
はじめに
吹奏楽を指導していく上ではじめに考えなければなら

ないことは､ 個人練習､ 合奏練習を問わず､ いかにして

生徒たちの練習をスタートさせるかということである｡

楽器を吹く場合､ それがその生徒たちにとって楽しいも

のであればあるほど､ 彼らは興味を抱きつつより早く､

より高く､ より高度な部分へ進もうとしていく｡ そのモ

チベーションは技術の向上のためには非常に大切なもの

である｡ そしてなにより我われ指導者にとって､ これほ

ど指導上の武器となるものはない｡ しかし､ 管楽器の演

奏はあくまでも筋肉運動であり､ スポーツにおいてウォー

ム・アップが必要なように､ 楽器演奏においてもそのウォー

ム・アップと練習内容の組み立ては重要である｡ つまり､

“一番初めに何をするのか”を正しく理解していないと､

当然のことながら良い結果は得られないのである｡

我が国の吹奏楽におけるほとんどの指導者はそのこと

は理解していると思われる｡ 昨今､ 基礎合奏のための

���や､ 教則本などは数多く存在している｡ ただし､

その内容は合奏練習に入るための導入､ ハーモニーの訓

練､ 各楽器間の音量・音質のバランス調整､ そして､ あ

るパッセージを利用したリズム練習などが中心のものが

ほとんどである｡ それらは“バンドのための”基礎練習､

あるいはバンド全体を“ひとつの楽器”とした基礎練習

ではあっても､ バンドを構成している生徒一人ひとりの

ためのウォーム・アップや基礎練習に､ 必ずしも繋がっ

ているとは言えない内容のものであるといえる｡ バンド

のための基礎合奏が､ 同時にそのメンバー一人ひとりの

ための基礎練習にもなっているべきである｡ 少なくとも､

各生徒のブレスコントロールやアンブッシャーが､ ある

一定の長さや音域をカバーできる状態になる前に､ ハー

モニーの練習や､ タンギングを使用したリズム練習を行

うことは､ むしろ生徒のためには悪い練習といわねばな

るまい｡

もちろん､ 合奏練習と個人で行う基礎練習とは別のも
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のであって､ 『合奏練習に参加する前に､ 各個人が責任

を持って自分のウォーム・アップを行う』 というのが理

想であり､ たとえばプロフェッショナルの演奏家であれ

ば､ そのことは当然のこととされている｡ ただし､ 学校

教育の一環としての部活動の場でそれを完全に求めるの

は難しい｡ 主な理由として３つ挙げられる｡

第１は､ 練習時間に制約があるということである｡ 生

徒たちは学校活動のなかの与えられた時間内に､ より効

率的に練習せねばならない｡ 結果として､ 生徒たちはま

ず現在練習している曲中の､ 自分として必要な部分に練

習の重点をおく傾向がある｡

次に､ 指導者には生徒たち以上に時間的な制約がある

ということである｡ 現場教員の忙しさは､ 今さらこの場

で取り上げる必要もないことであるが､ 活動中に始めか

ら終わりまで100％生徒を指導できることは稀である｡

必然的に合奏練習以外の､ 個人練習的な部分の指導に目

が届かなくなりがちである｡

最後に､ 生徒たちが本当の意味での“基礎練習の重要

性”を理解しているのか､ または理解していても､ その

具体的な方法が身についているのか､ ということである｡

個人で行う基礎練習が､ ややもすると“退屈な”､ また

は“面倒くさい”ものになっていたり､ あるいはとりあ

えずやっておくだけの“お飾り”になってしまっている

のが現状ではないか､ と考えている｡ 一部の良く訓練さ

れたバンドにおいて､ 生徒たちが内容的にも申し分ない

基礎練習を自発的に､ 個人､ 合奏両方で行っているのが

紹介されたりもしている｡ ところが､ そこにいたるまで

の､ 指導者の熱い指導や努力､ さらに必要とされた長い

年月が語られることはあまりない｡

本小論ではバンドの基礎合奏でありながら､ メンバー

である生徒､ 一人ひとりのウォーム・アップに繋がる合

奏練習を提言してみたい｡ 本来ならば､ 生徒たちが個人

的にたとえ数分でもウォーム・アップをしてくれている

のが理想である｡ しかし､ それがかなわない場合も含め

た､ いわゆる“普通の”学校バンドにおいても､ 充分に

使用価値のある基礎合奏でありたいと考えてみた｡ 時間

的には､ きっちり30分で終わるプログラムにされている｡

放課後の始めに行うためだけではなく､ 早朝練習や､ 昼

休み､ または“定期考査前の特別30分自主練習”などで

も行うことが出来るからである｡ 当然のことながら､ 指

導者からの指導は必要なのであるが､ 最終的には指導者

がその場において不在であっても生徒たちの間でそのリー

ダーと共に続けていけるようなものを目指している｡ そ

のためにも､ 30分という時間は､ 生徒たちが集中力とモ

チベーションを維持し続けるうえで､ ちょうど良い時間

配分であると考えている｡

Ⅰ 呼吸とロングトーンの重要性
１ 呼吸について

実践的な基礎合奏に入る前に､ 管楽器の演奏に際して

何よりも基本中の基本となるのは､ 呼吸 (ブレス) とロ

ングトーンであることを指摘しておきたい｡ 日本語をみ

る限りにおいては､ どうしても“くだ” (管) の楽器と

いうイメージを持ってしまいがちである｡ しかし､ 英語

においては����������	
��すなわち“風､ 息”の楽器

であることからもブレスがいかに大切なものかわかろう｡

管楽器の場合､ 音を出すためには必ず息を使い続けるこ

とが必要であり､ これは音の大きさや､ 長さといった､

音楽を作るための物理的な要素に直接関係してくるので

ある｡ ブレスをコントロールできるということは､ 管楽

器演奏が上達するための最大の近道でありうるのである｡

ただし､ ここで少し気をつけなければならないのは､

呼吸練習または､ ブレスコントロールなどと呼ぶと､ 初

心者､ またはそれに近い奏者であればあるほど､ “強く”､

“大きく”､ そして“長く”という方向にばかり目が向

きがちになるということである｡ もちろん演奏上は“早

く”､ “圧力のある”息を吐き続けることが大切である｡

しかし､ ある一定の“強さ”や“早さ”で安定した呼気

を保ったり､ 意のままに変化させたりすることのほうが

よほど大切なのである｡ まさしく呼吸の“コントロール”

