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Ein musikalischer Blick in den Fernen Osten: 
Die größten Sinfoniker Japans 

Von Volker Tarnow

Unter der fremden 
roten Sonne

Die große Welle vor Kanagawa, Katsushika 
Hokusais berühmter Holzschnitt, um 1830
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S amurai, Harakiri, Kamikaze 
– allein diese weltweit geläu-
� gen Vokabeln verraten: Wir 

haben es mit einem kriegerischen Volk 
tun. Japans Musik ist davon nicht un-
berührt geblieben. Die Verstrickungen 
vieler Künstler in die imperialistische 
Politik der Militärs, die bereits 1895 
einsetzte, kann schwerlich ignoriert 
werden. Ebenso wenig die alle Gebiete 
des japanischen Lebens durchdrin-
gende Sehnsucht nach Schönheit und 

Aufenthalt in Deutschland relativ 
bekannt. Aber im Folgenden geht es 
nicht um Bekanntheit, sondern um 
kompositorische Meisterscha� . Ta-
kashi Yoshi matsu, ein daheim sehr 
populärer Virtuose der Postmoder-
ne, kommt bei mir nur auf Platz 11. 
Shin’ichirō Ikebe hingegen fehlt aus 
einem anderen Grund: Dem führen-
den zeitgenössischen Sinfoniker Ja-
pans soll bei Gelegenheit ein größeres 
Porträt gewidmet werden. 

Harmonie. Drittens die Tatsache, dass 
Japan erst vergleichsweise spät die 
westliche Musik entdeckte und man 
sich lange an deutschen, französi-
schen, russischen und schließlich ame-
rikanischen Vorbildern orientierte. 
Den weit verbreiteten Konservatismus 
rechtfertigte Akira Ifukube mit einer 
interessanten Metapher: Auch eine 
Uhr, die stehen geblieben sei, zeige 
zweimal am Tage die richtige Zeit! 
Einige Japaner wurden durch ihren 

patriotische Botschaf-
ten, da Japans gewalt-
same Ö� nung im 19. 
Jahrhundert durch die 
US-Flotte den Hin-
tergrund liefert. Nach 
Pearl  Harbour stellte 
sich Yamada in den 

Dienst der Kriegspropaganda und be-
herrschte das japanische Musikleben 
mit diktatorischen Vollmachten. Die 
Amerikaner beließen ihn 1945 – wie 
den Tenno – in Amt und Würden.

Nagauta-Sinfonie, Inno Meiji, Maria 
Magdalena; Tokio Metropolitan Sym-
phony Orchestra, Takuo Yuasa (2005); 
Naxos

Der in Tokio geborene Yamada 
studierte ab 1910 in Berlin bei Max 
Bruch, emp� ng aber tiefere Eindrücke 
von Richard Strauss. 1912 schrieb er 
die erste japanische Sinfonie, betitelt 
„Triumph und Frieden“. 1918 dirigierte 
Yamada in New York, 1926 gründe-
te er das NHK Symphony Orchestra, 
und 1937 brachte er in Berlin seine 
„Meiji-Sinfonie“ zu Gehör, ebenso in 
London, Moskau und Leningrad. Das 
Werk gilt als epochal, weil hier neben 
dem klassischen Instrumentarium 
sehr wirkungsvoll die uralte, aus der 
hö� schen Gagaku-Musik bekannte 
Hichiriki vorkommt, eine Art Oboe 
mit besonders näselndem Tonfall. Auch 

die Verwendung japa-
nischer Melodien und 
miniaturha� er Formen, 
nicht zuletzt der Rekurs 
auf eine Ästhetik der 
Stille kennzeichnen 
Yamada als einen für 
sein Land typischen 
Komponisten. War er auch ein Pio-
nier der Orchestermusik, so werden 
heute seine Vokalkompositionen ö� er 
gespielt, insbesondere die Lieder und 
die erste japanische Oper „Kurofune“ 
(Die schwarzen Schi� e) aus dem Jahre 
1940. Yamada hatte schon in seiner 
ersten Sinfonie die Nationalhymne zi-
tiert; auch „Kurofune“ ist nicht ohne 

Kosçak (Kōsaku) Yamada (1886-1965)

