
NHK アカデミア 第 14 回<作曲家･指揮者･ピアニスト 久石譲> 

 

 

 

こんにちは、久石譲です。僕はあまり人前で話すのが得意ではないので、今日はちゃんとできるかどうか分か

らないんですけれども、できる限り音楽とかいろんなものをみんなに伝えられるように頑張りますので、よろ

しくお願いします。 

 

それからたくさんの人たち聞こえますか？できるだけ分かりやすいように、あまり気取らず、自然体でやって

いきたいと思います。 

 



 

 

<ベートーヴェンはロックだ！> 

 

まずは「ベートーヴェンはロックだ！」というテーマから入りたいと思います。もちろん、「ベートーヴェン

がロック」なわけないですよ。それは全然関係ないです。単純に言えば、ベートーヴェンは“リズム”に対して

非常に鋭い感覚を持っていた。特に交響曲第 7 番、これはもう本当にリズムが中心になって作られている曲に

なります。そういう意味で言うと、リズムに対する独特な感性、シンコペーションとかいろいろあるんですけ

れど、そういうのも踏まえたリズムを、作曲の核に据えておしてきた。もちろん、5 番の「運命」なんかもそ

の傾向は十分にあります。そういうようなベートーヴェンの“姿勢”です。 

 

長野の芸術館の音楽監督を僕がやっていたときに、ベートーヴェンの全曲演奏をすることになりました。あま

りクラシックになじみでない人にどうやって伝えようかというときに、「ベートーヴェンはロックだ」と言っ

てしまおうということで、キャッチフレーズで作ったタイトルです。ですから、さっき言ったようにベートー

ヴェンがロックだとは全然思っていません。ですが同じように、ロックの基本はやっぱりリズムにあります。

ベートーヴェンもリズムを中心に置いている。そういうわけで、分かりやすくキャッチーなフレーズとして、

「ベートーヴェンはロックだ」と言い切っちゃいました。 

 

<クラシック音楽とリズム> 

 



 

※映像（開始点 4 分 05 秒）とあわせてご覧ください。 

 

これはベートーヴェンの交響曲第 7 番の第 4 楽章です。聴いていると、めちゃくちゃリズムを強調して演奏

しています。来ていた人とか、評論家の人からも、「ロックだね」と言われました。つまり、リズムを置いて

いるという共通の意味での“ロック”です。それは、実は我々がクラシックをやっているときに、ちょっと忘れ

てしまうことなんですね。 

 

それを具体的に説明しますと、ロックのバンドの人たちは、例えばベースにしてもドラムにしても、すぐそば

に“転がし”、モニターとして小さなスピーカーで、離れた人の音を全部聞いて演奏しています。ですから、み

んなぴったり合う。ところが、オーケストラの場合というのは、基本的に 100 人とか、とても大勢の人数にな

ります。そうすると、指揮をしている僕からティンパニの奏者まで 10 メートル以上あります。そして、サイ

ドの弦の後ろの人たちになると、14～15 メートルとか結構遠く離れてしまいます。もうお分かりだと思いま

すけれど、やっぱり離れている分だけ音が届くのが遅いんですね。ここでジャストだと思っているのが、後ろ

の方では遅くなる。「オーケストラというものはそういうものだ」ということにしてしまって、ドイツ流の重

い演奏の解釈ということで、演奏しやすいやり方をとります。 

 

ですが、近代オーケストラ、現代オーケストラとしては、感覚で、その距離のズレを調整します。足元に転が

し(モニター)を一人一人に置くわけにいきませんからね。そうすることによって、オーケストラは現代オーケ

ストラに切り替わっていく。そういうことが必要になっていきます。ですからクラシックは、あまりリズムは

得意ではなかった、正直に言うと。ところが、今はそれに脱皮していく。僕がやっているようなリズム主体の

演奏というのは、特にそういうリズムに気を付けて演奏しています。 

 



 

(2 管編成・3 管編成･･･オーケストラ編成の種類。木管楽器の数を基準に決められる) 

 

ベートーヴェンのそれぞれのシンフォニー、あるいはブラームスでもそうなんですが、最初に演奏したときと

いうのはあまり大きい編成じゃないんですね。通常、我々がオーケストラと言うのは、2 管編成で 60 数人。3

管編成、“3 管”というのは、フルートとか木管が 3 本ずつ、オーボエ、クラリネット、ファゴットなんかが 3

本ずつある。そうすると、弦の人数もすごく増やします。いわゆる“2 管”というベートーヴェン時代のもので、

大体 62～63 人。それが 20 世紀に入って、“3 管”というちょっと大きめな編成になって 90 人前後。それから

ストラヴィンスキーの「春の祭典」とかになると、これは“5 管”という言い方をしますが、これはもう百何十

人というかたちになります。編成が大きくなればなるほど、やはりちょっと距離が遠くなりますし、合いづら

くなります。 

 

先ほど聴いてもらったベートーヴェンの交響曲第 7 番、実はあれは室内オーケストラです。ですから、実際は

50 人前後、もっと少ないかな、そのぐらい小さい編成になります。普通のオーケストラがダンプカーを運転

している感じ。だから急に曲がれないんですね。ところが室内オーケストラになると、スポーツカーです。で

すから、すぱっとやった段階で、すっと曲がります。これが、僕が結構気に入っている理由。もちろん大きい

編成もいっぱいやりますけれども、チェンバー･オーケストラ、室内オーケストラというのがすごく好きな理

由が、ものすごくコンテンポラリー、今日的なリズムを作るのに最適なんですね。それで僕としては、この室

内オーケストラを大切にしています。 

 

