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音楽が好きです。幼い頃から父親の聞く
レコードの音を浴びていたせいか、クラ
シック音楽がいつも身近にありました。若
い頃はいろいろな音楽を聴きましたが、歳
をとってからはバッハを聞くことが多くな
りました。バッハのゴルトベルグ変奏曲は、
鍵盤楽器奏者にとってエベレストにたとえ
られる曲ですが、もう少し難易度の下がる
曲に、フランス組曲と呼ばれる可憐な 6曲
のピアノ組曲があります。長年、こんな曲
が自分で弾けたらどんなに幸せだろうと思
いながら聴いていました。
あるとき、挑戦すれば下手でも弾けるよ
うになるかもしれない、と思い、「そうだ、
老後はピアノの練習を始めて、これを目標
にしよう」と考えました。こうして、ピア
ノの練習を始める「老後」を楽しみにしな
がら歳月が過ぎていきました。
やがて、高齢者のカテゴリーに入りまし
たが、いまだ日々時間に追われる生活をし
ていたある日、ふと思いました。
「これでは、いざ始めようと思ったとき
にはもう時間がないかもしれない。」
突然焦りました。そこで、すぐ始めよう
と思い立ち、電子ピアノを買いました。マ
ンション住まいのうえ、練習は深夜になり
そうで、どうしても本物のピアノは無理が
ありました。そこで、ヘッドホンで練習で
きる電子ピアノを買ったのです。それが 3

年余り前のことでした。
まだ仕事優先の生活なので、自分のペー
スで練習したいと考え、独学で始めること
にしました。独学といっても、いまは大変
優れたレッスン動画がYouTube に沢山あ
ります。近所では見つけられないようなレ
ベルのいろいろな先生のレッスンを見なが
ら練習できます。妹が音大のピアノ科を出
ているので、むかし妹が練習していたとき
の音が記憶に残っていたようで、練習曲に
はかつて聴いたことがあるものも多く、そ
んな遥か昔の記憶に出会いながら毎日少し
ずつ練習します。歩みは遅々として進歩し
ませんが、べつに人に聴かせるのが目的で
はないので、バッハの遥かな山容を仰ぎ見
ながら、山のふもとを蝸牛のように少しず
つ、でも心躍らせながら進んでいます。

＊＊＊
ところで、楽器を演奏するには楽譜を読
む必要がありますが、私には音楽理論の知
識は皆無でした。少しは勉強しないと楽譜
の意味も分かりません。そこで、理論の勉
強を始めたのですが、間もなく根本的な疑
問にぶつかりました。
ピアノには白鍵と黒鍵があり、ドの音か
ら 1オクターブ上のドの音までの間に 7つ
の白鍵と 5つの黒鍵の合計 12 の音があり
ます。
私の疑問は、この鍵盤と鍵盤の間にも音
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があるはずではないか、というものでした。
弦楽器ならもっとリアルに感じられます
が、ドからレへの音の変化は連続的で、ア
ナログです。でもピアノはドの次に黒鍵の
ド・シャープ、次に白鍵のレとはっきり音
を区別していて、デジタルです。五線譜も
そうなっています。なぜ間の音を使わない
のか。また、なぜ 1オクターブを 12 の音
に分けるのだろうか、なぜ 13とか 20 では
ないのか、という疑問を持ったのです。
こういう疑問が湧きおこると、納得でき
ない限り前に進めない性格です。その結果、
難解な数学の（音楽ではなく）迷路に迷い
込むことになりました。

＊＊＊
西洋音楽で 1オクターブを 12 の音に分
けるという発想は、古代ギリシャの哲学者・
科学者ピタゴラスに由来するそうです。言
い伝えによると、彼は鍛冶屋で複数の職人
がハンマーで金属をたたく音を聞いて、あ
る音とある音は調和して心地よいのに、別
の音とは調和せず不快な音になることに気
づきます。そこで、どのような音が調和す
るのかを探る実験をしました。一説では長
さの異なる笛を使ったといいますが、分か
りやすいのは弦です。AB2本の弦を張って、
BをAの 2分の 1の長さにすると、高さの
違う同じ音になります。これが 1オクター
ブです。また、BをAの 3分の 2の長さに
したとき、2つの弦の音は心地よく調和す
ることを発見します。これは現在では完全
五度と呼ばれ、周波数が 2：3の整数比と
なる音の調和です。弦の長さと音の振動数
（今の言葉でいえば周波数）は反比例する
ので、開放弦の 2/3 の長さ、つまり周波数
が 3/2 になったとき、開放弦の音と調和す
るわけです。さらに、2番目の音の弦をさ
らに 3分の 2にしたとき（周波数が 3/2 ×

