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【研究ノート】 

帝国主義，グローバル化と音楽 

――日本における西洋音楽の演奏―― 
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1）はじめに 

 音楽のグローバル化は，ますます加速している。

そこには，録音再生技術の発達，グローバルな人

間の移動，音感や音環境の標準化，マス・メディ

アや国際コンクールその他のグローバルな権威と

いった，さまざまな促進要因がある。本稿では，

音楽のグローバル化が日本においてどのように進

行したか，現在いったい何が問題なのかを考えた

い。 

 ひとくちに音楽といっても，それが何を指すの

かはかなり曖昧である。波の音や鳥の鳴き声と

いった自然音，自動車の音やパソコンの起動音と

いった環境音もわれわれの音感と無関係ではない

が，人工的に発生させた音を有意に組み合わせた

ものを「音楽」と呼ぶなら，現在日本で耳にする

音楽は，ポップス，クラシック，ロック，演歌， 

（伝統）邦楽，民謡，さらには，旋律的・和声的な 

性格を持ったチャイム音といった実用音（楽）など 

に分類できる。ここでは，これらすべての音と音

楽を視野に入れつつも，ヨーロッパ近代の産物で

ある西洋クラシック音楽の演奏を中心に，その受

容あるいはグローバル化と，帝国主義の関係を考

える。 

 西洋音楽は，明治日本が積極的に摂取した西洋

のソフト・パワー（1）の重要な一分野である。洋式

軍隊では，機械的に正確なリズムで行進すること

が求められ，ラッパが兵卒の行動を統制する。ま

た，キリスト教ミッションによって導入された賛

美歌の多くは，文部省唱歌の旋律となって，日本

人の音感や情緒に大きな影響を与えた。軍歌や歌

謡曲，現代のポップスまで，なじみのある「日本

の曲」で，バッハやモーツァルトの時代に確立さ

れた音階や和声，リズムのパターンを使用してい

ないものはない。つまり，西洋音楽の受容は，帝

国主義や富国強兵，近代国民国家の創造，経済成

長といった国家的アジェンダと深く関連している。

現在でも，クラシック音楽は高級ホテルやレスト

ランの BGM として好まれ，インテリやエリート

の領分であるという通念が拭えない。いわゆる「名

曲」はベートーヴェンやショパンなど，ヨーロッ

パ人の作品がほとんどであり，あくまでも外来文

化，どことなく「異質なもの」であり続ける。 

2）明治日本のグローバル化 

 一般にグローバル化とは，ヒト・モノ・カネ・

情報・技術の国境を越える動きの拡大を意味す 

る（2）。江戸時代までの日本の音楽も，グローバル

化と無縁ではなかった。古代に遡る雅楽は，海域

アジアや中国，朝鮮半島から伝播した。声明は仏

教伝来に伴い，律令国家が政策的に導入した。朝

廷や寺院で鳴らされる音は権力や権威と不可分で

あり，舶来崇拝・エリート主導の色彩が濃いなど， 

明治以降の洋楽導入と似ている。おそらく，異質

に響くからこそ，権威を高める効果があったのだ

ろう。一方，室町末期に輸入された三線は三味線

となり，江戸期の庶民生活の一部となった。 

 ともあれ，19 世紀半ば以降に西洋の音楽体系が

日本を席巻したありさまは，それ以前のゆったり

した受容とは異なり，規模やスピードの点で異例
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であった。明治政府の政策的で組織的な洋楽導入

