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　要　旨

　演奏会が他者への音楽表現を目的とした場であることに象徴されるように、通常、音楽作品は他者に聴かれることを前提として作られている。しかし、一方では、一人で演奏を楽しむ場合のように、他者に聴かれることを意図しない音楽表現が存在する。音を発する行為と自らが発した音を聴く行為とを楽しむという姿勢を意識化し、その方法を拡張・発展させることによって、他者に聴かれることを意図しない音楽を作品として成立させることができる。

　本稿では、他者に聴かれることを意図しない音楽が作品となり得ること、そのような作品と日常における音楽的営みとは相互に関わっていることなどを、『耳の音楽』（2003）、『内と外』（2007）、『くちづけ口琴』（2007）という、著者の3作品によって例証していく。そして、「他者に聴かれることを意図しない音楽」を意識し、追求することによってもたらされる、日常における音楽的営みへの関心の向上や、人と音楽との関わりの豊かさなどについて考察していく。
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　ノイズの音楽1）、時には大音響にもなる。だが、自分以外の人間には、その音楽を聴くことはできない。

　『耳の音楽 (Ear music) 』と題されたその作品は、2003年に広島で開催されたクリエイティブ・ミュージック・フェスティバル2)の演奏会で初演された。自らの耳を撫でたり、擦ったり、叩いたり、押さえつけたりするなど、手であらゆる刺激を与えて生じるノイズで演奏する音楽である。自らが演奏者であり、聴き手でもあるこの作品は、他者に聴かせることのできない音楽である。

　一般的に「音楽表現」は、鑑賞者という他者に対して行われるものだと考えられている。しかし、他者に対して行われるものだけが音楽表現なのであろうか。日常における音楽的営みの中には、「自室で一人、自らの楽しみのために音楽を奏でて楽しむ」「実際には音を出さないで、頭の中で想像上の即興演奏を楽しむ」「歯磨きをする時に、あたかも音楽を演奏しているかのような意識で磨く」等々、他者に聴かれることはないが、音を伴った音楽的な楽しみを数多く見つけることができる。これは自分自身に対する音楽表現の一種として考えることができるだろう。

　私は、このような音楽表現を「他者に聴かれることを意図しない音楽」と呼び、この「他者に聴かれることを意図しない音楽」をベースとした創作活動を続けている。「聴かれることを意図しない音楽」と「作品という概念」とは一見矛盾するようにも見えるが、①「作品として成立させようとする考案者の意識・意図」と、②「実践方法の伝達手段」が存在することによって、「聴かれることを意図しない音楽」は作品として看做される場合があると考えている。作品としての「他者に聴かれることを意図しない音楽」は、日常における音楽的営みをヒントとして発想されることが多いが、逆に、日常における音楽的営みに対する意識を高めることもある。私が「他者に聴かれることを意図しない音楽」に興味を持ち、創作活動に駆り立てられたのは、作品と日常との相互作用の中で、他者に聴かれることを意図しない音楽を追求することが、人と音楽との関わり方をより豊かにすると考えたからである。

　本稿では、まず、私の3作品『耳の音楽』、『内と外 (Inside and Outside)』、『くちづけ口琴 (Kissing mouth harp)』、ならびに、これらと関連した作品の紹介を通して、作品としての「他者に聴かれることを意図しない音楽」を例証する。次に、こうした作品と深い関係にある「日常における音楽的営み」について述べ、最後に「他者に聴かれることを意図しない音楽」が持つ可能性について考察していく。

1 作品としての「他者に聴かれることを意図しない音楽」

「はじめに」で述べた「歯磨きをする時に、あたかも音楽を演奏しているかのような意識で磨く」などの、日常における音楽的営みの数々は、通常は「作品」とは看做されない。他者に聴かれることを意図しない音楽活動のほとんどは、作品とは看做されないものである。

　私は、そのような音楽的営みをベースとした、いくつかの作品を作ってきたが、ここでは、「他者に聴かれることを意図しない音楽」が作品となるための2つの条件を挙げる。

　① 題名と作者がはっきりしており、作者自身が、「作品」と

　　しての意識・意図を持っていること

　② インストラクション(instruction=指示）などのテキストや

　　初演記録、または口承などによる伝承によって、具体的な

　　音楽実践の方法を他者に伝えることが可能であること

　①は、作者自身の意識を根拠としている。「他者に聴かれることを意図しない音楽」の場合、作者自身に「作品」としての意識がなければ、それを「作品」と看做すことは妥当ではない。

　②は、フルクサスの諸作品など、インストラクションなどのテキスト、伝承によって伝えられる音楽作品の前例が少なくないことを根拠として設定した条件である3）。これらは、既に一般的に「作品」と看做されている。