それで大きい編成でも、例えば作曲の方でいいますと、20 世紀に入ってすごくリズムを中心にした楽曲があ

ります。 

 

<20 世紀の音楽とリズムの関係> 

 



 

※映像（開始点 12 分 00 秒）とあわせてご覧ください。 

 

聞いたとおり非常にリズミックな、20 世紀初頭の方の最大の衝撃的な音楽ですね。恐らく「これは“ロック”」

と思っても全然差し支えがないくらい、衝撃的なリズムです。音楽というのは、20 世紀に入る前までは生の

演奏ですから、コンサートホールに行かないと聴けなかった。それから、パブとかの飲み屋さんで演奏してい

る人の音楽を聴く、辻芸人の音楽を聴く。あとは自分でピアノを弾くか、仲間で集まって譜面を演奏するぐら

いです。ところが 20 世紀に入って、ラジオというのが放送され、それから LP、レコードというメディアがで

きた。我々はもうそれが当然だと思っているんですが、これはまだ 100 年たってないんですよ。家で音楽を聴

けるというのは、ごく最近なんです。そうすると、いろんな人が家で楽しむために LP を買う。これがビジネ

スになってしまうわけですね。ビジネスになった瞬間、音楽を“商売”にする。パッケージされた商品を売るよ

うになる。そのときに起きた音楽が、「ポップス」というジャンルです。ポップスというのは辞書を引いても

らえば分かりますけれど、定義が「みんなが望む音楽を提供する」です。それがポップスです。ですから、ポ

ップス自体に哲学はないです。 

 

ところが、ちょっと前にアメリカで、アフリカから黒人の労働者をたくさん入れました。その黒人の音楽と白

人の音楽がもみ合いながらできたのが「ディキシーランドジャズ」。「ジャズ」になっていきます。これは基本

的に言うとリズムがベースです。アフリカの人たちのリズム感とメロディーコードが進行していく音楽が合

体することで、とても力強いシンプルな形態ができるようになりました。それができたときに、一般の大衆も

含めて、当然その音楽に親しんでいきます。 

 

ところが、クラシックはどうなったかと言うと、先ほどの「春の祭典」はいいんですが、そのあとというのは、

より音楽が複雑になっていき不協和音の世界になり、リズムも明快には出さない、メロディーも失ってしまう。

そういういろいろなことが起きたときに、20 世紀に入り、クラシックの音楽の力というのは少しずつ失われ

ていったわけです。 

 



<「ミニマリスト」として クラシック音楽に挑む> 

 

僕自身は「ミニマリスト」です。「ミニマル･ミュージック」というのは･･･ちょっとピアノを使おうかな。 

 

 

※映像（開始点 16 分 57 秒）とあわせてご覧ください。 

 

今弾いているのは、同じ音型をずらしただけです。同じ音型が 1 個ズレますね。 

 

 
 



両手をぴったり合わせると、5 本の指に見えますが、こうなると(合わせた手を指１本分ずらすと)6 本に見え

ます。さらにずらすと 7 本になりますよね。これを繰り返して、ぐるっと回って戻って、また 5 本の元に戻

る。そのズレを聴かせていく音楽が「ミニマル･ミュージック」です。このミニマル･ミュージックというのは、

基本的にズレを聴かせていくわけですから、リズムがベースになります。最小限の音型を繰り返していく。ず

れていって、戻る。あるいは、ずれていってほかに行く。そういう作曲のスタイルなんです。僕は、そのミニ

マル･ミュージックを、大学を出たときからずっとやっています。多くの人に、映画音楽の作曲家として知ら

れているかもしれませんけれど、ずっとその前から、今のスタイルをとった現代音楽の作曲家としてやってい

ました。 

 

<ミニマル･ミュージックとクラシック音楽> 

 

 

※映像（開始点 18 分 31 秒）とあわせてご覧ください。 

 

これも一つのパターンを、繰り返しているんですね。これはミニマル･ミュージックと言っても、いちばん初

期のミニマルではなくて、いろいろ発展したミニマル･ミュージックに影響を受けた最新バージョンのかたち

だと思ってください。これをやっているのは僕だけではなくて、世界中にいろんな方たちがいます。そういう

世界中の人がミニマル･ミュージックから影響を受けて、それぞれ自分のスタイルでやっているうちの一つで

す。 

 

先ほどベートーヴェンの交響曲第 7 番のところで、「ベートーヴェンをロックだ」という言い方をしました。

それは「リズムを強調することで、新しい世界ができないか？」ということで始めたということです。その原

点の一つというのは、僕自身がミニマリストである。そうすると、自分が作曲家として挑戦してきたものの一

つで、ミニマルのベースにはリズムがあります。 

 

日本のオーケストラも現代音楽として作品を演奏したりはしています。ですが、大抵の場合はそれはそれとし



て演奏して、ベートーヴェン、チャイコフスキーは、クラシックの伝統的な演奏方法に戻ってしまいます。で

すが、僕は逆に作曲家がベースですから、今のようなミニマルの方法をとった作曲をベースにして、そのアプ

ローチのままクラシックを演奏したらどうなるのかという観点で演奏します。そういう意味でも、「ベートー

ヴェンはロックだ！」という言い方にしたわけです。 

 

<変わるクラシック音楽> 

 

 

久石が主宰する Future Orchestra Classics では、演奏者が立って演奏することで、新しい音の響きを追究して

いる。※映像（開始点 22 分 47 秒）とあわせてご覧ください。 

 

フューチャー･オーケストラ･クラシックというのは、今、自分が主催しているオーケストラで、日本の各オー

ケストラの首席奏者ばかりが集まったスーパーオーケストラなんですけれども、やっぱりチェンバー･オーケ

ストラ、要するに室内オーケストラというのは、今、自分にとってはいちばんフィットするし、逆に世界的な

傾向でもそうなっているようです。 

 