であって､ 呼吸練習とは“息の長さ”などという結果を

求めるものではなくて､ その“過程”を大切にしたもの

でなくてはならない｡

そういう意味においては､ 初心者も熟練者も同じ土台

の上で訓練できるわけであり､ 肺活量や楽器の違いなど

というものに関係なく､ 皆で一斉に同じ時間を使用して

始められるのである｡ たとえば､ ここに15秒間息の持つ

生徒と､ 30秒間息の持つ生徒がいるとする｡ 彼らのその

“15秒目”と“30秒目”に注目すれば､ そこからさらに

数秒長く息を保つためになにが必要かというと､ 実はこ

れはほとんど同じ訓練になるはずである｡ また､ 息を吹

き始めるその瞬間の体の状態はどうであろうか？上体の

リラックス度は？吹いている途中の安定感は？… ｡

“皆で一斉に同じ時間を使用して”というのは､ 同じ練

習パターンを吹きながら､ 皆が同じことを“考えている”

のではない｡ 個々がそれぞれ自分に必要なことを“見つ

めている”状態なのである｡

ただし､ 個々の生徒におけるそれぞれの段階と目標は

違っていたとしても､ 実のところ､ 初心者も熟練者も程

度の差こそあれ､ その方向性は同じなのである｡ したがっ

て､ 指導者自身もそのことをよく意識していなければな

らない｡ さもないとただ単に“時を過ごす”だけの時間

になってしまうからである｡ そしてこのことは､ 呼吸練

習だけに限らず､ 次に述べるロングトーンにも､ いや基

礎練習や基礎合奏全般に通じるものであると言える｡
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具体的な呼吸練習についてはここでは触れないが､ 基