　上記の条件を踏まえ、これまでの私の3作品を紹介することによって、その試みを例示してみたい。また、それらに関わる他の作品についても触れる。

1. 1『耳の音楽』

　『耳の音楽』と『耳の音楽』の続編を通して、作品としての「他者に聴かれることを意図しない音楽」の実践方法と音響的特徴について述べる。

1. 1. 1  作品の概要

　タイトル：『耳の音楽』／欧文タイトル：Ear Music 

　作曲：2003年／演奏時間：任意

　初演：2003年8月、コンサート、クリエイティヴ・ミュー

　　　　ジック・フェスティバル2003、広島県・総領町ふるさ

　　　　とセンター田総

　初演データは、「日時、コンサートであるかワークショップであるかの区別、催事名、場所」の順に記載している（以下の作品においても同様）。

1. 1. 2 作品のインストラクション

　この作品はインストラクションによる作品である。五線譜などの楽譜はなく、インストラクションのみが記されている。

　インストラクションの一部、演奏法について書かれた箇所をここに引用する。

　この作品は、自らの耳を触った時の音で成立する音楽である。聴衆は、自らの耳を即興的に触ることによって演奏する。したがって、この音楽は、演奏している本人にしか聴く事ができず、録音も不可能である。耳の触り方と、演奏時間は自由。様々な触り方を工夫し、多彩な音による、より興味深い音楽の演奏を目指して頂きたい。

　インストラクションでは、「耳を触った時の音で成立する音楽」であること以外、細かい指示はなく、「演奏の場」「演奏技術」「演奏時間」などについても任意であるとしている。音楽内容も、演奏者の自由な即興演奏に委ねられている。参考のため、初演時の方法も紹介されている。

　次に、この作品のリアリゼーション（realization＝作品の実体化）の方法について記述する。

1. 1. 3 演奏会でのリアリゼーション

　2003年の初演時には、私がステージに立ち、聴衆にこの作品を紹介、演奏方法を説明した。あらかじめ演奏時間を設定しておき、その場に居合わせた全員で演奏された。

　再演時4）も、初演の方法に倣い、ほぼ同じ形で行われている。　方法は、概ね次の通りである。

　まず、ステージに立った演奏者が、聴衆に『耳の音楽』を一緒に演奏しようと呼びかける。そして、この作品が、自らの耳を触った時に生じるノイズで成立する音楽であることや、他者に聴かせることが不可能な音楽であることを告げる。

　インストラクションには、演奏技術の詳細については触れられていないが、演奏会で演奏する場合は、いくつかの演奏技術を、参考例として紹介するのが慣例となっている。以下に3種類を挙げる。

① 耳殻を閉じ、その上から指で軽く叩く。軽く叩くだけで、

　ベースドラムを「ドッドッ」と鳴らしているような迫力あ

　る音が聴こえる。

② 手のひらの、手首に近い部分全体を使って、耳を圧迫する。

　「ドーーー」という低音の持続音が聴こえる。

③ 手の指を閉じ、手のひらを少し曲げて、耳全体を優しく覆

　う。「シャーーー」という持続音が聴こえる。

　そして、インストラクションに記載されている、「様々な触り方を工夫し、多彩な音による、より興味深い音楽の演奏を目指」すことを促す。

　演奏時間が任意であることは、「他者に聴かれることを意図しない音楽」の重要な要素のひとつだが、演奏会で演奏する場合は、便宜上、あらかじめ演奏時間を決めておく。初演時には約3分に設定し、以降も約3分で演奏することが多い。演奏時間は、時計などを使って計るのではなく、各々が心の中で約3分を感じる。演奏を終えても、ステージ上の演奏者が作品の終わりを示すまで、そのまま静かに待つ。ステージ上の演奏者は、自らの演奏を終えた後、最後の一人が演奏を終えるまで待ち、その場の全員が演奏を終えたことを確認して、作品の終わりを示す。

　演奏を始める前に、私が最も強く意識した作品の意図と関連して、聴衆には、演奏上の心構えについて示唆する。この作品は、他者に聴かせることができないので、聴衆を意識する必要が全くない。したがって、この作品の演奏の目的は、自分自身にとって興味深い音楽を演奏することなのである。一般的には、音楽表現において「自己満足」という言葉はあまり良い意味で用いられることはないが、ここで私は、「自己満足」を積極的に推奨している。
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写真1：『耳の音楽』演奏中

2007年6月16日＜日本現代作曲家の夕べ、プルガサリスペシャル2 days＞Yogigaギャラリー（韓国・ソウル）

1. 1. 4 音響的特徴

　演奏結果としての音響は、耳を触った時のノイズによって成り立つので、明確な旋律、和声を聴くことはできない。音楽の中心となるのは、音色、リズム、音量、ステレオ効果である。どのような演奏技術を用いるかにもよるが、方法の性格上、大音量の音楽になることが多い。

