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多田：物部さんは札響のヴィオラ奏者で
ありながら、古楽器も演奏され、さらに、
古楽器アンサンブルのムジカ・アンティ
カ・サッポロを主宰される（同団ではヴァ
イオリンを担当）など八面六臂の活躍ぶ
りです。まずこれまでの経緯などお話い
ただけますか。

物部：私は大阪生まれでして、京都市立
芸術大学を出て大阪のテレマン室内管弦
楽団に就職しました。1 年生の頃からエ
キストラで呼んでいただいて、古楽器は
本格的にそこで触れました。大学はヴァ
イオリン科でしたが、テレマンに入団し
たときヴィオラに替わりました。その
後、ヴィオラをちゃんと勉強したいとい
う気持ちが強くなり、テレマンを退団し
てウィーン国立音大のヴィオラ科に留学
しました。大学には副科バロックヴァイ
オリンの講座があったのでそれも履修し
ました。帰国して 94 年に札響に入って、
なかなか古楽器なんてやる機会がありま
せんでした。しかし私の幼馴染の知り合
いが仙台フィルに在籍しながら古楽器を
やっていて、その方が演奏会で札幌にい
らしたときにお会いしたのです。古楽器
は老後の楽しみと言った私に、そんなこ
と言わずにどんどんやったら？と仰って
くださって、後押しされました。それ
が 2009 年頃です。じゃあやってみよう
かと楽器も準備して、色んな事がとんと

ん拍子に進んで、その仙台フィルの方か
ら今日【5/17 四季の公演】のソリスト
の若松夏美先生をご紹介いただいたんで
す。チェロの鈴木秀美先生ともお知り合
いになる機会がありました。ムジカ・ア
ンティカ・サッポロは最初は 3 人くらい
の小さなアンサンブルでしたが、少しず
つメンバーも増え、2012 年に第 1 回の
コンサートを開催しました。それから毎
年 2 回の定期的なコンサートを続けてい
ます。

多田：札幌では古楽や古楽器に馴染みが
ないお客さんが多いので、工夫されてい
ることがあるのだそうですね。

物部：このグループの演奏会をするとき
は、古楽器というものはどういうものな
のか、具体的にモダン楽器とどう違うの
かをコンサートが始まる前にお話するよ
うにしています。「我々の演奏会にはじ
めてきた人、バロックヴァイオリンって
何？という人、手を挙げてください」と
お話します。9 年経って手を挙げる方は
だいぶ減ってきました。ゼロになるまで
やるつもりです。

多田：古楽の魅力は？

物部：古楽器でしか演奏できない音楽は
やはりあると思うんですよね。ベートー
ヴェンなんかは彼が生きているときから
現在まで演奏が途絶えたことがないです

ね。その時代その時代で楽器のスタイル
とかちょっとずつ変わってきて、ベー
トーヴェンの作品像もそれに合わせて変
化しています。でも忘れ去られた、演奏
されなくなった作曲家は、後々の時代の
スタイルの楽器では演奏が難しいので
す。演奏されてきた歴史がないからです。
だから、そういう作曲家の曲には彼らが
生きていた時代のスタイルの楽器が求め
られると思います。バッハやヴィヴァル
ディも一時期忘れられましたけど、早い
段階で再発見されて演奏され続けていま
す。ですからムターがカラヤン指揮のベ
ルリン・フィルと「四季」を演奏しよう
とも、古楽器の団体が演奏しようとも、
両立するのだと思います。そういう意味
では私達は様々な演奏スタイルを楽しめ
る、とてもお得な時代に生きているのか
も知れません。

多田：前回ふきのとうホールで開催され
た鈴木秀美先生を招いた演奏会もヴィ
ヴァルディでした。あのときも、不協
和の和音とかがナマっぽい音がして面白
かったです。その辺の和音の感覚はモダ
ン楽器じゃ出ないですね。両方の楽器を
続けておられる秘訣のようなものはあり
ますか？

物部：私は小さい頃からバロック音楽に
接する機会が多かったんです。通ってい
たヴァイオリン教室が、奥さんがヴァイ
オリンの先生で旦那さんがチェロの先生
だったんですよ。それで、子供たちで合
奏団ができるのです。初めて弾いたの
がパッヘルベルのカノンでした。なんか
あれが私の原点じゃないかなって気がし
てます。ただ、札響で演奏するマーラー

だとか R. シュトラウスのような大編成
のオーケストラ作品も大好きなんですよ
ね。私の仕事は札響のヴィオラ奏者、オー
ケストラプレーヤーです。では、あなた
にとって古楽器は何なの？と訊かれた
ら、語弊があるかもしれないけど「趣味」
なんですね。趣味って言ったら、プロの
奏者が何を言うんですかと怒られるんで
すけどね（苦笑）

多田：他の何か、例えばお金のためでも
なく、それ自体が目的であるような活動
を言葉の本来の意味で「趣味」というは
ずですから、よく分かります。

物部：お金じゃないですね。私は知らな
い事があったら知っている人の所へ行っ
て教えを乞います。私一人だと身軽なん
ですが、メンバー全員でそれはできない。
だから、東京から先生に来ていただいて
教えてもらおうとかそんなことをやって
いるわけです。趣味と言うと何かから逃
げているように聞こえるかもしれません
が決してそうではなく、お客様からお金
をいただいてコンサートをやる以上、い
つも向上心を持って臨みたいと思ってい
ます。趣味が高じて、なんてよく言いま
すがもしかしたらその類かもしれませ
ん。

多田：さきほど、前回出演された鈴木秀
美先生のお名前が出ました。2 年前に札
響にも出演されて、そのときのドヴォル
ザークの 8 番が素晴らしい演奏でした。
柔らかくて細部まで血の通った演奏でし
た。つい 10 ～ 20 年前まで日本のオー
ケストラは古楽畑の指揮者が来てもなか
なか対応できていませんでしたが、お！
と感じました。そのあたりは現場ではど



アフター・コロナの共助論

　このコラムではこれまで映画など文化
作品を取り上げてきました。ですが、今
回はちょっと趣向を変えます。本紙も 1
年以上発行停止を余儀なくされたこの
パンデミックを経て、私たちはこれか
らのために何を考えるべきなのか。私
たちがすべきこと、またしてはいけな
いことは何なのか。丁寧に線を引く作
業が必要な時期であるように感じます。
　今回のパンデミックは、現代の都市生
活の基盤の脆弱さを露呈させました。ワ
ンルームマンションと核家族だらけの社
会だと、ちょっと景気が悪くなったり
社会不安が起きると、保育所の数が足り
ない程度のことで人生詰んでしまうので
す。自助と公助ではどうにもならない
共助の脆弱さを露呈させました。昔なら

地域コミュニティが担っていたような
共助が現代では機能しなくなっていま
す。そこで、社会学や公共政策学で注
目が集まっているのが、シェアリングエ
コノミーです（以下「シェアエコ」と
略）。シェアエコとは、ネット上のプラッ
トフォームを介して、個人間で売買や貸
借を行うサービスのことです。日本では
まだ普及していませんが自動車のライド
シェアのウーバーや、民泊なんかがそう
です。小論のテーマは、シェアエコを通
して考えるアフターコロナの共助です。
　シェアエコはそもそもなぜ広まってき
たのでしょうか。昔の日本ではご近所か
ら醤油を借りていました。ムラ社会のよ
い面ですね。しかし、次第に社会は工
業化・資本主義化していきました。そ
のダイナミズムによって住空間はどん
どん都市化していき、結果、人間は孤
立していきました。もちろん、資本主
義には、地域で孤立しているような人で
もお金さえ出せばコンビニで醤油が買え
るという利点があります。ただ、そうな
ると、その社会で「共助」は機能しなく
なります。そこへ登場したのがシェアエ
コです。このシステムの何が素晴らしい
かというと、一面識もない人にクルマに
乗せてもらうようなことが安全にできる
ところです。ローカルなムラ社会から
切り離されていても、シェア経済の恩
恵が受けられるところです。ただ、今、
シェアエコには、それに加えて、都市
の非人間性や都市生活がもたらす人間
の孤独をケアする役割が期待されてい
ます。この流れ、ちょっと変じゃない

ですか？何か気づくことありませんか。
　もう一度戻りましょう。日本的ムラ社
会はたしかに温かかったけど不自由だっ
た。そして、徐々に都市化するなかで私
たちは自由になったけれど、ちょっと
景気が悪くなる程度のことで、保育所に
落ちると人生詰むような社会になってし
まった。そこで、別に仲良くない（知
り合いになるつもりさえない）人とで
も、プラットフォームを介して助け合え
るようにしましょう。これがシェアエ
コを導入した理由でした。イマココで
す。ここから、孤独をケアするご近所様
コミュニティには戻らないはずなんで
す。むしろ、ご近所様コミュニティには
絶対に戻らない（戻るべきでもない）か
らこそ、シェアエコが必要とされたはず
なんです。「シェア」と「つながり」は
本質的に矛盾します。ムラ社会的「つ
ながり」から切り離されていてもシェ
ア経済の恩恵にあずかることができる
のがシェアエコの素晴らしいところで
す。ご近所コミュティ的「つながり」と
シェアエコとは、本来は正反対のものな
のです。しかし、一見、温かく優しい
ことを言っているように見えてしまう
のでしょう。少なからぬ人が、シェア
エコによって実現される人と人の「温
かいつながり」こそ、アフターコロナ
の共助だ、こうやってしまっています。
　つながりがないと生きていけない社会
と、つながりなんてなくても生きてゆけ
る社会。どちらのほうがよりよい社会で
しょうか。「一人も取り残さない教育（世
の中）を！」と叫んでいる人（組織）で、

これを真摯に考えている人はいるでしょ
うか。地方出身で、近所に両親が住んで
いない共働きの夫婦がいるとしましょ
う。それで保育園に落ちても、子育ての
シェアがあるだけでその夫婦は生き延び
ることができます。子供の世話をお願い
できる友人が近くにいないと人生詰む社
会より、ずっと、本当の意味で「一人も
取りこぼさない社会」に近いはずです。
友達が多くないと生き残れない社会は
ディストピアです。今までは「ちょっと
子供みてて」とか「空港まで乗せてほ
しいんだけど」とやっていたとろが、ク
リック一つでおカネを払えば助けてもら
える。それがシェアエコの素晴らしさで
す。知り合いからモノを借りるとそれは
負債になり徐々に骨がらみになっていき
ます。人は必要以上に強いつながりに拘
束されます。ソーシャルキャピタルがな
いと生きていけない社会に逆戻りする
のは、ムラ社会への退行でしかありま
せん。「人間はソーシャルな存在だ」と
か「つながりは宝です」。もっともらし
くこう言う人がいます。でも、そういう
人によくよくその真意を訊ねると、人恋
しい自分を肯定するマジックワードに
しかなっていないことがほとんどです。
　そもそも、なんで国家や社会が必要な
のか。まったく一面識もない、福岡で
明太子屋さんをやっているおばあちゃ
んが、ある日、両腕を骨折して明太子
を作れなくなったとしましょう。8 ヵ月
入院すると失業保険がおります。その
おばあちゃんのことが大好きで、その
おばあちゃんのつくる明太子が大好

