

蝉
せみ

》という曲がありましたが、チェロかなん

かでミーンミーンとやる、あの徹底したいい意味

での馬鹿さ加減に比べると、《アントモフォニー》

は上手に書けすぎていて、この人は何のためにこ

れを作っているんだろうと思っていました。ただ、

この《モルフォゲネシス》を聴いて、これからも

っといい曲を書いてくれるのかなと思いました。

沼野　うーん、しかしこれよりは虫のシリーズの

ほうが……。

白石　虫で一生、書き続ければ、それはひとつの

生き方かもしれない。

片山　「いろんな虫が鳴いています」というサウ

ンドスケープのようなものだけど、もっと特定の

虫をピックアップして、オーケストラでフル・ヴ

ォリュームで流すくらいやってくれたらいいんだ

けど。

沼野　それは同感です。

斉木由美
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◎西村朗／蘇
そ

莫
まく

者
しや

沼野　このタイトル、日本の現代音楽が好きな方

であれば松平頼則の《蘇莫者》［1961 年］を思い出

すわけですが、ちょうど 50 年ぐらい離れて西村

さんのこの作品がある。西村さんの作品は、雅楽

の舞楽《蘇莫者》を、オーケストラのために新し

く作ったわけですけれど、オリエンタリスムとか

ジャポニスム云々というものが、ここにいたって

完全に反転したような感があります。舞楽から影

響を受けたのではなくて、西村朗さんが《蘇莫

者》という新しい舞楽を CD 1 枚分の規模で作っ

たということですね。かつて松平頼則が前衛音

楽と雅楽を融合させたところから約 50 年をへて、

日本の音楽史はここに至ったのか、と大げさにい

えばそういう感慨がわく作品です。

◎西村朗／偲
しのびごと

琴─二十五絃箏と
 低音二十五絃箏のための─

楢崎　二十絃箏は普及していますが、二十五絃箏

は野坂恵子さんが積極的に普及させようとしてい

るわりには、いまひとつ周知されていない。そん

な中で、西村さんが委嘱されて書いたものです。

西村は邦楽器の中では二十絃箏を扱うのが得意

で、二十五絃箏も西村さんにぴったりだった。西

村さんのオーケストラ作品では、音の房をいかに

作っていくかが関心事になっていると思いますが、

二十五絃箏と低音二十五絃箏のためのこの作品で

は、房よりも、音そのものの変容に関心が向けら

れている。ゆったりとした間隔の中に音を投じて

二十五絃箏の野太い音で空間を満たしたり、トレ

モロのように音をすばやく交替させて薄い響きを

奏でたり、というように、かげろうのようにはか

ないものから、それひとつだけでふところの深い

太鼓のような音にいたるまで音じたいが変化しま

す。それらを介して、二十五絃箏と低音二十五絃

箏のあいだで同調したり照らし出したりしますの

で、音が変容するだけでなく、それらが置かれる

コンテクストも多様です。現代邦楽のアンサンブ

ルにも示唆を投げかけています。

片山　音が多いと西村朗さんらしいというのがよ

く出ている作品で、野坂さんもどんどん委嘱した

らいいかもしれませんね。

◎酒井健治／ヘキサゴナル・パルサー

酒井健治

白石　ヘルムート・ラッヘンマンが審査した武満

徹作曲賞で第 1 位を受賞した作品です。シンメト

リカルな楽器配置になっていて、電子音楽に特有

の効果から発想した手法をアコースティックなア

ンサンブルに応用しています。硬化しない、可
か

塑
そ

性のあるモルフォロジーを面白く聴きました。

　正直なところ、酒井さんの作風をまだ、よくつ

かめてはいないのですが、パリの IRCAM から

近年出てくる思考の柔軟な人たちの流れの中に、

こういう人がいると思って挙げました。これから

酒井さんの曲を聴く機会は増えていくでしょう。

◎山本和智／ZAI For Orchestra

片山　最後、オケのメンバーが拍手して終わる部

分の特殊な効果が印象に残っています。馬鹿馬鹿

しいといえば馬鹿馬鹿しい。あそこにもっていく

ような音響の配置になっていたのかもしれないけ

ど、あまりそういうふうには聴こえなくて、とに

かく［この作品がエントリーした武満徹作曲賞の審査員の］ラ

ッヘンマン好みのガチャガチャした音響で、最後
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に意表をつく、トリッキーというか演劇的という

か─もしかしたら音楽的効果なのかもしれない

けれど─そういうもので終わる、というような。

オーケストラももうやることないのか、ここまで

来たかという印象がありました。でも、シュニト

ケの交響曲第 1 番でも拍手の音が入りますよね。

─ラッヘンマンの選評を読むと、「もしかする

と、こういったことは初めてかもしれないのです

が、私たちがコンサートでは当たり前になった儀

式のようなあれ（拍手）がですね、一つのテク

スチュアとして聴こえる。あるいは聴こえるよ

うに作曲家によって誘導されると。これはこれ

でまた一つの独特なイディオシンクラティック

（idiosyncratic　特異な）なカオスと言えると思

います。今まであまり気にも留めていなかったこ

とが非常に極端な姿を帯びて、現れ直すと。私た

ちがこの曲の冒頭に聴いたような、高度に人為的

な操作を得た複雑性の中に拍手が顔を出してきま

す。これをユーモラスだなと思う人もいるかもし

れません。でもそれ以上のものだと思います。私

たちの聴き方を変える音楽になっていると思いま

す」と書いてあります。

沼野　ラッヘンマンに言われると、なんだか不思

議な説得力があるね（笑）。

白石　さっき片山さんがおっしゃったシュニトケ

の交響曲第 1 番は、仕組まれた拍手じゃないんで

す。楽譜をみると、冒頭にオケとジャズ・バンド

の即興演奏が指示されていて、曲はすでに始まっ

ているんだけれど、そのあと指揮者がステージへ

出てくる。それで観客はいよいよ始まると思って

拍手が起こるという。でも、考えてみればそれも

シュニトケの計算に入っているのかもしれないけ

れど。

片山　そうすると、オーケストラじたいが拍手す

るのは初めてなのかなあ。ラッヘンマンが知らな

いというんだから初めてなのかもしれませんね。

そういう特殊な効果が使われている作品というこ

とで、記憶にとどめておきたいと。

─次は作曲家グループのクロノイ・プロトイで、

2010 年に佐治敬三賞を受賞した第 5 回作品展

「弦楽四重奏の可能性」から 3 曲ですね。

◎大場陽子／カエル・シンフォニー

沼野　さっきの虫じゃないですけど、大場さんは

今、東北の田舎に住んでいて、カエルが家の周り

で鳴いているらしいのです。で、それを単に模倣

するのではなくて、田んぼにもうひとつ対になる

音響体を置いて、周りの環境の音をもういちど内

から外に放射する、という考え方でできている曲

です。いつも同じ話になって恐縮なんですが、や

っぱりフォルムがいいんですよ。カエルの環境音

を模倣して、それをカエルに返していくというア

イディアを得た段階で、モティーフを操作すると

か、どこかにクライマックスを作るとか、そうい

う前提がすっ飛んじゃうわけです。

片山　「カエルに返る」というのはどういうこと

ですか。

山本和智

大場陽子
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沼野　僕の理解では、こうです。まずカエルが鳴

いている環境がある。そこに相似形の音響体を 1

個設置する。で、そこに再度カエルの声が反射し

て、また環境に返るという、一種のループ装置み

たいなものが念頭にある。

片山　弦楽四重奏だけですか？

沼野　弦楽四重奏だけです。

片山　カエルの声が出てくるわけじゃないんです

ね。

沼野　言われなきゃカエルとはわからない。なん

となくギュイーンギューンと鳴っているだけで。

片山　ポーリン・オリヴェロスのテープ音楽で、

カエルの声でできているのがあったけれど、まあ

関係ないか。いや、カエルでループというところ

は似ていますかね。《カエルのうた》のカノンで

はないけれども、カエルはループの表象なんです

ね。

◎小林寛明／弦楽四重奏曲

小林寛明

楢崎　クロノイ・プロトイの演奏会は、弦楽四重

奏という誰でも知っている演奏形態を、現代音楽

のプロデュースとして仕掛けていることが功を奏

したと思います。作品の中には、弦楽四重奏曲の

イメージを超えるものと、一般にイメージされて

いる弦楽四重奏曲に沿うものなどがありました。

小林寛明さんの《弦楽四重奏曲》はどちらかとい

えば後者にあたります。ハイドン、モーツァルト

から、バルトークくらいまでの弦楽四重奏曲の響

きを彷
ほう

彿
ふつ

させながら、定石どおりに束ねられるこ

とに耐えられない、とでもいうように、4 奏者が

徐々にテクスチュアをはみ出して炸
さく

裂
れつ

的な動きに

いたる個所がある。古典から現代にかけて共有さ

れているものとそうでないものを、隣り合わせに

置いたところが面白いと思いました。

◎篠田昌伸／フィルタード・バラッド

白石　篠田さんのクァルテット 2 作目ということ

ですが、奏者がソリストのようにふるまうのでも

なければ、弦楽四重奏による古典的なアンサンブ

ルのようでもない。4 人が現代の特殊奏法を凝ら

した多様な素材を呈示しては掛け合わせて、ひと

つのバラッドをゆるく紡
つむ

いでいくというプロセス

を積み重ねていきます。伝統的なクァルテットと

は離れたかたちで、4 つの弦楽器の個性を生かし

ていたのも良かった。作風はいくぶん地味かもし

れないけれど、篠田さんは音のセンスがいい人だ

と思います。

◎間宮芳生／オペラ《ポポイ》

片山　日本のオペラについて考えたときに、日本

の伝統的な発声を使って、声のヴァラエティをつ

けていくことが必要だと思うんです。ただ、日本

人のオペラ歌手が出てきて歌うというだけではし

かたがないと思うんですが、その中で間宮さんは、

あの歳にして、オペラにおいて声のヴァラエティ

を探求することを考えて、能役者を連れてくるな

どの試みをしているところが高く評価されるべき

だと思います。

　山田耕筰が 1940 年の《黒船》のときに、わざ

わざ専門の歌手ではなく、歌手の素養はあるけれ

どもあくまで当時すでに新劇の第一線の女優であ

った杉村春子を出して歌わせたということが象徴

的だと思うんですよ。やっぱり普通のクラシック

の歌い手じゃない人に歌わせないと、日本語は面

白くならないんじゃないかと、山田耕筰は考えて
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いたと思うのですが、團伊玖磨や清水脩あたりは、

すでにそういうことを考えていない。その後の作

曲家がいろんなオペラをやっていますが、放送作

品などではいろんな伝統的な声をコラージュする

などいろいろ試していますけど、黛敏郎にしても、

あれだけいろんなことやっていても、義太夫の人

とかお坊さんをオペラに出そうということはなか

ったわけです。まあ、そんなことをしたら上演機

会が大幅に制約されてしまうし、ほかにも難しい

ことがいろいろ出てきますけれども、やっぱり純

粋に音楽の問題として日本の歌の可能性を追求し

ようとしたら、伝統発声のヴァラエティを利用す

ることをもっと突き詰めて当然ではないか。オペ

ラで劇的表現を豊かにするにはその手を使わなく

てはあまりにもったいない。

　そういうことを考えると、間宮芳生さんが《ポ

ポイ》で能役者を出したということは、やっぱり

重要なことだと思うんですよね。作曲家にとって

も譜面の書き方をどうするかとかいろいろ問題が

出てくると思うけど、もっと歌舞伎とか能とか、

日本の発声を用いることで、日本のオペラは、ま

だまだ広がる余地があるんじゃないかと思いま

す。間宮さんみたいなもう長老といってよい大家

が、2009 年の段階でそういう作業をやって、日

本のオペラの可能性を示した。記憶すべき作品だ

と思いました。

楢崎　間宮さんの中では、民族主義とよべるオペ

ラとは違って、現代の口語的な発話を主体として

いる。オペラシアターこんにゃく座の《そしてみ

んなうそをついた》［2008 年参照］では、歌い手が

甲高い声になって、日常的な発音原理とは違うも

のになっていく傾向があるのに比べて、間宮さん

の《ポポイ》は、自然な発話だったと思います。

片山　題材としては、三島由紀夫のパロディのよ

うなところがありますけれど。

白石　主役の吉川真澄さんが中性的な声で面白か

ったけれど、間宮さんの作品の中では音楽が小粒

かなあと思いました。舞踏の田中泯さんが演出し

ていて、静岡音楽館 AOI のあまり広くないステ

ージで上演されたオペラとしては、手際のいい演

出、舞台構成でした。

◎新実徳英／ヴァイオリン協奏曲第2番
 《スピラ･ヴィターリス》

片山　これは仙台で初演されたものです。仙台フ

ィルの委嘱ですね。ヴァイオリン協奏曲第 1 番
［2003 年参照］と同じような路線ですが、第 1 番で

もうひと押しあればというところが、この第 2 番

は実現されていた。ソロもより雄弁だし、オーケ

ストラもより力強いし、そういう意味で、私が第

1 番を聴いてちょっと物足りないと思っていたと

ころが解消されて、これならカタルシスに到達で

きると。今までの新実さんの路線を、もっと強く

推し進めた作品として選んでおきたいです。

沼野　僕も初演を聴きましたが、たしかに後半に

行くにつれて会場の空気が変わっていった。また、

独奏の渡辺玲子さんがよかったですね。

片山　ソリストのおかげということもあったかも

しれませんけど、ひじょうに雄弁な曲になってい

ましたね。

白石　新実さんの音楽にはヴァイオリンが合うん

でしょうね。

片山　そうですね。やっぱり弦楽器で纏
てん

綿
めん

とやり

ながらテンションを上げていくような曲がいいん

でしょうね。まとわりつくというのが新実さんの

若いころからのコンセプトですものね。

◎望月京／オペラ《パン屋大襲撃》

片山　村上春樹原作のオペラとしては、こんなふ

うになっちゃうのかとがっかりして、批評ではあ

まり良いことを書かなかった作品ではあるんです

けど、音楽としてはたいへんよく書けています。
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音楽作品として考えたときに、望月さんの作品の