礎合奏を行うにあたって大切にしたいことが３つある｡

まず第１に､ 話しているときと同じように自然な呼吸を

心がけることである｡ 人間が普通に話しているときには

呼吸のことなど意識していないものである｡ ところが､

ほとんどの生徒達はなぜか楽器を手にしたとたん､ 呼吸

に意識が集中してしまう｡ 何か体外の異物を口にして､

息を“吹き込んで”いるように見える｡ 楽器は身体の一

部､ 口の延長と感じられるような息づかいを心がけたい｡

そして第２に､ 体は常にリラックスしていることである｡

だいたい体に力が入ってしまっていると十分な吸気を得

ることが出来ない｡ さらに余分な“力み”は､ 弱奏時や

息がなくなってきたときに“音色の震え”を生む｡ 身体

は､ 管楽器を演奏するために必要な最低限の力､ アンブ

シュア辺りや楽器を支えるための力以外は極力リラック

スされているべきである｡ 最後に､ 呼吸に柔軟性を持つ

ということである｡ 体のリラックスや､ 安定した呼気を

土台としながら､ その使用される呼気は､ 時に強く､ 柔

らかく､ また鋭くなければならない｡ 吸気に関しても同

様である｡ ただし“柔軟性”を強調するあまり安定性を

欠くことになれば本末転倒である｡

２ ロングトーンについて

管楽器奏者にとってロングトーンという言葉は基礎練

習の代名詞である｡ プロのような熟練者になればなるほ

どこれを大切に取り扱っているあたり､ スポーツにおけ

るランニングに相当する｡ 集団で行われる基礎合奏にお

いても､ 特に本小論では“個人のウォーム・アップに繋

がる基礎合奏”がテーマであるので､ ロングトーンをい

かに行うかが重要になってくると考えている｡ ロングトー

ンとは文字通り､ “音を長くのばす”ということである

が､ 前項で触れた呼吸練習と密接に関係しており､ ロン

グトーン練習はイコール呼吸練習の一部と言えるのであ

る｡ したがってロングトーンもただ単に“長さや強さを

競う”ものではなくて､ その安定性や柔軟性に注目すべ

きであり､ 個人､ 集団にかかわらず､ 指導者は細心の注

意を払いながら指導していかねばならない｡

ロングトーンの重要性については､ 充分に語られてき

たし､ 生徒､ 指導者共によく認識しているはずである｡

しかしながら､ 現状においては､ これほど指導者におろ

そかにされやすい練習はないのではないかと考えている｡

まずロングトーンをする場合､ 個人､ 集団にかかわらず

生徒に“丸投げ”されている場合が多い｡ たいていの場

合､ メトロノームをセットして何泊吹いて順次音を変え

て…､ と練習しているがこれがもう完全に儀式化してい

るのである｡ 呼吸練習中における､ 息や口の安定性と柔

軟性にさらにプラスして､ 楽器を吹くための物理的な筋

肉運動を加えるわけであるから､ よほどの集中力を持っ

て行ってほしい｡ 誤った道を選べば道はさらに遠くなる

わけで､ 真面目に練習すればするほど下手になっていく､

というのは何とか避けたいものである｡

ロングトーンをやる場合は､ 特にウォーム・アップを

かねている場合には､ どの音から始めるのか､ どれくら

い伸ばすのか､ 前後の呼吸はどうするかということに注

目すべきである｡ まず始めの音であるが､ その楽器の音

域で､ 低めのレジスターの中から鳴らしやすい音を選ぶ

のがベストである｡ 一日の練習の始めは､ 口の筋肉が楽

器を吹く状態になっていないのであるから､ 鳴らしやす

い音のほうがよい｡ さらに管楽器は､ 低い音になるほど

管体が長くなり､ 口にかかる抵抗も大きくなってくる｡

つまり口の筋肉のトレーニングに最適なわけで､ その辺

りの何音かのうち､ 鳴らしやすい音から徐々に慣らして

いくことが重要である｡ 鳴らしにくい､ 又は難しい音か

ら始めてしまうと､ 筋肉に余分な負担がかかるだけでな

く､ かえって悪い癖をつけてしまいやすい｡

伸ばす長さに関しては､ もちろん個人差があるが､ 筆

者は“伸ばせるだけ伸ばす”というのを基本におく｡ 吹

き始める前のブレスの時点でロングトーンは始まってい

るのであり､ そのブレスからロングトーンを経て次のブ

レスまで移る､ この一連の動きを１つのフレーズとして

考えたいからである｡ そのフレーズのつながりが最終的

には曲になっていく｡ たとえば､ ロングトーンを５分間

かけて行うならば､ １回ごとの呼吸 (ロングトーン) の

つながりが最終的に５分間の物語になるようにイメージ

するのである｡ 部活動において､ 有無をいわせずに“ド

の音から８拍吹いて２拍休んで半音階でオクターブ往復”

というような練習を見かけることがある｡ 残念ながら､

それでは個々のロングトーンがバラバラに積み重なって

いるだけで､ 筋肉のウォーム・アップを兼ねた音楽的物

語性や必然性はあまり感じられないのである｡

実のところロングトーンの練習においては､ その長さ

はあまり重要ではない｡ むしろその音色､ 音質の均一性

や､ アンブシュアの固定､ さらには呼気のスピードや圧

力などが､ リラックスされた状態で保たれているのかど

うかが問題なのである｡ これらが安定した状態であれば､

初めて次の段階としてその長さを求めていくことができ

るのである｡

Ⅱ 基礎合奏の実践
ここに個人のウォーム・アップもかねた基礎合奏の一

例を提言したいと思う｡ 前にも述べたとおり放課後の始

めや､ 朝一番の練習に使えるように軽いメニューから行

い､ 約30分で終われるようになっている｡

注意点として

１. 全員が合奏体系に座っていること｡
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２. 指揮者の位置にはできるだけ大きなメトロノームを

置き､ 皆がそれを見つめながら､ いっせいに同じパ

ターンを続けること｡ 指導者､ または指揮者の生徒

は､ そばにいるのであるが､ すべてはメトロノーム

と共に動き､ 指示を出すようにする｡

３. このメトロノームはできるだけ止めずに､ 待ったな

しの状態で､ 次々とエクササイズを進め耐久力をつ

けるようにする｡

４. このプログラム中は､ 前に立てているメトロノーム

の動きを､ 指揮者の指揮棒のように感じて吹くよう

にする｡ 打楽器群を聞きながらとらえるテンポ感だ

けでなく､ ビジュアル的にとらえるテンポ感も養い

たいからである｡

５. インターバルの間も音楽の一部という感覚を養う｡

30分の始めから終わりまでで一つの楽曲という意識

で練習できるよう指導する｡

６. ハーモニー・ディレクターを指導者の横に準備して

おく｡

７. 打楽器の生徒はバスドラムを一人､ ティンパニを一

人､ それ以外はできるだけすべてスネアドラムを担

当する (練習台や机の使用可)｡

８. 必ず一人のスネアドラム奏者が前に出て､ メトロノー

ムの横でたたく｡

９. 練習の開始前から､ 生徒達は個々に簡単な音でロン

グトーンを使った“音出し”をしてもよい｡ ただし

開始数分前からメトロノームのテンポ60と､ ハーモ

ニー・ディレクターによる442Ｈｚでの実音Ｂ♭を

鳴らして集中力を高めていく｡

10�開始１分前になると､ 生徒達は音出しをやめて姿勢

を正し､ ゆっくりと深呼吸を始める｡ その際､ 呼気

は吸気の倍以上 (４拍吸えば､ ８拍吐くというよう

に) 使い､ すべての空気を出した後､ 数秒間のイン

ターバルを置き次のブレスを始める｡

１ 長いブレスと､ ����������を使った音階

的ロングトーン練習 (約８分)