うだったんでしょうか？

物部：秀美先生のドヴォルザークへの愛
情がすごいんです。我々札響の側もド
ヴォルザークは良く演奏するレパート
リーですし、色んなことが相俟って良い
方向に行ったと思います。

多田：第 3 楽章で主題が反復される際の
スラー（151 小節の Vn）に、とても甘
美にポルタメントがかかっていてゾクッ
としました。人懐っこくて涙が滲むよう
でした。

物部：ああ、あれは秀美先生から指示が
ありましてね。札響ってみんなとても素
直だし、協力的なオーケストラです。そ
こはとてもよいところだと思います。

多田：すると、古楽のアプローチにモダ
ンオケの奏者が習熟してきた結果という
のとはまた別の理由ですごくいい演奏に

なったということですか？

物部：はいそうだと思います。

多田：なるほど。物部さんは、オーケス
トラ奏者と古楽器の演奏、ムジカ・アン
ティカ・サッポロの主催に加えて、ロメ
ウス弦楽四重奏団というカルテットも主
宰されていますね。

物部：ウィーンに留学しているとき、私
の先生はアルバン・ベルク・カルテット
の故トーマス・カクシュカ教授でした。
大学ではソリストコースだったので、カ
ルテットをレッスンしてもらう機会はな
かったんですけど、いつかカルテット
やりたいなってのがあったんですよね。
2015 年からベートーヴェン全曲演奏と
いう目標を掲げてやってます。「大フー
ガ」という難解な曲を含めて全 17 曲あ
りますが、残り 5 曲となり、あと 2 回の
演奏会で完結する予定です。カクシュカ
教授がご存命だったら是非聴いてもらい
たかったですね。

多田：音楽会が開催されている場をどん
どん作るというところは札幌への素晴ら
しい貢献ですね。会場がある地域の空間
を文化的に持ち上げていると思います。
バロックは物部さんの原点ということで
すが、今後札幌のお客さんにこういうと
ころを聴いてほしいというところは？

物部：楽譜だけ残され忘れ去られた作曲
家、演奏されないことが何百年も続いた
作曲家はとてもたくさんいます。バロッ
ク時代の有名な作曲家、例えばバッハや
ヘンデル、ヴィヴァルディを演奏する事

は私達にとってとても大事ですが、そう
いう作曲家の作品を紹介する事も又大事
だと思いますし、古楽をやる者の使命で
はないかと思っています。

多田：具体的には？

物部：ハインリッヒ・イグナツ・フォン・
ビーバーという作曲家がいます。ヴァイ
オリニストでバッハより 50 年くらい前
の人です。素晴らしい作曲家でぜひ取り
上げていきたいと思います。それからイ
ギリスにもバロック時代に良い作曲家が
いるんです。

多田：印象ないですね。

物部：そうですね。有名なのはヘンリー・
パーセルくらいでしょうか。でもパー
セルと同時期に生きた作曲家は沢山いま
す。そう言う人達の作品も紹介していき
たいですね。

多田：楽しみです。未知の音楽との出会
いがあるのはライブの醍醐味ですよね。
最後に札幌のファンに一言。

物部：スピーカーから流れてくる音、テ
レビから流れてくる音、色んなジャンル
の音楽がありますね。でも、CD で何千
回再生しても聴こえてこない音ってある
じゃないですか。そういう、空間に参加
してほしいです。私がやってるコンサー
トでも札響でも、北島サブちゃんの歌謡
ショーでもいいですし。音楽は再生する
ものじゃなくて、空間で楽しむものだか
ら。たまにはハプニングもありますがそ
れもひっくるめて、楽しんでほしいと思
います。

多田：受動的な意味での「お客さん」と
してではなく「参加」してほしいという
ことですね。自分が介在できることに価
値を見出すというのは現代的でもあり、
また本質的なことでもあります。介在仕
方について私たちはまだまだ考えるべき
ことがありますよね。

物部：「音を与える ‐ 与えられる」という
一方通行な関係ではいい演奏会にはなら
ないですよね。今日演奏するガブリエー
リとかマリーニなんて多分皆さん知らな
い作曲家です。でも演奏会にいらっしゃ
る前に、YouTube などでちょっと耳に
入れて会場で聴かれたら全然違うと思う
んですよ。ああ、自分が聴いたのとは何
か感じが違うなあ、と思われるかもしれ
ない。でもそれでいいのです。その瞬間
馴染みのない曲にも興味が湧いてくるで
しょう。それで演者と聴衆の距離が縮ま
るのです。音楽はその瞬間に起こる芸術
です。そこにしかない空間に私達演者と
共に参加して下さい。そしてその空間、時
間を私達と共有して頂けたらと思います。

多田：忘れられた作曲家の作品にも力を
入れたいという物部さんからの「音楽会
に参加するポイント」が出ましたところ
で、ちょうどお時間もいっぱいになりま
したので、この辺でキリがいいですね。
今日は楽しいお話を本当にありがとうご
ざいました。1 時間後の本番、楽しみに
しております。

ムジカ・アンティカ・サッポロの
演奏会レビューは 8 面に掲載 →

写真提供：平和ステージ・オフィス ( 左隣の写真も同様）



ここ 30 年近くのバロック音楽や古典
派音楽、初期ロマン派に至る演奏は、急
速に様変わりしたように感じています。
20 世紀末、所謂「巨匠の時代」の幕引
きと同じくして「古楽」という概念がク
ラシック音楽界に広く浸透するのに多く
の時間はかかりませんでした。

古楽という言葉には、実にたくさんの
意味が含まれていますが、ここでは、作
品が作曲された当時の楽器や演奏習慣な
どの時代考証を行ったうえでの演奏、つ
まり「古楽演奏」についてお話していき
たいと思います。

クラシック音楽作品の中でも、それこ
そ名曲と呼ばれるものは、長い歴史の間
に幾度も幾度も演奏されてきました。同
じ作品でも、演奏によって全く違う響き
や印象になることもありますから、聴き
比べもクラシック音楽愛好の最大の魅力
の 1 つと言えるのではないでしょうか。
しかし、誤解を恐れずに言えば、同曲異
演が一般化している演奏は、ある種「マ
ンネリズムとの戦い」である側面を持っ
ていると思います。その観点から見ると、
古楽が現代の演奏にもたらした恩恵は、
私にはとても大きく感じられるのです。

私は 1997 年から 2015 年まで（途中
にブランクを置きながら）、東京藝術大
学に学生としてまた非常勤講師として籍
を置いていました。この間、藝大の一角
であった古楽科が、その存在感を瞬く間
に発揮していったことを身近に感じまし
た。私が学生だった頃より、日本を代表
する古楽演奏団体であるバッハ・コレギ
ウム・ジャパンのメンバーを始めとした
錚々たる古楽器奏者が古楽科の指導にあ
たっており、私自身もバロック・ヴァイ
オリンや、古楽アンサンブルの授業など
を履修していました。そのころの日本で
は、古楽演奏はまだ主流ではなく、あく
までも私の印象ですが、先生方の指導か
らは、主流の演奏に対する強烈なアンチ
テーゼを感じることもあり、とても刺激

的でした。また先生方は現役の古楽器奏
者でしたから、音楽にたずさわる姿勢そ
のものから多くのことを学びました。古
い理論書を翻訳して当時の演奏法を探っ
たり、まだ国内で入手が難しかった古い
製法の生ガット弦（20 世紀初頭まで主
流だった弦楽器の弦で、羊の腸の筋を
よったもの。現代流通する弦のほとんど
は、金属やナイロン製）を個人輸入した
り、作曲家の自筆譜コピーを海外の図書
館から取り寄せ音符の検証をしたり…。
古楽演奏とは、単に古い楽器を使って演
奏することではなく、過去の作品の本質
にあらゆる角度から迫ることなのだ、と
身を持って知りました。研究の末、まる
で別の命を吹き込まれたように作品が響
く様は、古楽という呼び名とは反対の、
新時代の演奏を目の当たりにしているよ
うでした。これに虜にならない学生が少
ない訳がなく、またさほど興味を持てな
かった学生達にとっても、古楽を無視で
きない時代がすぐにやってきました。私
が所属していた東京藝大に限らず、国内
の音楽大学で古楽を学ぶことが一般化
し、古楽を学ぶために世界中の学生が集
まるような、強力な古楽部門を持つ大学
へ留学する学生も増えてきています。

今や、質の良い生ガット弦は国内の通
販で購入可能となり、主要な理論書や文
献の日本語訳も増え、自筆譜・初版譜な
どの原典資料をインターネットで閲覧可
能な時代になりました。私よりも若い奏
者の多くは、古楽の存在をより身近に感
じているのではないでしょうか。

今世紀に入ってから、日本を含む世界
中のプロ・オーケストラに、古楽団体で
指揮を執っている指揮者が次々とポスト
を得、また客演しています。その傾向は
ブームを超えて主流となりつつあり、現
代の楽器を使っているオーケストラで
あっても、楽譜の読み方や奏法次第で全
く異なった響きが生まれ、過去の作品が
鮮烈に蘇ることに対し、多くの聴衆が証

人となりました。
現代のクラシック音楽演奏の主流の中

にいつも古楽演奏からの影響が含まれて
いる、と言っても過言ではなく、将来的
にますます必然的なものとして演奏の伝
統を創っていくと予想されます。なぜな
ら、得られる情報が増えている現代にお
いて、過去の作曲家の作品を演奏する際
に、時代考証を行うのは作曲家へのリス
ペクトとして当然のことになりつつある
からです。どんな作曲家によって作曲さ
れて、作曲当時はどんな活動をしていて、
どのように演奏されることを想定してい
たか、などの情報は伝記などから得るこ
とが出来ます。当時は楽譜がどのように
読まれて演奏されていたか、は当時の教
本があればヒントをつかむことが出来ま
すし、音楽の社会的機能がどうだった
か、曲が書かれた地域は当時どんな状況
で音楽以外の芸術はどのようなものが花
開いていたか、などの社会的状況は、世
界史を学ぶことで明らかになっていきま
す。過去の作品に対して演奏者が得られ
る情報の中に、自然と古楽演奏の要素が
付随しているのは言うまでもないことで
す。古楽演奏が現代の演奏の主流に急速
に取り入れられていった理由の一つに、
演奏者がたくさんの情報を手に入れやす
くなったことが挙げられる、と私は考え
ています。