中ではやっぱりこれを挙げたいと思いました。言

葉の処理も上手だし、音楽的にすごくノリがい

い。ただ、望月さんの《インスラ・オヤ》［2007 年

参照］とか《今、ここ》［2004 年参照］なんかで出し

てきているような、ある種のスタティックで官能

的で夢を見ているような感じが、原作の海底火山

のくだりのスタティックなイメージと親和性が高

いのだから、望月さんがこの原作をオペラにする

なら、もうちょっと海底火山というモティーフを

膨
ふく

らました台本や時間構成にすれば傑作になった

とは思うんですけどね。そういう点で惜しい作品

だったという気もするのですが、ポップな要素と、

望月さんが演奏会用の曲で追究している響きの要

素とが重層して効果を上げていることは確かだし、

やっぱりエポックメイキングな室内オペラとして、

レヴェルの高いものだと思いました。

沼野　僕も片山さんと同じく、新聞評では「素晴

らしい！」という書き方はしなかったのですけれ

ど、重要な作品だと思います。まずよかったのは、

題材選択。望月さんというより、このオペラを作

った「望月プロジェクト・チーム」が選んだもの

だとは思いますし、意地悪く言ってしまえばまさ

に村上春樹こそ現代日本文学のアイコンであって、

その意味では当然のマーケティングということが

できるのかもしれないけれど、それにしても果敢

に村上春樹の、しかも短編でブッファを書くとい

う発想がいい。そして、いままでの望月さんの音

楽に拘
こう

泥
でい

せずに、まずは物語のスピード感を生か

そうとした姿勢は、讃えられてしかるべきだと思

います。日本人が書く現代オペラならば、せめて

こうであってほしいというものではありますね。

楢崎　ある種、情報過多なオペラだと思うんです

が、そのぶん、聴き手はその中の情報を選択しな

がら進めていくことができる。その点、原作の特

性を音楽に置き換えたと評価していいのではない

かと思いました。

白石　私はテンポがよくて引用のツボも押さえた

ワクワク系の音楽を手ばなしに楽しみました。演

出についても賛否ありましたが、これも機動力が

あって悪くなかったと思う。ですから、特に批判

するところもないのだけれど、あらためて考えて

みると、ほかの年に挙げた望月作品と比べたら、

これぞ彼女のオペラという手応えにやや乏しかっ

た。

◎中川俊郎／影法師─F. シューベル
トの同名の歌曲その他による

白石　《もの思う葦
あし

たち》を 2003 年で挙げていて、

もう 1 曲、これを入れたんですけれど、両方あっ

て中川俊郎さんという感じがしています。《もの

思う葦たち》は前にも話したように、それぞれの

演奏家が図形楽譜を演奏していくもので、中川さ

ん自身がそこに出てきて演奏することが特徴にな

っていますが、いっぽう《影法師》のほうは完全

に書きこんだ作品です。中川さんはコマーシャル

の音楽をひじょうに巧みに書くセンスと腕前をも

っていて、ステージで演奏されるシリアスな音楽

でもその手際が、いろいろな作品の部分を使いな

がら構成していくところに生かされています。彼

のそういう面が表れた、「もうひとつの顔」とし

て取り上げました。

楢崎　私には《影法師》よりも、同じ演奏会［「作

曲家の個展 2009 ─中川俊郎」］でも演奏された《合奏協

奏曲第 2 番》［1987/88 年］のほうがインパクトがあ

った。《影法師》は、引用手法の作品としてそん

なに際立っているようには思えなかった。

白石　《合奏協奏曲第 2 番》は民音現代音楽祭で

の初演の記憶が鮮烈で……。あれで中川俊郎とい

う作曲家に興味をもちました。
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◎法倉雅紀／炎
かぎろひ

の祭
さい

禮
れい

　オーケストラ
の為の

楢崎　「オーケストラ・プロジェクト 2009」で演

奏された作品です。2007 年の《延
えん

喜
ぎ

の祭禮第二

番》についてはマイナス面も挙げられていました

が、《炎の祭禮》では私は、物語性が個別化して

いる点を挙げたい。何かのモデルに還元できるよ

うな物語ではなく、この作品のみがもっている物

語です。祭禮というタイトルが示唆するように、

全体に厳粛なゆっくりとした時間が流れていて、

アニミズムを思わせる特徴的なパッセージが各セ

クションから出てくるのですが、それらが合流し

たり収束したりするのを期待しても、そうはなら

ない。モデルに依拠しないで、もっぱら音を追っ

ていくべき作品です。

◎深見麻悠子／Azur pour piano

深見麻悠子

楢崎　この作品は須藤英子さんのピアノ・リサ

イタルで演奏されました。他の曲目には一柳慧

の《ピアノ・メディア》とか佐藤聰明の《リタニ

ア》があったのですが、須藤さんといちばん世代

の近い作曲家が深見さんでした。作曲家と演奏家

の感覚がぴったりしていると思いました。《Azur 

pour piano》を高橋アキさんとか木村かをりさん

が弾いている光景はイメージしにくい。高橋アキ

さんが 1970 年代に弾いていた新作と高橋さん自

身との関係に近いものが、須藤さんと深見さんの

あいだにあった。作品の言葉が演奏者の言葉でも

ある、というような。

　深見さんの曲は、ガラガラとかピアニカといっ

た道具やおもちゃを使っているのですが、芸術音

楽におもちゃを持ちこむというような大げさなこ

とではなくて、自身の感覚で音素材が選ばれてい

て、演奏は作品のそのたたずまいを伝えてくるも

のでした。

◎フォルマント兄弟／フレディの墓／
 インターナショナル

沼野　今さらながら《フレディの墓／インターナ

ショナル》は驚くべき作品です。フォルマント兄

弟［三輪眞弘、左近田展康］はつねづね冗談まじりに、

「ライバルは初音ミク［音声合成ソフトウェア、およびそ

の合成音声によって歌唱するキャラクターの名称］だ」と言

っていて、もちろんミクと違ってサンプリングな

しで人声を合成する技術だけでも、ひとつの達成

だと思うのですが、この曲はそこから先に、二重

三重の仕掛けがある。

　人声を合成できたときに、彼らは何を考えた

か。死者を蘇らせるということです。死者の声を

現前させるというフリードリヒ・キットラー［ド

イツのメディア研究者］的なアイディアを出す。そこ

でフレディ・マーキュリーというロック・スター、

冷戦期に中東で生まれ、イギリスに移住したロッ

ク・スターを召還してくるわけですね。彼の歌の

特徴はある世代以上の人ならばみな知っているわ

けですが、まずはそれがみごとに再現される。さ

らにこの死者に何を歌わせるかといえば、やはり

フォルマント兄弟
左：三輪眞弘
右：左近田展康
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20 世紀に死んだもの、つまり共産主義のテーマ

ソングです。

　かくしてフレディが《インターナショナル》を

日本語で歌うという、なんとも奇怪な事態が起こ

る。結果として、これは 20 世紀への、けっこう

センティメンタルなオマージュでもあるんですね。

まあ、解説しているとキリがないのだけれども、

ともかく二重三重四重に仕掛けがほどこされてい

て、ひと粒で何度もおいしい。この 10 年のベス

ト 1 といってもいいかもしれない。

─作曲という概念を変えたということはありま

すか。

沼野　いや、すごくよく考えられているけれども、

むしろ古典的だと思います。あえていえば、だか

らこそいい。

片山　《インターナショナル》という革命歌のあ

る種の編曲なんでしょうね。そこでソロを受けも

つのがヴァイオリンでもトランペットでもなく、

フレディ・マーキュリーの声だと。

◎フォルマント兄弟／NEO都
ど

々
ど

逸
いつ

六編

沼野　この作品は、都々逸のひじょうに微妙な節

回しを、フォルマント兄弟が微分音を使って、演

奏にチャレンジしたという記録です。《フレディ

の墓／インターナショナル》は「あいうえお」と

いう音をフレディ風に歌わせるという発想だった

んですけど、こんどはひじょうに微妙な都々逸の

節回しを、確定的に記譜することに成功している。

民族音楽の採譜なども含めて、いろんなところに

応用が可能なアイディアだと思います。《フレデ

ィの墓》と比べてしまうと、テクストと音楽が何

重かのたくらみの層をなしていない点で物足りな

くも思えてしまうのですが、それでもみごとな達

成だと思います。

◎ジム・オルーク／The Visitor

沼野　これまで 2000 年から 2009 年までの 10 年

間を振り返ったわけですが、僕はいちばん最後に

ジム・オルークのこの作品を挙げようと思いまし

た。これはまさにタイトルどおり「ビジター」な

んですよ、この座談会の中で。ふたつの意味があ

ります。まず、この座談会は『日本の作曲』とい

う冊子にまとめられるわけですが、「日本」とは

いったい何なのか、ということ。作曲者の国籍が

日本人ということなのか、日本に住んでいるとい

うことなのか、日本で発表されたということなの

か。藤倉大さんはイギリスで作曲して、ほとんど

の作品をヨーロッパで発表しているわけだけれど

も、ここ数年日本に住んでいて、日本を拠点にし

て音楽活動をしているジム・オルークはどうなる

のか？　彼には参加資格はないのか。

　もうひとつは『日本の作曲』という書名の後半

部分、この「作曲」は、「現代音楽」という言葉

にも置き換えられると思うのですが、その範
はんちゆう

疇を

こんにちどのように設定しうるのかという問いで

すね。日本という枠組みと、作曲・現代音楽とい

う枠組みのふたつが、ジム・オルークという存在

によって問われる。

　で、これは 40 分で 1 曲の CD による作品です。

いわゆるポップ・ミュージックでもないしジャズ

でもないし即興でもないしクラシックでもないし、

しかしあるいはどれもあてはまるかもしれない音

楽。一般的な CD ショップのカテゴリーでいうと、

ジム・オルーク
© カヒミ・カリィ
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2009
オルタナティヴとかポスト・ロックということに

なるのかな。ややわざとらしいかもしれないけれ

ども、最後にこの《The Visitor》が「ビジター

枠」で入るということで、いかがでしょう。「正

規会員」じゃないけれど、ビジターとして、括
かつ

弧
こ

付きでもいいから入れておいたら、議論が広がる

のではないか。傲
ごう

慢
まん

な言い方かもしれませんが、

そう考えて選びました。
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総　括

◎「日本」とはなにか？

─10 年前の座談会では、武田明倫さんの「ち

ょっと先が見えるようで見えなくて、広がるよう

で広がっていなくて、まさにそういう時代なんだ

ろうな、きっと」という言葉で締めくくられてい

るわけですが、いかがでしょうか。

沼野　そう言ってしまえば、今回もいっしょです

ね。そもそも、10 年後の座談会があまり想像で

きない。

片山　この座談会はもうできなくなっている可能

性がありますね。「現代音楽」というようなジャ

ンルを語ることがどんどん難しくなって、やりよ

うがなくなっているんじゃないかと思います。今

はまだ取り繕
つくろ

うようにやっているけれど、この先

の 10 年になると厳しいんじゃないかなと思うん

ですよね。

沼野　そういう意味で今回は、フォルマント兄

弟［2009 年参照］を選曲リストに入れることはみな

さん認めてくださる気がしたのですが、じゃあジ

ム・オルーク［2009 年参照］だったらどうなるのか、

試してみようと思ったわけです。

─たしかに「日本の作曲とは何か？」と問われ

て、ひとことで答えられるかというとひじょうに

厳しい。逆にいうと、「無国籍な音楽」ともいえ

るのではないですか？　つまり、ジム・オルーク

が何者で、どういう音楽をやっているかというと

きに、日本でもない、どこの国でもないというこ

ともあるんじゃないですか。

沼野　もちろん、そうもいえるけれど、そういう

「日本人」もいっぱいいるわけですから。

─もちろん日本で初演された、日本で生まれた、

日本に住んでいる人が書いたという空間とか場所

による定義はあるかもしれないけれど、音楽その

ものについて、藤倉大の音楽は日本の音楽なのか

とか、三輪眞弘の音楽は本当に日本なのかといい

始めたら、ひじょうに難しくなっていきますね。

片山　国籍というか、どこで活躍しているかとい

うのは、たとえばフランスでも、ストラヴィンス

キーやプロコフィエフがパリにいた時期は自国の

音楽史の中で取り扱っていますし、チェレプニン

やミハロヴィチやタンスマンなど、亡命してパリ

にずっといたような人をどうするかということが

ありますよね。塩見允枝子さんがニューヨークに

いて、フルクサスとの関連で名前が出てくると。

それなら塩見允枝子はアメリカの作曲家なのか日

本の作曲家なのか、それとも両方なのか、一国で

音楽を語る意味がどこまであるのか。そういう意

味では昔からある問題なんです。戦前・戦中の日

本でもグルリットやプリングスハイムが作曲して

いる。彼らの作曲はどこの音楽史で語るんですか。

日本ですかドイツですか。

沼野　そうですね。今はジム・オルークやカー

ル・ストーンが日本に住んでいて、昔はジョン・

ゾーンもいたことがある。もちろんその前も……。

片山　東京も、昔のパリ、ロンドン、ニューヨー

クみたいなイメージで、その街がいいから彼らが

いるんだということですね。

沼野　楽観的にいえば、東京がそういう街になっ

ているということなのでしょう。

片山　日本の音楽シーンに参加している人だとい

うことで、ジム・オルークが出てきてもおかしく

ないとは思います。括
かつ

弧
こ

に入れて出すとかしたら

どうでしょうか。

沼野　ちなみに今、日本人でなくてもいい、とい
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うことだったら、他に誰か挙がりますかね。もち

ろん厳密な国籍という点では在日朝鮮人、韓国人

という問題もありますが。

片山　国立音大にトーマス・マイヤー = フィービ

ッヒがいますけどね。

沼野　あとはペーター・ガーン［ドイツの作曲家。東

京藝術大学、洗足学園音楽大学などで教鞭をとる］とか？

片山　ああいう人が、日本の作曲界の中で作品を

発表していたら、こういうところに出てきてもお

かしくないんじゃないかということですよね。

沼野　パリでもニューヨークでも、とうぜんそう

いうふうに扱うでしょう。

片山　BMG 系で発売されているドイツの戦後音

楽の膨大な組みもののシリーズがありますけれど

も、あれなんかドイツに長年住んでいるけれど外

国人作曲家もおおぜい入っている。ユン・イサン

なども入っている。国籍取得のこととか調べだす

とたいへんだけれども、とにかくあのシリーズで

はドイツに居住暦の長い外国人もドイツの音楽史

の枠内で扱おうとしてる。

沼野　そしてもっと大きな問題としては、そもそ

も「現代音楽」という枠組みが、「お約束」とし

てにせよ、維持しにくくなくなっている。

─ジム・オルークは、アメリカの音楽大学で現

代音楽の作曲を習っていたそうです。最初はコン

トラバスを専攻していて、その後作曲を専攻して、

十二音やセリーを教わらなければならないのに、

電子音楽やミュージック・コンクレートに関心を

もっていたそうです。そういう意味では現代音楽

のルーツはもっているといえるのではないでしょ

うか？　確信犯的に常に活動の場をずらしていっ

ているという感じがします。

沼野　昔でいえば、フランク・ザッパをどう捉え

るかとか……。

─むしろ、日本人か日本人じゃないかというこ

とよりは、場の問題のほうが大きいかなという気

はしますね。

沼野　活動の場というか、演奏の場ですね。

─たとえば、渋谷慶一郎はどこで活動している

か、という。

沼野　クラブなのか、サントリーホールの小ホー

ルなのか、という違いですよね。現実的にはそう

いう単純なことでジャンルが分けられている。

─たとえば、三輪さんはいろんな活動をしてい

るけれども、あの人はクラシック系の現代音楽の

作曲家だという自覚があると思うんですよ。だか

ら、たとえば、ジム・オルーク本人にそういう自

覚があるかどうかということも、重要な問題かな

という気はします。

沼野　とりあえず、今回は括弧付きで入れていた

だくということでいかがですか。

片山　私はそれでいいと思いますね。今みたいな

問題の提言は、まさに 2000 年代と 2010 年代を

考えるときに必要な視座なので、ここで括弧付き

でジム・オルークが入っていることによって、議

論を開いておくのはいいことだと思います。

─過去、つまり 10 年前の状況と比べて、今、

ジム・オルークがここに入ってもいい、入るべき

かもしれないという変化があったということです

か。

沼野　はい。

片山　10 年前だったら、ジョン・ゾーンを入れ

ておきましょうとか、ありえたかもしれないです

けどね。

─あとは、場にたいする問いかけという意味で、

座談会そのものが今後成り立つかどうかというこ

とにつながると思うんですよね。10 年後にまた

やりましょうということになったときに、たとえ

ばクラブでやっていることも目配りしていかなく

てはいけないのではないかとか、そういうことも

あるかもしれないですね。

片山　10 年経つと、いろんな垣根がもっと壊れ
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ていると考えられるので、自ずとそうなっている

と予想します。現代音楽の CD は、ショップに行

くとたしかにクラシックのところに並んでいるけ

れど、そうではないフロアにも並んでいるように

なって、それこそ新宿のディスク・ユニオンの 6

階なんて、なにがなんだかわからない売り場にな

っていますけど、ああいうところがけっきょく今

の「現代音楽」を表しているんです。

沼野　まさにその話をしたいとも思っていたんで

す。新宿のタワーレコードの 9 階の変わりようと

か。

片山　ああいう売り場にあるような音楽をひとと

おり聴くというような人のニーズに答えていくよ

うなかたちじゃないと、こういう座談会は成り立

たないという感じがします。その意味では、2000

年代にはジャンル破壊がだいぶ進行してきたとい

える。

◎発表の場と作品の数

─ジム・オルークはさっき現代音楽出身とあっ

たんですが、渋谷慶一郎さんは？

白石　東京藝大作曲科出身だから問題ない？

─現代音楽を支える人たちが、今まではいわゆ

る現代音楽を教える藝大の作曲科をはじめ、そう

いうところから出てきているわけですが、それが

変わっていく可能性があるのか。それともそれな

りに評価されたものを書こうとすると、あるてい

ど理論武装というか基礎がないといけないのか。

楢崎　私から見てこの 10 年間は、その前の 10

年間には生きていた「ポスト・モダン」という言

葉が弱体化している。ポスト・モダンの時代には、

モダニズムの時代とは違う価値観をみいだそうす

る、あるいはモダニズムを超えようとするエネ

ルギーがあったと思いますが、この 10 年間にデ

ビューしてきた 1970 年代生まれの若手作曲家に

とっては、矛
ほこ

先
さき

を向ける対象がないように見受け

られる。自身の活動はどういうコンテクストにあ

るのか、自身の活動を相対化して見る術
すべ

がないと

いうか、興味がないというか。そのぶん、それぞ

れの作曲家の個性が束縛されないで育まれる反面、

その個性は何にたいする個性なのか、どこに向け

て伸びていけばいいのか、といった認識が希薄か

なと感じます。

　先ほど沼野さんから提起された、日本に滞在の

海外作曲家を「日本の作曲家」という括
くく

りの中で

取り上げるのかどうかについてですが、海外作曲

家が日本で活動する例は、2000 年以降にかぎら

ずその前からあるわけで、むしろ、その数がそれ

ほど増えていないことが挙げられるのではないで

しょうか。日本の音楽大学の作曲科への留学生に

ついてみても、アジアからの留学生はいても、西

洋系の海外からはほとんどいないのではないかと

思われます。創作活動をするうえで東京が魅力的

な都市になったというわけでは必ずしもない。

　そのほか、2000 年以降についていえることは、

作品を発表する機会が減っている点です。オーケ

ストラ作品やオペラなどの大規模編成の作品が委

嘱されるのは一部の作曲家に限られるので、公募

などで作曲機会が広く設定されるべきなのですが、

逆に減っている。たとえばオーケストラ作品を書

く少ない機会だった「現代日本のオーケストラ音

楽」の作品公募は 2009 年で終わったし、文化庁

舞台芸術創作奨励賞も終わっているので、現在、

オーケストラ作品を公募しているのは、「日本音

楽コンクール」の作曲部門と「武満徹作曲賞」く

らいではないでしょうか。「日本音コン」の作曲

部門はオーケストラ作品と室内楽作品を交互に公

募するので、2 年に一度オーケストラ作品を書く

機会がまわってくることになります。公募がなく

なっていくのは、応募作品が少ないとか、質の高

い作品が集まらないとかが理由のひとつだろうと

思いますので、むしろそちらのほうが問題なので
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しょう。作品を生み出そうとする欲求はあり余っ

