
R7講評用紙考察【打楽器の皆さんへ】 
【コンクールから冬季演奏会まで】 

打楽器と管楽器のバランスを保つための具体的なコ

ツ 
1. 役割の明確化と「引き算」の意識 

バランスを整えるための最も重要な視点は、「どこがメイン（主役）なのか」を明確に理解すること

です。 

●​ 強奏時（フォルテ）の工夫： 主旋律を浮かび上がらせるために、対旋律や伴奏に回ってい
るパートの音量を意識的に落とすことが求められます。 

●​ 声部の整理： 特に多くのパートが重なる（多声部）場面では、サウンドをクリアに聴かせる
ために、打楽器を含めた全体の音量バランスに細心の注意を払う必要があります。 

2. タイミングとクレッシェンドの同期 

打楽器が管楽器の表現を追い越さないようにするための注意点です。 

●​ クレッシェンドの管理： 打楽器のクレッシェンドが管楽器よりも先行してしまう傾向が指摘
されています。管楽器の音量の膨らみに合わせ、タイミングを慎重に計ることが大切で

す。 
●​ フレーズの入りを合わせる： ユニゾンパートなどでは、管楽器のフレーズの入り口と打楽

器のタイミングを一致させることで、一体感のあるバランスが生まれます。 

3. 音色の工夫と物理的な調整 

楽器の特性を理解し、響きをコントロールすることも重要です。 

●​ ミュートの活用： バスドラム（大太鼓）などは、必要に応じてミュート（消音）を使用すること
で、響きが広がりすぎず、管楽器とのバランスが取りやすくなります。 

●​ 高音域への配慮： 締太鼓やコンガなどの高音打楽器は音が目立ちやすいため、突出し
ないよう注意が必要です。 

●​ 音色の質を大切にする： 単に音量を合わせるだけでなく、それぞれの打楽器が持つ本来
の音色を大切に鳴らすことが、質の高いアンサンブルに繋がります。 

4. 奏法の準備とタッチ 

音が出る瞬間のコントロールについても助言があります。 

●​ 深いブレス（準備）： 鍵盤楽器などは、音を出す前に深いブレス（準備）をとることで、管楽
器との発音のタイミングや質が揃いやすくなります。 



●​ タッチの検討： ティンパニなどのロールやアタックにおいて、「タッチ感」を研究すること
で、管楽器の響きをより効果的にサポートできるようになります。 

5. 音楽的なサポートとしての役割 

打楽器は単なるリズムキープではなく、音楽の土台としての役割を意識します。 

●​ 推進力と支え： 打楽器が適切に音楽をサポートすることで、全体のテンポ感が安定し、管
楽器が演奏しやすい土台を作ることができます。 

●​ 全員で音楽に加わる： 自分のパートを「叩く」だけでなく、全員が音楽の一部として加わっ
ているという意識を持つことで、自然とバランスの取れたアンサンブルになります。 

これらのポイントを意識し、お互いの音をよく聴き合うことで、管楽器と打楽器が調和した豊かな

サウンドを作ることができるでしょう。 

打楽器の音色をより大切にし、向上させるための具体

的な練習法や意識すべきポイント 
1. 発音前の準備とブレスの練習（鍵盤楽器など） 

音を出す瞬間の質を高めるために、管楽器と同様の準備が必要です。 

●​ 深いブレスをとる： 特に鍵盤楽器において、発音の前に深いブレスをとることで、管楽器
との発音のタイミングや音の質を揃える練習をしてください。 

●​ アタックのイメージ： 管楽器が「打楽器のようなハッキリしたタンギング」を目指すように、
打楽器側も明確で質の高いアタックを常に意識することが求められます。 

2. ロール奏法におけるイメージとタッチの研究 

持続音（ロール）の質を改善するためのアプローチです。 

●​ 音を伸ばすイメージを持つ： ロールを単なる連打として捉えるのではなく、「その音を長く
伸ばすイメージ」を持つことで、より豊かな響きが得られます。 

●​ タッチ感の研究： ティンパニなどのロールにおいて、どのような「タッチ」で叩けば最も良い
響きが引き出せるかを研究し、練習に取り入れてください。 

3. 消音（ミュート）による響きのコントロール 

楽器本来の音色を活かしつつ、アンサンブルを濁さないための工夫です。 

●​ 適切なミュートの使用： バスドラム（大太鼓）などは、必要に応じてミュートを施すことで、
余分な残響を抑え、クリアな音色で管楽器をサポートできるようになります。 