　また、演奏中は、ほとんど周囲からの音が遮断されてしまうため、演奏終了直後には、周囲の静けさがより新鮮に感じられ、サウンドスケープに対する意識がより鋭くなるといった効果もある5）。

1. 1. 5 『耳の音楽』の続編

　『耳の音楽』の続編である『耳の音楽II』『耳の音楽III』のリアリゼーションの方法を記述することによって、『耳の音楽」の発展の方向を紹介する。

『耳の音楽II』

　『耳の音楽II』（欧文タイトル：Ear music II／作曲：2003年／演奏時間：任意）は、他人に自分の耳を演奏させるヴァージョンであり、『耳の音楽』のインストラクションの中で紹介されている。演奏者は、自らが演奏している音楽を聴くことができないため、手触りによって響きを想像しながら演奏する。従って、『耳の音楽II』では、聴き手が実際に聴く音楽と、演奏者が手触りから考えられる想像上の音楽とが共存する。

　『耳の音楽』を演奏会で演奏する際には、『耳の音楽II』をいつも紹介することにしているが、実際に演奏会で演奏したことはない。他人の耳を触ったり、他人から耳を触られたりすることは、ややプライベートな行為なので、見知らぬ人同士が集まる公的な演奏会には適さないからである。

『耳の音楽III』

　『耳の音楽III』（欧文タイトル：Ear Music III／作曲：2007年／演奏時間：任意／初演：2007年10月、コンサート、＜ひきたま、ウパシクマ、寺内大輔＞、広島県・OTIS!）は、外から聴こえる様々な音を聴きながら、演奏する作品である。『耳の音楽』の演奏では、外部からの音が遮断されてしまうことが多いが、この『耳の音楽III』では、外部からの音も積極的に取り入れ、それとの共演を試みる。初演の際は、ミキサーとコンタクトマイクロフォンが作り出すフィードバックノイズと、あらかじめ録音されたピアノの即興演奏を素材とした、極めて微小な音量の音楽が演奏され、それとの共演という形で演奏された。

1. 2 『内と外』

　『内と外』を通して、「他者に聴かれることを意図しない音楽」と関わりの深い「想像行為」について記述する。

1. 2. 1 作品の概要

　タイトル：『内と外』／欧文タイトル：Inside and Outside
　作曲：2007年／演奏時間：任意

　編成：音楽家または非音楽家による2人以上のグループ

　初演：2007年8月18日、ワークショップ、クリエイティヴ・

　　　　ミュージック・フェスティバル2007、滋賀県・ヴィラ

　　　　デスト今津

1. 2. 2 作品のインストラクションと初演でのリアリゼーショ

　　　ン

　この作品もまた、インストラクションによる作品であり、五線譜などの楽譜はない。インストラクションを要約すると次の通りである。

　参加者は、単純なメロディを声を出さずに頭の中で歌う。その際、既成のメロディではなく、自分で即興的に作曲しながら想像する。／しばらく経つと、そのメロディの一部（1音～3音）のみを抜き出し、ハミングで声に出して歌う。／　誰かが口ずさんだ音が聴こえたら、その音を自分のメロディに積極的に取り入れるようにし、想像上のメロディに影響を与えるよう努めながら、旋律を頭の中で歌い続ける。

　初演時には、クリエイティヴ・ミュージック・フェスティバル2007の参加者約30名により、約10分間行われた。

1. 2. 3 音響的特徴

　この作品には、2種類の音響が同時に存在している。ひとつは、実際には鳴っていない、参加者の想像上のメロディである。もうひとつは、想像上のメロディの一部を各参加者が時折声に出すことによって現れる、その場に実際に鳴っている音響である。様々な高さ、様々なテンポによる断片が時折歌われ、結果的には興味深い音響になることもあるが、実際に鳴っているそれらの音は、想像上の旋律の一部を交換して各自の即興演奏に刺激を与える目的で出されるもので、聴衆に対する表現行為ではない。

　こうした音響の2重構造の中で、各参加者は、自らの内なる音楽への意識と、実際に鳴っている音への意識をうまく調整しなければならない。この作業は、実際のところ簡単ではなく、初演終了後、参加者の数人から「想像上のメロディと、外部からの音とを頭の中でうまくミックスさせることが難しい」との感想が挙がった。メロディを想像することに気を取られていては外部からの音を取り込めないし、外部からの音を聴いたきっかけで、直前まで頭の中で歌っていたはずのメロディを一瞬のうちに忘れてしまうといったことも起こるからである。しかし、各奏者は、他人が出す音からの影響を適切に取り入れながら、自らの想像上のメロディを頭の中で演奏し続けるという作業に努めなければならない。そうした意識のコントロールは、この作品の重要な意図のひとつでもある。

1. 2. 4 想像行為によってリアリゼーションする作品

　この作品で重要なことのひとつは、実際には鳴らさない、想像上の旋律を頭の中で即興的に作曲することである。また、1. 1. 5 で紹介した『耳の音楽II』においても、演奏者は、自らが演奏している音楽を想像しながら演奏しなければならない。

