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AR  Was fasziniert Japaner an
der westlichen Musik?
TH  Japan hatte keinen Bach,
keinen Beethoven oder Mo-
zart, die ganz neue musikali-
sche Dimensionen erschlos-
sen haben. So weist die Struk-
tur der japanischen Musik
denn auch keine Selbststän-
digkeiten im westlichen Sinne
auf. Das Faszinierende der
westlichen Musik liegt für ja-
panische Komponisten gerade
darin, mit ihrer Musik eben-
falls in diese Dimensionen
vorzustoßen. Wir Japaner
nehmen immer die Entwick-
lung der Musik in Europa zum
Maßstab. Japanische Kompo-
nisten, die in Deutschland
oder in Frankreich studiert
haben, bringen eine eindeutig
deutsche oder französische, in
jedem Fall eine „westliche
Färbung“ in ihre Musik, ob-
wohl sie „japanisch kompo-
nieren“ wollen. Eine wirklich

eigenständige musikalische
Bewegung hat sich in Japan
noch nicht herausgebildet
und folglich auch nicht das,
was man als musikalische
Identität bezeichnen könnte –
leider.

AR  Ist Ihre Einstellung nicht
zu pessimistisch? Japan und
überhaupt Ostasien hat in den
letzten Jahren doch eine ganze
Reihe bedeutsamer Kompo-
nisten hervorgebracht ...
TH  Toru Takemitsu aus Japan
oder Isang Yun aus Korea ha-
ben in der Tat seit Ende der
sechziger Jahre die beste zeit-
genössische Musik in Ostasien
komponiert. Ihre Werke – und
es ließen sich noch eine An-
zahl weiterer Komponisten
nennen – werden in der gan-
zen Welt aufgeführt. Doch
beide haben nicht in ihren
Heimatländern gearbeitet,
sondern im Ausland. Weder in
Japan noch in Korea war das
Umfeld für moderne Musik
sehr günstig. Das ist auch der
Grund, weshalb ich nach Eu-
ropa gegangen bin. Es waren
die Europäer, die als Erste mei-
ne Musik erkannten. Darin
liegt eine gewisse Tragik: Dass

wir in unserem Land offen-
sichtlich außerstande sind, die
eigenen künstlerischen Bega-
bungen zu erkennen und ihre
Leistungen auszuschöpfen.
AR  Welches sind die Gründe
dafür?

Den 1955 in Hiroshima geborenen Komponisten Toshio Hosokawa verbindet
eine besonders tiefe Beziehung zu Deutschland: In den siebziger und achtziger
Jahren studierte er Komposition bei Isang Yun in Berlin und Klaus Huber in
Freiburg. Seit 2001 ist Toshio Hosokawa Mitglied der Akademie der Künste in
Berlin. Im Gespräch mit Adelbert Reif äußert er sich über seine kompositori-
sche Arbeit.

Adelbert Reif Herr Hosoka-
wa, schon seit langem gehören
Sie zu den international be-
deutendsten Komponisten Ja-
pans. Ihre Werke werden in al-
ler Welt gespielt. Dennoch sind
Sie kein „westlicher“ Kompo-
nist geworden ...
Toshio Hosokawa  Ich stam-
me aus einer altjapanischen
Familie. Mein Großvater war
Ikebana-Lehrer, und meine
Mutter spielte das traditionel-
le japanische Instrument Ko-
to. Als Kind mochte ich diese
Musik überhaupt nicht. Sie
klang in meinen Ohren äußerst
altmodisch. Für mich war fast
nur klassische europäische
Musik „moderne“ Musik. So
lag mir später auch alles da-
ran, zuerst diese europäische
Musik zu studieren. Als ich
dann nach Europa kam, wurde
mir zum ersten Mal bewusst,
was mich von Europa trennt.
Ich empfand tiefes Heimweh

nach Japan und den Koto-
Klängen meiner Mutter. Und
diese traditionellen Koto-
Klänge aus meiner Kindheit
sind es, die immer auf die eine
oder andere Weise in meiner
Musik hörbar werden.