演奏者は、楽譜という媒体に残され
た作品を音として響かせるとき、曲が創
り出された時と同じような、或いは上回
るようなエネルギーを持った音楽を、説
得力を持って再創造しなければなりませ
ん。そのためには、楽譜だけではなく、
付随するたくさんの情報から、曲が創ら
れた時のエネルギーをよりリアルに想像
することが大切になってきます。もちろ
ん演奏者は、溢れる情報が想像力の足枷
にならないように、情報をしっかり咀嚼
しなければいけません。これからの演奏
者には、そんな能力も求められるように
なるのではないかと感じています。

近年、作曲当時の楽器を用いて演奏す
る複数の古楽演奏団体が、日本に新しく
設立されたのも歴史の必然かもしれませ
ん。そこに集まる奏者たちは皆、音楽に
強い拘りを持って取り組んでいるが故、

「古楽」という言葉のイメージとは異なっ
た新鮮な響きが満ち、新しい発見が待っ
ていることでしょう。北海道にも日本国
内の古楽団体が演奏に訪れていますが、
地元に来年活動 10 周年を迎えるムジカ・
アンティカ・サッポロの活動がしっかり
と根付いていることをとても心強く思っ
ています。札幌の皆さんが、古楽演奏の
面白さ素晴らしさを体験し、音楽のさら
なる魅力を発見してくださることを願っ
てやみません。

きで個人的に支援したい。それは素晴ら
しいことです。でもそれでは社会は成り
立たないのです。税金を通じてお金が降
りるから社会が維持されるのです。シェ
アエコによって実現される共助も同じ論
理です。心の温かい交流や来歴に一切関
係ないから尊いのです。ウーバーの点数
制度があるおかげで、見ず知らずの人
のクルマに安心して乗ることができま
す。私たちは、今こそこの逆説につい
てもっと真剣に考えるべきです。ウー
バーの点数制度とは、中国で発達してい
ますが、プラットフォーム上の仕事の
相互評価履歴によって、銀行の融資や
入れる学校が決まるような制度のこと
です。この制度の恩恵で、赤の他人の
クルマに安心して乗ることができます。
　いま地方公共団体が推進している、

「〇〇コミュニティづくり」とか「〇〇コ
ミュニケーション」といった類の試みは、
そのほとんどが、これまたマジックワー
ドになってしまっています。一口にコミュ
ニティといっても、匿名性の高い緩いも
のもあれば、連合赤軍みたいな空気を読
み間違えたらリンチにあうようなものま
で、すべてコミュニティです。大事なの
は、こういった場所にはこういうコミュ
ニティが求められていて、そのためには
こういう設計が必要だという、具体的な
ビジョンのほうです。なんとなくコミュ
ニティが生まれれば寂しさが埋まるで
しょうレベルの議論があまりに多すぎる
のです。たんに地域コミュニティを復活
させるだけでは、イジメとコネ社会の温
床になるだけで、副作用が大きすぎます。

　とはいえ、人間にとって、心の置き
場が必要であるのもたしか。でも、だ
からこそ、シェアエコの導入によって、
私たちは、「生活の必需」と「心の置き
場」を徹底して分けることを考えなくて
はいけないのです。なんで上司のデフレ
居酒屋めぐりに部下が付き合うかという
と、それはたんにお金（立場や進退を含
む）を握られているからです。だから、
お金と関係ないところに心の置き場があ
れば、嫌なコミュニティから逃げること
もできる。以前から社会学では、「地域
コミュニティ」から「テーマコミュニ
ティ」へ、と言われていました。ガンダ
ムオフ会、城めぐりの会。テーマはなん
でもいいのです。テーマコミュニティの
何が素晴らしいかというと生活に紐づい
ていないこと。嫌なら辞められる。それ
が人を自由にします。シェアエコは、ソー
シャルキャピタルの少ない、若い都市生
活者のセーフティネットにはなり得るけ
ど、それ以上のものではありません。あ
くまでもライフライン。だからこそ、そ
れとはまったく別の問題としてコミュニ
ティケアの問題が発生するのです。コ
ミュニティケアの問題は小論の手に余る
ので、シェアエコの警戒すべき点にこ
こでもう一歩踏み込みましょう。それ
は、デジタルレーニン主義の危険性です。
　デジタルレーニン主義とは、上で書い
たレーティングシステムで進学や就職、
銀行の融資額まで決まる社会です。この
システムは、例えば濃厚接触者の行動を
記録するなど感染症対策に相性がいいと
いうメリットもあります。今回のパンデ

ミックが、西側諸国のデジタルレーニン
主義への軟着陸を促すことは間違いない
でしょう。しかし、こうなると、情報を握っ
ている GAFA 的な企業と国家の緊張関
係は変化することになります。徴税をめ
ぐっても、個人情報に関してもそうです。
その結果、GAFA は、社会インフラを担
う企業として、重商的に国家へ接近する
可能性があります。この動きを、国家と
市場の和解と評価するのは危険が大きす
ぎます。ここに警戒すべきポイントがあ
ります。こうした社会が、インターネッ
トが普及し始めたとき、私たちが望んだ
社会でしょうか。きっと違うと思いま
す。私たちは、もっと、精神的、経済的
な自由を獲得しようとしていたはずです。
　シェアエコに期待されるのはあくまで
も社会へコミットする方法の増加です。
一元化ではありません。そうすることで、
個々（普通選挙とそれ以外）の決定力を
相対的に下げることができるからです。
シェアエコによってもたらされる「シェ
ア」を「つながり」から分離して考える
のも、社会の決定力を分散することに役
立ちます。今回のパンデミックは、本来
バラバラであるはずのものを一つのゲー
ムボードにまとめてしまうことのリスク
の高さをある意味で証明しました。ある
べき仕方で公助・共助・自助へ分散した
より自由な社会を目指すことは、コネ社
会への逆戻りへのブレーキになります。
　そして、究極的には制度の問題なので
はありません。どのような制度が、な
ぜ、どう相応しいのか。性急に結論を
出さずに、問いを解体しつつ議論を続け

る態度こそが肝要なのでしょう。私たち
はどう議論すべきでしょうか。問題に
ついてのコミュニケーション（人間関
係）ではなく、問題そのものの解決（な
いし解体）を重視できるような世の中の
実現を目指すことはいかに可能でしょ
うか。シェアエコには、きっかけとし
て、その豊かな可能性があることがお分
かり頂けると思います。いまネット上で
は、議論は、自分では賢いと思ってい
る（だけで実際は思慮深さのない）人を
騙して点数を稼ぐゲームになってしまっ
ています。議論は勝ち負けではありませ
ん。あくまでも問題の解決と解体。バラ
バラの個人のままで、一緒に首をひね
る。その時間の共有が本当の「つなが
り」です。人がそれを忘れた瞬間、ど
んな希望に満ちていたはずのテクノロ
ジー（ここではシェアエコ）であって
も、ブレーキの壊れた装置になってし
まいます。そうして私たちは無意識に
壁の再生産に加担することになります。
　シェアリングエコノミーをきっかけ
としてアフターコロナの共助について
考えてきました。いま私たちに最も必
要なものは何でしょうか。それは、繋
がっているのだけれどバラバラのままで
いい、このビジョンです。私たちは繋
がりすぎました。これからはもっと一
人でいることに慣れる必要があるので
す。その態度がアフターコロナの共助
のための第一歩と言えないでしょうか。

（多田圭介）



前年の夏から国内のオーケストラ公演
では、感染症の影響で指揮者の渡航が不
可能になり、1 ～ 5 月の札響主催公演で
も邦人指揮者が大車輪の活躍を見せるこ
とになった。会場ではまた同じ指揮者？
という声も多く聞かれた。だが、筆者に
とっては特定の演奏家を様々な作品で集
中的に聴くことができるよい機会にも
なった。1 月は小樽でのニューイヤーコ
ンサートと hitaru 新・定期 (1/28) に松
本宗利音が登場した。松本もこのパンデ
ミック下で仕事を拡大した一人。まず小
樽ではモーツァルトのリンツが披露され
た。とても丁寧な演奏。だが、一つ一つ

の音を大事にするあまり音楽が自然に流
れないところがある。この特徴は hitaru
新・定期でもそうだった。ただ、よく聴
くと、端正で清潔な美しさがあることに
も気づかされる。しかし、音楽家（作曲
家も演奏家も）が持つある種の＜厚かま
しさ＞がないので、音楽が聴き手を圧倒
するような気配を放たない。これは彼の
個性なのかもしれない。hitaru 新・定期
では早坂の「左方の舞と右方の舞」が組
まれたが、こうした作品を日本人が演奏
すると、なまじ何を表わしているのかイ
メージできる分だけ、小手先になる憾み
がある。Tb のグリッサンドに粘りがな

いなど、水っぽくなってしまいがちだ。
ただ、これは松本に限った話ではない。

1 月定期は大植英次（バーメルトの
代役）の指揮でブルックナーの第 8 番。
少々、力ずくの演奏で、和声やリズム、
フレージングなど作品の構成的要素を犠
牲にしてしまった感が強かった。ただ、
聴衆や楽員からは支持されていたよう
だ。だが筆者の心は素通りしてしまった。
本当によい音楽とは、料理と同じように
素材のよさを教えてくれるような音楽な
のではないか。巧妙で劇的に仕組まれた
効果に頼った演奏は、濃い味付けで舌を
麻痺させるような料理と同じなのではあ
るまいか。

2 月 の hitaru 新・ 定 期 は 広 上 淳 一。
広上の活躍もこのパンデミック下で札響
を助けてくれた。この間、何度も聴いた
が、柔らかな官能美、杓子定規的ではな
い脈動、音量が変化するときの内的な高
揚、沈静。これらの広上の特徴は、いつ