なぜかと言うと、最近出た音楽雑誌の中で、古今東西のすごく有名な指揮者、それこそカラヤンやバーンスタ

イン、全部入れた中でのクラシック 500 プラス 100 だから、600 曲あります。その中のベートーヴェンの 7

番、今日いちばん初めに聴いてもらったやつですね、あの僕の CD が一等賞になっているんです。今までそん

なことはなかった。ですから、クラシックって、変わっていないようなんだけれど、やっぱり変わってきてい

るわけです。 

 

僕がこうした方がいいよと思ったことは、僕だけが思っているわけではなくて、世界中でそういうことにアン

テナを張っている人たちはそういうふうになっていて、お客さんもそういうふうに移っている。そうすると、

動いてないようなクラシックですら、変化している。だから、自分の生活のパターン･･･パレットといいます

か、より色彩豊かな生活をするためには、こういうクラシックも自分の生活に入れた方が、楽しいんじゃない



かと思います。 

 

<音楽とは> 

 

 

 

「音楽とは」というのはちょっと大げさですね。「音楽の進化」というか･･･まあ、音楽ってこういうものかな

ということの概要を、ちょっと説明しますね。 

 

小学校で習います。「メロディー」「ハーモニー」「リズム」。音楽の三要素ということで教わっているはずです。

ちょっと難しい言い方をすると、「時間軸」というものを考えてみてください。縦が“空間”ですね。横が“時間

の流れ”ですね。この時間軸で考えますと、ハーモニーは空間(軸)の方です。なぜなら、ハーモニー自体に時間

の経過が必要ないですから、これは空間です。ですが、リズムというのは、タンタカタンタカ･･･、必ず「タ

カ」の間に時間がたっていますから、リズムは時間(軸)の表現になります。そして、ハーモニーという空間軸

とリズムという時間軸の間、そこで起こっていることを象徴するかたちでの記憶回路、それがメロディーです。

ですから我々はメロディーを覚えることで、「その音楽ってこういうもんだよね」と。そこにある音楽の顔が

メロディーにあたります。 

 

メロディーはシンプルであればあった方がいいんです。他の人は違うかもしれませんが、僕の考え方です。た

だ、シンプルであるということは、他の人が書いているものに似通ってしまう傾向もあるわけです。それが独

特であるためにはどうするか。ほんのちょっとしたリズムの変化、ハーモニーの変化。そういうことが、シン

プルなメロディーラインに微妙な陰影を与えます。実はメロディーというのはメロディーだけで成立してい

るのではなくて、メロディー、ハーモニー、リズム、そういうものが三位一体になってできた空間で、初めて

良いということになるわけですね。 

 



 

 

では、音楽の歴史というのはどういうふうになるのか、音楽がどうやって成立したのか。音楽とは、人間にと

って何なのかという基本的な問題が絶えずあります。 

 

以前、この番組に出られた方もおっしゃっていました。音楽というものが“コミュニケーション”として、とて

も原始的な生活をしている中でも出ると。僕の意見も全くそれと同じです。20 人、30 人の集団というものが

できたら、必ずそこには宗教、つまり神様がいて、みんなの気持ちを一つにするために宗教的なものが要る。

そうすると、儀礼が要る。儀礼のための音楽。それと一人一人のコミュニケーションとして一緒にリズムをと

る、一緒に歌う。そういうところから音楽が多分スタートしたんだろうと思います。言葉が生まれる、あるい

は生まれる前から、音楽の原型はあったと思います。西洋音楽ではほぼ宗教と結びついて、グレゴリオ聖歌(ロ

ーマ･カトリック教会で典礼に用いられる伝統的な単旋律による聖歌)、神様に対する祈りを捧げる歌ができま

す。単音のメロディーの世界になります。単音のメロディーをやっていると、だんだんそれでは飽き足らなく

なって、誰かがそれに対して合いの手を入れようというような話になってくる。そうすると、2 つのメロディ

ーが出てきたりとかする。でも、何となく伝承されていくかたちでの継続でしかなかった。 

 

15 世紀になった段階で、線のようなものが書いてあって、「こういうふうに歌うんだよな」という感じで、伝

統音楽と同じように耳で覚えて、同じように歌っていました。高低を、今度は音符のような形で、ぽんぽんぽ

んと、棒線が 2 本 3 本ひかれて、「低い、中くらい、高い音みたいな感じで、音って進行するよね」というよ

うなことを書いたものがだんだん出てきます。それで、「五線」というかたちの線が現われて、そこに音符を

書いていって、音符の間が離れていればいっぱい伸ばす。音符の間が詰まってくると、タタタタタ、それに高

い、低いの点を打つと、タタタタタに高低をつけて表現できるようになる。だんだんそれが、我々が使ってい

る五線譜に近いかたちになります。そこで何が起きるかと言うと、ほとんど多くのケースは「輪唱」ですね。

同じ音を繰り返す。これは重要だから覚えておいてください。今、僕がやっているミニマルの原点と全部一緒

です。出だしはみんなそうやって同じことを繰り返していました。誰かが何かを言った。それを繰り返す。そ

れが微妙に違う。譜面で書いてみる。そうすると「もしかしたら、その前にもう少し“ド”の音があった方が良

くないか？」というような吟味をしてくるようになります。だんだん構成してくるんですね。 



 

 

 