ているのに発表する場がない、というわけではな

いということが。ほんらい作品公募は、作曲志願

者が多いときにおこなわれるものなので、そうで

ないときには必要ないのかもしれません。音楽表

現の媒体がオーケストラやオーケストラの楽器以

外のところに分散しているということもあるでし

ょう。だからといって、オーケストラ的な思考が

はやらない時代なので促進のしようがない、です

ませていいのかどうか。

片山　楢崎さんがおっしゃるように、基本的に現

代音楽の新作がまとめて出るようなチャンスは減

っていますよね。そういう意味では、場が減って

いるぶん、新しいものを演奏する機会が減ってい

るのでしょうか。これはちゃんと統計を見ないと

わからないことですね。民音の現代音楽祭がなく

なって、「現代日本のオーケストラ音楽」も最後

になって、「ミュージック・トゥデイ」も武満が

亡くなって終わって、「現代の音楽展」も規模が

縮小して、トータルで見れば 1980–90 年代より

も現在はまとまった催しとしては減っているので

はないですか。作曲家グループも減りましたし。

その代わりになるものは何かあるでしょうか。

─ひとつの例として挙げると、20 年間開催さ

れている「芥川作曲賞」にかんして、毎年、その

前年度に国内外で初演されたオーケストラ作品を

収集してリストアップしているんですが、このデ

ータを見ると減る傾向にあるとは一概にはいえな

い。

片山　それは不思議ですね。というか、実感とは

違う。

白石　中川俊郎さんが同じ年に 2 曲も初演すると

か、西村朗さんや細川俊夫さん、野平一郎さんな

どがコンスタントに書いているとか、そういうポ

ジションを確立した人たちが書き続けている数が

あるものの、若手がそういうものに興味を感じて、

新しいものにどんどん手を出していく勢いがない

ということなのかもしれない。

片山　大学でのオーケストラ初演の数はどうなの

でしょうかね。

楢崎　東京藝大作曲科の学生も減っているわけで

はないというし。

片山　昔に比べたら、むしろ安定的に演奏される

ようになっているかもしれないですよね。目立つ

機会は減っているという印象を受けますけど、に

もかかわらず作品の数は減っていないとすると、

目立たないところでやっているということですか。

たとえば、昔は芸術祭参加ということで、放送局

の委嘱があったわけですが、NHK がオーケスト

ラの曲を委嘱してスタジオで録って放送するとい

うことは、もう長いことないですね。そういう意

味で、かつては目立つところで、たとえば民音現

代音楽祭では毎年、何が委嘱されて何が演奏され

るかということが大きな話題だったのに、そうい

う話題性がなくなってしまった。

沼野　今は毎コン［日本音楽コンクール作曲部門］1 位

にしてもあまり話題にならないですから。そもそ

も、こちらもあまり気にしていない。

片山　武満徹作曲賞とかもありますけれどね。

◎ジャンルとして飽和

白石　この 10 年間の新作では極限的なもの、い

わゆる極北みたいなものはなくなったと感じます。

世代論でひと括りにするのは危険かもしれないけ

れど、あえて単純化すると、この 10 年というの

は、石井眞木、松村禎三が亡くなって、1930 年

代生まれの世代が後退する─もちろん、この世

代にあたる湯浅さんや一柳さんなどは変わらずエ

ネルギッシュですが─、それに対して西村さん、

細川さん、新実さん、野平さんなどの世代が円熟

してきています。若手の人、少なくともここで見

てきた 20 代、30 代の人たちは、感覚的にこれが
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好きだからこういうふうに書くという第一歩の踏

み出し方をしていて、それじたいが歴史的な俯
ふ

瞰
かん

のうえにはないですよね。楢崎さんがおっしゃっ

たように、アンチとか、破壊するとか、ある種の

系列の中での自分の位置づけを意識しながら作っ

ていった人が、前の時代には多かったと思います。

そういう意味で、いまは何でもありの時代で、何

でもあるようにみえるんだけれど、じゃあ、あら

ゆるものが生まれているのかというと、極限まで

突き詰めたものを作る人は出てこない。一時期の

ように本当に切れ味のいい、これ以上ありえない

という極北の前衛というものもなければ、究極的

に何でもありみたいなそういう極端なものもない、

そのあいだで、さまざまな人たちが感覚的に書い

ているというイメージ。自分の気持ちがいいもの

がよいという価値感で動いている。ヴァラエティ

に富んだ作品が出てきているとは思いますが、ひ

とつの流れというのは見えないですね。歴史意識、

自分がどこにいるかという認識が欠如している。

良くも悪くも流れのない時代だなと。

片山　音楽にかぎらず、演劇だろうが、映画だろ

うが、政治だろうが、全部そうだと思いますけど、

かつてはなにか強固なモデルと、それに対抗する

もので歴史が作られてきた。冷戦構造が崩壊し

て 90 年代以降、多様化する時代になると、権威

とか体制／反体制という図式がなくなってしまっ

た。そういうところで育つ若い人にとっては、た

だの選択の問題になって、「たまたま」とか、「好

みで」とかが出発点となる。「たまたま最初に門

下に入った先生が……」とか。

　たとえば、1980 年代くらいまでの日本の現代

音楽だったら、三善晃とか松村禎三だとかはっき

りしたモデルがあって、それにそっくりな曲を書

いたり、ちょっと違うのを書いたり、反対の意識

をもつと、松平頼暁とか近藤譲みたいな人が偉く

見えるとか、高橋悠治がいいとか、そういう図式

が見える。90 年代以降は冷戦構造崩壊後の他の

ジャンルとまったく同じようになっていって、外

国の情報もどんどん入りやすくなって、楽譜や音

源も増えて、すぐあらゆる作曲家の真似ができる

ようになった。細川俊夫さんの時代は「鎖国だ」

とかいって、外国の作曲家の情報を得るべく、秋

吉台などでうまくやっていた歴史があったものの、

今ではそれもあたりまえになっていて、ラッヘン

マンだろうが、ノーノだろうが、ベリオだろうが、

クセナキスだろうが、リゲティだろうが、ファー

ニホウだろうが、スペクトル楽派だろうが、それ

がみんなモデルになってしまった。作曲ソフトも

あって、すぐにある水準で全部できるようになっ

て、そんなに苦労しなくても、あるスタイルでど

んどん書けるようになっている。しかも、おのお

ののスタイルというのは、先人がそれなりにやれ

るところまでスタイルを極めてしまっている。こ

こから先にブーレーズをもっと極めようとか、フ

ァーニホウをもっと極めるとか、ラッヘンマンを

もっと極めるとか、シュトックハウゼンを極める

とかいっても、彼らはもう極まっちゃっているか

ら、ある意味飽和している。日本でも、西村朗の

ような人も自分のスタイルはもう極まっているわ

けです。オーケストラを極めるとか、弦楽四重奏

を極めるとか、特定の作曲技法を極めるというの

は、だいたい終わっていて、シリアスな現代音楽

というのは、もう飽和したのではないかという印

象を私はもっています。あとは真似たり、組み合

わせたり、ちょっと足したり、というようなこと

で、なんとなく現代音楽みたいになっている。若

い人はみんなそれで書いていて、ちょっと聴くと

すごいなと思うけど、続きがなくて、次の人が出

てきて、この人いいかなあと思っていると、その

人もすぐどこかへ行っちゃって……というのの繰

り返し。そうやって歴史が壊れて、積み重ねがな

い、ある上澄みだけを取って選手交代していくよ
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うな状況になっている。IRCAM 的なテクノロジ

ーに頼ればもっと複雑になるようなものも、人間

の耳で聴いて面白いものはひととおりやってしま

ったような気がして、ハイビジョン・テレビみた

いに、技術的には拡張して深化させられても、聴

いても違いがわからない。人間の耳の能力、鑑賞

能力が追いつかない。素人に最先端の精密機器の

設計図をみせて、次にもっと精密にしたというの

を見せて、いや、ここが間違っているから直しま

すといわれても、何にも実感できないでしょう。

そういうレヴェルになってしまっている。

　オペラに象徴されるような、組み合わせとか、

他のジャンルとか、音楽語法とかを自然にインテ

グレートしていくようなものはまだ可能性がある

かもしれないから、そういうもので達成を示して

いくことはあるかもしれない。そこで最後に沼野

さんがジム・オルークを出してきたのが象徴的で、

もう既成のジャンルは飽和したから、ワールド・

ミュージック的なものや、異なるジャンルや時代

のものを混ぜることになる。それも違うと思うけ

れど、どうなんでしょうか。

◎日本の「現代音楽」シーンを
 ひっぱった二極

沼野　少しでも客観的に見ればすぐわかると思う

んですよ。簡単にいうと、この座談会で主に取り

上げられてきたような、いわゆる今日の「現代音

楽」は、日本の社会の中で、ほとんど話題になっ

ていない。たとえば日本の思想家が「現代音楽」

について語るということをひさしく見ないですよ

ね。あるいは、日本の先端的な芸術家が何人か

集まって対話を交わすというときに、「現代音楽」

の作品なり作曲家なり批評家なりがピックアップ

されることもほとんどないでしょう。

　簡単な例でいえば、ここ 10 年くらい、『ユリイ

カ』とか『現代思想』［いずれも青土社発行］といった

雑誌で、いわゆるシリアスな「現代音楽」が特集

されることがほぼなくなってしまった。もちろん、

かつての近藤譲さんや松平頼暁さんや庄野進さん

の連載みたいなものも、ありません。別にそうい

う雑誌が特に重要だというわけではないのですが、

ひとつの目安ですね。つまり、知的な人々のあい

だで、「現代音楽」を聴くべきだとか、これを聴

いていないと恥ずかしいとかいう感覚はもはやな

くなっている。このあたりまえのことに気づかな

いといけない。

　これは、作曲家の責任というよりは、批評家の

責任が大きいようにも思います。いまだに、新作

を聴いていいとか悪いとか言うだけで、なんの

知的刺激ももたらそうとしない─もちろん、こ

れは自戒もこめて言ってますよ─。ともかく今、

普通に「前衛音楽」とか「実験音楽」という表現

が使われるとき、世間ではここに出てきたような

作曲家はほぼ想定されていないわけです。そして

「現代音楽」にかんしても実は同じようなことが

いえる。この事実はひじょうに重いのに、業界の

中だけがそれに気づいていない。

　もうひとつ音楽大学の作曲科みたいなところが、

もはやアンチとしてさえ機能しなくなっているこ

とも重要かもしれない。さっきも片山さんのお話

にありましたが、ギリギリ機能していたのは西村

朗さんなどが学生だった世代じゃないですかね。

松村禎三、矢代秋雄、三善晃といった世代の先生

たちが大学にいて、いっぽうで在野には実験工房

系の人たちとか一柳さんみたいな人がいて、その

狭間でやんや言うことができた。こういう二極構

造の緊張感がなくなってから、どの大学でも教

員・学生ともに極度に保守化する傾向にある。

　こうした中で、クリティシズムということが批

評家はもちろん、作曲家にも演奏家にも必要にな

ってくると思うのですが、実はそれをここ 10 年

のあいだに率先してやってきた、プレゼンテーシ
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ョンしてきたのが、僕からみれば三輪眞弘さんな

んです。だから選曲してみたら、三輪さん関係ば

かりになってしまった。

　いっぽうで、あらためて考えてみれば、もうひ

とつの極は川島素晴さんだったのではないかと思

い当たった。実はこの座談会に臨むにあたって、

自分が川島作品の演奏会にあまり行けなかったこ

とがあらためて悔やまれたんです。もう少し聴い

ていれば、何曲かは入っていただろうと。これは

川島さん個人の作品の評価ということだけではな

く、プレゼンテーション、プロデュース、演奏会

のあり方、といったものまで含めてです。ともか

く、この 10 年を振り返ってみると、この 2 人に

よる二極が日本の「現代音楽」シーンをひっぱっ

てきた気がします。

　そもそもこの 10 年間、批評的に見て最も刺

激があったのは、片山さんがかかわっている

NAXOS［香港のレコード・レーベル］の「日本作曲家

選
せん

輯
しゆう

」かもしれない。現代音楽関係の話題とし

ては、むしろこれが最大のトピックスだったので

はないか。ディスクが枚数的にもそうとう売れて

いるということは、新しい音楽よりもかつての

文脈を見直すほうに皆が魅力を感じているという

ことであって、これはクリティカルな事件という

ほかない。現代音楽シーンが華やかなりしころは、

ああいうものは抑圧されていたわけですから。

◎歴史性の消失？ 歴史の読み直し？

片山　歴史が 90 年代以降、一回チャラになっ

て、そこでかつてはたいしたものではなかったと

思われていたものを見直してみましょうというこ

とでしょうか。外国でもいろんな作曲家が見直さ

れて、ブレゲンツ音楽祭のようなそれなりにメジ

ャーな音楽祭で、今夏［2010 年］はヴァインベル

ク［ポーランドのユダヤ人作曲家、モイセイ・ヴァインベルク

（1919–1996）］がテーマ作曲家になった。ひと昔前

では考えられない。ありえない。川島素晴さんが

やっていることもある意味、たとえばカーゲルと

かクラウス・フーバーとか、日本だったら甲斐説

宗とか、それなりの人たちではあるんだけど本流

とはみなされていなかったもの、前衛の中でも傍

流とか B 級だといわれていた人を見直しましょ

うということをしていて、歴史検証運動みたいな

ところがずいぶんある。

沼野　彼はひとつの歴史観をもって、それを自分

の創作にきちっと反映させている作曲家ですね。

片山　今まで単純化して先をめざして、けっきょ

く先にどうやって行けるかわからなくなってしま

ったから、歴史を見直すくらいしかやることがな

くなったということは、1990 年代、2000 年代に

たしかにあったと思います。それによって、少な

くとも聴く側は豊かになったと思いますよ。選択

肢も増えたし、こんなもの聴いていて恥ずかしい

という意識からも解放された。解放された歓びは

あったけど、解放された後に、それがあたりまえ

だと思って聴く人も現れて、あれもよし、これも

よしで、歴史性のない無方向な聴衆や評論家が出

てきたのも確かです。だから、たくさんのものが

再評価されたのは 90 年代以降のプラスの現象だ

けど、たくさんのものが横並びになって、それが

あたりまえになったときに、逆に歴史性がなくな

ってしまったという問題もある。今までは歴史を

見直すために、正統的な歴史観にたいするアンチ

があったんです。その緊張感でそれなりに面白か

ったんだけど、最近の若い人になるとそれがあた

りまえになってしまった。最近、CD ショップで

急に声をかけられて「橋本國彦と安部幸明はいい

作曲家だ」とかいわれるようになった。それがあ

たりまえになって自然な選択肢になっている。少

なくとも聴衆には新世代が登場している。少なく

とも私個人としては、たとえば橋本や安部を評価

するときには、歴史意識というか、なにかそれま
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での常識との緊張関係が強くあるんだけれども。

緊張がないのがあたりまえで気楽な選択肢のひと

つとして橋本や安部に接している新世代に出会う

と、それでいいのだともいえるし、もう少し葛
かつ

藤
とう

をもって受け取ってくれよとも言いたくなる。複

雑ですね。

沼野　なるほど、行き過ぎちゃった面も……。た

だ、いずれにしても美術や文学と違って、音楽は

楽譜を音にするというまだるっこしいことをしな

きゃいけないから、NAXOS のあのシリーズは大

きなインパクトがあった。あれに触発されて、戦

前の日本の音楽がずいぶん取り上げられるように

なったし、いっぽうで前衛的・実験的な作品でこ

れまで CD 化されていなかった音源もたくさんリ

リースされた。こうして、実はわれわれが─片

山さんはともかくとして─ 20 世紀の日本の音

楽をろくに知らずにきていたことが明らかになっ

たわけです。

片山　演奏とか聴衆ということでは大きいと思い

ますけど、創作とか作曲の問題となるとどうなん

でしょうね。

　三輪さんの場合はコンセプトの刷新みたいなと

ころがあって、川島さんの場合はもっと学べるも

のをちゃんと学んで、さらにその仕掛けをちゃん

と作って聴かせていこうという姿勢ですね。まだ

知らないものがこれだけあるんだから、それを糧
かて

にすれば前進できるはずだ、みたいなね。ある意

味、歴史主義の復興みたいなところがあると思い

ます。

沼野　彼らは、自分がどういうメディアで何をや

っているのか、どういう歴史的位置にいるのか、

ということに意識的です。もちろん今は話の都合

上、良きものを彼ら 2 人に象徴させているわけで、

ほかにもすぐれた人はいるわけですが、ともかく

彼らは、現代においては、あえてひとひねりしな

いと素直な作曲などできないという逆説を自覚し

ている。

片山　これまでたいしたことないと思われたもの

が解放されてしまうと、川島素晴さんみたいに過

剰にやらないと、ひととおり知るだけでもたいへ

んな労力になるわけですよね。川島さんみたいに、

次から次へと楽譜を分析しつくして、自分の作曲

に生かすことを繰り返して、それでも先に行ける

か行けないのかという状態になってくる。そこま

でやる気のない人は去れ！ ということになって

くる。となりますと、ほとんどの人が去らなくて

はいけなくなる。そのくらいある意味過酷な状況

だと思います。

沼野　過酷だと思います。ちょっと話はずれるか

もしれないけれども、コンピューターの DTM 世

代になると、作曲は誰でもできるわけですよ。譜

面を書くソフトもあるし、音源を Myspace［イン

ターネットのソーシャル・ネットワーク・サービス（SNS）の

ひとつ］で発表するとかね。批評だってネットで

勝手に書けばいいわけですから、誰でもできる。

で、じっさい、世の中には僕よりもはるかに音楽

に詳しい人など、掃
は

いて捨てるほどいる。この中

で作曲家として、あるいは批評家／学者として仕

事をするというのがどういう意味をもつのか、と

いうことです。まあ、僕の実感としても過酷です

が、だからこそ面白いともいえる。

片山　超人が出ないとだめということですか。

白石　むしろ、才能がある人も含めて、大半の人

が超人になることをあきらめていて、それで良し

としているのが現状なのではないでしょうか。つ

まり、川島さんが歴史の読み直しをして、こんな

に面白いものがここにあると示すことができるよ

うに、本当は袋小路じゃないのかもしれない。沼

野さんの挙げた 2 人は、川島さんにしても三輪

さんにしてもとびっきり鋭い批評眼をもっていて、

歴史観もはっきりしているから、進むべき方向を

模索できる。でも、多くは極北なんて全部やりつ
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くしたという、どこかあきらめた感じがある。あ