　これまでも、想像行為や、それによって想像されたものを表現の中心においた作品は、美術分野、音楽分野でいくつか試みられてきた。ここで、想像行為自体に焦点を当てた作品をいくつか紹介したい。

　まず、小野洋子（1933-  ）の一連の短いインストラクション作品『グレープフルーツ (Grapefruit)』（1964）について取り上げたい。この『グレープフルーツ』の中には、「録音しなさい。石が年をとっていく音を」6）といったような一義的なリアリゼーションが不可能な作品もある。こうした作品の場合、小野の書いた、詩のようなインストラクションを想像することが求められる。鑑賞者の想像行為、想像された結果、あるいはその両方が重要なのである7）。小野の作品には、こうした試みが多数見られる。類似する作品例としては、Benjamin Patterson（1934-  ）の写真と文章から成る作品『方法と過程 (methods & processes) 』（1962）が挙げられる。この作品における文章は、詩ともインストラクションとも受け取れるものだが、その一部には「洒落者、一時的な熱狂、銀行家、ボクサー等について考える」8)といった想像行為を促す文章が多数見られる。

　別の例としては、Pauline Oliveros (1932-   )の『ソニック・メディテーション (Sonic meditation)』（1971）が挙げられよう。これは、グループワークを想定した一連のインストラクションによる作品集である。この作品集でもまた、想像上の音が重要視されており、中にはそうした想像上の音をテレパシーで伝達し合うといった試みが指示されている。インストラクションの一部をここに引用してみよう。

　静かなる対話／暗くした室内か、人気のない屋外に自分の場所を見つける。／音のイメージをこころのなかで作る。／この音のイメージに集中して鮮明に感じたら、これをテレパシーで発信して、ひとつ以上のグループに受信させようと思念する。／あなたが音のイメージを送っている相手の姿を、目の前にありありと思い浮かべよう。／テレパシーで発信を試みた後は、こころのなかをからっぽにして、休息をとる。（後略）9）
　

　テレパシーによる伝達というのは、いささか夢想的過ぎるという意見もあるかもしれないが、『ソニック・メディテーション』という題名が示しているような、自分自身の意識の持ち方をコントロールするという行為は、『内と外』にも共通している。『ソニック・メディテーション』が、各参加者の内的な要素のみに着眼しているのに対し、『内と外』では、想像上の音楽が、現実に鳴っている音との関係において作られる。これは両者の大きな違いである。

1. 3 『くちづけ口琴』

　『くちづけ口琴』を通して、「他者に聴かれることを意図しない音楽の典型的奏法について述べ、他者も聴くことのできる音楽を「他者に聴かれることを意図しない音楽」と見做すことができる条件に言及する。

1. 3. 1  作品の概要

　タイトル：『くちづけ口琴』

　欧文タイトル：Kissing mouth harp
　作曲：2007年／演奏時間：任意

　初演：2007年7月、コンサート、日本現代音楽家の夕べ プ
　　　　ルガサリスペシャル2Days!、韓国・ソウル・Yogiga 

　　　　gallery

1. 3. 2 リアリゼーションの方法と作品の性格

　2007年、私は『くちづけ口琴』と名付けた口琴の演奏法を考案した。1本のベトナムタイプの口琴を、2人の奏者の唇の間に構えて演奏するという方法である。

　口琴は1本だが、共鳴体である口腔がふたつあるため、より複雑な音響効果が可能である。例えば、ひとりの奏者が口琴の音を素早く「オヨヨヨーン」と共鳴させる10）と同時に、もうひとりの奏者が遅いテンポで「アッラッラッラーーン」と共鳴させれば、それらが交わることによって新たな響きが生まれる。一人での演奏に比べ、音色の可能性は飛躍的に拡がるのである。

　これはもともとは楽器奏法に重点を置いたインストラクションによる作品であるが、それをリアリゼーションしたヴィデオ作品も発表されている11）。インストラクションは次の通りである。短いので全文を引用する。

　ベトナムの真鍮製口琴、東南アジアの竹製口琴など、弁を弾く部分が本体と並行になっている口琴を用いる。／向かい合った2人の奏者は、お互いの唇の間に1本の口琴を構えて演奏する。お互いに相手が行う音色的操作を感じながら演奏を行う。／演奏時間は任意。

　この奏法は、演奏者自身に対する音楽表現である。「他者に聴かれることを意図しない音楽」の典型的な3つの特徴を持っている。第1に、演奏行為そのものが重要である点である。この奏法では、ひとりでは出すことの出来ない様々な音色を出すことが可能であるが、2人の口や舌の操作によって１音が奏されるため、実際に鳴る音は、2人の共同作業によって生まれる。2人が音を注意深く聴き、相手とのコミュニケーションを楽しみながら音楽を演奏することは、この作品の主要な意図のひとつである。第2に、音響的特徴である。顔が向かい合っているため、音が演奏者自身の口の中に籠りがちになり、その音響が最も明確に聴こえるのは他者よりも演奏者自身なのである。第3に、その手段である。「くちづけ」は、言うまでもなく、特別にプライベートなコミュニケーション手段である。