この練習は基礎練習の根幹ともいうべき､ ブレスコン

トロールとロングトーンに主眼をおいている｡ したがっ

てこの30分のセットの中でも､ この練習に最も重きをお

くべきであり､ これを抜きにしてその日の練習を始めて

はならないと考えている｡ テンポは１分間に４分音符を

60で行う｡ バスドラム及びティンパニは４分音符で､ ス

ネアドラムは８分音符で叩き続ける｡

１) 実践

実音Ｂ♭の音 (低めの音域) から順にＢ ���を平均

律で１オクターブ８音の上下を行う｡ パターンは予備２

小節 (８拍)､ ロングトーン５小節 (20拍) のセット

(28秒) の繰り返しになる (譜例①)｡ 吹き始めの音はフォ

ルテで､ そして20拍使ってなめらかな���������	をか

けていく｡ これには打楽器も含まれる｡ ハーモニー・ディ

レクターの音は消さなければならない｡ 全体で一つの

Ｂ♭の音を���������	している､ という意識を持たせ

たいからである｡ 音階の上行中に､ 楽に鳴らせる低いレ

ジスター (音域) が出てきた場合は､ そこから低い音に

移るのが望ましい｡ できるだけ長い管体にかかる圧力を

コントロールできるようにする｡ この８分間は､ インター

バルの２小節間を含めて楽器を口から離したり､ 使って

いない腕をぶらぶらさせたりしないように心がける｡ 前

に立っている指導者もできる限り模範的に演奏すべきで

ある｡ その上で､ 時間がたつにつれて楽器を持った姿勢

や､ 上体に力みの出てきた生徒には“目配せ”などで知

らせる｡

２) 技術的な注意点

・予備の８拍については２拍 (吐ききる) ＋５拍 (深く

吸う) ＋１拍 (上体のリラックス) とし､ 吹き終わり

と吸い終わりの際の上体のリラックス (特に肩) に集

中する｡

・20拍伸ばせない生徒は､ 吹き終わった後に静かに呼吸

を整えておく｡ 反対に息の余る生徒は､ フォルテの拍

数を長めにし､ きっちり20拍ですべての息を使い切り

つつ､ なめらかな����を作れるようにする｡

・回を重ねるごとに始めのフォルテの音が弱くなってく

る傾向がある｡ 吸気後のリラックスはあくまでも上体

のリラックスであって､ 呼吸の狭間の緊張感を失って

はいけない｡ 生徒には､ 出だしの音の勢いを常に意識

させておく｡

・最後に
♭に戻ってきたときは､ ５小節 (20拍) では

なく､ 伸ばすことのできる生徒がいる限り30拍､ 40拍

と伸ばし続ける｡ 全員で最後のかすかな音まで集中し

て聞くようにする｡

３) 目標とするポイント

最大の目標となるのは､ 20拍の中で自分にとって最高

の���������	をいかにコントロールするかである｡ そ

のコントロールには呼吸､ 口の筋肉､ 姿勢､ リラックス､

音質､ 音程などあらゆる要素が含まれている｡ 誰でも息

が苦しいと感じたり､ 口が疲れてくれば音の震えや､ 線

の細い音質となって現れて来やすい｡ そういうことに関

係なく､ なめらかに吹き続ける訓練なのである｡ テンポ

60での20拍は20秒であり､ 生徒達 (特に大きな楽器の担
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当者) には簡単に吹き続ける長さではない｡ しかし問題

は“長さ”ではなくその“質”なのであり､ “自分にとっ

て最後の４拍間の��がホントにきれいだった”のほう

が目標とされるべきことなのである｡ もし息が足りなく

て時間が余っても､ 静かに他の演奏者の音や､ 打楽器の

音を聞きながら深く呼吸を続けていればよい｡ 数ヶ月後

に､ そのロングトーンが２拍でも３拍でも長くなればそ

れでいいのである｡

２ 低音から順に重ねていくロングトーン的

バランス練習(約１分)

この練習もロングトーンの一環として行うのであるが､

バンドを各楽器の音域の高低に合わせて４つのグループ

に分け､ 低音群から順番に重ねていくものである｡ テン

ポは８分音符で１分間に50～54で行う｡ 打楽器はテンポ

の違い以外は前回と同じように叩く｡ 今回は4分の4拍子

の８分音符を１拍として数える｡

１) 実践

まず４つに分けるグループであるが､ 低音楽器のチュー

バ､ コントラバス､ バスーン､ バス・クラリネット､ バ

リトン・サクソフォーンをＡグループとする｡ 次に､ ユー

フォニアム､ トロンボーン､ ホルン､ テナー・サクソフォー

ンをＢグループ｡ トランペット､ アルト・サクソフォー

ン､ 2��� 3��クラリネット､ オーボエをＣグループ｡

そして1��クラリネット､ Ｅ♭クラリネット､ フルート､

ピッコロをＤグループとする｡

１小節間 (８分音符で８拍) のインターバルを､ はじ

めの準備のために持ち､ �グループが十分に息を保てる

ようにする｡ チューニングの実音Ｂ♭を使用し､ まずＡ

グループがフォルテでロングトーンを開始し､ ２拍遅れ

てＢグループが重なって入る｡ Ａグループは音を止めな

いで吹き続ける｡ さらに２拍遅れてＣグループが入り､

その後､ Ｄグループが２拍吹き､ 合計８拍になるように

する｡ そのままインターバルを置かずに､ 一つ下の実音

Ａの音を同じ８拍で平均律的に演奏し､ 続いて実音Ｇ,

Ｆと下降してから最後にもう一度Ｂ♭にもどり１小節間

伸ばす (譜例②)｡

２) 技術的な注意点

・この練習は､ 始めから終わりまでフォルテで演奏する｡

グループごとに参加してくるのであるが､ 後から入っ

てきたグループが､ 前のグループのサウンドにうまく

ブレンドさせられるように意識させる｡ 各グループが

入る際に､ 音が飛び出したり､ どこかだけが弱かった

りなどとならぬよう気をつける｡ 低音 (Ａグループ)

から､ きれいなピラミッド型のバランスを作ることが

理想である｡

・Ａグループは８拍吹き続けることになるのであるが､

今回は�	
	�����をせずに､ ずっと強いままのばす

ようにする｡ その後､ 次の音へ移る前のブレスは極力

短く､ 深く取り音質や音量が変わらないようにすべき

である｡

・高音のグループになるほど吹く長さが短くなってくる｡

しかしブレスは､ その分だけ長くなるインターバルを

使い前項 (Ⅱ－１) で行ったように時間をかけて取る

ようにする｡

３) 目標とするポイント

８拍×５小節で40拍間の安定したサウンドが求められ

るロングトーン練習である｡ 個人としての安定感のみな

らず､ バンド全体がひとつの楽器となるようなブレンド

感とバランスを目標としたい｡ この練習でのフォルテと

は“個人､ 個人のフォルテの集まり”ではなく､ “バン

ドをひとつの楽器として奏でたフォルテ”であるべきで

ある｡ したがって､ 楽器間､ グループ間の音量や音質の

バランスによって､ バンドとして持つサウンドが変わっ

てくる｡ この練習により､ 指導者の求めるサウンドを生

徒たちの意識の中に充分反映させることが大切である｡

もうひとつ考えたいのは､ �♭のロングトーン中に､ そ

の倍音である�､ ならびに�を聞く訓練をするという

ことである｡ これは次の練習から導入する純正律にたい

する訓練にも繋がる｡ 各生徒が､ いつも倍音を聞きなが

ら吹いている､ という状態を目指すべきである｡

３ 純正律を使用した音階でのロングトーン

練習 (１分強)