る世代にとってはこの認識が、ノーノじゃないけ

れど「進むべき道はない」みたいなペシミスティ

ックなことになるのかもしれないけど、あきらめ

た後の世代になれば、のほほんと、できるところ

でやればいいんだ、自分の感覚でこれが好きだか

らと言っていることができる。音楽以外だって大

同小異で、美大生をみていたら、だいたいはナイ

ーヴというか、自分の制作と歴史や時代思想など

との関係を探ろうとする人は少ない。そんな全体

状況の中で、委嘱も減ってはいるけれども、オー

ケストラも室内楽もアンサンブルもあって、そう

いうかたちで力をつければなんとか生きていける

という制度もあり、「新しさ」じゃなくて別の価

値観で作ることができるようになっているのが、

ゼロ年代なのではないかと思います。

　片山さんがかかわっている NAXOS のシリー

ズが示した「もうひとつの音楽史」的な知識は、

たしかにものすごくインパクトがありました。で

も、それも実は現在の状況に応えているというか、

拍車をかけているのかもしれない。先ほど片山さ

んご自身もおっしゃったように何でも横並びにな

った。つまり、前衛が主流だった時代には重視さ

れていなかった作曲家を次々と発掘するというの

は、歴史的価値の読み直しであるとともに、「新

しさ」を基準としてきた価値体系を崩壊させたと

もいえるわけだから。

◎大衆化の模索とメタ作品の試み

沼野　制度ということでいえば、これからの音楽

大学の作曲科は、映画やテレビの音楽、たとえば

久石譲や大島ミチルといったタイプの作曲家を輩

出するインスティテュートになっていくのではな

いかと僕は思います。オーケストラをドライヴし

て、美しいメロディをのせてゆくためには、伝統

的なスキルが必要ですからね。いっぽうで、新し

いものを作ろうと思うならば、音大に行く必要は

あまりない。もちろん、武満の例を出すまでもな

く、実際には昔からそうだったわけだけれども、

それがはるかに加速してしまった。

片山　けっきょく、咀
そしやく

嚼力がものすごくあって、

エネルギーがあって、興味関心が高くて、これだ

け解放されて、いろんなスタイルのいろんな現代

音楽の楽譜をとにかく一生懸命集めて、勉強して、

たくさん聴いて、ここから上に行くためにはこう

いうことをすれば新しいんだといってそこまで行

くような、川島的な人間がどんどん出てくればい

いと思います。音大に行かなくても、ちょっとお

金があってネットが使えれば、やる気があればそ

れはできる。そのためにはものすごいタレントが

ちょっといれば、今の閉
へい

塞
そく

感を脱してどんどん出

てくることになるけれど、さっき沼野さんがおっ

しゃった、いい人材が集まらないということ、そ

れだけの能力がある人がこの世界に来るかという

と、川島素晴くらいの人が 10 人、20 人くらい出

てきても、それには難しいところがある。これだ

けたくさんの情報が手に入って、勝手に勉強がで

きて、上の世代の作曲家がしなかったことがたく

さんわかるようになっているのだから、それを生

かしてどんどんどんどんのし上がって、面白い曲

を作れる人がもっといてもいいのに、いないわけ

ですよね。それはやっぱり、こういう音楽を作る

ことに人生賭けようという人、魅力のあるジャン

ルだと思う人が、あまり若い人にいないというこ

とですね。

沼野　じっさい魅力のあるジャンルには見えない

んじゃないでしょうか。

白石　でも、三輪さんみたいな人がアカデミズム

にいて、弟子が育ってきているということもあり

ますよ。

沼野　それはたしかにそうで、なんだか矛盾して

いるようではありますが、三輪／川島という軸を
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あえて今回提出しているという意味では、僕がい

ちばん楽観主義者なのかもしれない。

─川島さんも三輪さんも、すごくオーソドック

スな考えをもっている気がしますね。教養と歴史

にたいするリスペクトがある。その部分において

際立っている気がします。とにかく勉強すること

はいいことだということとか、芸術というものは

素晴らしいものだということを、意外にすごくス

トレートに出してくる。それは同じような世代の

人たちが、むしろ恥ずかしくて言えないような部

分でもあるかもしれません。

片山　それだけよく勉強している。他の人はそ

こまで突き詰めていない。何が 20 世紀の音楽で、

どんなものがあるかも知らないで、なんとなくた

またま知っている材料にチープな即席麺のような

コンセプトをまぶして、チャンスがあるから作曲

して、コンクール入っちゃいました、みたいなね。

そういうレヴェルの人が多すぎる。

─あと、作曲といっても、サークルというか、

小さな集まりがいっぱいある状態で、その中で通

じる言葉だけで話しているという状況があると思

うんですけど、全体に通じる言葉を発しようとい

う意識は、このふたりにはありますよね。川島さ

んにかんしてはすべてを網羅することによって、

三輪さんにかんしては、もっと根源的なものを考

えるということによって、それをやっているのか

なという気がします。

　ここで新しい違う傾向の人たちとか、希望の星

たちとかの名前が挙がるといいですね。

白石　今回の座談会では具体的に触れることがで

きませんでしたが、たとえば野村誠さんや鶴見幸

代さんは、普通の人たちを巻き込んだイヴェント

やワークショップというかたちで、今までの現代

音楽界にはぜんぜん関係なかった人たちとコミュ

ニケーションをとろうという姿勢がはっきりして

いる。「行為する音楽」のようなことは、昔もあ

ったといえばあったけれど、そのころよりずっと

気軽で、いろんな人が参加できる。単に作品を作

って提示するということではなく、関係を作る音

楽ということですね。

沼野　……「普通の人」へのコミュニケーション

を軽視する気はないけれども、古典的な作品を作

るという次元においても、まだできることはたく

さんある。

白石　さきほど申し上げたように、ある種の極端

なものを作品化するのは袋小路に入ってしまった

とみんなが思っている中で、なんらかの風穴を開

けようとしたときに、こういうやり方をしたのか

なということです。実は 60 年代からあるわけで

すね。フルクサスだってアンダーグラウンドだけ

れど、音楽と関係ない人との垣根を取り去ろうと

過激にやっていた。でも、もう少しそれを、みん

ながイヴェントに参加するみたいな感じで、普通

の子どもやお母さんも楽しく、「ちょっと行って

こようか」みたいな感覚で参加できる方法を考え

る。沼野さんのおっしゃるように「新しい傾向は

ここにあります」と言っているのではなくて、む

しろ大衆化する方法を模索しているという感じが

します。彼らの試みはちょうどワークショップの

流行にも乗って、今までコンサートホールに来な

かった人たちの中に浸透していく可能性があるん

じゃないかということです。彼らにとっては、集

まった人たちといっしょにやっているそのアクシ

ョンじたいが作品なんですね。

沼野　一種の「メタ作品」ということでしょうか。

白石　そう思います。一般の人たちを巻き込んで

やることじたいが彼らの作品、表現、そして批評

です。ケージもアクションが作品でしたから、半

世紀前からあったといえばあったし、実際には現

代音楽を大衆化するといっても、そう簡単ではな

いと思いますが。

楢崎　傾向のひとつと思われるのは、ほんらい依
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拠する対象であったものそれじたいを作り出そう

とする認識です。たとえば、金子仁美さんが言う

「方法論を表現する」といったものです。方法論

があって、そこから曲を作るのでなく、さかのぼ

って方法論じたいを作品として提起するという考

え方。原田敬子さんの《響きあう隔たりⅢ》［2001

年参照］とか《エコー・モンタージュ》［2008 年参照］

などの作品は、方法論じたいを疑っているような、

あるいは自身の作曲の語
ご

彙
い

じたいを批判している

ような作品です。作品として差し出したものを通

して、そこからさかのぼって作曲の現場に誘う作

品です。先行世代の作品に蓄積されてきた方法論

を俯瞰して、そこから抜け出る方法論を探してい

るのを感じます。

白石　それはありますね。高橋悠治さんが近代批

判のひとつとして、自らピアノを弾きながら身体

技法を解体するといった試みを、しばらくおこな

ってきたわけですが、音のかたちとしての作品で

はなくて、作品化されるプロセスじたいを創作す

るという意識が金子さんや原田さんにはみられて、

面白いと思います。

◎作曲とプロデュース

沼野　かつての批評家は、どこかから招待券とか

CD が送られてきてそれを聴くわけです。もちろ

ん、今だって大部分はそうともいえる。で、みん

なが行く演奏会は評判になって、こういう座談会

でも名前が挙がり、さらに演奏のチャンスが増え

て……というサイクルで業界的な評価が形成され

てゆく。それを悪循環とはいわないけれども、こ

れを延々続けているとひどく狭いところにおちこ

んでしまう。もはやそれだけでは許されないわけ

で、つまり、どのようなかたちで現代音楽業界に

自分が加担しているかについて、こちらも意識的

でなければならない。こういう座談会ひとつとっ

てもそうですね。

楢崎　批評は批評対象の作品を代弁することでは

ないでしょうか。それは作曲者が語る作曲コンセ

プトを繰り返し言うことではなくて、むしろその

外にあることを言語化することだと思う。

沼野　僕は何かを代弁するつもりはまったくあり

ません。とはいえ、なにがしかをそこに読み込む、

どこかに接続する、ということもある種の代弁な

のかもしれません。

白石　今回、サントリー芸術財団が助成した作品、

作曲賞を取った作品が、数としては圧倒的に挙げ

られている。制度の強さにこちらの姿勢が負けて

いるということかもしれない。私たちも姿勢を改

めないといけないのかなと思います。後半なんて、

選んでいけば選んでいくほど、けっきょくサント

リー関係で初演したものとか、N 響とか武満作曲

賞という感じで、なかなか難しい状況に入ってき

ている。さっき袋小路という話があったけど、袋

小路は私たちも同じかなという気もしないでもな

いです。

楢崎　制度からはなれたところに目を向けると知

られざる作品がそこに埋もれている、というわけ

でもないと思うんです。

─川島さんのことが出てきたときに、プロデュ

ーサーとしての川島素晴という話が出ましたけど、

彼もある意味、制度を作ろうとしているわけです

よね。批評されうる場を作って、サントリーとか

そういう大制度に対して、自分たちの制度を作ろ

うとしている。作曲という行為とプロデュースと

いう行為は一体のものだと思うんです。プロデュ

ースがなかったら、作曲も実現されえないわけで

すから。だから最終的にサントリーのものばかり

が選ばれたということは、作曲にたいする評価に

もシンクロすることなのではないかと思います。

白石　東京シンフォニエッタやアンサンブル・ノ

マドも、自分たちの定期をおこない、新しい作品

を取り上げることによって、その価値を訴えてい
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るわけですよね。

◎アーカイヴをデザインする必要性

─現代音楽の聴衆にたいしてのメッセージや、

今後の現代音楽界への提言はありますか。

片山　聴衆は今幸せな時代ですよ。いろんな音楽

を聴けるという点では、過去にない最大幸福状態

になっている。ユートピア的な状況なんじゃない

ですか。聴きたいと思ったらかなり聴ける。ネッ

ト・ラジオもあるし CD もテレビもラジオも、昔

と比べたら山ほどいろんなものを供給しているわ

けですから、聴衆は昔の評論家レヴェルならすぐ

に到達できてしまう。これほど聴衆が知ることが

できてしまう中で、わざわざ新たに作るというの

はハードルが高くなっている。かなりがんばらな

いといけない。これだけすべてが解放されてくる

と、1950 年代にこんなのがあって、60 年代、70

年代、リュック・フェラーリはこんなの書いてい

るとか、いくらでも鑑賞対象が膨
ふく

らんでくる。今

まではベリオとかノーノを知っていればたいした

ものだったのが、マデルナも実はこういうのを書

いていましたとか、カスティリオーニやアルド・

クレメンティもやっぱり大したものだとか。そう

なってしまうと、評論家も学者も作曲家もよほど

わかったうえで、なおかつこれを言いたいとかこ

れを作りたいということになるから、ハードルは

どんどん上がっているんですね。趣味も勉強もた

いへんだ。ごまかしがきかなくなる。日本でも録

音、録画、楽譜とかを集積して、少しでも安くい

ろんな情報が偏りなくたくさん手に入るように

なったらいいですけれど。せめて、フランスの

INA［国立視聴覚研究所］みたいなものとかを作って。

沼野　それがいちばんです。「サントリー現代音

楽センター」みたいなアーカイヴを作るとか……。

片山　日本の場合、これまでそういう意識がなさ

すぎた。アーカイヴのデザインがこの国は間違っ

ているんです。国家的なプロジェクトじゃないと

不可能ですよ。これから、CD や放送局がどうい

う状況になるかわからない時代の中で、ネットで

多少お金を払いながらも、多くの人がいろんなも

のを聴けて、いろんなものにアクセスできて、も

っと簡単に鑑賞でき、調べられるような状況にな

って、そのうえで何を作るか、ということをみん

なで共有していかないといけない。今、聴衆も作

曲家もなんでも聴けるんだけど、実際になんでも

かんでも聴く聴衆は限られているし、ひととおり

わかって、それでも作っているのかという極限ま

で行かずになんか書いてしまう作曲家が多いから、

そういうのをみんなでチェックするためにも、た

くさんのものを知ることができる状況を作るとい

うことが必要です。少なくとも過去の曲について

は聴けるようになることが、文化の蓄積を披露す

ることになるわけだから、それはぜひ国家に考え

てもらわなければいけないと思います。もう手遅

れだと思いますけどね。

沼野　これからだっていいと思いますよ。

白石　FIMIC［フィンランド音楽インフォメーション・セ

ンター］のようなものができたら、面白いですね。

◎定点観測としての「日本の作曲」

─最後に、みなさんから、この 10 年間の作曲

界と音楽批評、そして今後の「日本の作曲」につ

いて、ひとこといただければと思います。

沼野　そうですね……。今回、この座談会のため

の準備をしながら考えていたのですが、「現代音

楽」にかんしていうと、もう基本的なタームの

コンテクストが変わってしまっている。たとえ

ば「無調」っていう言葉が、なんだか恥ずかしい。

「シェーンベルクの無調時代」みたいな用法を別

にすれば、この言葉じたいが最近では使われなく

なってきているんじゃないでしょうか。というの

も、かつては無調バンザイとか、あるいはその逆
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で調性の復権みたいなことがいわれたりしたけれ

ども、すでにそうした認識の軸じたいが古く、滑
こつ

稽
けい

なものになってしまっている。重要なポイント

は他に移ってしまっているわけです。だから僕が

無調という言葉を使うとき、意識としては「無調

（笑）」みたいな感じにならざるを得ない。そして

もうひとつ、あらためて認識したのは、やはり自

分のやっている批評／音楽学という分野の状況で

す。端的にいえば、現代音楽、あるいは現代の音

楽批評の貧しさに直面せざるを得なかったわけで、

だからこそその中で自分が何をすべきかについて

も少しわかってきた気がしています。

片山　作曲家も批評家も過去の常識をチャラにし

たうえで過去の個々のものに謙虚にゼロから向き

合うことがますます大切だと思います。そういう

時代の流れがいよいよ確定したのがこの 10 年だ

ったと。今後は、いろんなものに向き合いながら

それをどれだけユニークな歴史意識のもとに解釈

して、しかも玄人らしい職人の技をもって作品に

フィードバックさせていける作曲家以外は生き残

れないと思います。最新のテクノロジーを使うに

しても、いかなる歴史的脈絡においてそのテクノ

ロジーを使う創作の必然性があるのか考え抜くよ

うな人でないとだめでしょう。

白石　この 10 年間で最も大きかったのは、評価

の基準が見えなくなったということだと思いま

す。モダン、ポスト・モダン、ハイブリッド、ポ

スト・コロニアルなどなど、20 世紀後半に文化

批評の軸となった思潮がもはや色あせてしまった

中で、いま自分たちはどういう地点に立っている

のかという歴史認識がいろいろなかたちで問い直

されてきました。NAXOS の衝撃力はその認識

に向けられていたわけですし、たとえばアレック

ス・ロス［アメリカの音楽批評家］の『20 世紀を語る

音楽』［柿沼敏江訳、みすず書房］といった著作が企図

したのも前衛音楽史観の解体でした。さきほどの

話でいえば、価値がどんどんと平準化していく過

酷な時代にあるわけで、ごくわずかな人だけが歴

史認識を堅固に築いて「新しい」といえる創作を

しているということになりますが、そのとき「新

しい」とか「面白い」と評価する批評の妥当性は

どこにあるのか、常に反省を突きつけられている

と思います。今回の座談会でも何度となく、安易

に「面白い」と言ってきましたが、面白いと感じ

ることがかつてからもっているモダニズム的音楽

史観によるものなのか、それとも知らず知らずの

うちにその評価の基準じたいが変容しているのか、

それを議論の中で自覚的に示すことができなかっ

たのではないかと思って、反省しています。

　いずれにせよ、これからの「日本の作曲」は、

「日本の」という点でも「作曲」という点でも、

さらに輪郭がぼやけていく傾向にあることは確か

でしょうね。それでも「日本の作曲」という枠組

みを設定し続けていくのは意味がある。10 年後

にはぼろぼろになって、隙間だらけの枠組みにな

ったとしても、定点観測のように同じテーマで座

談会をしてみるべきではないでしょうか。

楢崎　「日本の作曲」とか「邦人作曲家」といっ

た括り方を好まない時期もあったと思うんです。

「日本の作曲」とか「邦人作曲家」といった言葉

には、おそらく中心に対する辺境といったイメー

ジがしみついていて、そういった言葉から切り離

して、欧米の作曲家たちと区別することなく、現

代の作曲の一環として自分たちの活動を位置づけ

たいというような。ところが、最近、音楽大学で

演奏を専攻する学生の中には、日本の作品に魅力

を感じて、邦人作曲家の作品を演奏していきたい、

とか、邦人作品の魅力を伝えたい、というような

意志をもった学生たちがいるんです。先行世代が

感じ取っていた、欧米の作品と比べたさいの日本

の作品の特性に対し、若い世代はさらに新鮮な魅

力を感じ取っているのだと思います。欧米の作曲
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界と区別しないのでなく、むしろ区別して「日本

の作曲」を明確に認識することも必要と思います。

（2010 年 7 月 30 日，8 月 12 日，
東京・赤坂，ホテルニューオータニにて）
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座談会を終えて