　この作品の場合、『耳の音楽』や『内と外』と違い、音響が他者へも伝わるため、他者に聴かせることも不可能ではない。実際、これまで、演奏会でも数回演奏されたことがあるが、この作品が「他者に聴かれることを意図しない音楽」であることは次章で詳述する表現姿勢に拠っている。
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写真2：『くちづけ口琴』を楽しむ様子

ヴィデオ作品『くちづけ口琴』（注11参照）より

2 他者に聴かれることを意図しない音楽の音楽的性格

　前章で例示した「他者に聴かれることを意図しない音楽」は、他の多くの「他者に聴かれることを意図した」音楽作品とは異なる性格を帯びている。その性格は、「表現姿勢」と「実践の場」という2つの視点から考察することができる。また、音響としては他者に聴こえることのない音楽を演奏会と言う場で取り上げることの意義について『耳の音楽』を例として述べたい。

2. 1 表現姿勢

「他者に聴かれることを意図しない音楽」の根本には、他者に聴かれることを意図しないという姿勢がある。

　例えば「自室で一人音楽を奏でて楽しむ」といった行為の場合を考えてみよう。もしこの行為が、リサイタルや発表会などの「他者に聴かせる機会」のための練習であれば、そこには他者に聴かれることを前提とした音楽表現が意識されているだろう。しかしながら、そういった目的がなく、ただ自分自身の楽しみとして奏される音楽の場合は、表現者と鑑賞者が同一の存在である。この場合、ベートーヴェンを弾こうがショパンを弾こうが、演奏行為そのものは他者への表現を指向していない。つまり、どんな音楽作品でも、その姿勢次第で「他者に聴かれることを意図しない音楽」として実践することは可能なのである。

　こうした表現姿勢の違いは、実践の場にも反映される。他者への音楽表現を目的とした場のひとつが演奏会であるように、他者に聴かれることを意図しない音楽は、どのような場で演奏されるのだろうか。

2. 2 実践の場

　1. 2. 4で紹介したOliverosの作品集『ソニック・メディテーション』（1971）は、演奏会ではなく、グループワークのための作品群である12）。類似する作品例、カナダの作曲家、Robert Murray Schafer (1933-   )の『サウンド・エデュケーション (A Sound Education)』(1983)もまた、教育的意義を意識して作られている13）。私の『内と外』の初演も、演奏会ではなくワークショップで行われた。これは、ワークショップなどのコミュニティが、演奏会に較べ、表現者と鑑賞者という区別がない（または薄い）場合が多いことと関係している。

　他者に聴かれることを意図しない音楽活動は、ワークショップのみならず、演奏者と聴衆を区別することが適切でない民俗音楽の現場14)や、様々な音楽療法の現場で行われているセッション15）などにも見られる。

　

2. 3 『耳の音楽』を、演奏会で取り上げることの意義

　前述したように、演奏会は他者への表現を前提とした場である。他者に聴かせることが不可能な『耳の音楽』は、演奏会で取り上げるに相応しくないと考えることもできるだろう。

　しかしながら、私は、『耳の音楽』を、これまで多くの演奏会で取り上げてきた。ここでは、その主な3つの理由について述べてみたい。

①　体験の共有

　演奏の結果としての音楽そのものは他者と共有できないが、演奏行為そのものの体験については他者と共有できる。これまでも、演奏会終了後に参加者同士でこの作品がどのようなものであったかを語らい、自ら試みた演奏技術や感想などを分かち合っている姿が多く見られた。

　この、体験の共有は、ワークショップではもちろん、演奏会においても重要な要素のひとつである。このようなあり方は、前述のOliverosの『ソニック・メディテーション』のそれに近い。

②　日常的な遊びを、音楽表現として捉える提案

　耳を触って生じるノイズで音遊びを楽しむ、といった姿勢と、耳を触って生じるノイズを使って音楽表現を行う、といった姿勢では、何が違うのだろうか。「音遊びを楽しむ」を「音楽表現を行う」という言葉に置き換えただけである。人によってはそれらは同じことを意味するかもしれないし、別の人にとっては、それらは全く異なる活動だと考える人もいるかもしれない。解釈は人それぞれだが、私は、後者の立場で、日常的な遊びを音楽表現行為に変えることを提案している。それによって、演奏者自身の意識に明らかな変化がもたらされるからである。ここで、参加者から寄せられた感想をひとつ紹介しておきたい。