Ihm ha� et der zweifelha� e Ehrenti-
tel des ein� ussreichsten Akademikers 
an. Moroi bezeichnete sich lieber als 
Analytiker. Akademisch klingt seine 
sehr expressive Musik jedenfalls nicht. 
Morois Werke erinnern an Bruckner, 
mit dessen Sinfonien er sich während 

eines Berliner Studi-
enaufenthalts 1932-34 
beschä� igte. Wieder 
im heimatlichen To-
kio, huldigte er ult-
ra-nationalistischen 
Tendenzen und mit 

Saburō Moroi (1903-77)
zunehmender Kriegs-
dauer einer zwielich-
tigen Metaphysik des 
Todes. Die Japaner 
gingen sehenden 
Auges ihrer Apoka-
lypse entgegen, dem 

032_37_Top_10_Japan_K.indd   33 29.05.19   14:41



34 FONO FORUM  07/19

DIE ZEHN BESTEN

„Prinz Arima“, die 
Geschichte einer ge-
scheiterten Adelsre-
volte des siebten Jahr-
hunderts, hat das Zeug 
zur Repertoire-Oper. 
Auch die Orchester-
werke kommen dem 
Harmoniebedürfnis 

Der studierte Physiker aus Tokio 
mochte kein Maschinengeratter, keine 
technischen Klangexperimente und 
erst recht keine elektronische Musik. 
Auf den ersten Blick widersprüchlich 
wirken auch die Folgen seines Pari-
ser Studiums Anfang der 50er-Jahre: 
Bekkus Instrumentation ist exquisiter 
als die seiner Lehrer Messiaen und 

Milhaud, und seine 
strikt diatonische Me-
lodik verweist genauso 
wenig auf die franzö-
sische Schule. Bekkus 
Partituren durchzieht 
eine elegante, zärtliche 
und o�  melancholisch 
grundierte Lyrik. Sein 

Sadao Bekku (1922-2006)

Seinen martialischen „Godzil-
la“-Scores verdankte er ungeheuer 
viel Geld und Fans. Doch auch als 
hochseriöser Komponist ist Akira 
Ifukube originell, denn er schuf einen 
unverwechselbaren, primitiv-japani-
schen Stil. Die Romantik lehnte er ab, 
seine wichtigste Inspira tionsquelle 
war die Musik der indigenen Ainu, 
eines auf der Nordinsel Hokkaido 
lebenden, von Tokio unterdrückten 
Volksstamms, mit dem er schon als 
Kind in Berührung gekommen war. 
Melodische und rhythmische Ostina-
ti wurden zu seinem Kennzeichen, 
verbunden mit Kirchentonarten und 
einer pentatonischen, manchmal zu 
einer sechstönigen Skala erweiter-
ten Harmonik. Selbstverständlich 

benutzte Ifukube tra-
ditionelle Schlagins-
trumente und die japa-
nische Zither namens 
Koto. Geprägt hat ihn 
auch seine Arbeit als 
Forstwissenscha� -
ler; er lebte jahrelang 
an Hokkaidos Ostküste, fernab der 
menschlichen Zivilisation. Bis jemand 
in der Armee auf den Gedanken kam, 
den Sohn eines O�  ziers zum Zeremo-
nienmeister des japanischen Imperia-
lismus zu machen. Ifukube bekehrte 
sich zur pan-asiatischen Ideologie, 
derzufolge Nippon berufen war, ganz 
Ostasien vor europäischen und ame-
rikanischen Aggressoren zu schützen, 
und verherrlichte in Au� ragswerken 

Akira Ifukube (1914-2006)

die Kriege auf den 
Philippinen und in 
der Mandschurei. Er 
hat sich auch später 
niemals von dieser 
Ideologie distanziert. 
Und kehrte, wenn er 
nicht gerade mal wie-

der „Godzilla“ auf der Leinwand wüten 
ließ, mit der „Sinfonia Tapkaara“ und 
der „Ritmica Ostinata“ zu den heimi-
schen Quellen Hokkaidos zurück.    