　この座談会は、2010 年 7 月 30 日と 8 月 12 日の 2 日間にわたっておこな

われました。2000 年から 2009 年までの 1 年ごとに、4 人の座談会参加者が

各自評価する作品を原則として 5 作品ずつ挙げて、評価すべき点を語り、

最後に、この 10 年間の日本の作曲界はどのようであったかについて総括を

おこないました。作曲界に主流とよべる動向がなくなったといわれるよう

になって久しいですが、座談会参加者が語る作品評は、その作品が濃密な

個性と問題意識から成り立っていることを示唆するもので、どの作品が主

流となってもいいような印象を受けるほどです。

　主流が支配する時代でなく、多様化の時代というときの多様化の語は、

ともすると、主流となるほどの際立った個性よりも、対等な個性が複数あ

る、といった状況をさすきらいがありますが、2000 年代は、さまざまな際

立った個性の作品が多く存在する状況のように見受けられます。最近 10 年

間というあまりに近い年代が俯
ふ

瞰
かん

的に見渡すことを妨げ、個々の作品を大

写しにしているということもあるでしょう。しかし、主流の不在、という

語が先行して、実際には主流となる動向があったかもしれない 1990 年代に

対し、2000 年代は、主流の不在が現実になった年代といえるかもしれませ

ん。2000 年代にデビューする若手作曲家たちにとってモデルとなる作曲家

がいるとすれば、それは各自で選んだ結果であって、趨
すう

勢
せい

がそうさせたわ

けではないと思われます。モデルにするとしても、時代を先取りしている

から、といった理由ではなく、自身の感覚に合う、といった理由からと思

われます。

　2000 年代は、ポスト・モダンのモダンの語がさす新しさとは違う新しさ

が擡
たい

頭
とう

する時代のように思われます。時代を先取りするという意味での新

しさではなく、あくまで各自の方法であって、それ以上の支配力を必ずし

もめざしていないという新しさです。そのような新しさは自由であって、

他の方法と鼓舞し合ったり、あるいはせめぎ合ったりする契機からも解放

されているかもしれません。各作品の作品間における意義を聴き取ること

が聴き手に開かれているように思います。

　「日本の作曲」と銘打ちながらも、座談会では「日本」についてほとん

ど論及がありませんでした。日本伝統音楽の直接的な反映のみられる作品

は確実に減っていますが、海外作品とは違うと感じさせる日本的要素を探

し、創ることも必要だろうと思います。

楢崎洋子　　              
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◉資料◉

作品一覧

座談会で取り上げられた
作品についてのデータを、

取り上げられた年度ごとに
作曲者名の五十音順に掲載した。

作曲年、世界初演年が
座談会で話題となった

年度と異なることもある。
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記載順 略号表

■記載内容

① 作曲年
② 楽器編成
③ 演奏時間
④ 楽譜出版
⑤ CD
⑥ 初演（年月日、場所／演奏者）
⑦ その他（委嘱者／受賞など）

■楽器・声域ほか

A アルト
acc アコーディオン
B-Br バス・バリトン
B-fl  バス・フルート
Br バリトン（声楽）
brass ブラス
Bs バス
cb コントラバス
ch-orch 室内オーケストラ
cl クラリネット
C-T カウンター・テナー
elec-g エレクトリック・ギター
elec-keyb エレクトリック・キーボー
 ド
electro エレクトロニクス
ens アンサンブル
fg ファゴット
fl  フルート
g ギター
hp ハープ
hrn ホルン
ins インストルメンタル
ins-ens インストルメンタル・アン
 サンブル
J-ins ジャパニーズ・インストル
 メンタル
keyb キーボード
Ms メゾ・ソプラノ
Nar 語り・司会
ob オーボエ
orch オーケストラ
org オルガン
p ピアノ
perc パーカッション
perc-ens パーカッション・アンサン
 ブル
picc ピッコロ
p-p プリペアド・ピアノ
S ソプラノ
sax サクソフォン
Sing シンガー
str ストリング
str-orch 弦楽オーケストラ
str-qu 弦楽四重奏

synth シンセサイザー
T テノール
tb トロンボーン
timp ティンパニ
toy-p トイ・ピアノ
tp トランペット
tub テューバ
va ヴィオラ
vc チェロ
vib ヴィブラフォン
vn ヴァイオリン
Vo ヴォーカル，またはヴォイ
 ス
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2000 平成12年

伊左治直（1968–）
Sunao Isaji

◉密室音響劇《血の婚礼》
 Bodas de Sangre
① 2000 年
② tape
③約 54 分
⑥ 2000.9.3 NHK-FM「現代の音楽」

にて放送

石井眞木（1936–2003）
Maki Ishii

◉オペラ《閉じられた舟》─ある
僧侶の地獄への旅と生還

 Opera “Tojirareta Fune” (Das 
Schiff ohne Augen) 〈Reise 
eines buddhistischen Mönche-
sin die Hölle und Rückkehr in 
die irdische Welt〉 Op.113

① 1999 年
② T，B-Br，B-fl ，B-cl，p，4perc，横笛，

声明，舞踏 etc.
③約 100 分
④スタジオ・ノハラ／ Studio Nohara
⑥ 1999.10.9 ユトレヒト　シャウブ

ルグ劇場／ナイジェル・ロブソン
（T），池田直樹（B-Br），フランシ
ス・バルベ（パフォーマンス），大
駱駝艦（舞踏），加藤みや子ダン
ス・スペース（ダンス），迦陵頻伽
聲明研究会（声明），赤尾三千子

（横笛），ヘート・トリオ （p），ハー
グ打楽器合奏団（perc），山口恭範

（perc）
⑦オランダ政府委嘱

植田彰（1973–）
Sho Ueda

◉パルセイティング　Pulsating
① 1999 年
② orch
③約 11 分
⑥ 2000.5.28 東京　東京オペラシティ　
「2000年度武満徹作曲賞本選演奏会」
／沼尻竜典＝東京都交響楽団

⑦ 2000 年度武満徹作曲賞第 3 位

江村哲二（1960–2007）
Tetsuji Emura

◉ザ・ウェッジ（楔）　The Wedge
① 2000 年
② orch
③約 17 分
⑥ 2000.9.4 新潟　新潟市民芸術会館

／岩城宏之＝オーケストラ・アンサ
ンブル金沢

⑦オーケストラ・アンサンブル金沢委
嘱

金子仁美（1965–）
Hitomi Kaneko

◉グリゼイの墓
 Tombeau de Gérard Grisey
① 2000 年
② ch-orch
③約 20 分
⑤フォンテック – FOCD-2557
⑥ 2000.7.8 大阪　いずみホール／飯

森範親＝いずみシンフォニエッタ大
阪

⑦いずみホール，紀尾井ホール，しら
かわホール共同委嘱

権代敦彦（1965–），
Merzbow（秋田昌美〔1956–〕）
Atsuhiko Gondai，
Merzbow (Masami Akita)

◉ブラック・マス（黒ミサ）
 Black Mass
① 2000 年
② p，electro
③約 15 分
⑤ BVHAAST 1000
⑥ 2000.3.26 アムステルダム／向井山

朋子（p），Merzbow（秋田昌美）
（electro）

⑦向井山朋子委嘱

高橋悠治（1938–）
Yuji Takahashi

◉藤井貞和の詩にもとづく─
スイジャクオペラ《泥の海》

 Sea of Mud

① 2000 年
② Nar，2Vo，perc，混声合唱
③約 50 分
⑤フォンテック – FOCD-9393
⑥ 2000.2.13 東京　世田谷パブリック

シアター／藤井貞和（Nar），山口
道子（Vo），近藤政伸（Vo），神田
佳子（perc），佐々木啓恵（perc），
田中信昭＝新しい合唱団，新しい合
唱音楽研究会・関西，新しい合唱音
楽研究会・九州

⑦新しいうたを創る会委嘱

田中カレン（1961–）
Karen Tanaka

◉Departure
① 1999–2000 年
② orch
③約 8 分
④ Chester Music
⑥ 2000.12.8 ロンドン　BBC Maida 

Vale Studio ／大野和士＝ BBC 交
響楽団

⑦ BBC 交響楽団委嘱

團伊玖磨（1924–2001）
Ikuma Dan

◉マレー乙女の歌へる
 Chansons malaises
① 2000 年
② Ms，fl ，p
③約 76 分
④音楽之友社／ Ongaku no Tomo 

Sha
⑥ 2001.3.11 横浜　横浜みなとみらい

小ホール／永井和子（Ms），大和田
葉子（fl ），小谷彩子（p）

長生淳（1964–）
Jun Nagao

◉夏─朱い忘却
 L’été – L’oubli rouge
① 2000 年
② orch
③約 18 分
⑥ 2000.5.28 東京　東京オペラシティ　
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「2000年度武満徹作曲賞本選演奏会」
／沼尻竜典＝東京都交響楽団

⑦ 2000 年度武満徹作曲賞第 1 位

西村朗（1953–）
Akira Nishimura

◉オーボエ協奏曲《迦楼羅》
 Oboe Concerto “Karura”
① 2000 年
② ob，orch
③約 20 分
④全音楽譜出版社／ Zen-On
⑤カメラータ – 28CM-523
⑥ 2000.7.8 大阪　いずみホール／ト

マス・インデアミューレ（ob），飯
森範親＝いずみシンフォニエッタ大
阪

⑦いずみホール，紀尾井ホール，しら
かわホール共同委嘱

細川俊夫（1955–）
Toshio Hosokawa

◉弦楽オーケストラのための
 セレモニアル・ダンス
 Ceremonial Dance
① 2000 年
② str-orch
③約 14 分
④ショット・ミュージック／ Schott 

Japan
⑥ 2000.10.20，21 東京　紀尾井ホー

ル／尾高忠明＝紀尾井シンフォニエ
ッタ東京

⑦財団法人新日鐵文化財団委嘱

三輪眞弘（1958–）
Masahiro Miwa

◉モノローグ・オペラ《新しい時代》
 Monologue Opera “The New 

Era”
① 2000 年
② S，4keyb，realt ime audio，

visual system
③約 90 分
⑥ 2000.4.27 京都　京都府立市民ホ

ール アルティー／さかいれいしう

（S），飯村香織（keyb），旧冨あや
（keyb），菊地孝枝（keyb），三井
朋美（keyb）

三輪眞弘（1958–）
Masahiro Miwa

◉弦楽四重奏曲ハ長調《皇帝》
 String Quartet in C Major 
“Emperor”

① 2000 年
② str-qu
③ 18 分
④マザーアース／ Mother Earth
⑥ 2000.7.18 静岡　静岡音楽館 AOI

／ AOI レジデンス・クァルテット

望月京（1969–）
Misato Mochizuki

◉キメーラ　Chimera
① 2000 年
② 11ins-ens
③約 10 分
④ Breitkopf & Härtel
⑥ 2000.5.7 ヴィッテン　ヴィッテン

現代室内楽音楽祭／ジョルジュ = エ
リ・オクトール＝アンサンブル・イ
クトゥス

⑦アルス・ムジカ・フェスティヴァル
聴衆賞（2002 年）

山本裕之（1967–）
Hiroyuki Yamamoto

◉無伴奏モノ・オペラ《想像風景》
 Imaginative Landscape
① 2000 年
②パフォーマー（Vo，フレクサトーン，

携帯電話）
③約 10–15 分
⑥ 2000.10.24 東 京　 北 と ぴ あ　
「TEMPUS NOVUM XI　 越 境 す
る声」／松尾佳奈（Vo）他

伊東乾（1965–）
Ken Ito

◉交響楽　Philharmonia
① 2001 年
② orch
③約 15 分
⑥ 2001.7.6 東京　サントリーホール

／ゲルト・アルブレヒト＝読売日本
交響楽団

⑦読売日本交響楽団委嘱

川島素晴（1972–）
Motoharu Kawashima

◉室内管弦楽のためのエチュード
　Etude for Chamber Orchestra 
“Spring / River / Vivace”

① 2001 年
② ch-orch
③約 16 分
⑥ 2001.6.21 東京　紀尾井ホール／高

関健＝アール・レスピラン
⑦いずみホール，紀尾井ホール，しら

かわホール共同委嘱
＊初 演 時 は 3 曲 版。 そ の 後〈Pre-

Bridge〉〈Cool!（KTR Hocket）〉が
加わり現行は 5 曲版（演奏時間：約
25 分）

国枝春恵（1958–）
Harue Kunieda

◉三つの歌曲─西脇順三郎
 “Ambarvalia”より
 Three Songs from “Ambarva-

lia” by Junzaburo Nishiwaki
① 2001 年
② S，cl，p
③ 12 分
⑤カメラータ – CDT-1055
⑥ 2001.9.18 東京　東京藝術大学奏楽

堂　「21 世紀音楽の会」第 1 回演奏
会「室内楽の夕べ」／佐竹由美（S），
板倉康明（cl），中川俊郎（p）

2001 平成13年
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小鍛冶邦隆（1955–）
Kunitaka Kokaji

◉ピアノと室内オーケストラのた
めのポルカ・タンゴ集Ⅱ

 Polkas, Tangos II for Piano 
and Chamber Orchestra

① 2001 年
② p，ch-orch
③約 13 分
⑤ ALM – ALCD-72
⑥2001.3.2 東京　東京文化会館小ホー

ル／中井正子（p），小鍛冶邦隆＝
東京現代音楽アンサンブル COmeT

鈴木輝昭（1958–）
Teruaki Suzuki

◉レクイエム　Requiem
① 2000–2001 年
②混声合唱，10brass，perc-ens
③約 50 分
④音楽之友社／ Ongaku no Tomo 

Sha
⑤ BCD-20126
⑥ 2001.12.23 東京　昭和女子大学人

見記念講堂／大谷研二＝東工大コー
ルクライネス

⑦東工大コールクライネス委嘱

高橋悠治（1938–）＝企画
イ・ワヤン・サドゥラ（1953–），
高橋悠治＝作曲
Yuji Takahashi，
I Wayan Sadra

◉縄文ジャワ　Jōmon Java
① 2001 年
② 3 ダンサー，三絃，箏，ins
③約 30 分
⑥ 2001.2.2 東京　すみだトリフォニ

ーホール／サルドノ・ワルヨ・クス
モ（ダンス），バンバン・スリヨノ

（ダンス），ハニ・ヘルリノ（ダン
ス），イ・ワヤン・サドゥラ（ins），
アリ・スワルディ（ins），高橋悠治

（ins），高田和子（三絃），西陽子
（箏）

武智由香（1972–）
Yuka Takechi

◉Au loin de L’Horizon
 （2010 年に《Loin, bien loin》と改

題）
① 2001 ／ 2010 年
② orch
③約 17 分
⑥ 2001.8.31 横浜　横浜みなとみらい

ホール／大野和士＝神奈川フィルハ
ーモニー管弦楽団

⑦横浜市文化振興財団委嘱／第 1 回佐
治敬三賞（演奏会にたいして）

刀根康尚（1935–）
Yasunao Tone

◉Wounded Man’yo #36–7
① 2001 年
② electronic
③ 13 分 8 秒（CD 収録時の演奏時間）
⑤ Asphodel – ASP2011
⑥ 2003.3.25（CD 発売日）

鳥養潮（1952–）
Ushio Torikai

◉REST〈いこい〉─C. G. ロセ
ッティの詩による

 Rest – on text of C.G. Rosetti
① 2001 年
②混声合唱
③約 9 分
④東京混声合唱団作曲委嘱活動支持会
⑤財団法人合唱音楽振興会
⑥ 2001.10.9 東京　カザルスホール／

大谷研二＝東京混声合唱団
⑦東京混声合唱団委嘱

夏田昌和（1968–）
Masakazu Natsuda

◉《アストレーション》オーケスト
ラの為の─ジェラール・グリゼ
イの追憶に─　Astration – In 
Memory of Gérard Grisey

① 2001 年
② orch
③約 14 分

④日本作曲家協議会／ The Japan 
Federation of Composers

⑥ 2001.9.21 東京　東京藝術大学奏楽
堂／十束尚宏＝東京シティ・フィル
ハーモニック管弦楽団

⑦第 12 回芥川作曲賞

西村朗（1953–）
Akira Nishimura

◉東アジア幻想曲
 East Asian Fantasy
① 2000 年
② orch
③約 18 分
④全音楽譜出版社／ Zen-On
⑤カメラータ – CNCD-28126
⑥ 2001.10.11 コシツェ／前田二生＝

コシツェ国立フィルハーモニー管弦
楽団

⑦コシツェ国立フィルハーモニー管弦
楽団委嘱

野村誠（1968–）
Makoto Nomura

◉How Many Spinatch Amen!
① 2000 年
② vn，vc，acc
③約 15 分
④マザーアース／ Mother Earth
⑥ 2001.3.23 東京　カザルスホール／

御喜美江（acc），松原勝也（vn），
藤原真理（vc）

林光（1931–）
Hikaru Hayashi

◉オペラ《三人姉妹》
 Opera “Three Sisters”
① 2001 年
② 12Sing，12str，p，vn，acc
③約 150 分
⑥ 2001.2.14 東京　紀伊国屋サザンシ

アター／オペラシアターこんにゃく
座
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原田敬子（1968–）
Keiko Harada

◉響きあう隔たりⅢ
Sonora Distancia III
① 2001 年
② acc，p-p，perc，orch
③約 17 分
④日本作曲家協議会
⑤フォンテック – FOCD2553
⑥ 2001.3.17 富山市　オーバード芸術

劇場　「オムニバス交響絵巻〜億光
年への響き」／十束尚宏＝新星日本
交響楽団

⑦財団法人富山市民文化振興財団委嘱
／第 11 回芥川作曲賞

久田典子（1963–）
Noriko Hisada

◉Prime α for 6 players
① 2001 年
② fl ，cl，vn，vc，perc，p
③ 11 分 25 秒
④ Tre Media
⑤ HatHut – HATART-163
⑥ 2001.12.1 チューリヒ  Kunsthaus 