　演奏会で「音楽作品」として演奏することは、「耳いじりによる音遊び」という意識での演奏に較べ、形式16)に対する意識がより強くなる。

　他にも何人かの方から同じような感想を頂いたのだが、このように、「音楽表現として捉える」ことにより演奏者の意識が変化する。また、この感想は、その人が持つ「音楽作品」の概念が音楽形式と強く結びついていることも示しており、大変興味深い。

　日常的な遊びを、演奏会で取り上げることによって音楽表現行為として実践してみることは、日常における様々な音楽的営みをより豊かにするための提案にもなり得る。

③　音楽空間としての美しさ

　演奏会でこの作品を演奏すれば、同じ空間に集う参加者全員が、同時に異なる音楽を演奏し、聴いているという状態が生まれる。そこには異なる音楽が同時に存在しているにも関わらず、実際の空間には微かなノイズが漂っているのみである。私は、この音楽空間のあり方に、ある種の美しさを感じるのである。これは、『内と外』にもある程度共通しており、参加者全員が違うメロディを想像している空間そのものが持つ美しさを、多くの人に味わって欲しいと考えている。

3 他者に聴かれることを意図しない音楽的営み

　作品としての「他者に聴かれることを意図しない音楽」は、日常における音楽的営みをヒントとして発想されるが、逆に日常における音楽的営みに対する意識を高めることにも繋がっている。本章では、作品とは看做されないが、作品を生み出す音楽的土壌を豊かにしてくれる「他者に聴かれることを意図しない音楽」的営みについて述べる。ここでは、その営みを行う動機に着目し、①「既成の音楽作品など、もともと他者に聴かれることを意図した音楽だったものが動機となる営み」②「日常における刺激を動機として行われる音楽的営み」③「伝統的な遊びなどが動機となる音楽的営み」④「楽器・音具の性質や奏法が動機となる営み」の4種に分類し、「他者に聴かれることを意図しない音楽的営み」について述べる。

3. 1 既成の音楽作品など、もともと他者に聴かれることを意図

　　した音楽だったものが動機となる営み

「自室で一人ピアノを弾く」などの営みである。この場合、奏される音楽が、もともと他者に聴かれることを意図した既成の作品だったとしても、行為の目的が自分自身の楽しみであるため、「他者に聴かれることを意図しない音楽」である。

3. 2 日常における刺激を動機として行われる音楽的営み

　日常において行う「音に耳を澄ます」「音に独自の感じ方を見出す」「想像上の音を何らかの方法で楽しむ」「想像上の音や実際の音を用いて、即興的な演奏を楽しむ」といった営みである。

　私が『耳の音楽』を発案した時、その方法は、他愛もない日常的行為が発端であった。耳を触りながら、「大きな音が聴こえているけど、他の人には聴こえない音なんだよね」などという思いを巡らしたことが発案の源である。『内と外』の場合も、同じ歌が繰り返し頭の中で鳴っているように感じられた体験から「この頭の中の音というのは、音楽として存在すると言えるのだろうか」と考えたのが始まりだった。そして、そこから発案された作品が、再び日常における音楽的営みに新たな楽しみを提案することがある。私は、作品としての「他者に聴かれることを意図しない音楽」と、日常における音楽的営みの相互関係に大変興味を抱いており、ブログやウェブサイト17）で、日常的な音楽の楽しみを取り上げてきた。ここでは、他者に聴かれることを意図しない音楽に関係の深い日常における音楽的営みを紹介する。

3. 2. 1 他者に聴かれることを意図しない音楽と関係の深い日

　　　常の音楽的営み

　これまで私は、自身のブログ「寺内大輔の日記」（注17参照）で、日常における音楽的営みを紹介してきたが、ここではその中から、3例を取り上げて紹介する。『耳の音楽』のように作品化されたものでなく、極めて個人的な楽しみではあるが、こうした営みを紹介することは、日常における音との関わりを、音楽行為として意識することへの提案でもある。本章に示す3例は、いずれも上記ブログ「寺内大輔の日記」からの引用である。

　・ 扇風機

　扇風機と対面して座り、「あー」「うー」などと声を出す。扇風機から来る風のために声にはヴィブラートがかかるが、即興的に声を変えるだけでなく、扇風機のスイッチを操作して風力を調節することによって、様々な変化をつけることが可能だ。ただ声の変化を楽しむだけのこの遊びは、しかしながら奥が深く、なかなか飽きないものだ。そして、ここで重要なことは、この遊びによって聴くことの出来る音響は、遊んでいる本人に最も効果的に聴こえるという点である。