Sinfonische Fantasie Nr. 1, Obertura 
Festiva, Sinfonische Ode „Gorana der 
Buddha“; Japan Philharmonic, Jyun‘ichi 
Hirokami (1995); King records 

1950 uraufgeführt und dann sofort 
vergessen. Bis heute hat kein Orches-
ter des Landes die großartigste aller 
japanischen Sinfonien aufgenommen.

Sinfonie Nr. 3, Zwei sinfonische Sätze, 
Sinfonietta; National Symphony Orches-
tra of Ireland; Takuo Yuasa (2002); 
Naxos

kollektiven Massensterben und dem 
Untergang des angeblich 2600 Jahre 
alten Kaiserreichs. Moroi schrieb in 
dieser Situation, unmittelbar bevor er 
1944 selbst eingezogen wurde, seine 
dritte Sinfonie, erfüllt von schwärme-
rischen Erinnerungen und trunkener 
Schicksalsergebung – unwiderstehlich 
sogar für Pazi� sten … Der Komponist 
bekannte sich noch nach dem Krieg 

zu jener Romantik, die den Übergang 
des Individuums in ein großes heiliges 
Ganzes zelebriert, als deren Inkarnati-
on der Tenno galt. Allerdings begri� en 
die mittlerweile auf amerikanisches 
Konsumdenken eingeschwenkten 
Japaner immer mehr, dass selbst ihr 
Gottkaiser nur ein Mensch war, und an 
den Krieg ließen sie sich sowieso nicht 
gern erinnern. Morois Dritte wurde 
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Er war der erste Japaner, dessen 
sinfonisches Gesamtwerk auf einem 
globalen Label erschien, 1989 ein-
gespielt von den Wiener Sympho-
nikern. Diesem letzten Höhepunkt 
einer internationalen Karriere waren 
ab 1952 hunderte – auch ausländische 
– Inszenierungen der Märchen-Oper 
„Yuzuru“ (Der silberne Kranich) vo-
rausgegangen; 1964 dur� e Dan die 
Hymne für die Olympiade in seiner 
Heimatstadt Tokio komponieren; und 
1967 führte Eugen Ormandy mit dem 
Philadelphia Orchestra in Osaka die 
athletische vierte Sinfonie auf. Berüch-
tigt sind einige von Dans Filmmusiken, 
in denen Japaner aller drei Wa� engat-
tungen nur so triefen vor Ritterlichkeit. 

Andererseits versuch-
te er unermüdlich, 
zur Versöhnung alter 
Feinde beizutragen, 
indem er Orchester in 
Schanghai und Peking 
dirigierte und der Ge-
sellscha�  für den Chi-
nesisch-Japanischen Kulturaustausch 
vorstand. Ikuma Dan entstammte 
einem der ältesten Adelsgeschlechter 
des Landes; sein Großvater, als Indus-
trieboss extrem ein� ussreich, � el 1932 
einem rechtsnationalistischen Attentat 
zum Opfer. Dans Musik kündet von 
gigantischen Kämpfen. Seine zweite 
Sinfonie B-Dur (1956) besticht durch 
hymnische Noblesse und Fanfaren, 

Ikuma Dan (1924-2001)

Keine Gestalt der japanischen Mu-
sikgeschichte ist so faszinierend wie 
dieser umtriebige Komponist, Diri-
gent, Pädagoge und politische Aktivist. 
Sein Vater, der früh aus dem Leben 
geschiedene Ryūnosuke Akutagawa, 
gilt als größter Dichter des moder-
nen Japan. Yasushi bereiste in jun-
gen Jahren illegal die Sowjetunion, 
wobei er sich mit Schostakowitsch 
und Chatschaturjan anfreundete. Die 

ersten Werke, darunter 
eine mitreißende „Tri-
nita sinfonica“ (1948), 
verraten Ein� üsse von 
Proko� ew und Ifuku-
be. Der extrovertierte 
Gestus seiner Musik, 
verbunden mit einer 
fabelha� en melodischen Er� ndungs-
gabe, sicherte ihm lebenslängliche 
Popularität. Akutagawa war sehr 

Yasushi Akutagawa (1925-89)

die sich unau� örlich 
in pathetischen Quint-
sprüngen überbieten; 
nur wenige Werke 
stürzen den Hörer in 
ein vergleichbares eu-
phorisches Delirium. 
Auch später trat Dan 

stark gepanzert auf. Erst in der 1985 
vollendeten sechsten Sinfonie „Hiros-
hima“ wird einigermaßen abgerüstet; 
allerdings konnte das mit einem eng-
lischen Gedicht gekrönte Werk nie aus 
dem Schatten der gleichnamigen Sin-
fonie (1953) von Masao Ohki treten. 