Vortragssaal ／ Ensemble Für 
Neue Musik Zürich

⑦ Ensemble Für Neue Musik Zü-
rich，Urs & Ruth Senn 合同委嘱

細川俊夫（1955–）
Toshio Hosokawa

◉ヒロシマ・声なき声
Voiceless Voice in Hiroshima
① 2001 年
② 3speakers，A，混声合唱，orch，

tape
③約 70 分
④ショット・ミュージック／ Schott 

Japan
⑤フォンテック – FOCD3491
⑥ 2001.5.4 ミュンヘン　バイエルン

放送局主催「ムジカ・ヴィヴァ音楽
祭」／ナタリー・シュトゥッツマン

（A），バイエルン放送合唱団，シル
ヴァン・カンブルラン＝バイエルン

放送交響楽団
⑦ ARD ドイツ放送協会委嘱／ BMW

作曲賞

湯浅譲二（1929–）
Joji Yuasa

◉クロノプラスティクⅢ
─スタシスとキネシスの間で

 ─ヤニス・クセナキスの追憶に─
 Chronoplastic III
① 2001 年
② orch
③約 13 分
④全音楽譜出版社／ Zen-On
⑤フォンテック – FOCD3506
⑥2001.5.3 東京　東京オペラシティ コ

ンサートホール　「Music Tomorrow 
2001」／タン・ドゥン＝ NHK 交響
楽団

⑦ NHK 交響楽団委嘱

吉松隆（1953–）
Takashi Yoshimatsu

◉交響曲第4番　Symphony no.4
① 2000 年
② orch
③約 30 分
④ジャパン・アーツ／ Japan Arts
⑤ CHANDOS – CHAN-9960
⑥ 2001.3.27 マンチェスター　BBC ス

タジオ／藤岡幸夫＝ BBC フィルハ
ーモニー交響楽団（録音初演）

今井慎太郎（1974–）
Shintaro Imai

◉ピアノとエレクトロニクスのた
めのフィルタリング　Filtering 
for piano and electronics

① 2002 年
② p，electro
③約 13 分
⑥ 2002.10.12 津田ホール　渋谷淑子

ピアノリサイタル「時空・響・流転
─ V 日本とドイツの波動」／渋谷
淑子（p），今井慎太郎（electro）

⑦渋谷淑子委嘱

北爪道夫（1948–）
Michio Kitazume

◉クラリネット協奏曲
 Concerto for Clarinet
① 2002 年
② cl，hrn，p，hp，str-orch
③約 14 分
④全音楽譜出版社／ Zen-On
⑤フォンテック – FOCD3505
⑥ 2002.4.19 東京　紀尾井ホール　紀

尾井シンフォニエッタ第 34 回定期
演奏会「VIVA クラリネット！」／
スタンリー・ドラッカー（cl），樋
口哲生（hrn），江口玲（p），木村
茉莉（hp），尾高忠明＝紀尾井シン
フォニエッタ東京

⑦紀尾井シンフォニエッタ東京委嘱

佐藤聰明（1947–）
Somei Sato

◉ヴァイオリン協奏曲
 Violin Concerto
① 2002 年
② vn，orch
③約 25 分
④全音楽譜出版社／ Zen-On
⑤カメラータ – CMCD28032
⑥ 2002.10.7 東京　サントリーホール　
「作曲家の個展」／アン = アキコ・
マイヤーズ（vn），本名徹次＝東京
都交響楽団

⑦サントリー音楽財団委嘱

2002 平成14年
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西村朗（1953–）
Akira Nishimura

◉ヴィシュヌの化身　Avatāra
① 2001 年
② p
③約 80 分
④全音楽譜出版社／ Zen-On
⑤カメラータ – CMCD-15024–5
⑥2002.2.9 ニューヨーク　マーキン・

コンサートホール／高橋アキ（p）
⑦ミュージック・フロム・ジャパン委

嘱

西村朗（1953–）
Akira Nishimura

◉樹海─二十絃箏とオーケス
トラのための協奏曲　Jukai – 
Concert for 20-stringed-Koto 
and Orch

① 2002 年
②二十絃箏，orch
③約 20 分
④全音楽譜出版社／ Zen-On
⑤ワーナーミュージック・ジャパン – 

WPCS11502
⑥ 2002.3.16 金沢　石川県立音楽堂／

吉村七重（二十絃箏），岩城宏之＝
オーケストラ・アンサンブル金沢

⑦石川県音楽文化事業振興団委嘱

野平一郎（1953–）
Ichiro Nodaira

◉炎の弦─電気ギターと大管弦楽
のための─　La corde du feu

① 2002 年
② elec-g，orch
③約 25 分
④ Henry Lemoine
⑥ 2002.7.24 東京　サントリーホール

／スティーヴ・ヴァイ（electric-g），
佐渡裕＝東京都交響楽団

細川俊夫（1955–）
Toshio Hosokawa

◉ハープ協奏曲《回帰》─辻邦生
の追憶に─　Re-turning – In 

memory of Kunio Tsuji
① 2001 年
② hp，orch
③約 25 分
⑤フォンテック – FOCD3504
⑥ 2002.3.31 東京　サントリーホール

／吉野直子（hp），秋山和慶＝東京
交響楽団

⑦第 51 回尾高賞

松村禎三（1929–）
Teizo Matsumura

◉ゲッセマネの夜に
 To the Night of Gethsemane
① 2002 年（2003 年 改 訂，2005 年 再

改訂）
② orch
③約 12 分
⑥ 2002.9.8 金沢　石川県立音楽堂　

オーケストラ・アンサンブル金沢第
126回公演「21世紀へのメッセージ」
／岩城宏之＝オーケストラ・アンサ
ンブル金沢

⑦オーケストラ・アンサンブル金沢 
コンポーザー・イン・レジデンス委
嘱

三善晃（1933–）
Akira Miyoshi

◉混声・童声合唱とオーケストラの
ための《3つのイメージ》

 Three Images
① 2002 年
②混声合唱，童声合唱，orch
③約 15 分
⑤ワーナーミュージック・ジャパン – 

WPCS11722
⑥ 2002.9.8. 金沢　石川県立音楽堂　

オーケストラ・アンサンブル金沢第
126 回公演「21 世紀へのメッセー
ジ」／木村かをり（p），オーケス
トラ・アンサンブル金沢合唱団，オ
ーケストラ・アンサンブル金沢エン
ジェルコーラス，岩城宏之＝オーケ
ストラ・アンサンブル金沢

⑦オーケストラ・アンサンブル金沢 

コンポーザー・イン・レジデンス委
嘱

三輪眞弘（1958–）
Masahiro Miwa

◉またりさま　Mararisama
① 2002 年
② bells，castanets
③約 10 分
④マザーアース／ Mother Earth
⑥ 2002.4.14 東京　阿佐ヶ谷ギャラリ

ー倉庫／方法主義者と友人達

山本裕之（1967–）
Hiroyuki Yamamoto

◉カンティクム・トレムルムⅡ
 Canticum Tremulum II
① 2001 年
② orch
③約 12 分
④日本作曲家協議会／ The Japan 

Federation of Composers
⑤フォンテック – FOCD2555
⑥ 2002.5.26 東京　東京オペラシティ 

コンサートホール　「2002 年度武満
徹作曲賞本選演奏会」／高関健＝東
京フィルハーモニー管弦楽団

⑦ 2002 年度武満徹作曲賞第 1 位，第
13 回芥川作曲賞

湯浅譲二（1929–）
Joji Yuasa

◉内触覚的宇宙第五番
 Cosmos Haptic Ⅴ
① 2001 年
② orch
③約 13 分
⑥ 2002.1.17，18 東京　サントリーホ

ール／尾高忠明＝日本フィルハーモ
ニー管弦楽団

⑦日本フィルハーモニー管弦楽団「日
本フィル・シリーズ」委嘱／第 51
回尾高賞
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吉松隆（1953–）
Takashi Yoshimatsu

◉星夢の舞
 Stellar Dream Dances Op.89
① 2002 年
② J-ins-ens
③約 25 分
④ジャパン・アーツ／ Japan Arts
⑤カメラータ – CMCD28116
⑥ 2002.5.24 東京　津田ホール／日本

音楽集団
⑦日本音楽集団委嘱

ヲノサトル（1964–）
Satoru Wono

◉弦楽四重奏曲　String Quartet
① 2001–2002 年
② str-qu
③約 48 分（CD 収録時の演奏時間）
⑤ Steinhand – SH0002
⑥ 2001.12.19 横浜　神奈川県民ホ

ール　コンピューター・ミュージ
ック・コンサート「音楽とテクノ
ロジー，新しい地平を求めて」／
BELL:MARK QUARTET（ 大 澤
史郎〔vn〕，松尾嘉子〔vn〕，中原
達彦〔va〕，徳澤青弦〔vc〕）

池辺晋一郎（1943–）
Shin-ichiro Ikebe

◉フルートとオーケストラのため
の協奏曲《砂の上に対座して》

 Concerto for Flute and 
Orchestra “Sitting on the 
Sand，Face to Face”

① 2003 年
② fl ，orch
③約 19 分
④全音楽譜出版社／ Zen-On
⑤カメラータ – CMCD-28033
⑥ 2003.5.10 東京　サントリーホール

／小泉浩（fl ），下野竜也＝日本フ
ィルハーモニー管弦楽団

⑦日本フィルハーモニー管弦楽団委嘱

池辺晋一郎（1943–）
Shin-ichiro Ikebe

◉ミュージカル《森は生きている》
　Musical “The Forests are 

Living”
① 2003 年
② Vo，合唱，ch-orch
③約 145 分
④全音楽譜出版社／ Zen-On
⑥ 2003.9.19 能登　能登演劇堂／無名

塾

石井眞木（1936–2003）
Maki Ishii

◉幻影と死　Illusion and Death
① 2003 年
② orch
③約 30 分
④日本作曲家協議会／ The Japan 

Federation of Composers
⑥ 2003.7.5 東京　サントリーホール

／ゲルト・アルブレヒト＝読売日本
交響楽団

一柳慧（1933–）
Toshi Ichiyanagi

◉オペラ《光》　Opera “Hikari”
① 2002 年
② 7S，Ms，4T，5Br，Bs，混声合唱，

orch
③約 165 分
⑥ 2003.1.17 東京　新国立劇場／井原

秀人（Br），釜洞裕子（S），中村
健（T），久保和徳（Br），友利敦子

（S），松本進（Br），菅英三子（S），
前田祐佳（Ms），相原理子（S），
菅まろ美（S），近藤政伸（T），熊
谷隆彦（Bs），藤田幸士（Br），若
杉弘＝東京交響楽団

⑦新国立劇場委嘱

北爪道夫（1948–）
Michio Kitazume

◉管弦楽のための協奏曲
 Concerto for Orchestra
① 2003 年
② orch
③約 15 分
④全音楽譜出版社／ Zen-On
⑤フォンテック – FOCD3505
⑥ 2003.10.6 東京　サントリーホール　
「作曲家の個展」／外山雄三＝東京
都交響楽団

⑦サントリー音楽財団委嘱／ 2004 年
度中島健蔵音楽賞

近藤譲（1947–）
Jo Kondo

◉トゥエイン（フルートと打楽器
のための）　Twayn for Flute 
and Percussion

① 2003 年
② fl ，perc
③約 9 分
④ University of York Music Press
⑤ ALM – ALCD-67
⑥ 2003.11.1  ミュンスター　ペトリ教

会／イザベル・シェーネカー（Fl），
ミルセア・アルデレアヌ（perc）

⑦ミュンスター現代音楽祭委嘱

2003 平成15年
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壺井一歩（1975–）
Ippo Tsuboi

◉星投げびと
 The Star Thrower
① 2002 年
② orch
③約 10 分
④日本作曲家協議会／ The Japan 

Federation of Composers
⑥ 2003.5.29 東京　東京オペラシティ 

コンサートホール　「2003 年度武満
徹作曲賞本選演奏会」／下野竜也＝
東京フィルハーモニー交響楽団

⑦民宿「休坂」に献呈／ 2003 年度武
満徹作曲賞第 4 位

鶴見幸代（1976–）
Sachiyo Tsurumi

◉醸鹿　Kamoshika
① 2003 年
② fl，vn，p
③約 17 分
⑥2003.11.29 横浜　横浜みなとみらい

ホール小ホール　「Just Composed 
in Yokohama 〜現代作曲家シリー
ズ〜」／木ノ脇道元（fl），野口千
代光（vn），中川賢一（p）

⑦横浜市芸術文化振興財団委嘱

中川俊郎（1958–）
Toshio Nakagawa

◉もの思う葦たち
 Thinking Reeds
① 2003 年
② orch
③約 13 分
⑥ 2003.10.23 東京　東京芸術劇場　
「オーケストラ・プロジェクト 2003」
／小鍛冶邦隆＝東京交響楽団

新実徳英（1947–）
Tokuhide Niimi

◉ヴァイオリン協奏曲《カント
ゥス・ヴィターリス》　Violin 
Concerto – Cantus Vitalis

① 2003 年

② vn，orch
③約 23 分
④全音楽譜出版社／ Zen-On
⑤カメラータ – CMCD-28051
⑥ 2003.7.9 東京　東京オペラシティ　
「Music Tomorrow 2003」／竹澤
恭子（vn），マティアス・べーメル
ト＝ NHK 交響楽団

⑦ NHK 交響楽団委嘱

古川聖（1959–）
Kiyoshi Furukawa

◉六つの宗教的行進曲
 （架空民族音楽）
 Six Processions for Six Hands 

(Fictional Folk Music)
① 2003 年
② p（6 手）
 ※ CD ではヴァーチャル p
③約 12 分半
⑤フォンテック – FOCD9333
⑥ 2003.7.18 ジ ュ ノ ー  Northern 

Light United Church ／ Martin 
Zehn（p），Timothy Smith（p），
Heather Dawn Janes（p）

⑦ CrossSound フェティヴァル委嘱
作品

本田裕也（1977–2004）
Yuya Honda

◉チェンバー・オーケストラ・イン・
チンドン・スタジアム

 Chamber orchestra in 
CHING-DONG Stadium

① 2003 年
② picc，cl，3sax，tp，tb，2tub，

acc (or p)，3perc，ch-orch
③約 18 分
⑥ 2003.3.17 東京　東京文化会館小ホ

ール　「現代の音楽展 2003 室内オ
ーケストラの領域Ⅲ」／本田裕也＝
チャンチキトルネエド，東京現代音
楽アンサンブル COmeT

⑦第 3 回佐治敬三賞（演奏会にたいし
て）

水野修孝（1934–）
Shuko Mizuno

◉交響曲第4番　Symphony No.4
① 2003 年
② orch
③約 32 分
④ B C A ／ B e s t  C o m p o s e r s 

Association
⑤カメラータ – CMCD-28071
⑥ 2004.10.15 東京　東京芸術劇場　
「オーケストラ・プロジェクト 2004」
／山下一史＝東京交響楽団

⑦平成 16 年文化庁芸術祭参加（演奏
会）

三輪眞弘（1958–）
Masahiro Miwa

◉トランペット，ピアノとコンピュ
ータのためのセンド・メールV3

 Send Mail V3 for Trumpet，
Piano and Computer

① 2002 年
② tp，p，computer，internet
③約 18 分（不定）
⑥ 2003.1.25 東京　代官山ヒルサイド

テラス　「代官山エレクトリカル・
パレード」／曽我部清典（p），古
川聖（p）

三輪眞弘（1958–）
Masahiro Miwa

◉村松ギヤ・エンジンによるボレロ
 Bolero by Muramatsu Gear 

Engine
① 2003 年
② orch
③約 25 分
④マザーアース／ Mother Earth
⑥2003.6.5 カイロ　カイロ・オペラハ

ウス　「Japanese-Egyptian Concert 
with Electromedia Music」／モハ
メッド・アブデル・アハブ＝カイロ
交響楽団

⑦第 14 回芥川作曲賞
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伊藤弘之（1963–）
Hiroyuki Itoh

◉揺れる森の夢
 Dreams of a Swaying Forest
① 2004 年
② ch-orch
③約 16 分
⑤ MSCD-0024
⑥ 2004.9.4 大阪　いずみホール／飯

森範親＝いずみシンフォニエッタ
⑦いずみホール，紀尾井ホール共同委

嘱

小鍛冶邦隆（1955–）
Kunitaka Kokaji

◉ピアノと16奏者のための
 ドゥブル–レゾナンスⅡ
 Double, Réonance II pour 

piano et 16 instrumentistes
① 2003–2004 年
② p-solo，fl ，ob，cl，fg，hrn，tp，

tb，tub，2perc，hp，2vn，va，
vc，cb

③約 9 分
⑤ ALM – ALCD-72
⑥ 2004.4.24 東京　津田ホール／中井

正子（ピアノ）小鍛冶邦隆＝東京現
代音楽アンサンブル COmeT

近藤譲（1947–）
Jo Kondo

◉夏に　In Summer
① 2004 年
② orch
③約 12 分
④ University of York Music Press
⑤ ALM – ALCD-74
⑥ 2004.10.7 東京　サントリーホール　
「作曲家の個展」／ポール・ズコフ
スキー＝東京都交響楽団

⑦サントリー音楽財団委嘱

三枝成彰（1942–）
Shigeaki Saegusa

◉オペラ《Jr.バタフライ》
 Opera “Jr. Butterfly”
① 2004 年
② 2S，Ms，T，4Br，orch
③約 180 分
⑥ 2004.4.6 東京　東京文化会館／佐

野成宏（T），佐藤しのぶ（S），直
野資（Br），並河寿美（S），坂本
朱（Ms），大島幾雄（Br），星野淳

（Br），石崎秀和（Br），大友直人＝
東京交響楽団

渋谷慶一郎（1973–）
Keiichiro Shibuya

◉ATAK000
① 2004 年
② electro
③約 45 分
⑤ ATAK000
⑥ 2004.12.18（CD 発売日）

鶴見幸代（1976–）
Sachiyo Tsurumi

◉縞縞　Striped Stripes
① 2004 年
②混声合唱，perc，p
③約 25 分
④マザーアース／ Mother Earth
⑥ 2004.3.20 東京　東京文化会館小ホ