3/2）も、2番目と 3番目の音は調和します。
ただし 3/2 × 3/2（=9/4）では 1オクター
ブの 2を超えてしまうので、1/2 をかけて
1オクターブ下の同じ音に置き換えます
（3/2× 3/2× 1/2=9/8=1.125）。
ピタゴラスは、万物は数学で支配されて
いると信じていましたので、この計算を繰
り返して、最初の音と 1オクターブ上の音
との間にいくつの調和する音があるかを調
べました。すると、最初の音を 1としたと
きに、12 回目の計算で（つまり最初の音
から数えて 13 番目の音で）音の振動数が
2.02728…になりました。そこで、彼はこ
れを 2とみなして 1オクターブとし、最初
の音から 12 の音を経て 1オクターブ上の
最初の音に戻る、という法則を見つけたの
です。これがピタゴラス音律と呼ばれます。
こうして音楽を記録するための基礎が作ら
れたわけです。
面白いのは、ピタゴラスとほぼ同時期の
中国で、三分損益法という計算を用いて同
じ音律が独立に発見されていることです。
弦の長さを 3等分して、その 3分の 1を加
えたり、差し引いたりして調和する音を見
つけるという方法ですから、思考の過程も
ほぼ同じです。紀元前6世紀ごろの話です。
この 1オクターブを構成する 12の音に、
その後、6世紀以降ですが、記号が割り当
てられます。当時は、音といえば人間の声
が基本でしたので、男性が出せる最も低い
音の次の音を基準の音に選び、これにA
を割り当て、そのあとBCDと記号がふら
れました。声を基準にするのはどの文明に
も見られます。人の声が元になっています
から、厳密には音の高さは一定していませ
ん。基準となるAの音を周波数 440 ヘル
ツと定めて統一するのは、遥かのち、20
世紀になってからです。
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やがて、11 世紀ころ、教会で聖歌を歌
うことが音楽の中心でしたので、ピタゴラ
スの 12 の音の中から歌いやすい 7つの音
が抽出され、Aから Gまでの 7つの記号
で表記されました。そのうち、合唱で歌う
際に、低いAの音ではなく途中の Cの音
から始まる音階（いわゆるハ長調です）が
一番歌いやすかったので、Cを基準とする
ことにして、DEFGと続き、ABと進行し
てまたCに戻るいまの形ができました（た
だしドイツではBではなくHを使う）。こ
れが日本に輸入されたとき、ABCにイロ
ハを当てて、三番目の記号（C）から始め
るので、ハニホヘトと表記しました。
ところで、日本ではハニホヘトは調名（ハ
長調とか）を表記するときに使いますが、
音の名前としてはドレミを使います。では、
このドレミはいつ始まったのか。西洋で音
をドレミで表現した最初は、11 世紀にイ
タリアの修道士が、歌唱用の音名として聖
ヨハネ賛歌の歌詞の各行の頭文字をとっ
て、当初は「ウト」「レ」「ミ」「ファ」「ソ
ル」「ラ」という表記を使った時のようで
す（この時点の聖歌では 6音が使われてい
たようです）。17 世紀に「ウト」が「ド」
に変更され、さらに「シ」が追加されて、
現在と同じドレミの 7つの名称ができまし
た。
イタリアやフランスでは、音名はドレミ
だけを使うそうですが、クラシック音楽の
本場ドイツでは CDEを使います。他方、
アメリカは、両方使います。たとえば音楽
のレッスンでは CDEを使うようですが、
映画「サウンド・オブ・ミュージック」に
出てくるジュリー・アンドリュースの「ド
レミの歌」はドレミです。
日本は、明治時代に近代的な学校音楽を
最初にアメリカから学んだことから、両方

使うようになったようです。ただクラシッ
ク音楽はドイツの影響が圧倒的なので、ク
ラシック音楽をやる人は、ハ長調はドイツ
式にツェードゥアといいますが、アメリカ
のジャズやポップスをやる人は英語でシー
メジャーと言うなど、ややこしいです。

＊＊＊
ところで、ピタゴラス音律で、ある音の
1オクターブ上の音の周波数は、最初の音
を 1とするとほぼ 2でしたが、完全な 2で
はありませんでした。僅かな端数がありま
す。つまり、厳密に言えば、ピタゴラス音
律のオクターブを「ド」からはじめて繰り
返しても、もとの「ド」と同じ音には戻ら
ないのです。この問題を「ピタゴラスのコ
ンマ」というそうです（コンマはギリシャ
語で断片の意味があります）。
中国でも三分損益法でこの問題が認識さ
れ、元の音に戻らないことを、「往