構成してくると、何が起こるか。基本的に言うと、“作曲家”がそこで生まれます。つまり、構成する人間が出

てくるわけです。そして、それを見てみんなが演奏する。読めるように勉強して、歌うようになる。そうする

と「もう少し他の楽器、今、町中で弾いているあの太鼓も入れちゃおうよ」みたいなかたちで、太鼓も入りま

す。それを全部また音符で書いて、「ここは休んで、ここは入れよう」というようなことをやっていくことで、

譜面ができていく。つまり、作曲家の誕生になるわけですね。 

 

 

※映像（開始点 45 分 05 秒）とあわせてご覧ください。 

 



バロック時代ぐらいまでというのは、基本的には「ポリフォニー」という言い方をします。ポリフォニーとい

うのは、いわゆる線の音楽です。 

 

(ピアノを弾く) 

具体的に言うと例えばこういう感じで、横の音楽で、決して和音ではない。全部横のラインで動く音楽。これ

がポリフォニーです。 

 

バロック時代に実はもうオペラができています。オペラになると「レチタティーヴォ(歌唱様式の一種。話す

ような独唱のこと)」といって、ストーリーを伝えなくてはならない時がある。そこで何が起こるかというと、

「私は〇〇で、あなたが好きよ～♪」みたいなことを言うわけですね。この辺りからだんだんと「和音(2 つ以

上の音が同時に響き合う状態の音。コードともいう)」が出てくるわけです。それ以降、20 世紀、現代に至る

までと言ってもいいでしょう。和音が音楽の大半を占めるようになります。 

 

 

※映像（開始点 46 分 10 秒）とあわせてご覧ください。 

 

例えば単純言うと、 

 

今、下の“ド”の音を弾いているんですけれど、上のドの音の鍵盤を押さえておくと･･･音が伸びていますよね？ 

 

次に“ソ”の音です。ソの音、音が出ないようにして鍵盤を押さえておいて、ドの音を弾きます。すると、「ソ」

って、鳴っているでしょう？ 

 

実は、下のドの音を聞いている段階で、第 1 倍音、第 2 倍音、第 3、第 4、第 5、第 6、こういう音を同時に

聞いているわけです。人類はこれを長い間かけて発見して、「三和音」というのを作ります。 

 



<ハーモニーと感情表現> 

 

 

 

この三和音ですごく重要なのは「ドミソ」。普通のドミソいきます。 

(ピアノ弾く) 

これは明るいですか、暗いですか。どっち？ 

 

次にこの和音は？暗いよね。 

 

この和音は、ドとソは同じ音なんです。ミの音が、ナチュラルか、フラットか。これだけの差です。でも、こ

れを聞く人は、「明るい」「暗い」という感情を抱きます。つまりこの差で、音楽が人の感情を表現するように

なります。これが古典派以降の音楽の基本です。 

 

今度は例えば、こういう弾き方をすると、「あっ、穏やかな何かだな」というのが伝わりますよね。でも、逆

にこんな弾き方をすると、「何かちょっと複雑になる」。これがポリフォニー以降の「機能和声」、ハーモニー

の時代に入るわけです。 

 

ところがみんな同じことをやっているから、もう飽和状態というか、「何をやっても変わんねぇな」みたいな

ことになります。それで、だんだん不協和音を使うようになっていく。そうすると、自分独自の音を出そうと

しすぎて、結果的に不協和音、20 世紀のいわゆる「十二音技法」だとか、そういうふうになってきます。ハー

モニーの流れやなんかで、不協和音の現代音楽のようになりました。お客さんも離れた。リズムも失った。 

 

困った時にポップスというのが流れて、さっき言ったジャズや何かをベースにしたリズムで世界を設計した。

ところが、そのあとで僕がやっているミニマル･ミュージック、さっき話した“ズレ”なんですけれども、ハー

モニーやリズムを取り戻した。これは想像以上に世界の作曲家に影響を与えました。自分もその中の一人です。



これが今、世界のあるいは現在置かれている音楽と人との関わりの状態だということです。 

 

<理想の音楽とは> 

 

 

 

我々の置かれている状況がそうだとして、その根本的な問いである「音楽とは何か」ということをちょっと話

したいと思います。「何か」というのは、自分も分かりません。今はまだ分からないから一生懸命やっている

ということなんですけれども、最近自分の体験したことで言うと、こういうことがあります。 

 

東京から新幹線で 1 時間ぐらいのところに、自分の仕事部屋があります。完全な自然ではないですけれども、

かなり疑似的というか、自然に近い状況のところです。そこでよく散歩をします。そうすると、風が通ってい

くのが分かるんですよ。高い木がたくさんありますから。「あ、ここでザワザワっと言っている」というのが

だんだん移っていくのが分かるわけです。しかもそのときの音がすばらしいんですよ。ザワザワザワって言っ

たのが、ふっと変わっていく様が見られる。同じように、例えば木に模様があるんです。長い時間かけて作っ

たんだなというのがすごく分かるわけですね。人工的なものじゃない。こちらは、それに見入ってしまうわけ

です。 

 

同じことで言うと、ニューヨークのセントラルパークなどを散歩していますと、去年の秋は落ち葉が多かった

です。すごくきれいなんですが、その道路沿いにある落ち葉が、積み重なったように濃い部分と薄い部分とが

あるんですよね。その風景の中で見ていくと、すごく自然ですばらしいんですよ。なぜ、そういうかたちにな

ったのか･･･。単純なんです。風がたくさん吹くところは落ち葉が少ない。ちょうど木の幹の陰になっている

ところにはたくさんある。あるいは、人が大勢通っているところはやっぱり少なくなっている。“自然”なんで

すよね。 

 

