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ZWIESPRACHE DER KULTUREN

 Japanische ,klassische’ Musik, bei uns

 weitgehend unbekannt, ist nicht einfach

 eine Imitation europäischer Vorbilder.

 Gerhard Oppitz hat für diese CD einige

 ausgezeichnete Kompositionen für Klavier

 ausgewählt und aufgenommen. Hörend

 lässt sich nachvollziehen, dass in diesen

 Werken nicht einfach japanisches und

 europäisches Gedankengut zusammen-

 geschüttet und vermischt wurde, sondern

 dass in ihnen eine Art Zwiesprache statt-

 fi ndet zwischen verschiedenen Aspekten

 der unterschiedlichen Kulturkreise. 

Herr Professor Oppitz, seit Jahrzehnten 

haben Sie sich mit japanischer Kultur und 

japanischem Denken beschäftigt. Was hat Sie 

anfangs und bis heute daran angezogen?

G.O.: Wenn ich zurückblicke auf mein Leben, 

sind es etwa zwei Drittel meiner bisherigen

Lebenszeit, die sehr geprägt sind vom 

Umgang mit der japanischen Geschichte, 

der Sprache, der Kultur. Schon 37 Jahre ver-

binden mich mit Japan, insofern sind japa-

nische Kunst und Kultur zu einem Teil meiner

selbst geworden. Ich habe mich mit Enthu-

siasmus und Neugier versenkt in die Art und

Weise wie Japaner mit einander umgehen,

wie sie ihr Leben gestalten, wie ihre Geschichte

verlaufen ist in den letzten Jahrhunderten, 

auch damit, wie sie mit ihrer Geschichte um-

gehen. Ich habe viele japanische Schriftsteller, 

Wissenschaftler und Denker getroff en. Das 

alles hat dazu geführt, dass sich bei mir ein

Bild der japanischen Kultur, auch der japani-

schen Musik verfestigt hat, das mir einerseits 

eine Ausgangsbasis verleiht, auch etwas bei-

zutragen zur weiteren Verbreitung der ja-

panischen Musik, andererseits ist es mir aber 

auch ein Bedürfnis und eine Verpfl ichtung, 

mich dieser Musik zu widmen.

Abgesehen von der Tatsche, dass bei uns 

japanische Musik sehr unbekannt ist, besteht 

generell in Europa die Neigung, nicht-europä-

ische ,klassische’ Musik als eine weniger gelung-

ene Nachahmung anzusehen. Gibt es etwas 

genuin ,japanisches’ in japanischer Musik? 

G.O.: Im Vergleich zur europäischen Musik 

und Kunst stelle ich in japanischer Musik und 

Kultur eine verstärkte Neigung zur Introspek-

tion fest, das Element des Nachdenklich-

Seins spielt eine große Rolle, die Bereitschaft, 

in sich hineinzuhören. Auch scheinen japani-

sche Künstler den Inspirationen, die sie aus

der Natur oder den anderen Bereichen der

Kunst empfangen, mehr Bedeutung beizu-

messen. Die Bereitschaft, der Natur gegen-

über mit allen Sinnen off en zu sein, ist sehr 

ausgeprägt. 

Meiner Ansicht nach sagen die Werke, die das 

Programm dieser CD ausmachen, alle etwas 

Eigenständiges aus. Jeder der vier Komponis-

ten hat etwas zu sagen und tut dies in seiner 

eigenen, unverwechselbaren Sprache. Diese 

Sprache ist natürlich sehr beeinfl usst von 

der Begegnung dieser Komponisten mit der 

europäischen Musik, mit dem, was diese 

Musik beigetragen hat zu ihrer musikalischen 

Bildung; aber die Welt der Ideen und Emotio-

nen, die diese Komponisten bewegt, ist sehr 

geprägt vom japanischen Hintergrund. 

Klassische europäische Musik spielt ja in 

Japan eine große Rolle, insbesondere die 

deutsch-österreichische Musiktradition.

Durchaus, allerdings haben nach dem Zweiten 

Weltkrieg die Einfl üsse aus Frankreich und 

aus Nordamerika eine immer größere Rolle 

gespielt. Letzteres hängt sicher auch damit 

zusammen, dass Japan von den Amerikanern 

besetzt war und die Japaner zum ersten 

Mal mit Jazz in Berührung kamen, was auch 

Takemitsu sehr beeinfl usst hat. Nach dem 

zweiten Krieg hat es auch nicht mehr so viele

Komponisten gegeben, die sich an der auf 

die Spätromantik zurückgehenden Linie 

orientiert haben – wie dies beispielsweise 

Saburo Moroi tat –, sondern sich mehr auf 

Frankreich bezogen haben und in Paris stu-

dierten – wie beispielsweise Takemitsu, für 

den Debussy und Messiaen sehr wichtige 

Anknüpfungspunkte waren. Diese ihrerseits 

hatten wiederum große Begeisterung für 

japanische Musik.