ゆ

きて返
らず（往而不返）」と表現していたそうです。
なんとも風情があります。
この問題は、音の調和
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を追及して音を切
り分けたことから生じましたが、1 オク
ターブを正確に 12 に切り分ければ、回避
できます。では、どうやって切り分けるか。
人間は音の違いを差ではなく比率で感じる
そうで、ある音と別の音を比べるとき、そ
の差が幾つかなどとは考えず、倍くらい大
きいとか、倍くらい高いとか感じます。そ
こで、12に切り分けるときも、1番目の音
の周波数に一定の倍率をかけて 2番目の音
を算定し、2番目の音に同じ倍率をかけて
3番目の音を算定し、そうやって次々と音
を算定し、12 番目の音に同じ倍率をかけ
て 13 番目の音を算定したときに、その周
波数が 1番目の音の正確に 2倍になるよう
に、かける倍率を決めればよいわけです。
これは数学でいうと、1番目の音を 1とす
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ると、2の十二乗根を倍率とする、という
ことになります。昔受験勉強でやったルー
トが出てきます。2の十二乗根は 1.05946
…の無理数です。そうやって算出した 12
の音階が平均律と呼ばれるものです。
平均律は、音の調和という点では完全で
はありません。しかし、その点を若干犠牲
にして音階を正確に 12に分割することで、
転調しても音の調和が崩れない音律を作り
出しました。現在のピアノは基本的に平均
律を基準にして調律されています。この平
均律を考え出したのはオランダの数学者シ
モン・ステヴィンという人で 1585 年頃の
ことと言われています。この頃は、その時
代を代表する数学者たちが完全な音律を算
出するのに没頭したそうです。天文学者の
ケプラーや哲学者デカルトも取り組んだと
いいます。
平均律は人為的に作られた音の並びです
が、このようにして作られた音律に含まれ
る 12 の音を主音とする長調、短調のすべ
てについて、芸術的音楽が作り出せること
を証明したのが、バッハの平均律クラヴィ
ア曲集と呼ばれる音楽です。この曲は鍵盤
音楽の旧約聖書とも呼ばれますが、音楽と
して美しいだけではなく、緻密に計算され
た数学的構造を持っています。バッハは、
数学者としての頭脳も持っていたようで
す。
ところで、中国文明の驚くべきことは、
ステヴィンより若干早い 1584 年頃に明の
皇族で数学者でもあった音楽家の朱

しゅさいいく

載堉と
いう人が、「往きて返らず」を克服すべく、
十二平均律を算出していたことです。新法
密率と呼ばれます。
中国では、音楽理論はヨーロッパのよう
に数学との関係ではなく、儒教の礼楽との
関係で研究されました。礼楽というのは社

会の秩序や人々の心を調和させるための根
本的原理を問う哲学です。音楽は統治のた
めの理論でもあったのです。儒教の祖であ
る孔子も音楽を大変重視しました。このた
め、十二平均律は発見されましたが、実際
に用いられる音は、儒教の陰陽五行説（万
物は木火土金水からできているという思
想）から導かれた五音が中心だったとのこ
とです。

＊＊＊
中国の音楽理論は当時の楽器などととも
に飛鳥時代から奈良時代に日本に入ってき
ましたが、その後の日本では、たとえば中
国から伝わった筝（お琴）や三味線も日本
的に発達していきました。楽器の奏法も、
流派が作られ、楽譜の書き方も奏法の流派
によって異なっていたそうです。面白いこ
とに、その楽譜で指示するのは、音そのも
のではなく、筝（お琴）や三味線の場合、
弾くべき弦と押さえるべき位置のようで
す。たとえば、三味線の押さえるべき位置
は勘所（ツボ）と呼ばれますが、ツボは長
い間の修練を経て会得するものとされ、「調
弦 3年ツボ 8年」と言われるそうです。
しかし、三味線の 3本の弦の調弦は、歌
う人の声や雰囲気に合わせて変えますか
ら、固定していません。つまり、日本では
音に名前を付けてその絶対的な高さの普遍
的な基準を作る、という発想にはならな
かったようです。
西洋では自然の中にある音に、人為的で
精巧な区別を導入して、音そのものに名前
を付け、それによって音を記録できるよう
にしました。それにより、あるメロディー
は、あらゆる楽器に、また声楽にも共通す
る標準的な表記法で表記されます。メロ
ディーだけでなく、リズムもハーモニーも
細かく指示されて、誰がどんな楽器で演奏