Biographie

Toshio Hosokawa wurde 1955
in Hiroshima geboren. Sein

Musikstudium begann er 1971
in Tokio. Fünf Jahre später wech-
selte er an die Hochschule der
Künste in Berlin, wo er Kom-
position bei Isang Yun, Musik-
theorie bei Witold Szalonek und
Klavier bei Rolf Kuhnert studier-
te. Von 1983 bis 1986 setzte er
seine Studien an der Freiburger
Musikhochschule bei Klaus
Huber (Komposition) und Brian
Ferneyhough (Analyse) fort.
Huber förderte und bestärkte
ihn bei seiner Rückbesinnung
auf die traditionelle japanische
Musik. „Ich suche nach einer
neuen Form spiritueller Kultur
und Musik des japanischen
Volkes”, erklärte Hosokawa. So
erfolgte bei ihm denn auch ab
1983 ein Wandel in Stil und
ästhetischem Bewusstsein, der
ihn zu einer genuin japanischen,
gleichwohl durch eine „eigene
Stimme“ geprägten Musik führ-
te. Toshio Hosokawa ist Träger
zahlreicher internationaler
Musikpreise. 

„Eine musikalische Identität hat sich in
Japan noch nicht herausgebildet“
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Komponisten

sembles und speziell mit sol-
chen für Neue Musik keine
Probleme gibt. Ich muss zuge-
ben, vor großen Orchestern
ein wenig Angst zu haben.
Wenn ein Dirigent meiner
Musik mit Verständnis begeg-
net, stellt sich kaum ein Prob-

lem ein, ist das aber nicht der
Fall, steht er dieser Musik etwa
gleichgültig gegenüber, dann
kann er sie auch nicht vermit-
teln, weder den Musikern
noch den Zuhörern. Hinzu
kommt, dass heute viel zu we-
nig Zeit für Proben zur Ver-
fügung steht, um ein Werk
künstlerisch verantwortungs-
bewusst zu erarbeiten.
AR  Musikalisches Neuland
haben Sie mit Ihrer 1998 in
München uraufgeführten
Oper „Vision of Lear“ betreten.
Wie erklären Sie es, dass es bis
zu diesem späten Zeitpunkt
keine japanische Oper gab? 
TH  Es gibt sehr wohl einige ja-
panische Opern, allerdings
handelt es sich dabei größten-
teils um Nachahmungen eu-
ropäischer Opern des 19. Jahr-
hunderts, gewissermaßen um
japanisierte Verdis oder Pucci-
nis. Die japanische Opernwelt
ist sehr konservativ in dem
Sinne, dass sie sich nach wie
vor strikt an der europäischen
Oper des 19. Jahrhunderts ori-
entiert. Vor fünf oder sechs
Jahren wurde in Tokio das
neue Nationaltheater eröffnet.
Zu Gastspielen lädt man aber
nur die großen traditionellen
Häuser aus Europa ein. Insze-
nierungen zeitgenössischer
Opern werden nicht gezeigt.
Das Problem liegt darin, dass
bei uns kein Komponist daran
dachte, eine Oper unter Ein-
beziehung der großen Tradi-
tion des Kabuki- oder No-
Theaters zu schreiben. Und so
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zurück: Es liegt zwei Auto-
stunden von Tokio entfernt
auf einem Berg. Am liebsten
möchte ich dort für immer le-
ben, den Klängen der Natur
lauschen, meditieren und
komponieren. Das wäre für
mich der Idealzustand. Doch