ール／中島香（p），田中信昭＝東
京混声合唱団

⑦東京混声合唱団委嘱

長生淳（1964–）
Jun Nagao

◉秋─白い恒久　L’Automne –
La Permanence Blanche

① 2004 年
② orch
③約 25 分
⑥ 2004.7.15 東京　東京文化会館／矢

崎彦太郎＝東京交響楽団
⑦日本交響楽振興財団委嘱／日本財団

賞

夏田昌和（1968–）
Masakazu Natsuda

◉オーケストラのための《重力波》
 Gravity Wave for Orchestra
① 2004 年
② orch
③約 20 分
④マザーアース／ Mother Earth
⑥ 2004.8.29 東京　サントリーホール

／小松一彦＝新日本フィルハーモニ
ー交響楽団

⑦サントリー音楽財団委嘱（芥川作曲
賞受賞記念）

新実徳英（1947–）
Tokuhide Niimi

◉シンフォニック・オペラ《白鳥》
 Symphonic opera “L’oiseau 

blanc”
① 2004 年
② Vo（S，T，etc.），合唱，orch
③約 90 分
④全音楽譜出版社／ Zen-On
⑥ 2005.9.2 名古屋　愛知県芸術劇場

／浜田理恵（S），福井敬（T），現
田茂夫＝名古屋フィルハーモニッ
ク・オーケストラ

⑦第 4 回佐川吉男音楽賞

細川俊夫（1955–）
Toshio Hosokawa

◉海からの風
 Wind from Ocean
① 2003 年
②約 23 分
③ orch
④ショット・ミュージック／ Schott 

Japan
⑥ 2004.1.24 東京　サントリーホール

／飯森範親＝東京交響楽団
⑦東京交響楽団委嘱

細川俊夫（1955–）
Toshio Hosokawa

◉オペラ《班女》　Opera “Hanjo”
① 2003–2004 年

2004 平成16年
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② S，Ms，Br，orch
③約 80 分
④ショット・ミュージック／ Schott 

Japan
⑥ 2004.7.8 エクサンプロヴァンス　

ジュ・ド・ポーム劇場　エクサン
プロヴァンス音楽祭／インゲラ・
ボーリン（S），リリィ・パーシキ
ヴィ（Ms），ウィリアム・ダズリー

（Br），大野和士＝モネ室内管弦楽
団

松下功（1951–）
Isao Matsushita

◉交響曲《合掌》
 Symphony “Gassho”
① 2004 年
②声明，ch-orch
③約 7 分
⑥ 2004.2.14 東京　旧東京音楽学校奏

楽堂／迦陵頻伽聲明研究会（声明），
松下功＝アンサンブル東風（ch-
orch）

南聡（1955–）
Satoshi Minami

◉歓ばしき知識の花園 op.15
 The Garden of Joyful Intellec-

tion op.15
① 1986–92 ／ 2004 年
② fl ，vn，p，g，3orch
③約 28 分（〈Ⅱ〉6 分，〈Ⅰb〉12 分，
〈Ⅲ〉5 分，〈Ep. C〉5 分）

④〈Ⅱ〉op.15-3 のみ日本作曲家協
議 会 ／ The Japan Federation of 
Composers

⑤ ALM – ALCD-81
⑥ 2006.3.13 東京　すみだトリフォニ

ーホール　「現代の音楽展 2006」／
木ノ脇道元（fl ），甲斐史子（vn），
大須賀かおり（p），金庸太（g），
十束尚宏＝桐朋学園オーケストラ　
※組曲版初演

⑦ 1992 年度文化庁舞台芸術奨励賞
（〈Ⅰb〉op.15-5 にたいして）

望月京（1969–）
Misato Mochizuki

◉クラウド・ナイン　Cloud Nine
① 2004 年
② orch
③約 18 分
④ Breitkopf & Härtel
⑥ 2004.7.4 東京　東京オペラシテ

ィ コ ン サ ー ト ホ ー ル　「Music 
Tomorrow 2004」／ジェームズ・
マクミラン＝ NHK 交響楽団

⑦第 53 回尾高賞

望月京（1969–）
Misato Mochizuki

◉今，ここ　Ima，Koko
① 2004 年
② orch，electro
③約 19 分
④ Breitkopf & Härtel
⑥ 2004.11.6 モナコ　レーニエ 3 世

コンサートホール　ニース・マン
カ音楽祭／クリストフ・マゼラ

（electro），パスカル・ロフェ＝モ
ンテカルロ交響楽団

⑦ CIRM，フランス文化省委嘱

湯浅譲二（1929–）
Joji Yuasa

◉2台のピアノのためのプロジェ
クション　Projection for two 
pianos

① 2004 年
② 2p
③約 12 分
⑤フォンテック – FOCD-9429
⑥ 2004.10.29 東京　東京文化会館小

ホール　「湯浅譲二作品連続演奏会」
／木村かをり（p），野平一郎（p）

伊藤美由紀（1968–）
Miyuyki Ito

◉Of the Flowing River the 
Flood Ever Changeth...

① 2005 年
② orch
③約 15 分
⑥ 2005.6.10 東 京　 東 京 文 化 会 館　
「現代日本のオーケストラ音楽」第
29 回演奏会／小松一彦＝東京フィ
ルハーモニー交響楽団

⑦日本交響楽振興財団第 27 回作曲賞
入選

川島素晴（1972–）
Motoharu Kawashima

◉音楽詩劇《朝日に舞う黒鳥》
 L’Oiseau noir danse dans le 

soleil levant 
① 2005 年
② S，Bs，p
③約 75 分
⑥ 2005.11.17 東京　東京日仏学院

エスパス・イマージュ／太田真紀
（S），松平敬（Bs），川島素晴（Pf）

猿谷紀郎（1960–）
Toshiro Saruya

◉ここに慰めはない〜ゴットフリ
ート・ベンのテキストによる

 Kokoni Nagusame wa Nai
① 2005 年
② Ms，orch
③約 21 分
⑥ 2005.5.27 東京　サントリーホール　

読売日本交響楽団第 438 回定期演
奏会／加納悦子（Ms），ゲルト・ア
ルブレヒト＝読売日本交響楽団

⑦読売日本交響楽団委嘱

篠田昌伸（1976–）
Masanobu Shinoda

◉Circular Step for orchestra
① 2005 年
② orch
③約 12 分

2005 平成17年
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⑥ 2005.6.10 東 京　 東 京 文 化 会 館　
「現代日本のオーケストラ音楽」第
29 回演奏会／小松一彦＝東京フィ
ルハーモニー交響楽団

⑦日本交響楽振興財団第 27 回作曲賞
入選

鷹羽弘晃（1979–）
Hiroaki Takaha

◉ダ ダダ カサンドラ
 Da Dada Cassandra
① 2005 年
② Vo，vn，fl，cl，vc，g
③ 40 分
⑥ 2005.2.26 横浜　神奈川県民ホール　
「21 世紀の音楽地図」／佐藤紀雄＝
アンサンブル・ノマド

⑦神奈川芸術財団委嘱

田中吉史（1968–）
Yoshifumi Tanaka

◉12の声のための
 “No.9 – Quintetto”
 No.9 – Quintetto
① 2005 年（2007 年改訂）
② 3S，3A，3T，3Br
③約 10 分
⑥ 2005.7.18 東京　東京文化会館小ホ

ール／西川竜太＝ヴォクスマーナ
⑦ヴォクスマーナ委嘱

徳永崇（1973–）
Takashi Tokunaga

◉鎧の着け方
 How to armor
① 2005 年
② fl，vc，p
③約 6 分
④マザーアース／ Mother Earth
⑥ 2005.9.5 武生　武生市文化センタ

ー大ホール／ヴェレーナ・ボスハル
ト（fl），ナオミ・ボーティン（vc），
中村功（p）

⑦ 2005 年度武生作曲賞

西村朗（1953–）
Akira Nishimura

◉室内交響曲第3番《メタモルフォ
ーシス》　Chamber Symphony 
No.3 〈Metamorphosis〉

① 2005 年
② orch
③約 23 分
④全音楽譜出版社／ Zen-On
⑤カメラータ – CMCD-28126
⑥ 2005.1.29 大阪　いずみホール／飯

森範親＝いずみシンフォニエッタ大
阪

⑦いずみホール委嘱

野平一郎（1953–）
Ichiro Nodaira

◉オペラ《マドルガーダ》
 Opera “Madrugada”
① 2005 年
② S，Ms，T，Br，C-T，混声合唱，

orch
③約 95 分
④ Henry Lemoine
⑥ 2005.8.19 キール　キール劇場　シ

ュレースヴィヒ = ホルシュタイン音
楽祭／モイチャ・エルドマン（S），
エンリコ・リー（T），エヴァ・シ
ュナイデライト（Ms），ピーター・
シェーネ（Br），イエスティン・デ
イヴィス（C-T），オルガ・ゴロデ
スカヤ（A），ケント・ナガノ＝シ
ュレースヴィヒ = ホルシュタイン音
楽祭管弦楽団，同合唱団

久留智之（1955–）
Tomoyuki Hisatome

◉クラップ・スラップ・トレンブル
 Clap，Slap，Tremble
① 2005 年
② fl，ob，cl，3Ba-Ling-Bings
③約 9 分
⑤フォンテック – FOCD2563
⑥ 2005.2.6 広島　佐伯区民文化セン

ター　「さえきサロン・ガラコンサ
ート」／アンサンブル・アッカ

⑦アンサンブル・アッカ委嘱

藤倉大（1977–）
Dai Fujikura

◉Stream State
① 2005 年
② orch
③約 12 分
④ G Ricordi & Co
⑥2005.9.9 ルツェルン　ルツェルン・

コンサートホール（KKL）　ルツェ
ルン音楽祭／ピエール・ブーレーズ
＝ルツェルン音楽祭オーケストラ

細川俊夫（1955–）
Toshio Hosokawa

◉循環する海
 Circulating Ocean
① 2005 年
② orch
③約 21 分
④ショット・ミュージック／ Schott 

Music
⑤ Naxos 8 570775
⑥ 2005.8. 20　ザルツブルク　ザルツ

ブルク音楽祭／ヴァレリー・ゲルギ
エフ＝ウィーン・フィルハーモニー
管弦楽団

⑦ザルツブルク音楽祭委嘱

松平頼暁（1931–）
Yori-Aki Matsudaira

◉ダイアレクティクスⅡ
 Dialectics II
① 2000–2004 年
② orch
③約 18 分
⑥ 2005.10.6 東京　サントリーホール　
「作曲家の個展」／下野竜也＝東京
都交響楽団

⑦サントリー音楽財団委嘱
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安良岡章夫（1958–）
Akio Yasuraoka

◉レイディアント・ポイントⅡ─
独奏打楽器とオーケストラのた
めの　Radiant Point II

① 2001 ／ 2005 年
② perc，orch
③約 22 分
⑥ 2005.3.13 東京　すみだトリフォニ

ーホール／安江佐和子（perc），十
束尚宏＝桐朋学園オーケストラ

伊左治直（1968–）
Sunao Isaji

◉綱渡りの娘，紫の花
 a fightrope walker，a violet 

flower
① 2006 年
② ch-orch
③約 20 分
⑤フォンテック – FOCD-2565
⑥ 2006.9.23 大阪　いずみホール／飯

森範親＝いずみシンフォニエッタ大
阪

⑦いずみホール，紀尾井ホール共同委
嘱

一柳慧（1933–）
Toshi Ichiyanagi

◉オペラ《愛の白夜》
 Opera “White Nights”
① 2006 年
② 3S，2T，2Br，混声合唱，orch
③約 120 分
⑥ 2006.2.24 横浜　神奈川県民ホール

／井原秀人（Br），天羽明恵（S），
塩田美奈子（S），鈴木准（T），近
藤政伸（T），平野忠彦（Br），鵜木
絵里（S），東京オペラシンガーズ

（混声合唱），外山雄三＝神奈川フィ
ルハーモニー管弦楽団

⑦神奈川県芸術文化財団委嘱

江村哲二（1960–2007）
Tetsuji Emura

◉武満徹の追憶に　─地平線のク
オリア─　オーケストラのため
の　To the Memory of Toru 
Takemitsu “The Qualian 
Horizon” for Orchestra

① 2005 年
② orch
③約 13 分
⑤ ALM – ALCD-73
⑥ 2006.1.6 東京　すみだトリフォニ

ーホール／大野和士＝新日本フィル
ハーモニー管弦楽団

小出稚子（1982–）
Noriko Koide

◉ケセランパサラン
 Keselanpatharan
① 2005 年
② orch
③約 6 分
④日本作曲家協議会／ The Japan 

Federation of Composers
⑥ 2006.1.17 東京　東京音楽大学 B ス

タジオ　東京音楽大学作曲卒業演奏
会／三河正典＝東京音楽大学 A オ
ーケストラ

⑦第 17 回芥川作曲賞

権代敦彦（1965–）
Atsuhiko Gondai

ピアノとオーケストラのための
 ゼロ　Zero
① 2006 年
② p，orch
③約 25 分
④ショット・ミュージック／ Schott 

Japan
⑥ 2006.2.8 東京　東京オペラシティ

／向井山朋子（p），本名徹次＝東
京シティ・フィルハーモニック管弦
楽団

⑦東京シティ・フィルハーモニック管
弦楽団委嘱

野平一郎（1953–）
Ichiro Nodaira

◉トリプティーク　Triptique
① 2006 年
② orch
③約 25 分
⑥ 2006.4.13 東京　サントリーホール　

日本フィルハーモニー交響楽団第
582 回定期演奏会／沼尻竜典＝日本
フィルハーモニー交響楽団

⑦日本フィルハーモニー交響楽団委嘱

2006 平成18年
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野平一郎（1953–）
Ichiro Nodaira

◉チェロとオーケストラのための
《響きの連鎖》

 Suite de Résonances
① 2006 年
② vc，orch
③約 30 分
④ Henry Lemoine
⑥ 2006.10.2 東京　サントリーホール　
「作曲家の個展」／堤剛（vc），沼
尻竜典＝東京都交響楽団

⑦サントリー音楽財団委嘱

三輪眞弘（1958–）
Masahiro Miwa

弦楽のための369，B氏へのオマー
ジュ　369，Homage to Mr. B

① 2006 年
② str-orch
③約 20 分
④マザーアース／ Mother Earth
⑥ 2006.8.27 東京　サントリーホール

／小松一彦＝新日本フィルハーモニ
ー管弦楽団

⑦サントリー音楽財団委嘱（芥川作曲
賞受賞記念）

山根明季子（1982–）
Akiko Yamane

◉水玉コレクションNo.01
 Dots Collection No.01
① 2006 年
② p，orch
③約 10 分
④日本作曲家協議会／ The Japan 

Federation of Composers
⑥ 2006.10.19 東京 東京オペラシテ

ィ コンサートホール／稲垣聡（p），
小松一彦＝東京フィルハーモニー管
弦楽団

⑦日本音楽コンクール第 1 位

湯浅譲二（1929–）
Joji Yuasa

◉ぶらぶらテューバ
 Rambling Tuba
① 2006 年
② tub
③約 15 分
⑤フォンテック – FOCD-9429
⑥ 2006.8.19 秋吉台　秋吉台国際芸術

村ホール／橋本晋哉（tub）

植田彰（1973–）
Sho Ueda

◉ネバー・スタンド・ビハインド・ミ
ー　Never Stand Behind Me

① 2006 年
② orch
③約 20 分
⑥ 2007.5.27 東京　東京オペラシティ

／岩村力＝東京フィルハーモニー管
弦楽団

⑦ 2007 年度武満徹作曲賞第 1 位

金子仁美（1965–）
Hitomi Kaneko

◉Nの二乗（自然・数）
 The Square of N (Nature・

Number)
① 2007 年
② 2orch
③約 18 分
⑥ 2007.7.8 東京　すみだトリフォ

ニーホール／パスカル・ロフェ＝
NHK 交響楽団

⑦ NHK 交響楽団委嘱

吉川和夫（1954–）
Kazuo Kikkawa

◉合唱劇《銀河鉄道の夜》
 Chorus Drama “Night on the 

Milky Way Train”
① 2007 年
②混声合唱，cl，vc，p
③約 115 分
⑥ 2007.10.20 山形　山形市中央公民

館ホール／南川肇（cl），山本純
（vc），郷津由紀子（p），鈴木義孝
＝合唱団じゃがいも

⑦合唱団じゃがいも委嘱

木下正道（1969–）
Masamichi Kinoshita

◉七つの蠟燭の歌
 Song of the Seven Candles
① 2007 年
② Vo-ens，2perc
③約 28 分

2007 平成19年
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⑥ 2007.3.25 東京　東京文化会館小ホ
ール／西川竜太＝ヴォクスマーナ

（Vo-ens），篠崎智（perc），木下正
道（perc）

⑦ヴォクスマーナ委嘱

権代敦彦（1965–）
Atsuhiko Gondai

◉母　Khõla / Matrix
 〜オルガンと笙のための
① 2007 年
②笙，org
③約 12 分
⑥ 2007.9.1 東京　サントリーホー

ル／宮田まゆみ（笙），松居直美
（org）

⑦サントリー音楽財団委嘱（サマーフ
ェスティバル 20 周年記念）

権代敦彦（1965–）
Atsuhiko Gondai

◉ジャペータ─葬送の音楽Ⅰ─
 Jhapeta – Funeral Music I
① 2007 年
② orch
③約 13 分
④ショット・ミュージック／ Schott 

Japan
⑥ 2007.11.30 仙台　仙台市青年文化

センター／山下一史＝仙台フィルハ
ーモニー管弦楽団

⑦仙台フィルハーモニー管弦楽団委嘱

権代敦彦（1965–）
Atsuhiko Gondai

◉ピエタ　Pietà
① 2007 年
② hp，orch
③約 17 分
④ショット・ミュージック／ Schott 

Japan
⑥ 2007.12.5 東京　東京オペラシティ 

コンサートホール　「篠�史子 ハー
プの個展Ⅹ」／篠�史子（hp），本
名徹次＝東京都交響楽団

⑦東京都交響楽団委嘱

鈴木治行（1962–）
Haruyuki Suzuki

◉前兆・微光
 premonition – glimmer
① 2007 年
② S，A-sax，vc，Nar，electro
③約 14 分
⑤ GRAMoPHONE 2 / HEADZ 120
⑥ 2007.9.16 東京　文京区小石川図