この練習も音階形のロングトーンであるが､ 少し前回

までとは違う点がある｡ まず､ 大半の楽器群は音階的に

上下していくが､ 低音群に関しては別の音を奏すること

により､ バンドとしては和音を構成するということ｡ 次

に､ この音階練習では純正律を使用する､ というもので

ある｡ 生徒たちには､ 事前に平均率と純正律の違いをはっ

きりと教えておくべきであり､ ここでは頭で理解してい

ることを体に学習させるための第一歩としての役割を持

たせてほしい｡ テンポは一分間に60で行い､ 打楽器には

スクールバンドにおける基礎合奏に関する一考察― 中・高校バンドを中心として ―
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再び同じことを繰り返してもらう｡ 基本的に����を使

用するが､ バンドの力量に応じて順次変えていってもよ

い｡

１) 実践

まず低音群であるが､ 前項Ⅱ－２における�グルー

プにユーフォニアム､ トロンボーンを加える｡ はじめに､

２小節 (８拍) 分の準備のためのインターバルを設ける｡

低音群は続けて４拍ずつ､ �♭→�→�♭→�♭→�→�♭

→�→�♭と演奏する｡ �及び�♭は､ �♭よりも低い音

域を使用する｡ その他の楽器群は､ 低音群の１拍後から

３拍ずつ����の上行形を純正律で演奏する (譜例③)｡

８音×４拍で32拍になるが､ その直後に下降形もまった

く正反対で同じように行う｡ ティンパニに関しては､ 低

音群と同じ音でロールを使って奏する手もある｡ 惰性で

はなくしっかりとした純正律を学ばせるために､ ハーモ

ニー・ディレクターを使う｡ 方法としては､ ①ハーモニー・

ディレクターによる純正律の音階を低音群と同時に (音

階群の演奏前に) 鳴らす｡ 生徒たちに音を与えることに

より､ 次の音に対する安心感を与えることができる｡ ②

音階群と同じタイミングで２拍目に鳴らす｡ 生徒たちは

同時に鳴る音と同じ音が吹けるか､ また瞬時に調整する

ことができるか､ 自分でテストすることができる｡ ③３

拍目 (全員の後) に鳴らす｡ 生徒たちは正しい音程で吹

いていたか後から確認することができる｡

２) 技術的な注意点

・低音群は豊かな響きを保って吹き続けるようにする｡

ブレスのための休符がないのであるが､ 出来るだけ短

い､ また鋭いブレスを心がける｡ そして彼らの�♭と

�も純正律の音程で吹くこと｡

・音階群に関しては､ ３拍をしっかり吹ききることで次

の小節の頭まで音の勢いを持続させるように吹く｡ し

たがってブレスのタイミングとしては､ １拍目の裏を

使うことになるはずである｡

・“純正の３度は低め”などという曖昧な指導ではなく

“13�7セント低い”と数字を意識させ､ 普段の練習の

中でチューナーなどを使って純正３度の音程や響きの

感覚を確認させておく｡

３) 目標とするポイント

このエクササイズはロングトーンでもあり､ さらに音

階練習でもあるのだが､ 何よりも純正律の持つ音程の流

れや､ ハーモニーの感覚を身につけるためのものである｡

音階の演奏者は､ まず平均律の����と純正律の����

の違いを､ 理論的なことだけでなく､ 実際の演奏を通し

て体で表現できるようにならねばならない｡ 上記したよ

うに､ 普段から個人として､ またパートとしての訓練が

必要であり､ このプログラムの中において練習するとい

うより､ 突然行っても確実に決められることをここで確

認する､ というレベルに持っていきたい｡

また倍音を聞くという観点で言えば､ すべての演奏者

は低音群の１拍目､ まだ音階が鳴っていないうちにその

倍音を最低１つ､ できれば２つ聞き取ってほしい｡ 音階

群の生徒たちには１拍目の裏､ ちょうど彼らがブレスを

取るタイミングで､ 低音の音から数えて完全５度上の倍

音､ さらには純正３度上の倍音を耳でとらえ､ それから

２拍目の音を吹くよう指示を出すと効果的である｡ 最初

の８小節のうち１, ４, ５, ８小節目は全員が同じ音､

この場合は根音を演奏するため､ 完全５度上と長３度上

の倍音両方を聞きながら吹くようにする｡ ２小節目では

低音�に対して､ 音階は	であり､ Ｆの完全５度上の

倍音Ｃを､ 吹き始める直前に聞くことができれば､ その

まま同じ音を重ねるように吹くだけである｡ ３, ６, ７

小節目では､ 低音�♭
�♭
�に対して音階は�, �, �

の純正長３度である｡ これも音階奏者は上記と同じタイ

ミングで倍音を聞いて､ その上にハーモニーとして音を

重ねていく訓練をすればよいだけである｡ 後半の下降形

も同じアイデアである｡

４ 主音からの半音階的な跳躍練習 (約５分半)

この練習は､ 半音階的にひとつだけ音を跳躍してその

後､ 元に戻りロングトーンというパターンを繰り返すも

のである｡ 跳躍の幅を半音ずつ上に広げていき､ 最後に

は１オクターブの跳躍まで行う｡ 次にそのオクターブ上

の�♭の音から下降形で同じことを行う｡ テンポは同じ

く60､ 打楽器も４分音符と８分音符でたたき､ 演奏者は

全員ユニゾンで行う｡

１) 実践

今回は準備に使うのは４拍である｡ 最初の２拍はリラッ

クス､ ３拍目に体中のすべての息を吐き出し､ ４拍目で

すばやくブレスを取る｡ その間､ 全身はリラックスして

いなければならない｡ 基本的に����で行う｡ その場合

のパターンは４拍 (準備) ＋２拍 (�♭) ＋２拍 ()