leider habe ich für diese Rück-
züge viel zu wenig Zeit.
AR  In Anlehnung an die Zen-
Meditation verlangen Sie bei
der Aufführung Ihrer Werke,
dass jeder Spieler teil am Ein-
und Ausatmen habe. Lässt sich
das in der Praxis verwirklichen?
TH  Meine Musik orientiert
sich in ihren rhythmischen
Proportionen an der Atem-
lehre der Zen-Meditation:
Sehr langsames Ausatmen bis
zum toten Punkt und sehr
langsames Einatmen bis zum
toten Punkt. Jeder Atemzug
beinhaltet Leben und Tod, Tod
und Leben. Im Sinne dieser
kreisenden Zeit muss jeder
Spieler atmen: Jedes Crescen-
do, jede Phrase ist ein Atem,
sowohl für die Sänger wie für
die Instrumente. Bei den Pro-
ben zu meiner im Dezember
2002 in München uraufge-
führten „Weihnachtskantate“
sagte ich zu den Musikern und
Sängern: Denken Sie an das
Meer – das Wasser kommt
und geht, die Wellen kommen
und gehen. Es ist wie das Ein-
und Ausatmen. Sie haben
mich sofort verstanden.
AR  Würden Sie sagen, dass
sich Ihre Musik ohne die akti-
ve Beteiligung der Ausführen-
den in dem von Ihnen vorge-
gebenen Sinne gar nicht au-
thentisch vermitteln ließe? 
TH  Ja, das wäre unmöglich.
Deshalb ergeben sich für mich
auch bei der Arbeit mit großen
Orchestern Schwierigkeiten,
während es mit kleineren En-

ser Tradition zu vergewissern
und sie zum Ausdruck zu
bringen. So ist es bis heute ge-
blieben. Natürlich haben auch
einige meiner Vorgänger ver-
sucht, ihre Wurzeln in Japan
zu finden, Toru Takemitsu
zum Beispiel. Und dennoch

sehnte er sich gerade in den
letzten Jahren seines Lebens
besonders stark nach Europa.
Das gilt ebenso für mich. Aber
gleichzeitig empfinde ich
mich ganz der japanischen
Tradition zugehörig und
schaffe meine Musik auf der
Grundlage der langen kultu-
rellen Tradition Japans. Hier
liegen meine geistigen und
psychischen Wurzeln.
AR  Sowohl der Komponist
wie der Rezipient müssten
zum Urzustand, dem Schwei-
gen gelangen, sagten Sie ein-
mal, bezogen auf Ihre Musik.
Ist dieses Schweigen in einer
durch und durch mit Ge-
räuschen erfüllten Welt über-
haupt herstellbar?
TH  Die Menschheit braucht
dieses tiefe Schweigen. Und so
verlangt und sucht ein Teil von
ihr solche „tiefen Klänge“, wie
ich sie in meiner Musik zu er-
zeugen versuche. Tiefe Klänge
enthalten tiefes Schweigen,
und tiefes Schweigen enthält
tiefe Klänge – das ist nichts
Gegensätzliches. Beide bilden
eine Einheit. Die Kraft des Tons
und die Kraft des Schweigens
bedingen einander gegensei-
tig. Ohne Schweigen existiert
kein Ton und umgekehrt.
AR  Wie schaffen Sie selbst für
Ihre kompositorische Arbeit
das Schweigen?
TH  Wo immer ich mich in der
Welt aufhalte, versuche ich, in
mir Ruhe zu schaffen. Wenn
ich in Japan bin, ziehe ich
mich gerne in mein Refugium

TH  Viele moderne Japaner
haben sich der Traditionen
entledigt und führen ein Le-
ben im amerikanisierten Stil.
Sie wissen nur noch wenig
über die Werte der eigenen
Kultur. Dabei weisen gerade
Musik und Tanz weit in die
Vergangenheit Japans zurück,
und ich meine, dass man diese
Tradition nicht ohne weiteres
„vergessen“ kann, weil sie tief
in unserem Körper, in unserer
Psyche verankert ist. Doch
nach dem Zweiten Weltkrieg
besaßen wir in Japan nicht
mehr genügend Kraft, uns die-
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„Meine Musik orientiert sich an der
Atemlehre der Zen-Meditation“