もすばらしく心地よい。だが、だからこ
そ、何度も聴くとそれで終わってしまう
ところも意識されざるをえない。チャイ
コフスキーの第 5 番など、この上なくエ
レガントではあるのだが、第 1 楽章の
コーダの低弦のうごめきに精神的な意味
を求めえないなど、食い足りなさを感じ
させる。伊福部の交響譚詩は聴き応えが
あった。専門的になりすぎて恐縮だが第
1 楽章の展開部半ばで、バルトークピッ
ツィカートを合図に、音価が短縮された
第 2 主題が始まる箇所は目が覚めるよう
だった。A 音上のドリアと構成音が重な
るのだが、同時に提示部の第 2 主題から
見て完全 5 度下に位置する。これにより
旋法の特質を生かしつつ、古典ソナタ形
式の第 2 主題の機能を全うし主調へ回帰
するのだ。この演奏で気づかされた。

4 月定期は秋山和慶。秋山も昨年以
来、何度も札響の窮地を救った。フォー
レの「ペレアスとメリザンド」が素

札響の hitaru シリーズ、新・定期演
奏会のなかからは 4 月に開催された第
5 回を選びたい。当初はムストネンの出
演でお得意のベートーヴェンの op61a

（ヴァイオリン協奏曲のピアノ独奏編曲
版）の弾き振りが予定されていたが、来
日が叶わず、曲目が原曲のヴァイオリン
協奏曲に変更になり、ソリストには竹澤
恭子が迎えられた。指揮は高関健。

竹澤の札響登場は 2 年ぶり。2 年前に
強烈な印象を残したプロコフィエフの協
奏曲第 2 番は本紙 Web 版にレビューを
掲載しているのでぜひ参照してほしい。
まずはその協奏曲から。前回に引き続き、
竹澤は精神の内側から噴出するような音
楽を披露した。竹澤の雄弁さは比類がな
い。ときに饒舌にもなるが、その饒舌さ
が内面から湧き出ていることは明らかで
あり、ときにせっかちに走ろうとすると
きでさえ、そこに必然がある。外から加
えたものではない情熱はいつも胸を強く
打つ。

オーケストラの長い前奏の後、独奏が
入ると、ヴァイオリンが驚異的な美しさ
でくっきり浮かび上がってくる。木から
もぎたてのフルーツを割った瞬間のよう
な鮮烈さ。一瞬で虜になる。ただ、強靭
なカンタービレで押しまくるいつもの竹
澤よりも余裕がある。曲の優美な作風が
そうさせたのもあると思われるが、もっ
と本質的な彼女の音楽性の変化があるよ
うに感じられる。ここ数年はそう感じる
ことが多い。第 1 楽章で感銘を受けたの
は、展開部第 5 群（330‐364 小節）。竹
澤はぐっとテンポを落とし、まるでブ
ルックナーのような深い沈黙、そして内
省を聴かせる。そこから天上の光景が垣
間見えるとそこへ向かって加速を始め

る。その胸が高鳴るような歩みの素晴ら
しさ。また楽章を通してフレーズの終わ
りの音を、弓を使い切るように切る。ス
タッカートでもそう弾いている。一音一
音が強く意志を帯びているのはいつもの
竹澤の特徴なのだが、それがより意志的
に聴こえた要因であることは間違いな
い。ものすごい自信の表れだと思う。

第 2 楽章では終止部の静けさが印象
に残る。そして、フィナーレ冒頭では一
変。G 線で弾かれる主題の A 音がかつて
聴いたことがないような鳴りっぷりを示
す。ヴィオラなのではないかと思うほど
だ。第 1 主題が推移にはいると（54 小
節あたりから）竹澤は、オケを煽りに煽
る。指揮者も楽員も竹澤の魂が憑依した
ように弾いている。竹澤の真骨頂だろう。
興味深かったのは終止部（329‐）。竹澤
はオケに委ねるようにふっと力を抜いて
いるのだ。エンディングに向かって疾走
するその最後に、大家の悠然さを見せた。
謙虚なようでいてすべてが竹澤の手中に
ある。そんなエンディングであった。

　他方、オーケストラの前奏には疑問
を感じた。高関は第 1 楽章の冒頭で、第
1 群の断片的な旋律（※譜例参照）で 2
小節ごとにブレーキを踏んだ。これがた

だ流れを悪くしただけで効果的だとは思
えなかった。（ここはそもそもインテン
ポでよいと思うが）ハイドンやベートー
ヴェンの中期頃までの作品はフレーズが
短い。さまざまな緩急が設定されるが、
よい演奏だと最後まで同じテンポである
ように錯覚させられるようになる。不思

議なもので、しっかり練習時間を取り、
フレージングや響きの構成が練り上げら
れると必ずそうなるものだ。そうなると、
細部の不備というものは気にならなくな
る。ルバートしたことそれ自体が悪いと
いうのではなく、こうしたもっと本質的
な点で疑問があった。練習時間も少ない
ので重箱の隅をつつくのも申し訳ないが。

高関の指揮については後半のシベリウ
スに聴くべきものがあった。高関の音楽
は、元来、端正な清潔感があり、それで
いて窮屈にならない。が、ここ数年はそ
れに加えて没入するような集中を見せる
ことが多くなっている。音楽監督を務め
る東京シティフィルでもそうだ。この定
期でのシベリウスの第 2 番も、強靭な音
響で押しまくるような音楽だった。もの
凄い響きの厚みだが透明感もある。ヴィ
ブラートを乱用せず、ハーモニーやフレー
ジングの明晰さを保っているからだ。

弦のさざ波に乗って木管の主題が始ま
ると、もう辛口で真剣。ここは演奏によっ
ては牧歌的に聴こえることが多いので驚
いた。容赦のないリズムの切り詰めや音
の切り方。音の立ち上がりの速さ。どこ
で一息つけばよいのか。心臓に負担がか
かる。118 小節から始まる展開部の前半
は、このやや単調な曲において、おそら
くもっとも斬新な響きが楽しめる箇所。
ここの抽象的で鋭利な響きも耳をそばだ
てる。全曲中、唯一ホッとできたのは、
第 2 楽章の第 2 主題くらいだろう。慰め
に満ちた響きだった。第 3 楽章は人間の
手に負えない自然、宇宙の音楽。はじめ
の主題に低弦が加わるときの台風のよう
な音圧。アメリカのオケのような音のキ
レだが、コケ脅しの音響ではなく心理的
な威圧感もある。音は空間を切り裂くが、
後に痕跡を残さない。人間の感情が入る
隙はない。

終楽章はモニュメンタルとでも言いた
いような全能感。自然と人間との垣根が
取り払われ、合一したような音楽。演奏
によっては、手の届かない自然との静か
な和解とも思えるこのフィナーレだが、
高関は精神が自然を克服し尽したかのよ
うに鳴らす。近代とは、人間精神が自然
を制御するという理想のことである。そ
の意味では、このシベリウスは紛れもな
く近代だといえる。第 3 番以降の交響曲
では当のシベリウス自身がその世界観に
疑義を呈し自己問答するような世界観に
変わってゆく。第 2 番の迷いのなさは、
現代人の感性からはナイーブで退屈なも

のに映るかもしれない。だが、高関は正
しくそのナイーブさを描いたとも言える
かもしれない。

かつて近代の人間は自然の脅威を抑え
込み、住みよい世界を創造できると信じ
た。だが、その夢は現代では断たれてい
る。自然を制御するという願望を託され
たテクノロジーが、制御不可能な「第 2
の自然」となって人間に襲いかかってい
る。この 1 ～ 2 年、コロナ禍がそれを
露わにした。「世界」や「創造」という
言葉の意味は、現象があまりに複雑化し
てしまった現代では、通常の言葉の用法
では把握できなくなった。行き場をなく
した言葉が、サブカルチャ－へ脱出口を
求めたのが本邦の「ポストモダン（後 ‐
近代）」であった。キャラクターを介す
ることで言葉を軽量化し扱いを容易にす
る。現実の世界に対して私たちが関与で
きる幅が狭まったからこそ、能動的に操
作できる場所、言い換えるなら、私たち
の無力感を緩和してくれる場所が要求さ
れるのだ。それは一種の代償行為である。
人間の希望や願望があまりにあっさりと
叩きのめされる現在、虚しく空回りする
言葉を救出する試みなのだ。ただ、シベ
リウスはそのように無邪気に代償行為に
身を委ねることはできなかったのだろ
う。それが交響曲第 3 番以降の彼の歩み
に表れている。高関が後年のシベリウス
の作品をどう指揮するか。その意味で興
味をかき立てられる定期だった。

札幌交響楽団提供（4・5 面での演奏写真すべて）



晴らしかった。特に前奏曲。69 小節か
らの増三和音の無重力のような虚脱した
響き。そのさなか遠くから響くホルンの
きわめて暗示的な声。以降も、無駄がな
いのに余韻が深い。大家の棒だ。バルトー
クのピアノ協奏曲第 3 番には名手・小菅
優が登場したが、座席位置の関係でピア
ノの音をほとんど把握することができな
かった。ただ、小菅がオケの各パートを
よく理解し有機的な対話を心がけていた
ことはよく分かった。

5 月定期は再び広上の登場。武満徹の
「弦楽のためのレクイエム」に注目した。
波紋のように広がる振幅が滑らかなのだ
が、決して流麗なだけなのではなく、言
い表し難いような深みを帯びている。か
といって重くならない。洗練されてもい
る。なにか平凡とは別次元の世界が現出
したことを感じさせられる。続くグラズ
ノフのヴァイオリン協奏曲では神尾真由
子がソリストを務めた。神尾の Vn には

もっと豊かな倍音が欲しいと感じる。十
分に音楽を感じていながらも、それが音
に表れてこない。ただ、G 線で奏でられ
た第 1 楽章中間部の Des‐dur の主題に
はチャイコフスキーを想起させるロシア
的情緒が十分に生きていた。ここは神尾
の共感を感じた。むしろこの曲では、独
奏よりオーケストラのほうにキラキラし
ていながらも温かみのある作品の美質を
感じた。後半のシェエラザードには上で
述べた広上の特徴がそのまま当てはま
る。弦楽器のエロティックな絡み合いが
法悦をもたらす。筆者がもっとも印象に
残ったのは第 2 楽章終盤のフルートの独
奏である（Fl は川口晃）。まるで神の手
が心にそっと触れるように優しいのだ。
1 ～ 5 月の札響主催公演には、総じて力
を合わせて急場を乗り切るような雰囲気
が強かったが、そんななかでも Pick up
で取り上げた 2 公演の他にも記憶に残る
音楽がいくつもあった。