は，近代国家建設と富国強兵を目的としていた。

そもそも，薩英戦争でイギリス側が自軍の犠牲者

を水葬する際に行ったブラスバンドの演奏を耳に

した薩摩藩が，戦後イギリス軍楽隊長フェントン

に依頼し，イギリスから楽器を輸入して横浜の妙

興寺で若い藩士に洋式軍楽を習得させたのが洋楽

の始まりである（3）。洋楽導入は，きわめて軍事的，

国家主義的な動機に基づいていた。列強との対等

な関係を目指して不平等条約の改正に全力を挙げ

る中で，まさに「対等」であることを証明しよう

と，鹿鳴館を建て西洋音楽やダンスの猿真似に血

道をあげたのは皮肉である。 

 西洋音楽は，軍隊の規律・士気の維持に限らず， 

広く「国民意識」を創出するために活用された。

代表的なのが，『文部省唱歌』（尋常小学唱歌）で

ある。修身と並んで，唱歌は第二次世界大戦以前

の義務教育のカリキュラムの中で重要な位置を占

めた。児童・生徒に同じ旋律を乱れずに合唱させ， 

また，しばしば音楽に合わせて行進をさせること

で，富国強兵の基盤となる規律意識を彼らの身体

に記憶させようとした（4）。 

 洋式軍隊や近代的教育システムといった明確な

目的・方向性を持った国家政策の影響，マス・メ

ディアの登場や蓄音機，レコードといった再生技

術の発達により，日本人の音感，音に対する美意

識は，短期間で根本的に変容した。そのプロセス

は急激かつ広範であり，深い葛藤と紆余曲折に満

ちていた（5）。 

 急速なグローバル化がもたらしたものは，何よ

りもまず，さまざまな面における標準化であった。

音楽のジャンルにかかわりなく，日本人の音感や

音についての美意識は，西洋近代的なものに統一

されていったのである。 

 明治初年には，欧米からの来訪者には「騒音」

としか聞えなかった雅楽や三味線が，まだ日本人

の音楽生活の主流を占めていた（6）。五音音階的な

民謡はあっても，ほとんどの日本人は，臨時記号

で発生する半音はもちろん，長音階の第三音と第

四音の間の半音（ミとファ），第七音と第八音の間

の半音（シとド）をなかなか歌えなかったという（7）。

それが，明治時代を通じて人々の音感は長音階と

短音階に整理され，学校においては，トニック（主

和音）・ドミナント（属和音）・トニック（主和音）

を教師がピアノで鳴らすのに合わせて授業開始の

礼を整然と行うようになった（8）。 

 ラジオ体操の音楽や行進曲風の軍歌，また一般

に「日本の心」と信じられている童謡などは，西

洋の古典・ロマン派音楽のごく単純な基本和声や

リズムパターンを使用したものがほとんどである。

『文部省唱歌』は，歌詞に関しては伝統的な韻文

を意識的に採用したが，音階や和声はほぼ完全に

西洋古典音楽である。『ほたるの光』や『むすんで

ひらいて』など，ヨーロッパの曲そのものを借用

したケースも多く，そのパターンは，原曲がアメ

リカ南北戦争の軍歌である『ヨドバシカメラの歌』

まで続いている。これらの曲が，明らかに西洋的

と分かるクラシック音楽ではなく，「普通の日本の

歌」と錯覚されているからこそ，その影響は深く， 

無意識の領域まで浸透した。 

 より深い次元では，工業化，都市化の進展とと

もに，人々は「近代的なリズム」に慣らされていっ

た。軍隊・学校・工場・事務所・駅といった近代

的空間を舞台に，「正確」で「能率よく」制度化さ

れた時間感覚が定着した。平曲や長唄といった長

時間を要する不定形の作品ではなく，歌謡曲も 2， 

 3分で一曲が終了するようなピースが主流になる。 

これもグローバル化にともなう変化の一つであっ

た。 

3）平均律と記譜法 

 グローバル化が標準化を意味するとすれば，五

線譜を用いた記譜法と 12 平均律音程は，その象徴

である。一オクターブの振動数を物理的に 12 等分

した音律を用いた長短音階，小節線で明確に区切

られ音高と音価がひと目で分かる記譜法は，まさ

に近代普遍主義の産物といえる（9）。現在では，伝

統邦楽，ワールドミュージックもとりあえず五線

譜に記譜することが普通になった。ヨーロッパに

おいても，中世には異なる旋法や音程のとり方が

あり，平均律は 18，19世紀になってから広まった。 
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19 世紀でも A の音高は決まっておらず，ヨーロッ