＋４拍 (�♭) の合計12拍である｡ そして再び４拍の準

備からはじめて�♭→	→�♭､ �♭→	＃→�♭､ とい

う風に次々と１オクターブの跳躍まで続けていく (譜例

④)｡ メトロノームは止めない｡ 準備の４拍の間も楽器

を口から離したりせず､ アンブシュアを崩さない形です
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ばやくブレスを取る練習をする｡ 上行形が終わると楽器

を離し､ 姿勢を楽にして少し休憩 (30秒程度) する｡ そ

の後､ 上の�♭から順に同じパターンで下降する｡ 基本

的にすべて平均律を使用して練習する｡

２) 技術的な注意点

・ 平均律での半音階の音程が､ ぶれずに､ そしてスムー

ズに取れるようにする｡ 音は変わっていくのだが､ 息

の勢いや､ アンブシュアの安定性については､ 同じ音

のロングトーンとなんら変わることはない､ というこ

とを生徒たちに意識させる｡

・跳躍が大きくなればなるほど､ 音を吹きなおしたり､

音質が変わったりしがちである｡ 出来るだけ､ なめら

かに､ レガートで吹くつもりで練習すること｡ アンブ

シュア辺りの筋肉への負担は相当なものがある｡ 上行

形と下降形の間の小休止は必ず取るようにする｡ その

際もメトロノームだけは止めない｡

・跳躍後の４拍の音が弱くならないように指導する｡ 疲

れが出てきた場合､ 自ずと����������をかけてしま

いがちであるが､ つぎの小節 (準備) の頭までしっか

り吹ききること｡

３) 目標とするポイント

一口でいって大切なことは､ 跳躍の絡んだロングトー

ンであっても､ その音質､ 音程､ 音量､ 息の圧力などが

常に一定であることである｡ これは言うのはやさしいが､

行うのは非常に難しい｡ それに見合ったアンブシュアの

筋肉の安定性と柔軟性､ それを土台にしたブレスコント

ロール､ そして耐久性と姿勢全体のリラックス度などが､

バランスよく保ち続けられる必要があるからである｡ た

だし初心者であっても､ 怖がらずに続けていくこと｡ 広

い跳躍でのレガートが出来なくても､ それは現時点での

問題点であって､ 必ず克服するという強い意志を持って

望んでほしい｡ 全員で一緒に練習していれば､ 中には上

手く吹ける人もいるはずで､ そのサウンドのイメージを

常に目標にしていくように指導していきたい｡

このエクササイズでは､ まず平均律での半音階が確実

に吹けるように練習することが目標であるが､ 次のステッ

プとして純正律の半音階を使用した練習も効果的である｡

ただし､ 極端に幅の狭い音程があったりするので､ ハー

モニー・ディレクターで音を順番に追いながらじっくり

練習せねばならない｡ あまり高音域に負担にならない程

度であれば､ 他の調で練習してみるのもよい｡ しかしな

がら､ ただ種類を多く持つことよりも､ 確実に���	の

平均律を安定したサウンドで吹くことのほうが､ よほど

効果的であり､ 本小論の目的に沿っていることを付け加

えておく｡

５ 終止 (カデンツ) を使用したロングトーン

練習 (約３分)