前号で紙幅の都合で割愛した札響の名
盤。2009 年の高関健が指揮したカルミ
ナ・ブラーナをご紹介したい。当時、東
京から札幌へ引っ越してきたばかりの筆
者も会場で聴いていた。録音もクリア。
会場で聴いた印象にとても近い。高関ら
しく、わざとらしさや戦略は皆無。音価
は短めにとられ響き全体の見通しが素晴
らしくよい。器楽的な爽やかさが一貫す
る。だが、それが影や含みを奪うことに
もなっている。十分に情熱的でありなが
ら、恋する者の粘り気のある情熱（本作
の本質であろう）ではなく、演奏家の完
成度への情熱が聴こえてくるのだ。フ
レージングや起伏は常に明快を極め、曖
昧なところを許さないような雰囲気が強
い。さて、なぜこの CD を取り上げたの

か。それは、下段の Pick up で述べたよ
うに高関の音楽が今はこの CD の当時と
大きく変化しているからだ。ここ 2 年
ほどの高関は上述の特徴に加え、別人の
ように厳しく緊張感のある音楽を奏でる
ようになってきている。十分に準備した
コンサートでは、今の高関は驚くほど辛
口の音楽をする。札響では彼の演奏を聴
く機会が多い。札幌には彼のファンも多
いことだろう。音楽監督を務める東京シ
ティフィルの定期にもぜひ出かけてみて
ほしい。この音楽家の長足の歩みを聴き
取ることができるだろう。

1 月～ 5 月の札響主催公演で印象深
かったのは、何といっても 3 月定期であ
る。尾高忠明が登場して、リャードフの

「魔法にかけられた湖」、尾高惇忠の「チェ
ロ協奏曲」（Vc は宮田大）、休憩をはさ
んでラヴェルの「マ・メール・ロワ」と「ダ
フニスとクロエ」を指揮した。

尾 高 が 本 質 的 に 持 っ て い る、 や や
ウェットで感傷的な音の質感は好みが分
かれるところだろう。だが尾高は実力者。
その昇りつめた芸格の高さはときに好み
を超えてくる。とくにここ数年はそうだ。
札響との近年の共演では、ウォルトンの
第 1 番やブルックナーの第 9 番がそう
だった。特に後者の神々しさは忘れ難い。
そして、この 3 月の定期もそれらに匹敵
する（か凌駕するほどの）内容だったよ
うに思われた。

最も素晴らしかったのはダフニス。冒
頭、5 音音階が上昇すると徐々に空が
白みはじめる。そして、和声にほんの
少しだけ変化がある 15 小節（練習番号
157）。明るく、柔らかく、文字通り、神
への感謝のような響きで「パンの神への
感謝」のモチーフが現れた（※譜例参照）。

官能というのとはちょっと違う、もっと
神秘的で現世離れした響きだった。はじ
まって 1 分ほどだが、ここでもう痺れた。
保属音上で短 3 和音から長 3 和音へ変化
する繊細な明暗である。最高の聴かせど

ころとなった。こうした色あいというの
は、ライブでなければ絶対に伝わらない。
録音すると抜け落ちてしまうのだ。続く、
内声が半音階で上昇する和声の頂点で尾
高はほんの少し歩みを緩める（練習番号
161）。再び光が射す。先の 157 より、もっ
と明るい。すべてが充実し切っている。
そして夜明けの頂点。スラーの息の長さ
は、この音楽が時間的にも空間的にも彼
方へと続いていることを実感させる。幻
でしかあり得ないものが幻であるままに
目の前に現われる。現世と天界がダイレ
クトに結ばれる。優れた芸術というもの
は、観るもの（聴くもの）を不意打ちする。
一瞬で異界に連れ去られる。しかも、そ
れが幻であるという哀しさ、すぐに壊れ
るという哀しさも同時に響いてくる。そ
んな「夜明け」だった。

続く「無言劇」。「パンの神の失意」（練
習番号 175）では、弦が虚脱するように
下降し、そして上昇する際にはリズムの
刻みを巧みに強調する。この細かい指揮
者の拘りこそが、優美ななかに官能的な
印象を与えている。無言劇全体に言える
ことだが、音価をスパッと切ることなく
長めにフワッと鳴らすことを徹底してい
た。それが陶酔的な空気を醸した。また、
それでも弛緩した印象にならないのは音
に香りと余韻があるからだろう。

そして「全員の踊り」では見事な統制
を示した。ただ、統制とは言うものの「統
制されている」という受動的な意味では
ない。「弾く・弾かせる」という二分法
が無効になるような、沈黙のなかから音
楽が今・ここで湧きあがるような、そん
な統制なのだ。指揮者がこの境地に至る
のは本当に並大抵のことではない。唯一
惜しかったのは、全員の踊りの展開が始

まる 199 の直前にある 2 拍 3 連が弱かっ
た。こうしたところはもっと斬新な響き
の重なりあいを堪能させてほしくなる。
尾高はえげつないことを敬遠するタイプ
なので細部までギチギチに詰めるのは嫌
なのかもしれない。

曲順が前後するが「マ・メール・ロワ」
は、これも見事な洗練を示したが、ダフ
ニスと比較すると、ラヴェルの効果的な
編曲にやや寄りかかった（甘えた）とこ
ろがあったのではないか。きらびやかな
楽器法の表出が、かえってこの作品が持
つ様々な含み、苦味、歩みを蔽い隠し、
やや無邪気な音楽にしてしまったように
感じられた。非常に丁寧な演奏ではあっ
たが。札響が演奏した同作では、透徹し
ていながら複雑な味わいを示したバーメ
ルト（2015 年の客演）に一日の長があっ
た。これよりは、最初に演奏されたリャー
ドフの「魔法にかけられた湖」の絵葉書
のような親密な美感のほうに尾高の共感
を感じた。得意なはずだ。

そして、この日の世界初演を待つこと

なく夭逝した尾高惇忠のチェロ協奏曲も
記憶に残る演奏となった。チェロの宮田
大が素晴らしい。剣豪のように鋭敏。そ
うでありながら、言い淀む気配が奥行き
をもたらす。エンディングでは青白い光
を放ちながら虚空へ吸い込まれる。この
作品（演奏も）は始めから現象（見たり
触ったりできるもの）には興味を示して
いない。「音」は現象だが、その音を介
して音の向こうを視ようという意志が一
貫している。現象の否定が、強い緊張と
パセティックな色合いをもたらしつつ、
そこを超えてゆこうとするのだ。この作
品は、おそらく他のチェリスト、それも
左手のビブラートに頼り切ったような新
鮮味のない音楽をするチェリストでは
まったくダメだっただろう。宮田でなけ
れば、絶対にこの音楽にはならないと、
演奏を聴いている間中、そう感じた。一
度聴いただけだが、今後も演奏され続け
てほしいし、その際はぜひ宮田をキャス
ティングしてほしい。



I’Ms25 周年記念公演、オリジナル
ミ ュ ー ジ カ ル「 卑 弥 呼 」 を 観 劇 し た。

「ミュージカル」とはそもそも何か。なぜ
形容詞が名詞として扱われるようになっ
たのか。そこには、この分野の本質が潜
んでいるのではないか。いや、もっと言
えば、人はなぜ踊り歌うのか。古代叙事
詩である本公演には、観客に正面からこ
の問いをぶつける力がある舞台であった。

ミ ュ ー ジ カ ル と い う 言 葉 は 本 来、
ミュージカル・コメディの略語であっ
た。19 世紀終わりにコメディには収ま
らないシリアスな作品が生まれるように
なるとミュージカル・プレイ、ミュージ
カル・シアターなどと呼び方が増えた。
そして、今日では単にミュージカルと呼
ばれるようになった。この経緯はミュー
ジカルという分野を象徴している。コメ
ディやシリアス劇という特定の規定には
収まらないものをミュージカルが本質的
に持っており、かつ、それは言葉で規定
することが難しいという事情だ。それゆ
えに、ミュージカルは形容詞のままこの
ジャンルを表現するようになったのでは
ないか。本公演を鑑賞し最初に頭に過っ
たのはこのことであった。

もう少し。ミュージカルを初めてみ
た人はよくこう言う。いきなり歌ったり
踊ったりするのは変だ、と。しかし、歌
やダンスが挿入される演劇ということな
ら、古代ギリシャのアリストファネスに
まで遡る。しかも、その初演に接したギ
リシャ人が、いきなり歌ったり踊ったり
するのは変だと言ったという記録を筆者
は見たことがない。むしろ逆なのではな
いか。人間はいきなり踊ったり歌ったり
する生き物なのではないか。近代化によ

りその衝動を抑制されてきた現代人がこ
うした舞台に接すると齟齬を感じるだけ
なのではないか。そして、そこに焦点を
当てるために、本公演はあえて古代の叙
事詩を題材に選んだのではないか。この
舞台には、おそらくは、言語以前、社会
以前の人間の本質への真っ直ぐな眼差し
がある。これが、終演後、最初に過った
感想だった。

とはいえ、本公演には、歌やダンスの
単独の場面のエンターテイメント性も十
分にある。ストーリーの流れを堰き止め
ない形で、巧みにショーアップされた歌
やダンスが挿入される。この意味で、エ
ンターテイメントとしても十分に見応
えのある舞台であった。舞台に上がった
ほとんどのキャストがプロではないのだ
が、それでも観客が舞台に集中できるの
は、この両側面が上手く統合されている
からだ。それは脚本・演出の三木の老練
な手腕ゆえであろう。会場には子供も多
かったが、おそらくはパワフルな舞台に
飽きることがなかったことだろう。

物語は、古代 3 世紀。女王卑弥呼が
治める邪馬台国が舞台。隣国の超大国で
ある魏国から邪馬台国を脅かす勅書が届
く。書状の内容は卑弥呼の退陣と神器の
献上という無理難題の要求。応えられな
い場合は武力で制圧するという。邪馬台
国の人々は恐怖にかられるが、卑弥呼は
戦いではなく意外な決断を下し難局を乗
り越える。これが本公演のおおまかなス
トーリー。卑弥呼はこの難局に際し、人々
に何を命じたか。それは、交渉でもなく
戦いでもない。松明を焚き、夜を徹し、
歌い踊ることであった。敵国は、その明
りを見て、ただならぬ気配を察し兵を退
く。ここで披露されるパワフルなダンス
が舞台のクライマックスであろう。しか
も、奇策によって敵を退けるカタルシス

も十分にある。だが、おそら
くはこの舞台の本質はこの場
面の裏側にある。敵国の襲来
で、生き死にがかかった場面
でショーアップされた歌と踊
りの場面がきている。そもそ
も、本作の物語は常に人の生
き死にを遠くに見据えつつ進
められる。それは、随所に挿
入されるコーラスの歌詞にも
表れている。