4. フレーズ感とタイミングの同期 

管楽器との一体感を高めるための練習です。 



●​ フレーズの入り口を合わせる： ユニゾンパートなどにおいて、管楽器のフレーズの始まり
と自分の発音のタイミングを厳密に合わせる練習をしてください。 

●​ タイミングの取り方の修正： クレッシェンドなどが管楽器より先行してしまわないよう、周
囲の音を聴きながら音量の変化を同期させる訓練が必要です。 

5. 音楽への主体的な関わり（表現の練習） 

技術的な正確さだけでなく、音楽的な表現力を高めるための意識付けです。 

●​ 「合わせる」から「主張する」へ： 単に周りに合わせるだけでなく、各自が「自主性」を持っ
て演奏することで、よりアピールの強い、色彩豊かな演奏になります。 

●​ 全員で音楽に加わる： 自分のパートをこなすだけでなく、打楽器セクション全員が「今、自
分たちは音楽のどのような場面を作っているのか」を理解し、積極的に音楽に参加する

意識を持って練習してください。 
●​ 役割（メインか伴奏か）の理解： 常に「どこがメイン（主役）なのか」を把握し、それに応じ

た音色と音量のバランスをコントロールする練習を重ねてください。 

これらのポイントを日々の基礎合奏やパート練習に取り入れることで、審査員が指摘する「打楽

器の音色を大切にする」演奏に近づくことができるでしょう。 

打楽器の音色研究や奏法の工夫に役立つ具体的な

助言を、楽器や奏法の観点から整理して解説します。 

1. 楽器の特性に合わせた音色のコントロール 

楽器ごとの響きを調整し、管楽器との調和を図るための具体的な工夫が挙げられています。 

●​ バスドラム（大太鼓）のミュート： 余分な響きを抑え、音をクリアにするためにミュート（消
音）を施すことが推奨されています。 

●​ 高音打楽器の音量管理： 締太鼓やコンガなどの高音域が目立つ楽器は、音が立ちすぎ
ないようバランスに注意が必要です。一方で、曲中での存在感が不足している場合は、

音色の出し方を再考する必要があります。 
●​ 楽器の選択（拍子木など）： 拍子木などの音色については、楽器そのものの買い替えや

選択も含めて、より良い響きを追求することが提案されています。 

2. 奏法の工夫：タッチとイメージの連動 

単に叩くのではなく、音の質を変化させるためのアプローチです。 

●​ ロールの捉え方： ロール奏法を「連打」ではなく、**「その音を長く伸ばすイメージ」**で行
うことで、より音楽的で豊かな響きを得ることができます。 

●​ タッチ感の研究： 特にティンパニなどのロールや打点において、**「どのようなタッチ（打
鍵）で叩くか」**を研究し、追求することが求められています。 

●​ 発音の準備（深いブレス）： 鍵盤楽器などを演奏する際、管楽器奏者のように**「音を出
す前に深いブレス（準備）」**をとることで、管楽器とアタックの質やタイミングを揃えること
ができます。 



3. アンサンブルの中での役割と表現 

音色を「音楽の一部」として機能させるための意識の持ち方です。 

●​ 「合わせる」から「自主性」へ： 周囲に合わせるだけでなく、打楽器奏者一人ひとりが**「自
主性」を持って表現する**ことで、よりアピールの強い、色彩豊かな音色になります。 

●​ 音楽への参加意識： 自分のパートを単に鳴らすのではなく、「全員が音楽に加わってい
る」という意識を持つことが、音色の質の向上につながります。 

●​ 役割の明確化： その場面で打楽器が「メイン（主役）」なのか、あるいは「伴奏（サポート）」
なのかを明確に理解し、それに応じて音色のキャラクターを使い分けることが重要です。 

4. タイミングとダイナミクスの同期 

管楽器と一体となったサウンドを作るための注意点です。 

●​ クレッシェンドの同期： 打楽器のクレッシェンドが管楽器よりも先行しがちであるという指
摘があります。管楽器の音の変化をよく聴き、タイミングを合わせることで、セクションとし

ての音色のまとまりが生まれます。 
●​ 推進力としてのサポート： 打楽器が適切な推進力を持って演奏することで、全体のテンポ

や支えが安定し、管楽器の響きをより引き立てることができます。 

これらの工夫を研究し、実践に取り入れることで、単なる「リズム」としての打楽器ではなく、**「音
楽の色を形作る重要な要素」**としての音色を追求することができるでしょう。 

 

打楽器のロールを「単なる連打」ではなく「音が伸びる

イメージ」へと昇華させるための練習メニューと意識す

べきポイント 
1. 「ロングトーン」としてのロール練習 

審査員からは、ロールを「その音を長く伸ばすイメージ」で演奏することが推奨されています。 

●​ 管楽器のロングトーンに合わせる： 自分の音を「打点」として捉えるのではなく、管楽器の
長いフレーズと同じように、音が空間を直進し続けるイメージを持って練習してください。 

●​ 「息の方向」を意識する： 木管楽器への助言に「ロングトーン中、息の方向を意識してい
るか」という問いかけがあります。打楽器奏者も、音の「形」や「方向」が目に見えるとした