パ各地域に相当に異なるピッチが存在した。最近

の A の音程は，音量や音の張りが出るなどの理由

で国や地域，演奏団体によって 444Hz くらいまで

上げているケースもあるが，大まかには，A＝440- 

442Hz 付近で統一されている。A＝440 を国際標準 

と定めたのは，1939 年のロンドンにおける国際会

議である（10）。 

 ここ数世紀の音楽のグローバル化で，人類全体

の音感は急速に画一化，標準化したと思われる。

たとえば，長い歴史を持つヒンドゥー音楽，ペル

シャ音楽，アラブ音楽は，それぞれ高度にシステ

ム化されており，音程一つとっても，半音よりずっ

と細かい「微分音」が普通であった。こうした非

西洋，非近代の音楽の立場からすれば，西洋音楽

は情緒や陰影に乏しく，単調で退屈に聞えること

もあるという。西洋音楽の記譜法では，たしかに

音高と音価を正確に表示できる。その点の有用性

は明白だが，その反面で，音色，色彩感，微妙な

音量の増減といった表情面については相対的に情

報量が少ない。つまり，西洋音楽の記譜法は，音

高と音価に対する意識の偏りを招くのである。西

洋近代音楽のスタンダードが世界を席巻したこと

は，ある種の「普遍性」と引き換えの「音楽のマ

クドナルド化」でもあった（11）。 

 とりわけ急速なグローバル化の波を受けた日本

では，その影響は大きかった。現在の日本で，平

均律的な「絶対音感」がなければならないという

強迫観念や，ある種の「メトロノーム至上主義」

は根強い（12）。もちろん，これはグローバル化しつ

つある世界全体に共通する心性といってよいのだ

ろうが，急いで西洋化を行った日本においては，

とくにはなはだしい意識なのではないか。 

 重要な背景として，日本においては，平均律の

シンボルともいえるピアノという楽器がとりわけ

広範に普及したこと，また，ラジオ，テレビ，レ

コード，CDといった再生メディアが大きな役割 

を果たしたことがある。ピアノは，機械化・平準

化を追求した産業革命とブルジョワの時代，19 世

紀ヨーロッパの申し子である（13）。日本では，ピア

ノ（とオルガン）は近代的な公教育に必須不可欠

のものとされ，さらに，高度経済成長期には「中

流意識」を追い風に一般家庭にも爆発的に普及し

た。その結果，ピアノは，多くの日本人が「音楽」

といえば直ちに思い浮かべるほどのイコンとなっ

た（14）。「ピアノが音楽の基本」であるかのような

認識は，平均律イデオロギーを隠蔽すらしている。 

 生活が近代化するにつれ，人々は，自分で歌い，

笛を吹き，太鼓を叩いたりすることをやめていく。

自分よりも「上手な」「プロフェッショナル」や「本

場の」演奏家を，レコードやラジオ，テレビなど

の機械を通して視聴し音楽を享受する姿勢が，日

本ではとくに顕著に見られた。これは，一面では

大量で多様な音楽の摂取を可能にしたが，他方で，

常に「手本」をプロや西洋に求め，音との能動的

な関わりよりも，権威主義や受動的・評論家的姿

勢を助長した。平均律的な音程やメトロノーム的

に「正確であるかどうか」は，そこでは最も分か

り易い判断基準である。現在も，聴衆がコンサー

ト通いにやや慣れてくると，演奏の音程とリズム

の「正確さ」に過度に注目する傾向がある（15）。 

 実際，世界的な標準化圧力は，帝国主義的です

らある。著名なチェリストの堤剛が，東洋の伝統

的な音の世界を意識して 4 分音をふんだんに使用

した，武満徹の『オリオンとプレアデス』をボス

トンで演奏した際，アメリカの批評家に「チェリ

ストの音程が悪い」と書かれたという（16）。平均律

の音程しか受け入れられないのであれば，音感や

情緒の貧困化にほかならないだろう。19世紀に， 

アジア太平洋全体にキリスト教ミッションが賛美

歌を広範に普及させたことを，安田寛は「長い伝

統を持った歌舞や詩歌の殺戮と破壊であった」と

評する（17）。この時期，欧米文化のソフト・パワー

は，アジア・太平洋に限らず，アフリカや南米，

中東に及んだ。進んで西洋音楽を導入した日本で

は，標準化に対する懐疑や抵抗感は圧殺されて

いったのである（18）。 

 現在の日本では，平均律と西洋の古典和声が

人々の音感をほぼ完全に支配している。民営化さ

れた JR は，1989 年以降，首都圏から電車の発車

ベルをメロディ的なものに順次変更した。午前中

にやってくるゴミ収集車は，機械の性能のせいか
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音程がはずれていることがあるとはいえ，一定の