Die 6 Sinfonien; Wiener Symphoniker, 
Ikuma Dan (1988/89); Decca (4 CDs) 

telegen und auf ja-
panischen Bildschir-
men omnipräsent; er 
moderierte Fernseh-
sendungen für junge 
Leute, 1956 gründete 
er in seiner Heimat-
stadt Tokio das New 

Symphony Orchestra, ein noch heute 
bestehendes Amateurensemble. Ei-
nige der Einspielungen Akutagawas 

es, Hörer und Musiker glücklich zu 
machen. Das hat er auf unnachahmli-
che Weise erreicht.

Sinfonie Nr. 5, Klavierkonzert, Deux 
prières; Tokyo Metropolitan Symphony 
Orchestra, Hiroshi Wakasugi (2001); 
Camerata

seiner Landsleute weit entgegen. Die 
erste Sinfonie von 1961 betört durch 
eine geradezu irritierende Fülle des 
Wohllauts, die dem „Frühling“ huldi-
gende Dritte betritt sogar das Gebiet 
der Unterhaltungssinfonik, bevor die 
Vierte unter dem Titel „Sommer 1945“ 
die Niederlage im Zweiten Weltkrieg 
als Befreiung zu feiern wagt. Mit der 
altmeisterlichen Fün� en unterstrich 

Bekku 1999 seinen Nimbus als mo-
derner Romantiker ganz eigener Art. 
Hiroshi Wakasugi, einst Chefdirigent 
in Köln, Düsseldorf/Duisburg und Zü-
rich, war sein größter Anhänger und 
hat neben der Oper und drei Sinfonien 
auch die drei Solokonzerte aufgenom-
men, unter denen das „Herbst“-Kon-
zert für Cello herausragt. Bekkus vor-
rangiges, wenn nicht einziges Ziel war 
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voller Geringschätzung 
für die akademische 
Sphäre, bediente er sich 
gleichwohl hochintel-
lektueller Verfahren, 
um eine Musik zu er-
scha� en, in der diesel-
ben Krä� e wirken wie 

in der Natur – nur stiller, friedlicher, 
schöner. „A Flock Descends into the 
Pentagonal Garden“, „Dreamtime“,
„From me Flows what you Call Time“, 
„Archipelago S“, „Spirit Garden“: Diese 
exquisit instrumentierten Spätwerke 

Als Strawinsky 1958 in Tokio das 
„Requiem für Streicher“ hörte, lud er 
den völlig unbekannten Komponisten 
spontan zum Lunch ein. „Es ist unfass-
bar“, staunte der Russe, „dass eine solch 
intensive Musik aus einem so kleinen 
Mann kommt“. Der stets kränkliche 
Takemitsu wünschte sich den Körper 
eines Wals, um einen Ozean ohne West 
und Ost durchp� ügen zu können. Er 
folgte zunächst der Nachkriegs-Avant-
garde, konfrontierte dann in „Novem-
ber Steps“ (1967) japanische und euro-
päische Tradition. Überbrücken konnte 

man seiner Meinung 
nach die Unterschiede 
nicht: Für Japaner ist 
der einzelne Ton wich-
tiger als dessen har-
monische Einbindung, 
und sie setzen die reine 
Klanglichkeit über die 
strukturelle Gestaltung. Es werden kei-
ne Dramen wiedergegeben, sondern 
poetische Augenblicke und Träume. 
Immer wieder ließ sich Takemitsu von 
japanischen Gärten anregen, von Wet-
terumschwüngen mit Wind und Regen; 

Tōru Takemitsu (1930-96)

möglich. Er vertrat 
dieselben Ansichten 
wie der Schri� stel-
ler Yukio Mishima, 
einer seiner engsten 
Freunde, der nach 
einem gescheiterten 
Putschversuch 1970 

Harakiri beging. Man spielte Mayuzu-
mi danach nur noch im Ausland – das 
Enfant terrible war zur Persona non 
grata geworden. Seine „Nirawana“-Sin-
fonie gehört gleichwohl zu den fes-
selndsten Werken jener Epoche.