その意味を読み解くことで
本舞台の核心に触れることが
できよう。現代では、人間は
都市化した社会である意味で
孤立して生きている。いや孤
立していても生きられるよう
になっている。だが、その社
会において「死」というもの
は永遠に理解できない。生ま
れる以前の記憶がそうであるよ
うに。だから古代以来、私たちは「死」
というある種の他界を現実世界に取り込
む装置を持ち続けていた。生まれること
と死ぬことだけは、人間が一人で答えを
出し回収することができないからだ。生
き死には、他者性のなかで、共同性のな
かでしか解消できない。だから、人間が
穴ぐらに住んでいた頃から埋葬の儀式が
あったわけで、そこを発掘すると花の種
子などが出てくる。そういう儀式のなか
でしか解消できないものを人間は抱え込
んでしまっているのだ。そうした儀式に
は、不思議なもので必ず歌や踊りがつい
て回る。誕生と死には、それを受け止め
る文化装置というものがあり、その群れ
のなかでしか解消できないものを人は本
質的に抱え込んでいる。だが、現代では、
それが機能しなくなっている。本公演の、
核にあたる場面で、人々は舞台いっぱい
に拡がり、声を揃えてユニゾンで歌い、
単一の振付のダンスを踊る。その意味は、
この共同性にあるはずだ。それは、あま
りに原初的であるがゆえに、現代人には、
ある意味で不可解と映ることもあるだろ

うし、それゆえに観るものを圧倒するこ
ともあるだろう。

ミュージカルという名詞が、本来は形
容詞であったのに、形容する名詞を喪失
した。それは、歌い踊ることが人間にとっ
て言語や社会以前であるがゆえに、形容
する特定の名詞を持ち得ないということ
なのではないか。コメディやシリアス劇
などと特定の規定ができないからなので
はないか。人間は、そうした言葉による
厳密な規定性から溢れるものに惹きつけ
られて生きている。それが詩や文学を生
んだ。オリジナルミュージカル卑弥呼は、
詩や文学とは違う仕方で言語を超越する
ことを目指している。それは、原初的な
共同性の復権であろう。本団体が、もし、
より思想的な洗練を目指すのであれば、
この姿勢が悪しき共同体主義に対しどう
線を引くことができるかを明示すること
なのではないかとも感じた。共同体主義
に呑み込まれないための防波堤をどう張
るか。しかし、三木がつくるこの純粋な
舞台に、そのような政治的思惑を介入さ
せるのは無粋であるのかもしれない。

多田：昼夜 2 公演の後でお疲れのところ
お時間をお取りくださりありがとうござ
います。まず、ミュージカルを、それも
オリジナルの作品ではじめたきっかけか
らうかがえますか。

三木：実は、舞台創作を始めたのは 40
歳過ぎてからなんです。札幌市立高等専
門学校のデザインの教員として赴任して
すぐに、学生たちに「なんかやろうぜ」、
と投げかけたのが始まりです。それか
ら、有志発表のアマチュアから始まっ
て、3 年目くらいに本格的に劇団的なも
のをつくりました。初めて創った舞台が

『KAGUYA』というオリジナルミュージ
カルで、それが各方面で評判になって、
次の年には十代の若者たちと日本縦断公
演を行いました。札幌、神奈川、福岡と、
各地域の皆様が呼んでくださって。そこ
から舞台創作がスタートしました。

多田：歌や踊りが挿入される劇の形態は、
面白いもので西洋でもギリシャにまで遡
ります。文化的に交流のない他の地域で
もみられます。この事実についてどうお
考えでしょうか。

三木：歌や踊りの起源は祭りなんだと思
います。世界中の色んなところで祭りが
ある。子供たちが、大人になってゆくな
かで通過儀礼を通して大切な役割を学び
ます。その土地のしきたりや風土や礼儀
とともに、歌や舞いを大人達が子ども達
に伝えていく。今日の公演で「魂」とい
う歌がありましたが、心の奥深いところ
から湧きあがってくるような原初的で本
質的な人間の原点に戻るために、歌や舞

いがあるんじゃないでしょうか。

多田：ご自身のお仕事や関心と、どのよ
うに結びつきましたか。

三木：私は元々、HONDA の研究所でデ
ザイナーをやっていたんですよ。舞台芸
術ってよく言いますが、私にとって舞台
は究極のデザインワークなんです。舞台
に関わるあらゆるセクションのスペシャ
リストが集まり、議論を繰り返しながら、
少しずつ在るべき姿を創り上げていく。
それってクルマ一台を製造することや建
物を建てる過程と一緒かなと。もっと言
うと、舞台は光と闇が融解しながら、初
めて成立する世界なんだと。光の綾どり
は、闇の綾どりがあってこそのもの。そ
んな表現世界に出会って、探していたも
のは、これだ、と。

多田：機械のデザインでは表現できない
舞台ならではの美質はどこでしょうか。

三木：自動車のデザインというものは機能
や合理性を追求する過程で、不必要なもの
を削って最後に残ったものが製品として
世の中に問われる。でも僕は、削られて
ゆくものの中におかしみとか哀しみとか刹
那とか、大切なものがあるんじゃないかと
HONDA 時代から思っていたんです。

多田：システム化されない余剰の部分にこ
そ本質が宿るというのはその通りですね。

三木：それと、上演してゆくうちに素朴
な疑問が湧き上がってきて。舞台という
特別な場所には、特別な才能を持った人
でなければ立てないのだろうか。いやい
や僕らはアマチュアから始まったぞ、と。

人生たった一回きりの舞台体験でもい
いから、あの特別な場所に多くの人々に
立ってもらうことはできないかと、一般
市民から出演者を募るようになって、今
に至ります。

多田：それで市民参加型にしたのですね。

三木：はい。生涯一回きりの舞台体験で
あっても、煌くような感動体験として心
の奥深くに刻まれるような。そんな創作
活動を目指しています。舞台創作が究極
のデザインワークだと言うのは、そこで
人が育つからなんです。年齢問わず、で
きるだけ多様な方々に舞台体験をしても
らえるような活動を継続したいですね。

多田：なるほど、三木さんのお話で、通
過儀礼という言葉が印象に残りました。
扱っているモチーフも古代の神話が多い
ですね。近代より前の共同体では通過儀
礼を通して一人の人間として認められ、
そして生き死にに承認が与えられると
か、そういったことが生きていましたが、
今はお坊さんが職業になっていたりで社
会に機能していないんですよね。

三木：死も含めて隠蔽されていますね。

多田：はい。そういったことを公演の内
容としても、団体の運営としても大事に
されているのかなというのが舞台を拝見
しての第一印象でした。

三木：実はね、卑弥呼は、2005 年に初
演しているんですけど、創作のきっかけ
は 2001 年のニューヨーク同時多発テロ
だったんですよ。当時頻繁にニューヨー
クに行っていたのですが、あのあと何と
も言えない無力感で、なんにもできない
でいる自分がいて。どうして人類は無
意味な争いを繰り返すのかと。そんなな
かで手が動き始めて生まれたのが卑弥
呼だったんです。じゃあ何故、3 世紀の
卑弥呼の話に結びついたんだろうって。
様々な文献を調べていくうちに、戦乱の
時代を霊的な能力で治めた卑弥呼に戦い
の無意味さを語らせたいとか、3 世紀の
皆既日食と卑弥呼の死の謎、超大国のお
ごりや権力への欲望等々が、現代の世界
情勢にも通じるテーマとして結びついて
卑弥呼ができあがった。

多田：卑弥呼の劇中に天変地異のシーン
がありましたね。

三木：天地自然の営みに抗うことなく、
「天に従い、地に習い、海に還ろう」と。
要するに、もっと大切にしなければなら
ない世界に還らねばと卑弥呼が訴えかけ
ている、との想いから「還（かえ）ろう」
という歌が生まれました。

多田：卑弥呼はロングランの作品になり
ましたが、上演を重ねるうちにマイナー
チェンジはされていますか？
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依然猛威を振るう新型コロナウイル
ス（COVID‐19）。全世界的な渡航制限
に加え、度重なる緊急事態宣言発出によ
り多くの公演が中止や延期を余儀なくさ
れ、舞台芸術分野は深刻な打撃を受けて
いる。しかしそのような極めて厳しい状
況下でも、劇場の灯火はたしかに維持さ
れ続けられているのだ。観客収容率の制
限、出演者の距離、飛沫…。コロナ禍に
おける芸術の存続には、あまりにも多く
の新たな障壁が登場した。それらの難題
を主催者が如何にしてクリアし、尚且つ
芸術としての豊かな果実を得ているのか
―その規模にかかわらず、首都圏の 3 つ
の団体の活動を通して見ていきたい。

まずは、昨年 12 月に調布市文化会館
たづくりで行われた「わ」の会コンサー
ト vol.6。そもそも「わ」の会とは何ぞや？
ワーグナー作品をコンサート形式で紹介
し、聴衆・演奏者が同時に経験と理解を
深めていくという趣旨で結成された団体
―それが「わ」の会だ。新国立劇場の音
楽チーフ・城谷正博が代表を務め、ワー

グナーの大管弦楽をピアノで重厚に奏で
るのは木下志寿子。レギュラーメンバー
の歌手はメゾ・ソプラノ池田香織、テノー
ル片寄純也、バリトンの大沼徹に友清崇、
バス大塚博章という面々で、ドイツ文学
者の吉田真が字幕を担当する。歌手の名
前をご覧いただければ明らかだが、今や
国内のどの劇場でのワーグナー公演でも、

「わ」の会メンバーの名を見ぬことはな
い。それこそが、2013 年の発足以来「わ」
の会がワーグナー作品を深く掘り下げて
きたことの揺るがぬ証左であろう。

その「わ」の会の昨冬の公演では、新
機軸が盛り込まれた。これまでもゲスト
歌手を迎えてレパートリー拡大を図って
きた彼らだが、今回は『ラインの黄金』
冒頭でアルベリヒを翻弄するラインの乙
女をオーディションで選び、次代への
ワーグナー演奏の継承を試みたのだ。そ
して選ばれた 3 人の歌手（今野沙知恵、
花房英里子、藤井麻美）は言葉と音楽（特
にライトモティーフ）との緊密に一致し
ており、「わ」の会の精神を体現していた。

また当公演では当初、合唱を交えて『神々
の黄昏』第 2 幕が取り上げられる予定
だったが、コロナ禍で内容が変更された。
演出の太田麻衣子はダイナミックに歌手
を動かしつつ、歌唱時の対面を避けるべ
く工夫していた。指揮の城谷とピアノは
ピットの中で演奏していたので、距離と
いう点でも問題はなかった。必要な対策
がドラマトゥルギーの妨げとなっていな
かったという点では、芸術性と対策の両
立は成功したと言えるだろう。