我々は一般に、美術、音楽、全てを含めたときに「芸術」という言葉を使いますよね。芸術はアートですよね。



これは人間が作ったものなんです。多くのケースはね。それは人為的に作ったものでしかないんです。ところ

が、今言った「自然が作ったもの」がありますよね。そうすると、我々がやっている芸術というのは何なんだ

という話になるわけです。あくまで人為的な自分の思いを込めているという、それだけのことかということに

なると、大したものじゃないんじゃないかということになるわけです。長い時間をかけて作ったものに対して、

僕が今一生懸命曲を書いている。でも、それは何のためなのか？自分は人類のために書いている。そんな偉そ

うなこと言えるわけないです。正直言って、自分に何ができるかということを、一生懸命書いているだけだっ

た。恐らく多くの作曲家が書いてきたものも、そういうことでしかないんです。単純に言ってしまうと。 

 

 

 

ところが、クラシックの歴史で言うと、こういうことがあります。先ほど言った単音から、ポリフォニー、い

くつかの声部の音楽になり、ハーモニーになったという歴史があります。その時代その時代の作曲家は、その

時代のテーマを抱えている。そうすると、ベートーヴェンの時代にベートーヴェンしかいなかったわけではな

いんですよ。ベートーヴェンと同じことをやっている人が、全世界で何百人、何千人、何万人といたんです。

特に当時は今のように、何かここで起こったらすぐにインスタに上げちゃおうみたいなそういう時代ではな

いですから。一つのことが他の国に通じて、しかも離れた国に伝わるには 5 年かかったりするわけですから

ね。そうすると、その時代は「今はこういう語法だよ」というようなことに、5 年、10 年、あるいはもっと長

い期間、それに携わる人が大勢いたわけですね。ベートーヴェンの陰には数万人の作曲家、もっと言ったらベ

ートーヴェンよりも人気があった作曲家が、当時はいたわけです。 

 

自分のためにも救いのような言い方をしますけれども、自然に対して我々は無力じゃないかっていう考え方

もあるんだけれども、そうやって受け継がれてきた、人間同士で作ってきた音楽。時代の語法にあらがいなが

ら、あるいは同調しながら作る。そして、いかに我々は自然になっていくのか。「自然に近づくことが、理想

の音楽」なのではないかと僕は考えます。 

 



 

 

シェーンベルクという十二音技法、不協和音の原点みたいな人、すばらしい作曲家なんですけれども、そのお

弟子さんにベルクとヴェーベルンという人がいます。ヴェーベルンは指揮者としても非常に優秀な人でした。

彼の曲はすごく短くて、点描主義と言って、1 曲 1 分とか 1 分半とか、そういうものがすごく多い。無駄がな

い素晴らしい音楽なんですが、彼はある講演の中で、「音楽は耳の感覚に関する合法則的な自然である」とい

う言い方をします。 

 

 

 

僕も、あまり人に教えることがないんですけれど、教える時に言うのは「こういうテーマでいきたいというの

は、それはいい。それはあなたの感性だからオーケーだよ。ただ、それをモチーフにするなら、どうやって構



成して、どう発展させて作っていくか。ニューヨークのセントラルパークにある公園のように、いかにもきち

んとした自然のようなフォームを、そのモチーフを使って、どう発展させて一つの曲にまとめるか。そこが作

曲ということのいちばん重要なところである」と。つまり、単に音を並べるだけではなくて、何らかの秩序あ

る造形物にする。それがいわゆる音楽であり、作曲家、人類がやっていく音楽である。その音楽が結果的に、

人に勇気を与えたり、その時代を反映したりするようなことができるんだったら、これ以上幸せなことはない。

ですから、作曲を志すというのは多くのケース、ムードです。雰囲気で、気持ち泣ける。そういうのが音楽だ

と思われているけれど、今日言ったようなことがバックグラウンドにあります。 

 

ですが一方で言うと、一般の社会の中でも、例えば経済でも、マルクスなんかが言っているのは、「経済はム

ードである」ってはっきり言っちゃっています。景気がいい悪いうんぬんというのはムード。一般の人たちの

ムードで、実は論理的な構造で決められているわけではない。「ムード」「論理」「感情」「理性」。そういった

ものがごちゃごちゃする中で、自分の道を探していく。答えはないと思うんですが、それをいつも考えながら

生きていくのが、いちばんいいんじゃないかと思います。 

 

ああ、大変なこと言っちゃった。 

 

 

 

 

<世界の中で音楽を考える> 

 

世界の中で音楽を考える。今、僕は、1 年の半分以上、海外でコンサートをするということが多いです。 

 



 

※映像（開始点 58 分 40 秒）とあわせてご覧ください。 

 

見ていただいたのは、ニューヨークのラジオシティミュージックホールというところの映像と、ヘルシンキで

行ったコンサートの映像です。 

 

これを始めたきっかけというのは、僕は別に留学もしたことがなくて、ほとんど日本だけで自分で工夫しなが

ら音楽を作ってきた。大学時代も授業をほとんど出ていなかったし、私はあまり真面目な学生ではなかった。

だけど必要に迫られたところで、一生懸命自分で覚えてきた。そうすると、自分の音楽がどのぐらい通じるの

かな？世界の中で、自分はいったいどういう位置にいるんだろうと思った。お話が来たものをこなしていった

というか･･･それで今、すごく大変な数、海外でコンサートを実際にやっています。 

 

多くの人たちと同じように、僕もそうなんですけれど、海外に行った時、いちばん何を考えるかというと、日

本のことを考えているんですよね。ですから例えば、今の VTR のように「こんなにみんな立ち上がってワー

ワー言っているのに、日本というのは寝ているのかな？というくらいに静かだな。お客さんは」とかね。「こ

れは外国でやった方が楽しくないか？」みたいなことを思ったりします。でもこれは結局、“民族性”なんです

よ。楽しんでいるんだけれど、それを表立って表現していない。それは日本人の美徳でもあったりするわけで

すよね。 

 