Nirwana-Sinfonie; Tokyo Metropolitan 
Symphony Orchestra, Hiroyuki Iwaki 
(1995); Denon  

Bei diesem Mann wird einem recht 
mulmig zumute, nicht nur wegen sei-
ner Musik. Mayazumi kam aus dem 
welto� enen Yokohama und war inso-
fern prädestiniert, sich der westlichen 
Avantgarde anzuschließen, was nach 
seinem Pariser Studium auch geschah. 
Er versuchte sich als erster Japaner an 
elektronischer Musik und „musique 
concrète“. Sein Studium � nanzierte 
er als Jazzpianist, später produzierte 
er 250 Filmscores; trotzdem war Ma-
yuzumi der provokativste Komponist 
des Landes. Für seine orgiastische 
Orchestersprache besonders typisch 
ist das von Bernstein uraufgeführte 
„Bacchanal“ (1954); dann brachten 
die „Nirwana-Sinfonie“ (1958) und 

die „Mandala“-Sinfonie 
(1960) einen Schwenk 
zum Buddhismus, wobei 
komplexe Obertonrei-
hen von Tempelglocken 
als Inspirationsquel-
le dienten; „Samsara“ 
(1962) bemühte sich um 
eine ost-westliche Synthese; das Bal-
lett „Bugaku“ (1962) glori� ziert die 
alten Tänze am Hof von Kyōto; „Ta-
teyama“ (1971) stellt ein japanisches 
Gegenstück zur „Alpensinfonie“ dar. 
Obwohl leidenscha� lich interessiert 
an fremden Kulturen, mutierte Mayu-
zumi allmählich zu einem aggressiven 
Nationalisten und machte sich durch 
Hetzsendungen im Fernsehen un-

Toshirō Mayuzimi (1929-98)

gehören zu den meistverkau� en 
Tonträgern mit japanischer Musik. 
Seine Soundtracks sind in ihrer Sug-
gestivkra�  unübertro� en; er vertonte 
keine nationalistischen Heldenepen, 
sondern Anti-Kriegs-Filme wie „Feuer 
in der Ebene“ oder die imperialismus-
kritische Erzählung seines Vaters „Die 

Hölle“. Die „Ellora-Sinfonie“ (1958), 
inspiriert von der gleichnamigen in-
dischen Tempelanlage, bedeutete eine 
Hinwendung zur Avantgarde, doch 
kehrte er schließlich wieder zu einer 
unmittelbar packenden Tonsprache 
zurück. Mit der Oper „Der Orpheus 
von Hiroshima“ (1967) fand Akuta-

gawa, der zu den Leit� guren der japa-
nischen Anti-Atom-Bewegung zählte, 
das � ema seines Lebens. 

Prima Sinfonia, Trinica sinfonica; 
Orchestra Nipponica, Hidemi Suzuki 
(2012/17); Exton
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Einfachste harmonische Verhältnis-
se, genau vorgezeichnete Tonarten und 
eine allenfalls durch endlose Pausen 
unterbrochene meditative Ruhe: Der 
aus Sendai stammende Sômei Satoh 
scha�   durch die Radikalisierung her-
kömmlicher Ingredienzien einen bis-
weilen an Arvo Pärt gemahnenden Stil. 
Ungewöhnlich sind seine Werke dank 
der Umbildung buddhistischer Tem-
pelgesänge. Es gibt von ihm zahlreiche 
Stücke für traditionelle japanische Ins-
trumente, ebenso � ndet man Versuche 
auf dem experimentellen und multi-
medialen Feld. Die  „Mandara“-Tri-
logie für Tonband (1982-90) darf als 
Höhepunkt dieser Entwicklung ange-

sehen werden; von hier 
aus führte sein Weg zu 
einer die Streichinstru-
mente bevorzugenden 
Tonsprache. In den 
90er-Jahren verscho-
ben sich die komposi-
torischen Koordinaten 
abermals; ein Au� rag des New York 
Philharmonic veranlasste ihn, sich mit 
„Kisetsu“ (1999) und „From the Depth 
of Silence“ (2000) dem großen Orches-
ter zuzuwenden, wobei er gern die 
koloristische Wirkung von Harfen und 
Glocken nutzt. Eine eklektische Nähe 
zur Musikkultur des Westens war bei 
ihm schon immer zu beobachten, 