Diese Begeisterung bezog sich sicherlich 

auf die ursprüngliche, traditionelle japanische 

Musik?

Die Musik, die Debussy in seiner frühen Zeit 

bei der Weltausstellung in Paris kennen lern-

te, war sicher noch die originär japanische 

Musik. Sie wird heute leider fast nur noch am 

Kaiserhof zelebriert, die alten Instrumente 

wie etwa Koto oder Shakuhachi werden nur 

noch selten gespielt. Sie spielen vor allem 

eine Rolle im Kabuki-Theater. 

Was bestimmte für Debussy oder Messiaen 

das Interesse an japanischer Musik?

Es war wohl die Andersartigkeit der musika-

lischen Sprache, die Farbigkeit, das Bewusst-

sein für Klangfarben, für Klangvaleurs; diese 

Dinge sind in der japanischen Musik sehr 

wichtig. In der europäischen Musik haben 

wir Melodie, Rhythmus und Form. Melodie 

spielt in japanischer Musik keine so große 

Rolle, wichtiger ist die Klangsensibilität, die 

Tongebung, auch die Flexibilität hinsichtlich

der Tonabstufung. In der europäischen Kom-

poniertradition sind wohl mehr die Ord-

nungsprinzipien bestimmend gewesen, dass

nämlich etwas klar organisiert ist, was die
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rhythmischen Muster angeht, was die Archi-

tektur betriff t. In dieser Hinsicht macht die 

japanische Musik mehr den Eindruck von 

Visionen, von Traumbildern, von skizzenhaf-

ten Andeutungen, die sich auf Eindrücke 

gründen, die beispielsweise aus der Natur 

aufgenommen werden. Seit die Japaner die 

europäische Musik entdeckt haben, sind sie 

natürlich sehr schnell auf den Geschmack 

gekommen, wie ihre eigenen Ideen sich mit 

den Instrumenten des europäischen Orches-

ters ausdrücken lassen.

Saburo Moroi ist ja bereits 1903 geboren und 

gehört somit zu einer der ersten Generationen,

die sich von europäischen Klängen hat beein-

flussen lassen. Insofern ist er mit den später 

geborenen anderen Komponisten, die auf 

dieser Aufnahme vertreten sind, nicht zu ver-

gleichen.

Es gab auch in der Generation vor Moroi 

schon Komponisten, die für Orchester oder

Klavier geschrieben haben. Durch die stär-

kere Orientierung an den USA und Frankreich 

ist Morois Musik in Japan etwas aus der Mode

gekommen. Ich halte aber diese Sonate 

Morois, die ja auch schon 70 Jahre alt ist, für 

so bedeutsam, dass sie wirklich jeder junge 

japanische Pianist gespielt haben sollte. 

Sie hat es nicht verdient, dauerhaft in der 

Schublade zu verschwinden. 

Das Stück entstand 1940, nach Morois 

Aufenthalt in Berlin, der ja zu einer Verände-

rung seiner musikalischen Sprache geführt 

haben soll. 

Die prägende Gestalt hinter der Sonate ist 

zweifellos Paul Hindemith gewesen. Moroi 

war in seiner Berliner Zeit nicht direkt ein 

Schüler Hindemiths, aber er hat sich in dem 

Kreis der Hindemith-Freunde und -Schüler 

bewegt. Darüber hinaus spielen für diese 

Sonate die Verehrung für die Vorläufer Hin-

demiths eine Rolle, auch Elemente Bruckners 

und Busonis sind zu spüren. Pate für dieses 

Werk steht wohl die h-Moll-Sonate Liszts: 

Es steht in derselben Tonart, beginnt auch 

mit einer Oktave in g, hört mit einem H-Dur-

Akkord auf und hat mit etwa dreißig Minu-

ten Dauer auch ähnliche Ausmaße. Außer-

dem nimmt das Werk wie bei Liszt im dritten 

Satz immer wieder Bezug auf Motive und 

Themen aus dem ersten Satz und hat ebenso 

eine zyklisch geschlossene Form. Bei Moroi 

ist deutlich zu hören und zu spüren, wie er 

durch seine Verehrung und Begeisterung für 

die Musik eines Hindemith gelernt hat, dass 

Musik eine fest umrissene Struktur haben 

soll, während diese festen Umrisse bei Take-

mitsu, der eine Generation jünger ist, mehr 

und mehr ihre Bedeutung verlieren.

Für diese Sonate gilt jedenfalls nicht, dass sie 

durch Natureindrücke inspiriert wurde. In zwei 

anderen Stücken des CD-Programms spielt 

die Anregung durch die Natur aber eine große 

Rolle ...