単純なメロディを無理やり住民に聞かせて走り去

る。テレビやコンビニエンス・ストアで流れるコ

マーシャルソングなど，コンピューター処理され

た音楽によって，日本人の音感はますます画一化

しつつある。 

 ところで，レコード，CD などメディアによる 

受動的な音楽摂取だけでは，多くの人間が本来

持っている，能動的な表現欲求は満たされない。

その結果，なかば当然のこととして，1950 年代に

はうたごえ喫茶，高度成長以降は学校などの合唱

団やブラスバンドの興隆，バンド・ブームなどが

生じ，今日にかけては，会社文化を背景としたカ

ラオケの爆発的な流行が起こった。もっとも，カ

ラオケでは，基本的には機械が提示する音程とテ

ンポ，スピーカーから出てくる和声にはめ込むし

かない。こうなっては，むしろ機械に合わせられ

ない「音痴」の方が人間的なのかもしれない。 

4）平均律への過剰適応 

 演奏家にとって，平均律への標準化の影響は深

刻である。ヴァイオリニストの諏訪内晶子は，1988

年にパガニーニ国際コンクールで二位に入賞した

際，あるヨーロッパの音楽院のヴァイオリン科の

教授から「音程の取り方を勉強しなさい」とアド

バイスを受けたという。このレベルの演奏家に

とっては，衝撃的な指摘であろう。諏訪内は，「欧

米の人々と日本人の音感の差」について著書で言

及している（19）。 

 実際には，技術的に平均律で演奏せざるを得な

いのは，ピアノやギターのように，音程があらか

じめ固定された楽器だけである。歌や弦楽器，い

くつかの管楽器では，音程をかなり自由にとるこ

とが可能である。しかしながら，平均律が圧倒的・

絶対的であるような音楽環境，生活環境におかれ

たために，日本人，とりわけ専門家にはそれ以外

の音程を味わうことを相当程度，忘れてしまった

ところがある。 

 たしかに，平均律的な音程の妥協は，独奏楽器

が伴奏ピアノと共演する場合はもちろん，室内楽

やオーケストラのように複数の楽器が同時に演奏

する際に，ある意味で最大公約数的で便利なスタ

ンダードである。そのため，「平均律帝国主義」は

グローバルな趨勢となってしまう。たしかに，複

数の楽器・声部によって和声的な音楽を演奏しよ

うとすれば，不可避的に，平均律的な普遍性が要

請されざるを得ない（20）。 

 しかし，ヨーロッパの弦楽器奏者などには，平

均律とは異なる，歌謡的（旋律的）で表情豊かな

音程の取り方がまだ息づいている（21）。どこの国で

あれ，音楽性に恵まれた奏者は，音楽的コンテク

ストに適合した個性的な音程を他の奏者と協調し

て探り当てようとする（22）。一人や少人数で演奏す

る場合であれば，綿密かつ感性を解放した練習を

通じてより適切な表情をもった自由な音程で弾く

ことが可能である（23）。それは，理論化になじみに

くい，普遍的というより個性的，かつ手間のかか

る音楽作りである。 

 グローバル化への過剰適応については，しばし

ば指摘される日本人の集団主義，他人への同調圧

力も関係しているかもしれない。とりあえずピア

ノやメトロノーム，他のパートに受動的に合わせ

ることは，しばしば有益かつ必要でもあるが，機

械的な正確さが最終的に音楽的に望ましいもので

あることは，めったにない。平均律やメトロノー

ムという「マクドナルド」を食べ過ぎれば，味覚

は失われていく。 

 とりわけ弦楽器に関しては，多彩な音色変化や

音量の大小・増減（ダイナミックス）が足りない

こと，日本語の発声が原因と見られる子音不足，

アクセントやストレス（強調点）の不足は，演奏

を無味乾燥で意味不明なものにする。生き生きと

した緩急，センスある音程は，五線譜に書かれて

いることを単に「楽譜どおりに」再現しようとす

るだけでは実現できない。個人差はあるが，これ

らは日本の弦楽器奏者にかなり共通する弱点であ

る（24）。ピアニストにいたっては，音程を調整でき

る楽器と何回も共演しても，平均律音程の矛盾に

関しては無関心なままということも多い。 

 もっとも，こうした「過剰適応」は，クラシッ

クの職業演奏家など，主に専門家の問題かもしれ
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ない（25）。娯楽のためにカラオケを歌う際，五線譜