続いて、千葉県発のオペラ団体オペラ
de ミルフィーユの旗揚げ公演となった
今年 2 月の『コジ・ファン・トゥッテ』
を見てみたい。彼らは「古典を現代日本
に」「時間感覚を自分達のサイズに」「言
語の壁はない」「オペラは高尚な作品」
という 4 つのコンセプトを掲げてクラウ
ドファンディングを行い、多くの支持を
集めて目標額を上回り達成した。そうし
て彼らのオペラ上演第 1 弾となったのが
今回の『コジ・ファン・トゥッテ』である。

演出は前述の「わ」の会と同じ太田
麻衣子、台本はクラシック音楽の枠に
とらわれない活動でも知られるバリトン
の大山大輔が担当。この 2 人のコラボ
レーションはこれまでも随所で注目を
集めてきたが、今回も 2021 年の日本で
しか観られない『コジ』像の創出に成
功していた。まず舞台は病院、それ

も SDS（Social Distancing Syndrome, 
ソーシャル・ディスタンス症候群）治療
医院という皮肉の効いたものに置き換え
られた。2 組の恋人はそこで治療を受け
る患者、ドン・アルフォンソ（大山大輔）
とデスピーナ（高橋愛梨）は医院で働く
スタッフという読替えだ。舞台上には消
毒液もあれば、弦楽合奏とピアノはマス
クに防護服、指揮者も白衣という装いで
あり、日々ニュースで目にするコロナ禍
の日本の病院を否が応でも連想させるも
のだ。患者達は SDS を患っているので
当然身体接触を生理的に受け付けず、近
寄る人間からは逃げ惑う。そんな彼らが
SDS を乗り越え、物語が進むにつれ相手
の手を取れるようになる─というのが、
この演出における重要な軸の一つだ。そ
もそも『コジ』は、「2 組のカップルの
相手を交換してまた元に戻る」という現
実世界では考え難い（普通に考えて絶対
にしこりが残る）要素が大きな軸となっ
ている。そこへの SDS の変遷という新
機軸の登場は、『コジ』本来のコンセプ
トの強引さを緩和する役割を担っていた
のではないか。太田麻衣子は決して「流
行り物」としてコロナ禍を舞台に取り入
れたのではないはずだ。大山大輔の日本
語とイタリア語を巧みにハイブリッドし
た台本（現代語山盛り！）、かなり「ぶっ
ちゃけた」字幕、出演者の巧みな演技、

大前提として真摯な音楽とあらゆる要素
が合わさり、この日の J：COM 浦安音
楽ホールでは若い聴衆の爆笑が絶えな
かった。彼らの掲げた 4 つのコンセプト
が舞台上に具現化し、聴衆に届いたから
こその笑いだろう。この旗揚げの勢いそ
のままに、まだまだ多くのオペラを彼ら
流の翻案で手掛けてほしい。

最後に、我が国のフラッグシップたる
初台・新国立劇場の『ワルキューレ』の
事例を取り上げたい。今年の 2 月から
3 月にかけては二期会『タンホイザー』、
びわ湖ホール『ローエングリン』、そし
てこの新国立劇場と国内でワーグナーの
全曲上演が相次いだ。4 月には東京・春・
音楽祭『子供のためのパルジファル』も
控えていた（子供の…とは云うものの、
出演者は重量級で豪華だった）。強靭な
スタミナ高度な歌唱力を要求されるワー
グナー作品を歌い熟す演奏家は、全世界
的に見ても決して潤沢とはいえない。こ
れだけワーグナー上演が重なると、充実
した配役を行うのは平時であっても難し
いのだ。そこにコロナ禍による外国人演
奏家の入国制限が重なり、『ワルキュー
レ』の再配役は困難を極めたであろうこ
とは容易に想像できる。結果、フリッ
カ（藤村実穂子）以外の主要歌手は全員
交代となり、ヘルデン・テノールの難役
ジークムントを第 1 幕・2 幕で 2 人の歌
手が歌い分けるという異例の措置もあっ
たものの、まずは現状における最善策の
配役だっただろう。別公演のため 1 月に
入国したミヒャエル・クプファー = ラデ
ツキーが滞在期間を伸ばし、ヴォータン
役の出演を快諾するという幸運にも恵ま
れた。予想外の収穫もあった公演だった。

筆者は今回の『ワルキューレ』を 3
回観たが、3 月 23 日の千穐楽に最も鮮
烈な感銘を受けた。前オペラ芸術監督の
飯守泰次郎の降板を受け、全 5 回の公

演を現オペラ芸術監督の大野和士、音楽
チーフの城谷正博で振り分けたのだが、
唯一城谷が指揮した回が 23 日の千穐楽
であった。城谷は前述の「わ」の会は勿論、
新国立劇場でも『さまよえるオランダ人』

『ジークフリート』をコンサート形式で
取り上げており、好事家の間では「知る
人ぞ知る」的存在なのだが、多くのファ
ンにとっては（甚だ失礼ながら）未知の
人物であったようだ。

感染症対策としてピット内の弦楽器は
12 型、2 管編成（アルフォンス・アッ
バスによる編曲版が採用された）という
制約があったにもかかわらず、幕を追う
毎に音楽は濃くなり、ライトモティー
フは有機的に響いた。音楽チーフである
城谷は稽古から歌手陣と密接に関わるの
で、歌手陣のサポートは盤石だ。加えて
筆者が驚いたのはオーケストラの掌握の
凄さである。今回城谷と東京交響楽団と
のリハーサルは全くなかったそうだが、
大野が先立つ公演で鳴らしたピットとは
全く違う響きになったのである。ピット

三木：「邪馬台」という曲のクライマッ
クスシーンですが、以前は、病に侵され
た断末魔の卑弥呼が天意を受け取り、最
後の力を振り絞って彼女を敬う邪馬台国
の人々に神気を授ける、という解釈だっ
たんです。今回の再演ではそれが真逆
になり、邪馬台人たちが主体となって授
かった天意を強大な神気に変えて卑弥呼
を蘇らせる、という解釈に変わっていき
ました。媚蠱（びこ）っていうんですけど、
紀元前の古代中国では敵国と闘う前に、
何百・何千というシャーマン（媚蠱達が）
が互いに呪いをかけあうという学説に出
会ったんです。漢文学者白川静さんの文
献を読んでいて、これは一体なんだ！っ
て。卑弥呼には一千人の女官が使えてい
たという説があります。その女官達こそ
が、実は媚蠱（びこ）なんじゃないのか。
それを連ねていた媚蠱の頂点にある存在
が、卑弥呼なんじゃないかと。卑弥呼と
シンクロした邪馬台人達が媚蠱となっ
て、歌、踊り、言葉の力で、武器を取ら
ずに敵国との戦いに挑んだ。最後に卑弥
呼は、「戦いは天のご意志にあらず、戦
いからは何も生まれぬ」との言葉を残し
ます。この物語のテーマであり、同時多
発テロへの私の回答でもあります。

多田：シャーマンというところで先の通
過儀礼とも繋がってきますね。根本的な
部分で個人を肯定する力みたいなものに
惹かれているだろうなと感じます。生ま
れるとか死ぬとかって個人レベルでどう
にもならないものなんですよね。再演を
重ねるなかでその個々人に焦点が移った
というお話にも重なります。

三木：まさに、そういうことなんです。
最後のテーマ曲「selection（選択）」は、
天地自然に生かされることも、天の理（こ
とわり）を聴くことも、この世に起こる
こと全ては我らの選択であり、それらを

引き受けることも私たちの選択だと歌い
ます。歌詞にもあったように、何億光年
離れた星のかけらと私たちが何ひとつ変
わらない存在だと認識すれば、人間は自
然とともに生かされる自ずから然るべき
存在であり、誰もが役割を持って生まれ
た肯定されるべき存在なんだと。

多田：天の理（ことわり）を聴き取り自
ら「選択」する。私たちは本質的にその
力を持っているはずだというところです
ね。それから、わたしなりの理解ですが、
個人が孤立している世界（社会）じゃな
くて、身体レベルでつながっている世界
を大事にするという、究極的にはそこな
んじゃないかと感じました。

三木：そうです。やっぱり、身体性の復
権なんです。大学で身体表現という授業
を担当しています。コミュニケーション
が苦手で繋がることが不得意な若者が今
は沢山いるじゃないですか。そんな学生
達に、身体で感じて、考え、イメージを
膨らませながらゆっくりと心身を開いて
もらう。そんな多種多様なメソッドをつ
くっています。冒頭で祭りが原初的な人
間本来の力を呼び覚ますという話をしま
したがそこに繋がるんです。これからも
身体と心との大切な結びつきを求めてい
けたらと思っています。

多田：お、時間ですね。ミュージカルを
始めたきっかけから、公演に込められた
想いまでお話いただけたように感じま
す。卑弥呼は観る人によって色んな受け
取り方ができる舞台作品だと思います。
これからも、鑑賞した人の心の奥底を動
かす、そして参加された市民の皆さんの
心に財産が残るような、そんな活動を続
けられることを願っております。この記
事が、劇団 I’Ms の公演に足を運ぶきっ
かけになることを願ってインタビューを
終えさせていただきます。 8 面に続きます　→



1 ～ 3 面のムジカ・アンティカ・サッ
ポロのコーナーに続いて、5/17 に開催さ
れた同団体の公演のレビューをお届けす
る。「ヴェネチアの響き Part Ⅲ」と題さ
れた本公演では、ヴィヴァルディの四季
を中心としたプログラムが組まれた。ゲ
スト奏者に古楽の大家・Vn 若松夏美と
Vc 島根朋史を迎え、それに札響の楽員と
地元で活躍する奏者が加わった。「四季」
が古楽で演奏されると、過度に攻撃的に
なったり、反対に、アーティキュレーショ
ンやフレージングは明快だが、通り一遍
の処理の演奏で終わってしまうことが少
なくない。だが彼らの四季はそのどちら
とも違う。通奏低音の活躍、装飾音の生
きた追加、意外な楽器の強調など、古楽
ならではの魅力に満ちていながら、決し
て放縦に走ることがない。自然の甘い匂
いが漂ってくるときも、節制を感じさせ
る。最大の立役者は独奏の若松夏美。バ
ロック・ヴァイオリンは、そのシンプル
な音の性格ゆえに、奏者によってはある
程度の音の多さがないと生きた音楽にな
らないことがままある。だが、若松のヴァ
イオリンは、スッと音を出しただけで匂
いたつような表情を持っている。真に優
れた奏者が表情をつけずに弾くほんのひ
とくさりの前では、どんな戦略も作戦も
追いつかない。そのことを実感させる。