　・ 歯磨きの音楽

　歯磨き中には、かなり大きな音が口の中で鳴っている。／歯ブラシが、歯を磨いている「シャカシャカ」という音はもちろんだが、よく聞くと、何やら「シャー」という音も聴こえる。この空気っぽい音、何なのか、正確には良くわからない。磨く音の倍音か何かだろうか。／口の形を変えると、この「シャー」という音も変化する。「オー」のような閉じた形だと、この音はよく響くが音高は低い。逆に「エー」のような開いた形だと、音は高くなるが聴こえにくくなる。／磨く速さ、テンポを変えつつ、口の形を変化させると、複雑な音楽を奏でることもできる。／（中略）／そしてこの音楽の最後はいつも、口をゆすぐ低音で締めくくられる。

　・ 寒さで歯が震える

　寒い時、口を少し開けていると、歯が震える。／文章では、よく「ガタガタ」「ガクガク」などと表現されるが、実際には「カカカカッ」に聞こえる。／それを、自分でコントロールすることを試みてみる。途中で震えを止めるようにすれば、「カカッカカカカカッッッカカカッッッカカッ」と小気味良いリズムを奏でることもできる。／この「カカカカカッ」という高速リズムは、普段わざとやろうとしてもなかなかできない。寒さによる震えならではの音である。

3. 2. 2 「密かな音楽の愉しみ」投稿募集の実践

　2007年12月、私は自身のウェブサイトの中で「密かな音楽の愉しみ」と題したページを作成し、こうした日常的な音楽的体験や遊びについての投稿を読者に呼びかけた。こうした極めて個人的な音楽の楽しみを、ウェブサイトの読者が共有することは、音楽の楽しみを拡げるという点で大変有意義だと感じたからである。

　2008年5月現在、23の投稿が寄せられている（私自身による6投稿を含む）。「誰かのお腹に耳をあてて、腹の中の音を聴く」「自動車の運転中、赤信号で停車した際に、窓の　　　　　　　外に見える歩行者の歩行テンポと車内BGMのテンポの一致や違いを楽しむ」「たまたま誰かと一緒に階段を上がるとき、その人の足音＝表拍、自分の足音＝裏拍と感じながら歩く」など、様々な内容が寄せられている。

　このウェブサイトは、2008年5月現在も継続して投稿を募っている。今後も多くの方から、様々な試みが寄せられることを期待している18）。
3. 3 伝統的な遊びなどが動機となる音楽的営み

　伝統的な遊びにも、音楽的営みが見られる。例えば、加古里子著『日本伝承のあそび読本』には、音に関係する遊びもいくつか掲載されているが、その中に、スプーンと糸を使って、深い余韻のある音を聴く遊びが紹介されている。スプーンに2本の糸を結び、そのタコ糸をそれぞれ片手の人差し指にくくりつける。人差し指を耳にあて、誰かにスプーンを叩いてもらったり、スプーンを何かに当てたりすると、スプーンの振動がタコ糸を伝わって、すばらしい余韻のある音が聴けるというのである。私も実際に試してみたが、大変興味深い音を体験することができた19)。
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写真3：スプーンにタコ糸をつけて音を楽しむ

　また、レクッカラ（rekukkara）と呼ばれる樺太アイヌに伝わる伝統的な遊びは、「ペアを組んだ女性が顔を接するくらいに対面し、一方が目前の相手の口腔に、自分の喉声―喉奥から出す歪度の強い声、所謂浪曲師のだみごえ―や、擦れ声を送り込み、もう一方の受け手側の女性がそれを口腔形状変化によって変調するという独特の機序をもつゲーム」である20）。これも他者に聴かれることを意図しない音楽的営みである。

　

3. 4 楽器・音具の性質や奏法が動機となる営み

　楽器・音具の性質や奏法もまた重要である。『くちづけ口琴』もそのひとつで、もともと、口琴の奏法を出発点として発想した作品である。ここでは、楽器・音具の性質や奏法が動機となる営みを二例紹介する。

　一例目は、「コポコポ」という音具である。これは、音楽教育家、池田邦太郎の考案した音具「マリン管」をもとに、東京都東村山市の楽器店「トロル」の西崎徹によって考案された音具で、筒状の音具そのものに耳をぴったりとくっつけて音を楽しむというものである。まるで水が流れているかのような音を楽しむことができる。
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写真4：コポコポに耳を当てて、音を楽しむ。

　二例目は、斎藤鉄平が2006年に考案した「オトフラシ」という音具である。これも、「コポコポ」と同じく、耳に直接当てて音を楽しむものである。穴から突き出している棒状の部分（斎藤は、この部分を「触覚」と呼んでいる）を指で触ることで、様々な音を楽しむことができる。また、内部に金属の棒が立っており、そこにビーズなどの小さな玉が当たることにより、オルゴールのような音が鳴るという仕組みになっている。内部に入れるビーズあるいは金属の玉などの大きさや形、材質を変えることで、音色を変化させることもできる。作者によると、「海にいったときに貝殻を耳にあてて遊ぶイメージから着想した」21)とのことであった。
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写真5：斎藤鉄平考案の音具「オトフラシ」