5

No.431

しても原曲が再現できるように、音を楽譜
に落とし込むという作業が行なわれまし
た。クラシック音楽の曲は何調（ニ短調と
かト長調とか）などと、音の高さも厳密に
指示します。「歌いにくいから半音下げて」
などということは許されない訳です。
中国でも、ピタゴラス音律や平均律とほ
ぼ同じことが独立に解明され、また、あら
ゆる楽器に適用できる、音を記録する記譜
法も開発されました（西洋の五線譜とは随
分違っていますが）。それらは日本にも輸
入されましたが、日本では、むしろアナロ
グの世界で、音そのものより楽器ごとに演
奏法の指示によって旋律を記録し、演奏は
修練によって会得する技能として流派ごと
に口伝・相伝で引き継がれていきました。
多分、不正確な点が多々あるとは思いま
すが、概ねこのようなことが分かったとき、
「何だか、まるで法学ではないか」と感じ
ました。
それには理由があるかもしれません。

＊＊＊
中世のヨーロッパでは、高級な学問は神
学、法学、医学でした。それは、人間の魂
と、社会（国家）と、身体を扱う専門職の
学問だったからです。そして、それを学ぶ
前提として学んでおくべき学問がリベラル
アーツでした。自由七科と呼ばれ、人を奴
隷ではなく自由人にする教養とされまし
た。七科は言葉に関わる三学（文法、論理
学、修辞学）と数と世界の秩序を学ぶ四科
（算術、幾何学、天文学、音楽）からなっ
ていました。もともと音楽は、法学を学ぶ
前に身に付けるべき教養だったのです。
ただ、そこで音楽といっても、みんなで
歌を歌ったりする日本の学校の音楽の授業
のような教育をしていたわけではなさそう
です。当時の音楽（Musica（ムジカ））は、

音楽の演奏とは区別された音楽の理論のこ
とでした。楽器を演奏したりするのは職人
の仕事とされ、学問としての音楽は、耳に
は聞こえない宇宙の調和を探究するもの
だったようです。たとえば、リズムや音程
の背後にある数学的な調和を探究するとか
です。音律を数学的な計算で見つけ出した
り、調和する音の数学的構造を見つけ出す
ことが、まさに音楽だったのです。これは、
口伝相伝で演奏を学ぶ日本の音楽とは随分
違います。
法学は西洋で成立しましたが、そこでは、
連続的な現実に区別を導入して、抽象度の
高い概念を抽出し、概念を精緻に作り上げ
ていきます。物に対する権利と人に対する
権利を、物権／債権として明確に区別する
のです。こうして現実を権利義務の関係と
して体系化し、その基礎のうえに、ヨーロッ
パの様々な国から時代ごとに天才が出現し
て学問の革新がもたらされていきました。
古代ローマで法学が成立した頃、中国で
も法学が成立します。それはその後、律令
と呼ばれる高度な法体系へと進化します
が、唐の時代に、日本はこれを継受しまし
た。しかし、日本では、その後、法学はそ
れを習得した者の家業として代々承継され
るようになり、明

みょうぼう

法道
どう

という「道」として
扱われて、明法博士は家業として引き継が
れました。芸能の奥義と似たようなもので
す。結果的にレベルは下がり、革新的な独
自の進歩は生じませんでした。
音の中に数学的法則を見つけ出そうとす
る並々ならぬ意欲を感じる音楽的教養の上
に成り立つのが西洋の法学だとすると、ま
たえらいものを専攻してしまったものだ
と、老境に入って今更ながら感じます。
しかし、デジタルの時代である現代にお
いても、アナログのよさが強調されたりし
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ます。音楽の世界でも日本の音楽的感性は
独自の価値を持っているかもしれません。
たとえば、三味線のさわりと呼ばれる、一
の糸が棹の突起に触れるときの響きは、西
洋的にいえば雑音ですが、それが音に独特
の風情と深みをもたらします。
中国の三

サンシェン

弦と呼ばれる楽器が琉球の三
サン

線
シン

を経て日本にもたらされて三味線となり、
やがて日本独自の発達を遂げてさわりの音

を作り上げるのには長い年月を要していま
す。筝曲でも、長い歴史の上に、宮城道雄
などという天才が出現して西洋音楽をとり
入れた新しい境地が開拓されました。
日本の法学も、独自の発達はこれからな
のかもしれないな、などと考えながら、今
日も、バッハの練習曲をたどたどしい指使
いで練習しています。