Sômei Satoh (*1947)

Auch wer nicht weiß, dass Nishimu-
ra studierter Kosmologe ist, assoziiert 
zu seiner Musik sofort gleißende und 
explodierende Himmelskörper, as-
trale Kälte und schwarze Löcher. Der 
Komponist aus Osaka selbst verwies 
hingegen auf irdische Lichtverhältnisse. 
Das Violinkonzert „A� erglow“ (1998) 
und „Melodies from Light and Shadow“ 
(2000) re� ektieren ausdrücklich jene 
Stunde nach Sonnenuntergang, die Nis-
himura als Tor zwischen Tag und Nacht, 
Leben und Tod musikalisch zu erfassen 
sucht. Transzendenz ist kein Privileg 
religiöser Fantasten – jeder Mensch 
kann sie erleben, wenn er das Ende 
seiner Existenz ins Auge fasst. Oder 

hineinhorcht in die-
sen Grenzbereich, den 
Nishimuras grandios 
überbordende Werke 
durchdringen. Betont 
japanisch geht es in ih-
nen nicht zu, aber die 
heterophone Komposi-
tionstechnik gehört historisch durch-
aus zu Ostasien: Dabei werden lineare 
Rhythmen und einstimmige Melodien 
permanent durch subtile Verzierungen 
verändert. Aus den chaotisch erschei-
nenden Tonmassen treten mehr und 
mehr prägnante Figuren hervor, aus der 
überwältigenden Fülle von Dissonan-
zen und Konsonanzen entstehen Ge-

Akira Nishimura (*1953)

etwa in seinem „Stabat 
Mater“ (1987) oder in 
„Burning meditation“ 
(1993). Die Tendenz 
geht unverkennbar 
zum Konventionellen, 
vielleicht sogar Kom-
merziellen. Dennoch 

wird bei Satoh jene „tosende Stille“, die 
bei John Cage nur ein dürres Gedan-
kenkonstrukt ist, zum eindringlichen 
Klangerlebnis.

From the Depth of Silence, Burning 
Meditation, Kyokoku, Kisetsu; Janácek-
Philharmonie Ostrava, Petr Kotik (2004); 
Mode

bilde unaussprechlicher 
Schönheit. Nishimura 
hat sein Lieblingsver-
fahren mehrmals als 
Werktitel verwendet, 
etwa in „Heterophony 
for two Pianos and Or-
chestra“ (1987). Hier 

wie überall in bedeutender japanischer 
Musik drängt persönliches Erleben je-
den abstrakten Formelkram beiseite. 

Padma Incarnation, Canticle of Light, 
Melos Aura, Heterophony für zwei Kla-
viere und Orchester, Monody, Konzert 
für Flöte, Bläser und Schlagzeug; Tokyo 
Symphonic Orchestra, Tsugio Maeda 
u.a.; Camerata (2 CDs)

erzeugen eine eigentümlich roman-
tisch-melodische, o�  als neo-impres-
sionistisch verkannte Aura. Es ö� nen 
sich Tore zu einem unbegrei� ichen 
raum-zeitlichen Kontinuum, erfüllt von 
nostalgischen und herbstlichen Stim-

mungen, die Japanern wie Europäern 
gleichermaßen fremd und betörend 
rätselha�  erscheinen – Takemitsus 
ozeanische Klangwelt, die kein West 
und Ost mehr kennt, jenseits von Zeit 
und Ewigkeit. 

Requiem for strings, November steps, 
Visions, Gémeaux, Dream/Window, 
Spirit garden; Tokyo Metropolitan 
Symphony Orchestra, Hiroshi Wakasugi 
(1991); Brilliant (2 CDs)
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