を見る人はまずいない。水野忠男が指摘するよう

に，「子供たちは義務教育の場で五線譜にとことん

付き合わされるが，卒業後はなんのためらいもな

く，それをあっさりすてる。彼らにとって五線譜

は，ただのオタマジャクシになってしまう」ので

ある（26）。これは，グローバル化の限界を示してい

るのだろうか。あるいは，日本人の健全な自己保

全本能なのだろうか。 

5）国際規範と公共財 

 再現芸術としてのクラシック音楽演奏には，楽

譜というあらかじめ決定されたテキストが存在す

るため，一人一人の芸術家が「オリジナル」の作

品を創造する絵画や文学といった芸術分野と比べ

て，相対的に技術的な性格が占める度合いが高い。

それなりの客観性を主張しうる優劣判断を行いや

すいことは確かである。 

 そのため，クラシック音楽演奏の世界には，国

際コンクールや世界的権威のある音楽学校など，

国際規範をリードする仕組みが確立している。19

世紀までは，演奏の「優劣」を測ろうにも，その

手段がなかった。20 世紀に入り，ロン＝ティボー・ 

コンクールや，ショパン・コンクール，チャイコ

フスキー国際コンクール，エリザベート王妃国際

コンクールといった現在も続く大きなコンクール

が登場したのである。これらの国際コンクールや，

ジュリアード音楽院，モスクワ音楽院，パリ音楽

院といった著名な音楽学校は，西洋クラシック音

楽演奏のグローバル秩序の最上階を担っている。

これほどの一元的でグローバルな権威は，他の芸

術分野には見出しにくい（27）。 

 良く知られているように，東洋人の中では，日

本人は権威ある国際コンクールに最も早くから上

位入賞してきた。すでに 1937 年に原千恵子がショ

パン・コンクールで 15 位に入り，戦後は 1950 年

代に田中希代子がジュネーブ，ロン＝ティボー，

ショパンの各コンクールに上位入賞を果たした。

小澤征爾がブザンソン指揮者コンクールで優勝し

たのは 1959 年である。それに続く日本人の活躍は

枚挙に暇がない。1980 年にエリザベート王妃国際

コンクールで優勝した堀米ゆず子あたりを境に，

さらに多くの日本人が上位入賞するようになった。

チャイコフスキー国際コンクールでは，諏訪内晶

子，神尾真由子，上原彩子，佐藤美枝子がそれぞ

れの分野の覇者となっている（28）。 

 明治維新から 140 年以上たち，日本人は「本場」

に対する劣等感を解消しつつあるのだろうか。国

際コンクールは国際的「公共財」であり，西洋中

心主義ではない真の「普遍的」権威になったと言

えるのだろうか。 

 渡辺裕は，国際コンクールは「国際化をにらみ

ながら，他方で『本場』が自己の特権的地位を主

張し，差異化をはかる動き」をますます強めてい

る，と指摘する。渡辺によれば，たとえばウィー

ン・フィルのニュー・イヤー・コンサートや，「音

楽の都」としてのウィーンのアイデンティティな

ど，「本場」の自己主張は新しい段階に入っている。

「音楽の都」アイデンティティは，1930 年代のド

イツ・ナショナリズムを背景に強化された。また，

ニュー・イヤー・コンサートでは，近年，世界に

中継するテレビ・カメラを意識して，あたかも国

連のようなリベラリズム的な普遍主義を強調して

いる。たとえば，小澤征爾が登場した 2002 年には，

「新年おめでとう」の挨拶を団員らが日本語や中

国語を含む世界のいくつかの言語で行った。ヨー

ロッパの権威は，その本来的な価値に加えてあと

付け的に強化され，日本のような外部との一種の

「共犯関係」を結びながら社会的に構成されつつ

あるという（29）。 

 換言すれば，「本場」と「遅れた日本」という二

項対立的な図式ではなく，より広い世界を含んだ

グローバル化がどのように促進されてきたかとい

う，総体的な視点が必要なのである。ここ半世紀

のクラシック音楽のグローバルな権威は，日本や

韓国，中国，ラテン・アメリカといった新興勢力

を取り込みながら，変容を続けている。考えてみ

れば，ヨーロッパにおいても，すでに 20 世紀を通

じて，東欧やイベリア半島出身の演奏家，ロシア

系ユダヤ人などが参入し，音楽界のメインスト

リームは常に交代していた（30）。日本人が思うほど，
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「西洋」は一枚岩ではない。「本場」と「追いかけ