この練習では､ カデンツの基本形のひとつであるⅠ→

Ⅳ→Ⅴ→Ⅴ→Ⅰのパターンを使って､ ロングトーンを行

う｡ テンポは60を使用し､ 打楽器以外の全員が各調のⅠ､

Ⅳ､ Ⅴの音をユニゾンで演奏する｡ ２回目のⅤの音は１

オクターブ下の音を吹く｡ 打楽器は前項と同じように演

奏する｡

１) 実践

まずは､ 基本として���	のカデンツから始める｡ し

たがって使用する音は �♭→
♭ (完全４度上) →�

(完全５度上) →�(オクターブ下) →�♭である｡ 前項

と同じく準備のために４拍使用 (リラックス２拍＋吐き

出し１拍＋吸い込み１拍) する｡ その後､ 各音を４拍ず

つ吹き､ 最後の�♭のみは８拍のロングトーンで締めく

くり､ 合計28拍で一つのパターンとする (譜例⑤)｡ さ

らに､ 続けていくつかの違う調で行うと効果的である｡

いくつの調を使用するかは､ その日の時間配分にもよる

が､ フラット系の長調を中心に､ � ��	､ 
���	､ �

��	､ �����	､ �����	､ そして���	あたりは､ いつ

でも使えるようにしておきたい｡ どの調の場合でも､ 低

めの音域の主音から始めるようにする (下のⅤの音域に

もよるが)｡

ハーモニー・ディレクターを使用しての練習も効果的

である｡ 生徒たちと同じ音を追って弾いてもいいのであ

るが､ 純正律のＢ♭コード､ Ｅ♭コード､ Ｆコードをそ

れぞれの小節の３, ４拍目で入れるとよい (譜例⑥)｡

最初の２拍間､ 生徒たちはユニゾンで吹いているが､ そ

の後に純正律の和音が入ってくることで､ 俗に言うその

和音の“はもった”状態の感覚を養うことができるから

である｡
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２) 技術的な注意点

・この練習においても､ 各小節がバラバラに発音される

のではなく､ 28拍分の息の流れが一定であるように指

導する｡ もちろんブレスは取ってもよいのであるが､

瞬間的に早く取るブレスを心がけ､ 吹き終わりと吹き

始めの音質に差が出ないようにする｡ 特にⅤ→Ⅴの１

オクターブの動きに注意すること｡

・各調の持つカデンツの感覚､ いわゆる調性感を養って

ほしい｡ ただ単にカデンツの音が吹けるというだけで

なく､ ハーモニーの流れや､ 終止に向けた音楽の動き

などを､ 常に感じて演奏することは非常に重要である｡

・一つのエクササイズは短いのであるが､ 幾つかの調を

次々に演奏することで､ 柔軟性を養っていく｡

３) 目標とするポイント

一見したところ､ 別に難しい課題でもないと感じるの

であるが､ この場合のような下降形の跳躍に難を持つ生

徒は多い｡ しっかりしたアンブシュアで､ “降りて上が

る”という動きに安定性を持たせたい｡ シンプルな構成

音であるが､ 逆に見落とされてしまいやすい練習である｡

特に､ 個人的なレッスンで､ ピアノなどを習っていない

生徒たちにとっては､ 音楽の骨格にあたる“作り”を体

感しながら練習することが大切である｡ 音楽の持つ終止

の感覚に､ 理論的な理解度を加えることで､ さらなる発

見に結びつけられるよう指導していきたい｡

単音での音の動きが､ このエクササイズの中身である

が､ ハーモニー・ディレクターを使って和音を鳴らすこ

とは､ ユニゾンでの横に流れる音楽に､ 和声の縦のライ

ンが加わることになる｡ 生徒たちにとっては､ 音楽がい

きなり立体的に感じられるはずである｡ ４拍の内の最後

の２拍だけに純正律のハーモニーを鳴らすのはこのため

である｡

６ 純正律のⅠ, Ⅳ, Ⅴ によるハーモニーを
使った練習 (約５分)

これは俗に言う“ハーモニー練習”､ “コラール練習”

などと呼ばれるものと根本的に同じである｡ 基本的な和

音を各パートで作りながら､ バンド全体としてのサウン

ドを構築するものである｡ メロディや調性にはいろいろ

なものが使用可能であるが､ ここではメロディには固執

せず､ 各音を１小節間 (４拍) 伸ばす方法を取る｡ テン

ポは同じく60で､ 打楽器も同じたたき方で行うが､ ティ

ンパニは低音群と同じ音を使って４拍ずつのロールで行

う｡

１) 実践

����でⅠ→Ⅳ→Ⅴ→Ⅰのハーモニーを２回くり返す｡

準備に２小節 (８拍)､ そして各ハーモニーは４拍ずつ

伸ばし､ ８拍＋４拍×８小節の合計40拍のパターンにな

る｡ ここでは､ ブレーン社のＤＶＤ“上達が実感できる

基礎合奏”注１) のハーモニー練習 (2004) を参考にした

(譜例⑦)｡ 時間の配分によって､ 一度だけ演奏するとい

う日もあり得るが､ この練習はスタイルを変えて何度も

くり返し行うのがよい｡

たとえば､ ①まず普通のｍｆで演奏する｡ ②楽器を離

し全員 (マ) の発音で歌う｡ ③もう一度全員で演奏する｡

④次にｐｐで演奏する｡ ⑤ｆｆで演奏する｡ ⑥根音→第

５音→第３音の順で１拍ごとに入ってくる (４拍目は伸

ばす)｡ ⑦ �グループから順に�→�→�と１拍ごとに

入ってくる｡

他にもあらゆるパターンが考えられるが､ 一つのパター

ンが終わると､ メトロノームを止めないままで､ 指導者

は次のパターンの指示を出し７, ８回程度演奏するよう

にする｡

２) 技術的な注意点

・呼吸のコントロールとロングトーンは､ どの練習であっ

ても基礎の土台であり､ 決しておろそかにすることは

できないが､ このエクササイズでは､ やはり何よりも

各生徒の音程が非常に重要になってくる｡ ここでは､

確実に純正律の長３和音が取れるように指導する｡

・どうしても､ ブレスをとる前の２拍程度が､ 支えきれ

ずに弱くなってくる傾向にあるので､ あくまでも長い

フレーズを意識して､ ブレスの瞬間まできっちり吹き

きる､ ということを徹底させる｡
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・ハーモニーの中での､ 各自の役割をきっちりと理解さ

せる｡ 自分の音がどのパートと同じなのか､ 第３度音

はどう吹くのか､ また第５音ならばどうなのかなどを

具体的に根気よく指導していかねばならない｡ その上

で､ そのバンドにあった独自のサウンドを目指すよう

にしたい｡

３) 目標とするポイント

ハーモニーを使った練習や､ コラールを使った練習は

あらゆるところで紹介されており､ その必要性や効果に

ついては今さらいうことはない｡ 指導者の立場から言え

ば､ バンド全体をひとつの楽器､ ひとつのサウンドに作

り上げていくには､ このようなエクササイズは最も重要

なもののひとつであろう｡ バンドとしての基礎練習はこ

こから始まる､ とも言うことができる｡

しかしながら､ 呼吸とロングトーンが管楽器演奏の基

礎練習の２本柱であるということを再度認識してほしい｡

仮に各生徒個人が､ これらを充分に準備できぬ状態で次

のステップに進んでしまったとすれば､ これはその生徒

たち個人の状態が悪くなるだけでなく､ バンド全体へ与

える影響は､ 計り知れなく悪い方向へ向かうであろう｡

そのような理由も考慮して､ このエクササイズは30分の

プログラムの中の後半､ ほぼ20分以上経過してから行う

ようにした｡ 中身自身はかなり柔軟性を持っており､ バ

ンドのニーズに合わせて音色､ 音質､ バランスなどを指

導してほしい｡

����だけでなく､ 他の調の練習を行うのも効果的で

はある｡ よく訓練されたバンドであれば､ 毎日違う調で

練習することも十分可能であろう｡ ただし､ あまりに目

先を変えてしまうと､ かえってサウンドが荒れてくる傾

向が見られる｡ たとえ､ 毎日同じことのくり返しでも､

“この調であれば大丈夫”と生徒たちに安心感を与えら

れる練習のほうが､ 毎日の基礎合奏としての意味は大き

いと考えている｡

７ 音階 (スケール) の練習 (約３分)