ist es bis in die jüngste Vergan-
genheit hinein geblieben. Mit
„Vision of Lear“ habe ich prak-
tisch die erste moderne japani-
sche Oper geschrieben.
AR  „Ich hasse die westlichen
Opern des 19. Jahrhunderts“,
haben Sie einmal sehr drastisch
formuliert ...
TH  Das möchte ich korrigie-
ren. Ich hasse die Oper nicht
mehr. Damals, als ich mich so
negativ äußerte, kannte ich nur
relativ wenige Opern und fand
sie schlecht. Besonders Puccinis
„Madame Butterfly“ ist für
mich als Japaner nur schwer zu
ertragen. Aber mich irritierte –
selbst bei sehr guten Inszenie-
rungen – die Banalität, die
Gleichförmigkeit der Bewegun-
gen der Sänger. Die Ausbil-
dungspraxis für die Sängerin-
nen und Sänger in Hinblick auf
ihre „Beweglichkeit“ scheint
mir im Westen nach wie vor un-
genügend zu sein. Für die Dar-
steller des japanischen Kabuki-
und No-Theaters beginnt die
Ausbildung in Bewegung, Ge-
sang und Tanz bereits in der
Kindheit. Die so erzielte Einheit
und Professionalität hat das
westliche Regietheater noch im-
mer nicht erreicht.
AR  Gibt es weitere Opern-Plä-
ne?
TH  Ich bin gerade dabei, eine
No-Oper zu komponieren – für
nur drei Sänger.Der Stoff stammt
aus dem No-Theater, und Regie
wird ebenfalls ein No-Spieler
führen. Es werden jedoch keine
japanischen, sondern aus-
schließlich europäische Musik-
instrumente zum Einsatz kom-
men. Die Uraufführung wird in
Tokio stattfinden, anschließend
geht das Stück auf Tournee, un-
ter anderem nach Paris. Die Zu-
sammenarbeit erfolgt mit dem
Ensemble Recherche.
AR  Und welche künstlerischen
Pläne haben Sie für die weitere
Zukunft?
TH  Meine Musik erfährt seit et-
wa zwei Jahren eine Verände-
rung. Immer stärker treten in

ihr tonale Elemente hervor.Auch
trägt sie zunehmend meditati-
ven Charakter. Diese Richtung
möchte ich weiter verfolgen.
AR  Verstehen Sie Ihre Musik als
religiös?
TH  Ein Teil meiner Musik ist
zweifellos religiöser Natur, so
etwa meine „Weihnachtskanta-
te“. Im Jahr 2000 wurde mein
erstes Kind geboren, und dieses
Wunder des Lebens wollte ich
musikalisch ausdrücken. Auch
mein „Requiem“ ist religiöse
Musik, ebenso eine Chorkom-
position mit lateinischem Text.
Meine Kammer- oder Orches-
termusik trägt keinen ausge-
sprochen religiösen Charakter,
obwohl auch sie meditative
Elemente enthält.
AR  Eines Ihrer bedeutendsten
Werke ist „Voiceless Voice in
Hiroshima“ für Chor, Orches-
ter, Solisten und Sprecher, des-
sen Uraufführung 2001 in
München stattfand. Zugleich
handelt es sich um das womög-
lich einzige musikalische Werk
eines japanischen Komponis-
ten, das Hiroshima zum Thema
hat ...
TH  Ja, es ist die bislang einzige
japanische Komposition über
Hiroshima. Und sie wurde in
Japan auch noch nie aufgeführt.
Das Thema Hiroshima wird
von den Japanern gemieden.
Auch meine Eltern, die das
schreckliche Ereignis erlebt ha-
ben, wollten mit mir als Kind
nicht über den Atombomben-
abwurf sprechen. Für sie war
Hiroshima ein Symbol des
Schreckens und der Hoffnungs-
losigkeit. Erst viele Jahre später
berichteten mir meine Mutter
und ihre Familie von ihren
furchtbaren Erlebnissen nach
dem Abwurf der Atombombe.
Einige meiner Verwandten ge-
hören zu den Menschen, die bis
auf den heutigen Tag an den
Folgen dieser Katastrophe lei-
den. Mit „Voiceless Voice in
Hiroshima“ wollte ich allen
Opfern ein musikalisches Denk-
mal setzen. �
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Ab 10.03.03 im Handel erhältlich

Ein neues, großes Kapitel 
fruchtbarer Zusammenarbeit
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