る日本」という単純な二つのアクターのイメージ

では，西洋音楽のグローバル化の歴史も現在も正

しく理解できない。世界の演奏者のアイデンティ

ティは，ある意味できわめて液状化しているので

ある（31）。 

6）日本発のグローバル化 

 一枚岩の「西洋」とそれを模倣し受容する日本

という，分かり易い図式は，明治時代までに関し

てはそれなりに現実に即していたかもしれない。

しかし，すでに 20 世紀初頭から，そうした一方的，

受動的な動き以外に，グローバル化そのものを促

進させるさまざまな能動的な働きかけが日本の側

からも始まっていた。 

 代表的なのは，レコードやピアノの普及である。

すでに昭和初期には，日本での西洋音楽のレコー

ドの売り上げはヨーロッパ諸国に比較しても非常

に大きく，グラモフォン社など欧州大手メディア

の販売戦略を左右するほどの規模であった（32）。ま

た，ピアノは，日本においてヤマハやカワイなど

の先駆的な会社の努力によって，非常に多くの

人々に爆発的に普及した。ヤマハやカワイのピア

ノ作りは，ヨーロッパ的な伝統的・職人芸的な製

作方法ではなく，平均的なクオリティをもつピア

ノの機械による大量生産であり，1970 年代には世

界一の生産販売台数を記録する（33）。 

 日本の音楽文化の顕著な特徴は，あくなき大衆

化への衝動である。ソニーの「ウォークマン」は，

世界中の音楽消費の大衆化に大いに貢献した。近

代的音楽ホールの設計や CD その他の録音再生機

器の開発など，公共財の提供において，日本はグ

ローバル化の先兵となってきた。鈴木慎一のスズ

キ・ヴァイオリン・メソードは，1960 年代以降，

世界各地で高く評価され，現在も広範な影響を与

え続けている（34）。また，ヤマハ音楽教室は，日本

国内だけではなく，中国などアジア諸国に展開し

ている。 

 バブル期の「クラシック・ブーム」，明らかにプ

ロフェッショナルな市場の需給バランスに対応し

ていない大量の音楽学生の存在などにより，近年

の日本のクラシック音楽の状況は，ヨーロッパ諸

国のそれとはやや趣を異にしている。社会現象と

いえるほどになった，音大生を主人公にした漫画

『のだめカンタービレ』は，日本国内で累計 2800

万部を売っただけでなく，英独仏西中韓の各言語，

さらにインドネシア語やタイ語に翻訳され，クラ

シック音楽とその演奏や消費を中心にした生活様

式への憧れをグローバルに広めている。あるいは，

フランスで始まった新しいタイプの参加型音楽祭

「ラ・フォル・ジュルネ」は，すぐに日本でも開

催され，東京では毎年 100 万人あまりの来場者を

記録する。聴衆・愛好家の増大は，西洋音楽を取

り巻く状況を変えていくだろう。 

7）おわりに 

 美術や文学に比較して，音楽（演奏）はグロー

バル化に適合しやすい芸術であるようにも見える。

演奏・再現が人間によってそのつど行われるため，

演奏者が国境を越えて移動すれば，理屈の上では

同様の演奏を場所に関係なく行うことができる。

たしかに，明治時代にドイツに留学した滝廉太郎

や幸田延以来，留学という形の人の移動によって，

日本人の西洋音楽演奏は「本場」のものにより近

づいたといえる。日本ヴァイオリン界の恩人とい

えるロシア人の小野アンナ，NHK 交響楽団を指導

したローゼンストック，満州生まれの小澤征爾な

どを想起するまでもなく，人の国際移動によっ

て，日本のクラシック音楽界は明らかに豊かに

なった（35）。現在，演奏家はますますグローバルに

移動し続けているし，国際的な留学や演奏旅行は

さらに容易になっている。 

 その半面，背景となる風土的条件や広義の音環

境は移動しない。その結果，「音楽が分かる人」と

「分からない人」の境界は，ますます国境線とは

異なるところに引かれるようになっている面もあ

る。留学したり，「本場」の演奏家に直接教えを受

けたりすれば，楽譜や CD といった間接的メディ

アを通じてよりも，より音楽的で魅力ある音楽表

現や音楽との向き合い方に気付く場合もある。し
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かし，そうして変化した音楽が，どこまで日本の

聴衆に理解され，受け入れられるかは予断を許さ

ない。日本人の演奏家や聴衆の大多数の音感や音

楽観はなかなか変化せず，主体性なく標準化され

た「植民地的なもの」であり続けるかもしれない。 

日本人が，どこまで西洋音楽を能動的に楽しむよ

うになるのか，あるいは，そうなるべきであるの

かも，目下のところ完全に自明ではない。にもか

かわらず，さまざまな意味のグローバル化は，急

速，かつ多方向に進行している。 
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