この演奏会は、4 面で札響 Pick up と

して取り上げた高関が指揮したシベリウス
のレビューを書きあげた直後に聴いた。そ
こで、近代とは人間精神が自然を制御する
という理想のことであり、高関は精神が自
然を克服し尽したかのように鳴らしたと書
いた。ムジカ・アンティカ・サッポロによ
る四季はその手前の音楽。自然の脅威を飼
い慣らすことなど頭をかすめもしない。自
然は脅威なのだけど、それに晒されつつも、
厳しい日々の生活に愉しみを見出すことを
決してやめない、そんないじらしい音楽に
感じられた。音楽がどこまでも自然で伸び
やかだからだろう。

プログラムの最初にビアージョ・マ
リーニ (1594‐1663) の「3 本のヴァイ
オリンの為のエコーソナタ」が置かれた。
独奏の若松を中心に、2 人の Vn 奏者が
舞台左右に分かれ、後ろを向いて独奏の
エコーを奏でる。山なみで発した声がこ
だまするように響き、生命が息を吹き返
す四季の「春」へ聴衆を誘う。見事なプ
ログラムだと感じた。春の冒頭、はっき
りと弓を返してきっちり鳴らされる。音
と音がレガートで混ざることがない。に
もかかわらず、四角四面で重たくなるこ
とがない。独奏が入ると、春草が匂いた
つように甘い。遠くから聴こえてくるよ
うな嵐の鮮明さ、第 2 楽章の眠気で瞼が
落ちてくるような気だるさ、そして素晴
らしかったのは第 3 楽章。

冒頭で Vc の E 音を下からずり上げ、
そして音楽が始まった。この楽章のソネッ
トには、「田園風なサンポーニャ（バグパ
イプ）の陽気な調べに合わせて」と記さ
れている。古楽で聴くと本当にバグパイ
プのように響くこの楽章の和音であるが、
ずり上げを入れることでそれを強調して
みせた。バグパイプという楽器は音域も
狭く強弱をつけることもできない。だか
ら細かい装飾をたくさん入れ、その変化
を楽しむ楽器なのだが、チェロでその遊
びを模したのであろう。本当に愉しい。

夏以降の影が過る箇所も、喜劇のなか
の劇中劇のような悲しみを超えることが
ない。常に歓びを見出そうとする。滑舌
がよく不明瞭なところがなく、それが爽
やかな印象を与えるからだろう。紙幅の
都合で全楽章に言及できないのが残念だ
が、どうしても付言したいことがある。

それは、会場のふきのとうホールの見事
な音響についてだ。筆者は、四季の古楽
器による演奏を海外の有名団体などで聴
いたことが何度もあるが、東京の大きな
ホールでは、古楽器が持つ細やかなニュ
アンスを楽しむことはできなかった。だ
が、このふきのとうホールで古楽器によ
る四季を聴くと、バロック・ヴァイオリ
ンが、万華鏡のように繊細で細やかなニュ
アンスを持つことがとてもよく分かる。
古楽器アンサンブルの魅力を堪能するた
めに申し分ない。ふきのとうホールの主
催公演が、昨年 2 月以来ストップしてい
るなかで、久しぶりにこのホールで古楽
を聴いてその思いを新たにした。札幌の
普段古楽を聴かない音楽ファンにも、古
楽器で奏でられるバロック音楽、そして
ムジカ・アンティカ・サッポロの魅力を
ぜひこのホールで体感してほしい。

1 ～ 5 月に札幌圏で開催されたコンサー
トから。一つ目は、3/21 に豊平舘で開催
された佐藤晴睦のヴィブラフォン・リサイ
タル。披露された全曲が世界初演。各作曲
家は、この楽器の特性をよく知っている作
曲家ばかり。計 6 曲をまったく飽きずに
聴くことができた。言うまでもなく音楽は
時間芸術であるが、ヴィブラフォンという
楽器は他の楽器にはない固有の性格を持っ
ている。それは「空間性」である。鍵盤楽
器というものは、基本的に一度放った音は
時間とともに減衰するものである。しかし
ヴィブラフォンは電気的に響きを維持する
ことができる。これが時間推移のある音楽
とはまた違う空間性を現出させることに秀
でているのだ。もちろん、響きをコントロー
ルすることで起承転結のある物語を紡ぐこ
ともできる。まず 1 曲目は會田瑞樹によ
る「踊れ、赤い靴」。これは、練達の書法
によるこなれた変奏曲。この曲では、主題
が円環をなして回帰する時間的側面が聴
かれる。それに対し 2 曲目の原島拓也に
よる”Makeup Palette ‐Stardust‐”では、
時間推移を意識させる和声進行が意図的に
避けられている。音が空中に並ぶ。まるで
星座のように。人間の呼吸や歴史を超えた、
拡がりのある音楽が響く。ヴィブラフォン
ならではの魅力だろう。このように最初の
2 曲でこの楽器の魅力が心に響いてくるの
を感じた。他の作品では最後に演奏された
河野真弘による「風が部屋に吹く前に」が
印象深かった。現代音楽の作曲技法のデ
パートのような作風で、ここでもヴィブラ
フォンの響きの多様性を堪能した。欲を言
えば、共演したピアニストにはもっと打楽
器的な響きを要求したい箇所があった。佐
藤は今春に岩見沢の教育大を卒業し、現在
は一般社団法人石見音楽文化振興会で演奏
家として活躍している。これからもこの楽
器の魅力を広める役割を期待したい。

続いて印象に残ったのは 4/10 にふき
のとうホールで開催された中谷友美ピアノ
リサイタル。中谷の音楽性は真剣で禁欲
的。色彩には乏しいがどこかほの暗い雰囲
気をまとった音楽に惹きつけられる。プロ
グラムはハイドンのアンダンテと変奏曲、
シューベルトの遺作 D.946、休憩を挟み
ラフマニノフのコレッリ・バリエーショ
ン、バラキレフのイスラメイ。興味深かっ

たのは、前半、迷いがあるようだった中谷
の音楽が後半に入り、吹っ切れたように自
信のある音楽に変貌したことだ。音も急に
鮮明になった。ただ、それでも筆者が感銘
を受けたのは前半のシューベルトのほう
だった。ごくシンプルなダイナミクスの指
示しかないこの楽譜からよく表情を表出し
たが、迷いつつ探るようにどこかハマらな
い。だが、これが心に響く。シューベルト
の同作は、立派な額縁に入ってしまうと額
縁のほうにばかり目が行ってしまい中身が
すり落ちてしまうようなところがある。中
谷の音楽には、今まさに絵筆を走らせつつ
書き直しつつ苦悩するようなところがある
のだ。後半の特にバラキレフでは、吹っ切
れたように説得力が出る。大きなモチーフ
ごとに気力が途切れないその集中力には彼
女の自信を感じる。ただ、ラフマニノフで
は（あくまでも筆者は）疑問があった。第
1 変奏の左手下声部はチェロの Pizz のよ
うな響きを要求しているが、レガートがか
かっている。第 2 変奏の右手上声部も同
様。第 3 変奏では、ルバートがやや恣意
的に感じられる。もし減速するのであれば
8 と 16 小節ではないかと感じた。他にも
同様の疑問は多かった。とはいえ、同曲も
音には自信が漲り強い説得力を持つ演奏で
あったことは間違いない。音が独立ぎみで
一つ一つの音をはっきり意識させる中谷の
音楽はピアノという楽器と分かち難く結び
ついている。もっと声楽的な発想を持つ音
楽や、より構築的なベートーヴェンの中期
ソナタなどを中谷がどう弾くかとても興味
がある。今後も注目したい。

の充実は第 2 幕のフリッカとヴォータン
の丁々発止に陰翳を与え、第 3 幕の父娘
の会話も自在な伸縮を以ってクライマック
スを導く。これほど雄弁な『ワルキューレ』
のピットは、滅多に聴けるものではない。
歌手陣では、ブリュンヒルデ（池田香織）
とジークリンデ（小林厚子）の好演を記し
たい。びわ湖ホールの『指環』で全４部に
登場した池田が満を持して初台でのブリュ
ンヒルデを演じ、全音域で安定した強靭な
声と繊細な言葉捌きを聴かせた。そして
ジークリンデの小林はこれまでイタリア・
オペラで好評を博してきたが、ドイツ・オ
ペラ、それもワーグナー作品にも適性があ
ることを見せつけた。コロナ禍を奇貨とし
て―と言ってはいけないだろうが、彼女の
今後のレパートリー拡大に期待したい。

新国立劇場における感染症対策は、上
述したピット内の密を避ける采配の他に
も多々ある。ここでは抜粋して触れたい。
第一は、前提としての関係者の PCR 検
査実施。第二に、稽古の映像配信。稽古
場への立ち入り人数は現在減らされてい
るが、稽古の映像を関係者で共有するこ
とで不都合が起きないようにしている。
隔離措置を経て出演する外国人歌手もそ
れを利用して対面稽古に備える。演出家
ヤニス・コッコスの来日が叶わなかった

『夜鳴きうぐいす／イオランタ』公演では、
双方向ツールの Skype や Zoom を利用し
たという。第三に、稽古時間の短縮。通
常 21 時までかかる稽古のスケジュール
を調整し、19 時終了を基本としている。

こうした稽古のシステムの変更以外に、
実際聴衆の目に入る演出にも多くの変更
点が生じる。再演となる演目でも、ディス

タンス確保のため人物の動きが全面的に見
直されているのだ。『ワルキューレ』では
8 人のワルキューレ達の配置が前回とは大
幅に変更されていたのが印象に残った。

首都圏で活動する 3 つのオペラ団体に
ついて、実際の公演に触れながらコロナ
禍における活動をお伝えした。公演実現
において多くの制約が設けられる中で、
三者三様の奮闘を続けている様子が多
少なりとも伝わっただろうか。現在漸く
国内でのワクチン接種が始まり、新型コ
ロナウイルスの感染状況は一歩ずつでは
あるが改善している。芸術文化を取り巻
く状況が好転することを願い、また意欲
的な活動を続ける団体の公演に赴くこと
が、我々聴衆にできる支援の形であろう。
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「3 本のヴァイオリンの為のエコーソナタ」演奏風景

佐藤晴睦 ヴィブラフォン・リサイタル