実はね、それと同じようなことが演奏の上でも起こってしまうんですね。日本のオーケストラとリハーサルを

します。そうすると、初日の段階である程度高いレベルまでいっているんですね。海外のオーケストラとやる

と、すぐに止まってしまったりします。「これでどうするんだ？できるのか？」みたいな感じがします。2 日

目、3 日目とこなしていきますよね。そうすると、もともとある程度高いレベルまで来ているんだからすごい

だろうと思うんだけれど、あまり日本って伸びないんですよ。初日の演奏から本番までの“のりしろ”があまり

ないんです。つまり、出だしからかなりきちんと整然と演奏する。出だしからお行儀がいいんです。ところが、

外国って本当に好き勝手。「この野郎、好き勝手に弾きやがって」みたいな感じがあるんですが、2 日目、3 日

目になってくると、暴れているのがだんだん収まってくるんですね。そうすると 3 日目のリハーサルが終わっ



て本番になるころになりますと、大きい音楽ができているんですよ。すごく歌う。「おっ、そこまで来るんだ」

という経験があるんです。 

 

日本は、できた音楽ってそんなに大きくないんですよ。そうすると「もしかしたら日本の教育って間違ってい

るんだよね」って僕は思います。音楽をする喜びをきちんと教えていないから。音楽を教える時に何をやるか。

正しいピッチ、正しいリズムで演奏しなさい。その前に、音楽は一体何のためにやっているんだという話にな

った時に、もっと人に訴えかけるもの、人に何かを伝える、例えばそういうようなことに関してやりきれてい

ない。外国は自分がこの音を出す喜びというのを感じながら弾いている人が、オーケストラでもとても多いで

す。身勝手な連中もいるから、ふざけんなというのもすごく多いです。多いんですが、結果的にどっちがいい

悪いじゃないんだけれども、そういう体験をしていく中で、僕は自分の音楽がどうあるべきか、どうやったら

より伝わり、できていないことをどう克服するか、それが今度は自分の課題になりました。自分が体験したよ

うに、もっと若い人は海外に出ていってほしい。慣れ親しんだところにいるのではなくて、大変かもしれない

けれど、一歩踏み出して、自分の世界を広げていく。そこで見えてくる景色から自分をより高める、見直して

いくということは全然損じゃないと思うから、そういうことをやったらどうかなと思います。 

 

 

 

僕なんかもいい年なんですけれども、まだやらなきゃならないことが結構あります。ですから例えば、まだ自

分が本当に気に入った曲ができているわけではいから、もっともっと書かなきゃいけないものがいっぱいあ

る。課題は、みんなそれぞれ見つけられる。 

 

僕の座右の銘を一つ紹介しますね。「昨日の自分であってはいけない」。昨日と同じ自分であってはいけない。

昨日と同じ自分と同じことをやってはいけない。だから変わっていく、自分を変えていく。そういう努力をし

ていくことで、1 年たって振り返ったら、あのときはこう考えていたんだけれど、今はこうなったな。そうい

うふうになった方がいいかな。少なくとも自分はそうやっていきたいと思っています。 

 



<Q＆A パート①> 

 

 

 

こうきさん「久石さんの曲を、自分はいろんな世界観のメロディーで楽しませてもらっています。メロディー

とか音楽を作る上で、また演奏するときに、どのようなことを意識してこれまで音楽をやってこられたのかお

聞きしたいです」 

 

久石さん「こうきさん、とても良い質問なんです。というのは･･･このあとやるのが、メロディー･ハーモニー･

リズムというもので、音楽の成り立ちを説明します。『ちょっとタイミングがよすぎるよね』っていう感じで

す(笑)。今の質問に答えると、僕自身も、実は大学時代からミニマルをやっていたんで、全然メロディーメー

カーだとは思っていなかった。ところが、映画音楽とかをやり出すと、どうしてもメロディーが必要になりま

すね。それで書き出したんです。例えば一つの例ね。『ナウシカ』って知っています？」 

 

こうきさん「知っています」 

 

久石さん「『ナウシカ』って、宮崎さんに僕が最初に作った曲なんですけれど、あのメロディーもミニマルの

影響がすごくあるんです」 

 



 

※映像（開始点 28 分 35 秒）とあわせてご覧ください。 

 

久石さん「ずっと下の音、これしか、鳴ってないんですよ、和音。1 個だけ音が変わるだけ。それから、ずっ

と同じなんです。つまり『できるだけ和音もあまり変えずに作ろう』と。それでその次もまだ同じです。まだ

ドの音がずっと鳴っています。しつこいですね。ずっと同じです(笑)。 

 

初めてここで変わります。ここで初めて和音の進行が起きます。それまでは全く同じ低音でやっているだけな

んですね。自分はこの曲を作る段階でも『ミニマリストである』と強く思っていたんで、あまり普通のメロデ

ィーを書きたくなかった。それで一生懸命書いたのがこれです。でも逆に言うと、そういう自分のこだわりが

あったから、こういうメロディーが書けた気がします」 

 

こうきさん「ジブリの音楽とか久石さんの特に『Summer』を、自分も弾かせてもらっていて･･･久石さん、同

じ左手の伴奏なのにどんどん曲が展開していって、不思議だなと、自分の中ですごく思っています。『Summer』

を弾いていく中で、ずっと左手は似たコード進行と言うか、『シソラ･･･』というイメージがあるんですけれど」 

 