書館／太田真紀（S），大谷能生
（A-sax），多井智紀（vc），鈴木治
行（Nar）

西村朗（1953–）
Akira Nishimura

◉幻影とマントラ
 Vision and Mantra
① 2007 年
② orch
③約 25 分
④全音楽譜出版社／ Zen-On
⑤カメラータ – CMCD-28147
⑥ 2007.3.19 ロイトリンゲン／飯森範

親＝ヴュルテンベルク・フィルハー
モニー管弦楽団

⑦ヴュルテンベルク・フィルハーモニ
ー管弦楽団委嘱／第 56 回尾高賞

法倉雅紀（1963–）
Masaki Norikura

◉延喜の祭禮第二番　室内オーケ
ストラの為の

 The Rite of “Engui” No.2
① 2007 年
② ch-orch
③約 12 分
④日本作曲家協議会／ The Japan 

Federation of Composers
⑥ 2007.3.13 東京　東京文化会館小

ホール　「現代の音楽展 2007 室内
オーケストラの領域 VI」／小鍛冶
邦隆＝東京現代音楽アンサンブル
COmeT

⑦第 18 回芥川作曲賞

林光（1931–）
Hikaru Harashi

吉川和夫（1954–）
Kazuo Kikkawa

萩京子（1956–）
Kyoko Hagi

寺嶋陸也（1964–）
Rikuya Terashima

◉オペラ《まっぷたつの子爵》
 Opera “Il Visconte 

Dimezzato” (Joint Works with 
Hayashi，Kikkawa, Hagi and 
Terashima)

① 2007 年
② 16Sing，ob，fg，vn，p
③約 164 分
⑥ 2007.2.23–25 東京　世田谷パブリ

ック・シアター／伊藤博（ob），前
田正志（fg），手島志保（vn），服
部真理子（p），オペラシアターこ
んにゃく座

久田典子（1963–）
Noriko Hisada

◉アプサラスの太鼓　APSARAS
① 2007 年
② 2fl（2picc），ob，cl，A-sax，fg，

2hrn，tp，tr，tub，perc，timp-
solo，p，str

③約 12 分
⑥ 2007.3.22 横浜　横浜みなとみらい

ホール／長田和子（timp），高橋勇
太＝ Ensemble Roca

⑦ Ensemble Roca 委嘱

藤枝守（1955–）
Mamoru Fujieda

◉クラヴィコードの植物文様
 Patterns of Plants Part on 

Clavichord
① 2007 年
② Clavichord
③約 90 分
⑤ MAM-0001
⑥ 2007.7.27 東京　自由学園明日館／

砂原悟（Clavichord）
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望月京（1969–）
Misato Mochizuki

◉インスラ・オヤ　Insula Oya
① 2007 年
② orch
③約 15 分
④ Breitkopf & Härtel
⑥ 2007.10.2 東京　サントリーホール　
「作曲家の個展」／ヨハネス・カリ
ツケ＝東京都交響楽団

⑦サントリー音楽財団委嘱

川島素晴（1972–）
Motoharu Kawashima

◉ヴァイオリンと4人のフルート
奏者のための音楽（甲斐説宗《ヴ
ァイオリンとピアノのための音
楽Ⅱ》に基づく）

 Musik für eine Geige und 
vier Flöten

① 2008 年
② 2vn，2fl ，2B-fl 
③約 8 分
⑥ 2008.9.29 東京　杉並公会堂／甲斐

史子（vn），木ノ脇道元（fl ），古田
土明歌（fl ），斎藤和志（B-fl ），多
久潤一朗（B-fl ）

猿谷紀郎（1960–）
Toshiro Saruya

◉阿佐可夜 流夜真
 Asakaya Ruyama
① 2008 年
② orch
③約 14 分
⑥ 2008.10.1 東京　サントリーホール　
「作曲家の個展」／高関健＝東京都
交響楽団

⑦サントリー音楽財団委嘱

田中吉史（1968–）
Yoshifumi Tanaka

◉ブルーノのアウラ，あるいはチュ
ーバとピアノの通訳によるイン
タビュー

 Aura di Bruno, oppure 
 un’intervista interpretata da 

tuba e pianoforte
① 2008 年
② tub，p
③約 12 分
⑥ 2008.8.19 秋吉台　秋吉台国際芸術

村ホール／橋本晋哉（tub），藤田
朗子（p）

⑦橋本晋哉委嘱

夏田昌和（1968–）
Masakazu Natsuda

◉二重にされた昔の歌
 Layered Song from Long Ago
① 2008 年
② 2cl，va，vc，vib
③約 12 分
⑥ 2008.2.24 ニューヨーク　マーキ

ン・コンサート・ホール／ドナル
ド・パルマ（指揮），マリアンヌ・
ギスフェルド（cl），メイハン・ス
トゥープス（cl） アー・リン・ヌ
ー（va），ジェームズ・ウィルソ
ン（vc），エリック・ポーランド

（vib）
⑦ Music From Japan 2008 委嘱

林光（1931–）
Hikaru Hayashi

◉オペラ《そしてみんなうそをつい
た》

 ─芥川龍之介「藪の中」による─
① 2008 年
② 8Sing，cl，vn，三味線，perc，p
③約 85 分
⑥ 2008.9.11–15 東京　俳優座劇場／

橋爪恵一（cl），山田百子（vn），田
中悠美子（三味線），高良久美子

（perc），寺島陸也（p），オペラシ
アターこんにゃく座

原田敬子（1968–）
Keiko Harada

◉エコー・モンタージュ
 Echo Montage
① 2008 ／ 2009 年
② orch
③約 16 分
④全音楽譜出版社／ Zen-0n
⑥ 2008.7.1 東京　東京オペラシティ 

コンサートホール／ジャン・ドロワ
イエ＝ NHK 交響楽団

⑦ NHK 交響楽団委嘱／第 57 回尾高
賞

2008 平成20年
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藤井喬梓（1959–）
Takashi Fujii

◉ディエシスⅡ　Diesis II
① 2008 年
② orch，2elec-keyb
③約 14 分
④日本作曲家協議会／ The Japan 

Federation of Composers
⑥ 2008.10.26　東京　国立音楽大学講

堂大ホール／夏田昌和＝くにたちシ
ンフォニエッタ 2008

⑦国立音楽大学委嘱

松本祐一（1975–）
Yuichi Matsumoto

◉広島・長崎の原爆投下についてど
う思いますか？

 What do you think about the 
dropping of atomic bombs on 
Hiroshima and Nagasaki?

① 2007 年
② orch，electro
③約 17 分
⑥ 2008.5.25 東京　東京オペラシティ 

コンサートホール　武満徹作曲賞本
選演奏会／中川賢一＝アンサンブ
ル・ノマド

⑦ 2008 年度武満徹作曲賞第 1 位

間宮芳生（1929–）
Michio Mamiya

◉ピアノのための12のエチュード
 12 Etudes for Piano
① 2003–2008 年
② p
③約 43 分　
④音楽之友社／ Ongaku no Tomo 

Sha
⑤ ALM – ALCD-78
⑥Ⅰ–Ⅲ：2003.3.8 東京　津田ホール

／ 松 山 元（p）　 Ⅳ–Ⅵ：2005.1.28 
静岡　静岡音楽館 AOI ／野平一郎

（p）　Ⅶ–Ⅻ：2008.3.2 東京　東京オ
ペラシティ リサイタルホール／中
嶋香（p）

⑦Ⅰ–Ⅲ：松山元委嘱／Ⅳ–Ⅵ：静岡

音楽館 AOI 委嘱／Ⅶ–Ⅻ：中嶋香
委嘱

宮内康乃（1980–）
Yasuno Miyauchi

◉breath strati
① 2006 年
②女声合唱（3 名以上，全体を把握で

きる人数なら何人でも可）
③約 5 分（呼吸の長さに左右されるた

め毎回変動する）
⑥ 2006.12.14 岐阜　IAMAS（情報科

学芸術大学院大学）マルチメディア
スタジオ／ IAMAS 大学院女子生
徒 12 人

⑦プリ・アルス・エレクトロニカ
2008，「Honorary Mention」受賞

三輪眞弘（1958–）
Masahiro Miwa

◉ピアノのための虹機械第2番
 《七つの照射》
 Rainbow Machine #2
 “Seven Radiations”
① 2008 年
② va，p
③約 25 分
⑥ 2008.10.11 東京　新宿文化センタ

ー小ホール／甲斐史子（va），大須
賀かおり（p）

望月京（1969–）
Misato Mochizuki

◉エテリック・ブループリント三部
作　Etheric blueprint trilogy

① 2002–2006 年
② picc，fl ，cl，B-cl，tb，2perc，p，

va，vc，cb，electro
③〈4D〉 約 15 分，〈Wise water〉 約

16 分，〈Etheric blueprint〉約 15 分
④ Breitkopf & Härtel
⑥ジョルジュ = エリ・オクトール＝ア

ンサンブル・イクトゥス
⑦ベルリン・メルツ・ムジーク音楽祭

委嘱

大場陽子（1975–）
Yoko Oba

◉カエル・シンフォニー
 The frog symphony
① 2009 年
②スピーカー，合唱（カエル）
③ 14 分 30 秒
⑥ 2009.12.9 東京オペラシティ リサイ

タルホール／クァルテット・エクセ
ルシオ［西野ゆか（vn），山田百子

（vn），吉田有紀子（va），大友肇
（vc）］

⑦第 9 回佐治敬三賞（演奏会にたいし
て）

ジム・オルーク（1969–）
Jim O’Rouke

◉The Visitor
① 2009 年
② g etc.
③約 38 分
⑤ P-VINE – PCD-93291
⑥ 2009.9.8（CD 発売日）

小林寛明（1973–）
Hiroaki Kobayashi

◉弦楽四重奏曲　String Quartet
① 2009 年
② str-qu
③約 6 分
⑥ 2009.12.9 東京　東京オペラシティ 

リサイタルホール　「クロノイ・プ
ロトイ第 5 回作品展〜弦楽四重奏
の可能性」／クァルテット・エクセ
ルシオ［西野ゆか（vn），山田百子

（vn），吉田有紀子（va），大友肇
（vc）］

⑦第 9 回佐治敬三賞（演奏会にたいし
て）

斉木由美（1964–）
Yumi Saiki

◉モルフォゲネシス
 Morphogenesis
① 2009 年
② orch

2009 平成21年
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③約 12 分
⑥2009.6.1 東京　東京オペラシティ コ

ンサートホール　「Music Tomorrow 
2009」／ジョナサン・ノット＝
NHK 交響楽団

⑦ NHK 交響楽団委嘱

酒井健治（1977–）
Kenji Sakai

◉ヘキサゴナル・パルサー
 Hexagonal pulsar
① 2006–2007 年
② orch
③約 13 分
⑥ 2009.5.31 東京　東京オペラシティ 

コンサートホール／本名徹次＝東京
フィルハーモニー交響楽団

⑦ 2009 年度武満徹作曲賞第 1 位

篠田昌伸（1976–）
Masanobu Shinoda

◉フィルタード・バラッド
 Filtered ballad for string 

quartet
① 2009 年
② str-qu
③ 14 分 30
⑥ 2009.12.9 東京　東京オペラシティ 

リサイタルホール　「クロノイ・プ
ロトイ第 5 回作品展〜弦楽四重奏
の可能性」／クァルテット・エクセ
ルシオ［西野ゆか（vn），山田百子

（vn），吉田有紀子（va），大友肇
（vc）］

⑦第 9 回佐治敬三賞（演奏会にたいし
て）

中川俊郎（1958–）
Toshio Nakagawa

◉影法師─F. シューベルトの同
名の歌曲その他による

 Der Doppelgänger
① 2008–2009 年
② orch
③約 15 分
⑥ 2009.10.14 東京　サントリーホー

ル　「作曲家の個展」／飯森範親＝
東京都交響楽団

⑦サントリー芸術財団委嘱

新実徳英（1947–）
Tokuhide Niimi

◉ヴァイオリン協奏曲第2番
 《スピラ･ヴィターリス》
 Violin Concerto No.2
 “Spira Vitalis”
① 2009 年
② vn，orch
③約 30 分
④全音楽譜出版社／ Zen-On
⑥ 2009.11.27 仙台　仙台市青年文化

センター／渡辺玲子（vn），梅田俊
明＝仙台フィルハーモニー管弦楽団

⑦仙台フィルハーモニー管弦楽団委嘱

西村朗（1953–）
Akira Nishimura

◉蘇莫者　Somakusha
① 2009 年
② orch
③約 40 分
④全音楽譜出版者／ Zen-On
⑤カメラータ – CMCD-28199
⑥ 2009.12.17 大阪　ザ・シンフォニ

ーホール／沼尻竜典＝大阪センチュ
リー交響楽団，天王寺楽所雅亮会

⑦大阪センチュリー交響楽団委嘱／第
59 回尾高賞

西村朗（1953–）
Akira Nishimura

◉偲琴　―二十五絃箏と
 低音二十五絃箏のための―
 Shinobigoto, for 25 string-

Koto and Bass 25 string-Koto
① 2009 年
②二十五絃箏，低音二十五絃箏
③約 15 分
⑥ 2009.7.17 名古屋　伏見電気文化会

館ザ・コンサートホール　「野坂操
壽─野坂惠子改め―二十五絃箏リサ
イタル」／野坂操壽（二十五絃箏），

小宮瑞代（低音二十五絃箏）
⑦電気文化会館委嘱

法倉雅紀（1963–）
Masaki Norikura

◉炎の祭禮　オーケストラの為の
 The Rite of KAGUIROHI for 

Orchestra
① 2009 年
② orch
③約 17 分
⑥ 2009.10.15 東京芸術劇場　「オーケ

ストラ・プロジェクト 2009」／小
鍛冶邦隆＝東京交響楽団

フォルマント兄弟（三輪眞弘
 〔1958–〕，佐近田展康〔1961–〕）
Formant Brothers (Masahiro Miwa,

 Nobuyasu Sakonda)

◉フレディの墓／インターナ
ショナル　Le Tombeau de 
Freddie / L’Internationale

① 2009 年
②録楽（Electro），Thesis
③約 5 分
⑥ 2009.3 完成
⑦プリ・アルス・エレクトロニカ，デ

ジタル・ミュージック部門佳作

フォルマント兄弟（三輪眞弘
 〔1958–〕，佐近田展康〔1961–〕）
Formant Brothers (Masahiro Miwa,

 Nobuyasu Sakonda)

◉NEO都々逸 六編
 NEO DO-DO-I-TSU 
 – Six Japanese folk songs
① 2009 年
② MIDI-keyb，三味線
③約 9 分
⑥ 2009.12.8 京都　同志社大学寒梅館

／岡野勇仁（MIDI-keyb），田中悠
美子（三味線）
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深見麻悠子（1978–）
Mayuko Fukami

◉Azur pour piano
① 2008 年
② p，toy-p etc.
③約 8 分
⑥ 2008.2.27 フランス　オルレアン国

際ピアノコンクール／須藤英子（p，
toy-p）

⑦須藤英子委嘱／ Andre Chevillion-
Yvonne Bonnaud 賞

藤倉大（1977–）
Dai Fujikura

◉アトム　Atom
① 2009 年
② orch
③約 14 分
⑥ 2009.4.7 東京　サントリーホール

／下野竜也＝読売日本交響楽団
⑦読売日本交響楽団委嘱

間宮芳生（1929–）
Michio Mamiya

◉オペラ《ポポイ》
 Opera “POPOI”
① 2009 年
②観世流シテ方，vn，va，vc，cb，

fl，ob，cl，perc，p，synth
③約 117 分
⑥ 2009.6.28 静岡　静岡音楽館 AOI

／ 間 宮 芳 生（ 指 揮 ），山 田 百 子
（vn）， 川 本 嘉 子（va）， 苅 田 雅
治（vc），吉野弘志（cb），木ノ脇
道元（fl），池邊昇平（fl），宮村和
宏（ob），鈴木生子（cl），和田光世

（perc），寺嶋陸也（p），猪股義周
（synth），吉川真澄（舞），上杉清
仁（C-T），大槻孝志（T），河野克
典（Br），波多野睦美（Ms），入江
晃（観世流シテ方），清水寛二（観
世流シテ方），田中泯（演出）

⑦静岡音楽館 AOI 委嘱

望月京（1969–）
Misato Mochizuki

◉オペラ《パン屋大襲撃》
 Opera “Die Große Bäckerei-

attacke”
① 2009 年
② orch, 2S, T, 2Br, B-Br, C-T, 合唱
③約 60 分
⑥ 2009.1.24 スイス　ルツェルン劇

場　「ルツェルン音楽祭」／ Sumi 
Kittelberger（S），Simone Stoc（S），
Howard Quilla Croft（Br），Peter 
Kennel（C-T），Marc-Ol ivier 
Oetterli（B-Br），Boris Petronje

（B），Hans-Jürg Rickenbacher（T），
ルツェルン劇場合唱団（合唱），ヨ
ハネス・カリツケ＝ルツェルン交響
楽団

⑦ロイヤル・オペラ・ハウス・ロンド
ン，ルツェルン劇場，ウィーン・モ
ーツァルトイヤー 2006 共同委嘱

山本和智（1975–）
Kazutomo Yamamoto

◉ZAI For Orchestra
① 2009 年
② orch
③約 11 分
⑥ 2009.5.31. 東京　オペラシティコン

サートホール／本名徹次＝東京フィ
ルハーモニー交響楽団

⑦ 2009 年度武満徹作曲賞第 2 位
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