呼吸とロングトーンの重要性についてくどいほど述べ

てきたが､ これは管楽器という“息を使った”作音楽器

における顕著な特徴といえる｡ それに比べてみれば､ 音

階練習はすべての楽器に共通した､ 基礎練習の代表選手

であり､ 個人としても､ 当然バンドの合奏としても当然

避けて通ることはできない｡ テンポは少し早めの68～72

に設定する｡ 打楽器は､ 前に立っているスネアドラムを

除いて､ 全員 (可能な限り) 鍵盤楽器に移り管楽器と同

じ練習を行う｡

１) 実践

まずは����で行う｡ ８分音符と16分音符の組み合

わせで２オクターブの上行形を４拍､ さらに下行形にて

４拍使う｡ 次に主音 (この場合Ｂ♭) を３拍伸ばし､ 次

の１拍でブレスをとる｡ 準備に４拍使用し､ このパター

ンの合計は16拍になる｡ 基本的にはすべてスラーで演奏

する｡ 楽器の性能または､ 個人の技量により２オクター

ブが難しい場合は､ １オクターブを２往復させる｡ これ

により､ 両者が同時に演奏してもその拍数は同じになる

(譜例⑧)｡ 続いて����の平行調の�����を､ 同じリ

ズムで２オクターブ吹く｡ この短調に関しては､ ３つの

フォーム､ すなわち自然的短音階､ 和声的短音階､ そし

て旋律的短音階をすべて続けて吹き､ 最後に３拍の延ば

しとブレスを入れる (譜例⑨)｡ ここまでがワンセット

であり､ 短調の１往復に８拍必要なため､ ３つのフォー

ムと最後の延ばしを入れて28拍､ 長調と合わせて44拍の

セットとなる｡ 一つだけで終わらせずに､ 最低でも３,

４種類の調を毎日演奏する｡

２) 技術的な注意点

・この練習は非常に根気のいるものになる｡ まず､ すべ

ての音階を理論的にも､ 技術的にも理解することが大

事であり､ 普段の練習から少しずつ練習させておく｡

このプログラムでは､ 無理のない調から確認の意味を

込めて始めていく｡ ただし､ 長調とその平行調の短調

とは､ 必ずセットで学習させる｡

・最終的には､ 12種類の長調とその平行調の3種類､ 計4

8種類すべてを暗譜することが望ましい｡ そのための

指導は特別に設けるべきであり､ 指導者が生徒たちに

直接アプローチする必要がある｡ “やっておきなさい”

という形で生徒たちに	丸投げ	してはならない｡

・生徒たちの音楽的レベルの高低にかかわらず､ 音階の

演奏がいかに音楽的に吹かれているか､ を意識させた

い｡ ただ指使いのみを追っているようでは､ このエク

ササイズの意味はない｡ 音楽の流れ､ 音質の安定感､

ブレンドされたサウンド､ そのうえで初めてスケール
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の技術的訓練が生きてくるのである｡

３) 目標とするポイント

音階練習を生徒たちに指導する際には､ どうしても指

先のテクニックや､ 速さ､ またはタンギングなどにばか

り目が行きがちである｡ しかしながら､ “音階こそ音楽

的に練習する”ことが重要であり､ 本小論で一貫して述

べてきた“基本”の上に立った､ まさに基礎練習の集大

成であると考える｡

このプログラム全体を通じて､ 各エクササイズでは､

一つの音から次の音へ移る場合に､ 生徒たちが十分に時

間的余裕を持てるように配慮してきた｡ 呼吸､ アンブシュ

ア､ 姿勢などを意識しながら音を変える余裕を持たせた

かったからである｡ これらの要素を､ 音が変わるたびに

大幅に動かすのではなく､ 最低限の微妙な変化と指の動

きのみで行うことが､ 安定した音質を作り出す条件なの

である｡ しかし､ この音階練習ではテンポは速くなる上

に､ 16分音符を使っているために､ 実際の指を動かす早

さや､ 音の変わり目の緊張感は数倍以上のものになって

しまう｡ これは､ 音階練習をはじめたとたんに､ 音質が

荒くなる可能性が高いということである｡ 指導者も､ 演

奏者もここの部分を充分に理解して練習に臨まねばなら

ない｡

音階練習は非常に奥の深いものであり､ 時間と根気の

両方が必要である｡ あせらずに､ 一つ一つ確実にレパー

トリーを拡げていくことが大切である｡ 速さを変えたり､

タンギングを混ぜたり､ アルペジオを挟むなど､ その応

用範囲は広い｡ ただ､ 個人とバンドのウォーム・アップ

という観点から見れば､ 実力とかけ離れたチャレンジよ

りも､ 無理のかからないものを確実にこなすことの方が

効果的である｡

おわりに
わが国の吹奏楽の世界において､ 基礎合奏の重要性や

必要性は広く認識されているが､ 生徒たちを個人単位で

見た場合､ どうしても集団の意向の中で､ 個人の基礎的

な練習が犠牲になっているのではないかと長い間考えて

いた｡ そのきっかけは､ やはり筆者が14年間生活したア

メリカでの音楽体験にあるといえる｡ アメリカ人の10代

の若い学生たちは､ 技術的なレベルは非常に未熟である

にもかかわらず､ その音質 (トーン・クォリティ) にお

いては明らかに高いレベルを保っていた｡ 後になって､

これは初期教育の段階において徹底的に基礎を重視させ

ているからである､ ということがわかってきたが､ 筆者

がその歳まで受けてきた､ 技術力をいかに能率的に養う

か､ という音楽教育との違いをはっきりと見せつけられ

たような気がした｡

今回の研究では､ 学校教育の中の部活動という範囲の

中で､ 個人としての基礎練習と､ 集団としての基礎合奏

を融合したプログラムの構築を試みた｡ このプログラム

自身は､ 筆者が帰国後に常勤講師として勤めた福岡県の

県立高校において､ ２年以上かけて毎朝行ってきたもの

が母体となっている｡ 長年演奏家として､ また教育者と

して意識してきたアイデアを駆使し､ 現実の学校現場に

おける具体的な活用に耐えうるものと自負している｡ そ

して今後は､ 個人の練習における基礎練習法の構築につ

いてさらに力を注ぎ､ 管楽器指導について､ 個人､ 集団

の両面からアプローチできるよう研究していきたい｡
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