久石さん「そうだよね、そうだ、そうだ。(ピアノを弾く)これでしょう？確かに、そうだ。基本的にはここに

もミニマルの影響があったのかな。ちょっと自分でも分からないけれど。でも、これを弾けるんだったら、ピ

アノうまいですね」 

 



 

 

Taichi さん「僕はバイオリニストになりたくて、バイオリンとピアノをやっているのですが、練習がいやにな

る時があります。久石さんは練習が嫌になった時や、作曲がうまくいかない時に、どうやって気持ちを元気に

していますか？それから、久石さんの音楽の原点はどんなことがありますか？」 

 

久石さん「いやになった時にどうするかという話はね、ちゃんとした答えができないかもしれない。なぜかと

言うと、毎日いやだから(笑)。僕もどうやって逃げようかと毎日思っていますし、小さい頃、僕はバイオリン

をやっていたんですが、やっぱり練習がいやでやめてしまいましたから、全然いいヒントを言うことができな

いかもしれない。バイオリンを始めてどのぐらいたちますか？」 

 

Taichi さん「2～3 年くらいです」 

 

久石さん「長時間練習しないでいいから、例えば、毎日 20 分、30 分、あるいは、ごはんを食べる前のちょっ

とした時間とか、少しずつやっていく。大変だと思わない自分のいい時間帯を見つけてやっていくといいと思

います。それともう一つね、最終的に、Taichi さんがプロの音楽家になりたいのか、それとも趣味で弾いてい

くのかがあると思うんですけれども、普通に学校に行ってクラブ活動で何かある時に、オーケストラとかあり

ますよね。バイオリンが弾けると、ものすごく楽しいですよ。今は大変かもしれないけれど、将来的にそこで、

ベートーヴェンだとか、もっといろんな曲を弾いたりした時に、みんなと一緒に演奏できる。みんなと一緒に

やれると、すごく楽しいから。今、大変かもしれないけれど、ちょっと頑張ればいつか楽しいことがあるかも

しれないから、僕のようにならないでちゃんと続けてくださいね」 

 



 

 

久石さん「それともう一つ、僕の音楽の原点。僕の原点はよく分からないけれども、ずっととにかく音楽が好

きだった。だから好きなことを一生懸命やって、それでたまたま自分は作曲家になれた、作曲家になった。と

いうか、中学生の時から作曲家になると決めていて、一回もぶれたことがない。職業として、何も他のことを

考えたことはない。小さい時に『音楽をやる』。中学の時に『作曲家になる』。そのまま何も他のことを考えて

きていない。そういう意味ですごく幸せなんだけれども、恐らく Taichi さんに言えることは、『自分がいちば

ん好きなものを一生懸命やる。それが職業になればいちばんいいよね』って、そういう感じかもしれませんね」 

 

 

 

もぉりーさん「私は小学校の教師をしているんですが、毎日、子どもたちに“ワクワク”を提供できるようにし



たいなと思いながら仕事をしています。久石さんの音楽を聞いた時に、何でこんなにワクワクしたことが作れ

るんだろうというふうに思ったので、どういうふうにワクワクを広げているのかを教えてほしいなと思いま

す」 

 

久石さん「それが分かったら苦労しないかなみたいなところもあるんですが、ホントかなり苦労しています。

例えば『白鳥』っていますよね。すごく優雅に見えますよね。ただ水の中に入ると分かるんだけれど、ものす

ごく真剣にかいていて、とんでもなく激しいんですよね。優雅に泳いでいるように見えて、実はものすごく水

面下では努力している。自分はそういう音楽を書きたいと思いますよね。作ろうという気持ちはあります。ど

ういうことかと言うと、例えば、みんなが聴いて幸せになってくれればうれしい。でも、それはたぶん自分が

幸せだから、みんなにその幸せを伝えるのではないんですよね。逆に、到達できなくて、苦しんで、苦しんで、

苦しんで書いているんだけれども、書きたいのは、苦しんでいる俺のことを伝えたいっていう意識じゃないで

すよね。作りたいものに対して自分が努力している。そうすると、結果的にうまくいく時もあるし、いかない

時もあるけれども、一生懸命やるということなんじゃないですかね。ちょっと月並みになっちゃうけど、そう

いうことだと思います」 

 

< Q＆Ａ パート②> 

 

 

 

麻衣さん「先ほど、『自然』という言葉が出てきたのですが、木が作曲家の久石譲さん、枝がバックグラウン

ドだとした時に、その中に眠っている原動力は何ですか？」 

 

久石さん「作曲に対する原動力みたいなことですかね？麻衣さん、とてもいい例えをしていただいて。木は、

幹があって枝がありますよね。そして葉っぱだとか花が付いたりします。多くの人は、木の幹とか木の枝を見

て、ビューティフルとかきれいって言わないんですよ。緑色になった木を見て『ああ、きれいだ』と言うんで

すよね。それで正しいんです。ただ、自分がやっているミニマル･ミュージックだとか、いわゆるコンテンポ



ラリーな音楽をやっている人たちの基本は、幹や枝を作る作業なんです。将来、音楽ってこう変わるんじゃな

いか。こういうかたちでも音楽ってできるんじゃないかということにチャレンジしていくのが、枝であり、幹

になることです。その音楽を聴いて喜ぶためには、その葉っぱを実らせるための幹とか枝がしっかりしてない

とできませんよね。自分はそういう意味での、幹や枝でありたいです。でも、たまにはみんなから受けたいか

ら、葉っぱになりたいかな。そういう感じです」 

 

 

 

18 さん「映画音楽を作る上で、情報から得たもので感覚的に音に変えるのか、ロジカルに考えて、こういう

音の方がこの雰囲気に合うとか分かりやすいんじゃないかと考えて作っているのかということをお聞きした

くて、質問させていただきました」 

 