　これらは、いずれも自分自身が楽しむことを目的に考案された音具である。

　他に、口琴や親指ピアノについても「もともとは、誰かに聴かせるためではなく、自分で楽しむための楽器である」という説を聞いたことがある。今回は、残念ながらその説を裏付ける調査ができなかったが、今後の研究課題のひとつである。

　本章で挙げた音楽的営みの中で、特に「日常における音楽的営み」「伝統的な遊びに見られる音楽的営み」「楽器・音具の性質や奏法」を積極的に収集することは、他者に聴かれることを意図しない音楽のあり方を考察する上で、大変意義のあることだろう。

4 他者に聴かれることを意図しない音楽の可能性

　最後に、今後の新たな研究、発展に繋がると考えられる「他者に聴かれることを意図しない音楽」の可能性を、①「教育的可能性」②「音楽療法の現場での可能性」③「他者に聴かれることを意図した音楽への可能性」の3つの視点から述べたい。

4. 1 教育的可能性

　3. 2で挙げた、「音に耳を澄ます」「音に独自の感じ方を見出す」「想像上の音を何らかの方法で楽しむ」「想像上の音や実際の音を用いて、即興的な演奏を楽しむ」といった日常における音楽的営みを深めることは、聴取の能力、演奏の能力を高めるためのトレーニングにも成り得る。また、これらの営みを日頃から積極的に意識することは、音楽創作のための発想をより豊かにすることにも繋がるだろう。

　他者に聴かれることを意図しない音楽が、ワークショップという教育目的の場でよく実践されているということは既に述べたが、学校現場においても有効である可能性も感じている。文部科学省が2008年に発表した小学校の学習指導要領解説音楽編では、「A表現」の中で、「この項目は、児童が様々な音と新鮮な気持ちをもってかかわり音の面白さに気付いたりその響きや組合せを楽しんだりしながら、様々な発想をもって音遊びをしたり即興的に表現したりする能力及び音を音楽へと構成していく能力を高めることについて示している。／低学年では、声や身の回りの音の面白さに気付いて音遊びをしたり、音を音楽にしていくことを楽しみながら音楽の仕組みを生かし、自分の思いをもって簡単な音楽をつくったりすることが指導のねらいとなる」22）とある。中学校の学習指導要領解説音楽編でも「表現領域の内容」で「音楽は音から成り、音楽表現は音を媒体とする。したがって、まず音について知ることが必要となる。音楽の素材としての音には、声や楽器の音のみならず、自然音や環境音など私たちを取り巻く様々な音も含まれる。（中略）音楽の素材としての音の質感を、生徒が感性を働かせて感じ取ることは、表現活動において実際に音を発する際に、どのような音を出したいのか、どのような音がふさわしいのかといった意識をもつことにつながっていく」23)とある。「他者に聴かれることを意図しない音楽」によって、日常における音楽的営みを含む音楽との関わり方をより豊かにすることは、この方針の具現に直接的に関わると考えている。

　

4. 2 音楽療法の現場での可能性

　障害児施設や老人ホームなどの音楽療法の現場では、クライアントと音楽療法家が、他者に聴かれることを意図せずにセッションを行うことが多い。こうした場では、「他者に聴かれることを意図しない音楽」の研究が、重要な役割を果たす可能性があると考えている。

4. 3 他者に聴かれることを意図した音楽への可能性

　1999年に開かれたクリエイティブ・ミュージック・フェスティバルのコンサートで、私は扇風機を用いた即興演奏を行った。3. 2. 1で紹介した扇風機を用いた演奏と同じ方法であるが、このコンサートでの演奏は、聴衆に聴かれることを意図して行われた。他者に聴かれることを意図しない音楽を追求することは、他者に聴かれることを意図した音楽の可能性を拡げることにも繋がるであろう。

おわりに

　通常、作曲家や演奏家は、自分の音楽が誰かに聴かれることに価値を感じるものだ。私もそうである。しかし、一方で、本稿で紹介したような、聴衆を必要としない音楽の持つ、孤独で密やかな愉しみについても興味を抱き続けている。

　他者に聴かれることを意図しない音楽は、残念ながら、これまであまり重要視されて来なかった。だが、私は「他者に聴かれることを意図しない音楽」に、4で述べたような可能性を、常に感じ続けている。

　3で述べた「自分自身の楽しみのためだけに演奏される音楽」「日常における音楽的営み」「伝統的な遊びに見られる音楽的営み」「楽器・音具の性質や奏法」、私はこれからも益々こうした楽しみを探し求めていきたい。また、作曲家・即興演奏家としての立場から、それらをベースとした作品を積極的に発表していきたい。そして、そのような作品に触れた人が、また新たな音楽の楽しみ方を発見することで、日常における音楽的楽しみを拡げ、音楽との関わり方をより豊かなものにしてくれれば、これ以上の喜びはない。
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