らどこへ向かっているかを想像しながら、音が消える瞬間まで観察し続ける練習が有効

です。 

2. 「タッチ感」の研究と基礎練習 

音色の質を向上させるために、物理的な叩き方（タッチ）を突き詰める必要があります。 



●​ 打点と響きの研究： 特にティンパニなどのロールにおいて、**「どのようなタッチ感で叩け
ば最も響きが持続するか」**を個別に研究する時間を設けてください。 

●​ 脱力によるブレンド音の追求： 強奏時でも力まず、**「脱力したブレンド音」**を目指して
ロールを練習することで、管楽器のサウンドと一体化する豊かな響きが生まれます。 

3. 発音前の「深いブレス」の導入 

鍵盤楽器や打楽器全般において、音を出す前の準備が音色に直結します。 

●​ 管楽器と同じブレスで入る： 発音の前に、管楽器奏者が行うような「深いブレス」をとる練
習を取り入れてください。これにより、フレーズの入り口が揃うだけでなく、音の「伸び」に

必要なエネルギーを事前に蓄えることができます。 

4. クレッシェンドの同期練習 

ロールを用いた音量の変化（ダイナミクス）において、タイミングのズレを防ぐ練習です。 

●​ 管楽器を追い越さない： 打楽器のクレッシェンドは管楽器よりも先行してしまう（早く大きく
なってしまう）傾向があると指摘されています。 

●​ 変化のスピードを合わせる： 周囲の音をよく聴き、管楽器の音の膨らみと100%同期する
ように音量をコントロールする練習を徹底してください。 

5. 役割に応じた音色の使い分け 

場面ごとに、ロールに求められる「質感」を変化させる練習です。 

●​ 「主役」か「サポート」か： そのロールが音楽を推進させるためのものか、和声を支える背
景なのかを理解し、音量だけでなく音色（硬さや重さ）を選択する能力を養ってください。 

●​ 色彩感の追求： 楽曲の「神秘的な色合い」や「独創的な世界観」に合わせて、ロールの音
の粒立ちや響きの幅を微調整する練習が、演奏にさらなる「彩り」を与えます。 

これらの練習を行う際は、常に**「自分も音楽の一員として歌っている」という自主性**を持って取
り組むことが、審査員の求める「アピールの強い演奏」に繋がります。 

打楽器の「自主性」を高め、よりアピールの強い演奏

にするための練習アプローチ 
審査員からは、単に周りに「合わせる」という受動的な姿勢を超えて、奏者一人が「音楽に加わ

る」という強い意識を持つことが、演奏の魅力を引き出す鍵として指摘されています。 

1. 「合わせる」から「主体的な参加」への意識改革 

多くの審査員が、アンサンブルにおいて「合わせる」ことの先にある表現を求めています。 

●​ 音楽の一員としての自覚: 自分のパートを「叩く」という作業として捉えるのではなく、「全
員が音楽に積極的に加わっている」という意識を持つことが大切です。 



●​ アピール力の強化: 周囲と調和するだけでなく、各自が「この音を聴いてほしい」という自
主性を持って表現することで、よりアピールの強い演奏へと進化します。 

2. 明確な「意思」と「主張」を持った音作り 

音を出す瞬間に、どのような意図を持っているかを明確にする練習が有効です。 

●​ 一音一音への意思: サクソフォーン三重奏への講評ではありますが、**「一人一人が意
思を持って吹く」**ことの重要性が示されており、これは打楽器にも共通する課題です。 

●​ 弱奏部での主張: 静かな場面（弱奏部）であっても、消極的にならずに音色や表情をしっ
かりと主張することが、色彩豊かな演奏につながります。 

●​ エネルギーの放出: 各自が持つ個別のエネルギーを高く保つことが、全体の響きを美しく
し、感銘度を高める要因となります。 

3. 楽曲構造の理解と役割の明確化 

自主性とは、単に目立つことではなく、自分の役割を深く理解し遂行することです。 

●​ 主役と伴奏の把握: 常に**「今、どこがメイン（主役）なのか」**を正確に把握し、自分が主
役の時は大胆に、サポートの時は音楽を支える側として、自覚的なバランス調整を行っ

てください。 
●​ 推進力の提供: 打楽器は音楽の推進力（テンポ感や支え）を作る重要な役割を担ってい

ます。自分たちが音楽をリードしているという自負を持って演奏することが、自主性の向

上に直結します。 

4. 具体的な表現のバリエーション（彩り）の追求 

「自主性」を具体的な音にするために、表現の引き出しを増やす練習が必要です。 

●​ 場面ごとの表現の使い分け: 「主張する」「混ざる」「歌う」など、場面ごとに自分の音がど
うあるべきかを考え、音楽に「彩り」を与える工夫をしてください。 

●​ 音色の研究: 基礎的な技術が安定してきた段階で、さらに「こういう音はどうだろう？」と
表現の可能性を自ら探求する姿勢が、団体独自の「色」を増やすことにつながります。 

総じて、打楽器セクションが「指揮者や他パートの指示を待つ」のではなく、「自分たちが音楽をど

う動かしたいか」というビジョンを持って練習に取り組むことが、審査員の指摘する「自主性」を高

めるための最も効果的なアプローチと言えます。 
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