久石さん「現実の映画の現場がそうだということではないんですけれども、時間に絡むものというのは、基本

的に論理的な構造があります。つまり、本ですね。文学なんかも、『あ』という言葉だけでは意味はない。『明

日は、〇〇』。時間の経過があるので、小説も論理的な構造がいります。音楽も『ド』だけだったら駄目です

よね。ドレミとかドミソとかに沿って経過するためには、時間の経緯が必要です。映画もそうですし、音楽も

文学もすべて、論理的な構造が原点にあります。ただし、絵画はそうじゃないんです。絵画は見た瞬間、これ

は瞬間で世界が分かる。ですから、絵画に関しては論理的な構造を持たない。 

 

映画音楽はエンターティメントだと言われているんですが、大体 2 時間という尺の中で、出だしがあって、構

成します。だから、映画監督も一生懸命構成していますよね。多くの場合、台本を書く。基本ですけれど、起

承転結という方法をとって書きます。映画音楽には、そのシーンの中で鳴っている音楽と、いわゆる映像音楽

という、本来そこで鳴っていない音楽を付ける作業の両方があります。それから今言ったような、その構造で

テーマ主義もあります。最近とてもよくない方向に走っているのは、デジタル機械、機材が発展しすぎたため

に、そのシーンに付ける音楽が多いんですよ。つまり、走ったら速い音楽、泣いたら悲しい音楽、ものすごく

単純になっている。 

 



映画音楽は、監督が何を言いたいかということに焦点を絞りながら、ある程度距離をとって作っていくのが、

僕は正しいと思っています。映画 2 時間の間に、やっぱりかなりの曲数がいりますよね。例えば 10 曲だった

り、20 曲だったり。特にアニメーションや何かになると、30 曲を超えたりします。そうするとそれぞれの曲

が、そのシーンとどう結びついて、2 時間を構成していくかということに注意を払いながら作っていくのが、

いちばんいいかもしれないね。だから論理的なことと感覚的なもの、両方を総動員してやっていくしかない。

『これ』という方法論はないですから、頑張ってやってみてください」 

 

 

 

みゆきさん「私は今大学 2 年生で、部活動とかアルバイトとかこれから就職活動とかで評価されると思うんで

すけれど、それがすごく怖いです。久石さんは人からの評価をどういう気持ちで受け止めているのか、うかが

いたいです」 

 

久石さん「やっぱりそれは気になる。コンサートの前半が終わって舞台袖に引っ込んだとき、僕は悪態をつい

てるんですよ。『なんだ、こいつら全然反応ねぇじゃねえかよ。帰りたい。もう帰るぞ』とか。むちゃくちゃ

なことを平気で言っています。人の評価をあなたは気にしていると言ったけれど、自分がもし満足した仕事を

したときに、周りが評価しなかったら、『周りがバカなんでしょう』というぐらいな気持ちで、要は自分が精

いっぱいやったというところまでやればいいんじゃないでしょうか。例えば、何か課題を与えられますよね。

伝票整理でも何でもいいんですけれど、何か課題があった。そこでやらなくてはいけないことを忠実にやって

いると思うところまで仕事をすれば、何を言われても平気なんじゃないですかね。僕がさっき言いたかったの

もそういうことで、『こんなにいい演奏しているのに、何だこの反応は』と思うから、ああいう言い方になる

わけです。それは逆に言ったら、やっぱり自分の最大値まで振って、精いっぱいまずやること。評価されてい

ないのは、周りが悪いんだよって思っちゃえばいいんじゃないでしょうか。そのぐらいのつもりでやった方が

いいと思います」 

 



 

 

壮一朗さん「仕事として音楽をしていくには、大衆を引き付ける音楽というかたちに収束しなければいけない

なと思っています。そうした中で久石さんは、自分がしている制限だったりルールだったりといった手法はあ

りますか」 

 

久石さん「あまり『受けよう』と思って作曲したことはないんですよ。一般の人に『受けよう』と思って作曲

するのは、やめた方がいいかもしれないね。あなたが自分で曲を書いたとします。そうすると、世界でいちば

ん最初にそれを聴く人はあなたなんです。最初の聴衆は自分なんですね。まず自分が喜ばなかったら、あるい

は自分が喜べる音楽でなかったら意味がないわけですよ。まず自分が『うわ、すごくいい曲を書いちゃった』

と思えるものができていれば、家族とか周りの人に聴かせますよね。『どうだ、こんないい曲できちゃった。

ちょっと聞いて、聞いて、聞いて』と聴かせます。その延長に観客がいると思うと、聴衆のいちばんフロント

にいるのは自分自身なんですよね。どうやったら受けるかと思って書いている音楽は、永久に受けないですよ。

まず自分が喜べる、自分が納得できる。自分はこれでいいんだ。これでも足りないと思うけれど、ここまでや

った。それでできなかった部分を、多分自分でも自覚するから、それはその次にチャレンジする。またそれで

もできなかったことは、その次にチャレンジするということだと思うんですね。いずれにせよ、第一の聴衆は

自分である。だから、まず自分がいいと思う音楽を書くこと。それが原点になるんじゃないかと思います」 

 



 

 

皆さん見ていただいてありがとうございます。ちゃんと話せたかどうかは分からないですけれども、また何か

コンサートで会うなり、僕の CD を聴くなり、あるいはみんなが大きくなったときに「実はあのとき出ていた

んですよ」というようなことを、僕に言えるようになってくれるとうれしいと思います。皆さん頑張ってくだ

さい。またいつか会いましょう。 