In Takemitsus ,Rain Tree Sketch’ ist der Regen-

baum der Auslöser, in Keiko Fujiies Suite ,On 

the Water’s Edge’ ist es Wasser, das Assozia-

tionen freisetzt, die mit Gewässern und dem 

zu tun haben, was diese oder das Verweilen 

an ihnen an Emotionen freisetzt. Die Kompo-

nistin verwendet zwölf Titel, die zu sehr kon-

kreten Daseinszuständen Stellung nehmen. 

Aber das sind nur Anknüpfungspunkte; die 

Musik, die sie dazu schreibt, hat nichts zu tun 

mit illustrativen Bemühungen. Es ist keine 

Musik, die wie kolorierte Postkarten genau 

das schildert, was die Überschrift verspricht 

oder andeutet. Die Musik Fujiies skizziert 

Empfi ndungen, Seelenzustände, Befi ndlich-

keiten, es ist eine Musik, die immer wieder 

Überraschungen bereithält, in wenigen Se-

kunden Stimmungsumschwünge andeutet, 

eine Musik, die nie aufdringlich oder dogma-

tisch erscheint. Ihre Stilmittel sind zart und 

sensibel konturiert; zwar spielt in einigen 

dieser Traumbilder auch der Rhythmus eine 

Rolle, aber im Vordergrund stehen die Poesie 

und die Nachdenklichkeit. 

Sie kennen die Komponistin persönlich? 

Seit etwa anderthalb Jahren. Sie ist meines 

Erachtens eine Komponistin voller Intelligenz 

und Phantasie; sie hat große Imaginations-

kraft und schreibt Musik, die eine zauberhaft 

poetische Wirkung auf ihre Zuhörer ausübt, 

sie aber nicht überreden oder überzeugen 

will. Diese Zauberwirkung vermag den Hörer 

zu veranlassen, in sich selbst Resonanzen 

verspüren, zuhören zu wollen, sie begründet 

die Bereitschaft dem Weg zu folgen, den der 

Künstler andeutet. Natürlich ruft nicht jedes 

Stück bei jedem Hörer dieselben Assoziatio-

nen hervor, insofern hat die Musik viel Enig-

matisches an sich, es bleiben Fragezeichen. 

Diese Fragezeichen scheinen mir bei japani-

schen Komponisten eher ausgeprägt als bei 

europäischen. 

Das also wäre ein weiteres spezifi sches Merk-

mal japanischer Musik?

Es scheint mir der Wunsch und die Absicht 

zumindest der vier hier versammelten Kom-

ponisten zu sein, den Hörer anzuregen, 

Fragen zu stellen; sie wollen nicht gültige 

Aussagen treff en, sondern fordern den Hörer 

auf, für sich selbst Antworten zu fi nden. 

Nicht nur bei Keiko Fujiie ist das deutlich, 

auch bei Toru Takemitsu. Der Regenbaum ist 

ein speziell japanischer Baum mit fi ngerarti-

gen Blättern; er lässt nach einem Regenguss 

in der Nacht noch am nächsten Mittag das 

Wasser herabtropfen, wenn alle andere Bäu-

me bereits wieder trockene Blätter haben. 

Dieser vordergründige Aufhänger wird viel-
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leicht noch mehr als bei anderen Komponis-

ten zu einem Traumbild. Takemitsus Musik 

vermittelt mir den Eindruck, als würde die 

Zeit einfach still stehen, Zeit und Raum ihre 

normale Bedeutung verlieren.

Viele Fragen bleiben auch in dem Stück Ike-

bes off en, viele Fragezeichen werden stehen 

gelassen – die in der Musik als Fermaten 

notiert sind. Der Titel seines Stückes stammt 

aus dem ebenso betitelten Gedicht des 

surrealistischen Dichters Paul Eluard, davon 

hat sich Ikebe inspirieren lassen. Es ist eine 

Zeile, die sofort ins Auge und in den Sinn 

springt und viele Assoziationen hervorruft. 

Ich weiß nicht, ob es einen Zusammenhang 

gibt zwischen der Zeile aus dem Eluard-

Gedicht, diesem Werk und dem, was Ikebe 

darin zum Ausdruck bringt. Die Zeile ,La terre 

est bleue comme une orange’ ist jedenfalls 

die Anregung für dieses spezielle Stück. Für 

mich am Faszinierendsten ist der Mittelteil, 

in dem die Nachdenklichkeit und die Ruhe 

und das In-sich-Hineinhören eine große Rolle 

spielen, während in dem was vorangeht und

dem was folgt, eher eine Apotheose der Be-

wegung und der Energie stattfi ndet.

Auch Saburo Moroi lässt in seiner Musik vie-

les off en. Er agiert zwar auf den ersten Blick 

etwas handfester und mit etwas weniger 

fein ziselierten Mitteln im Vergleich zu den 

anderen Komponisten, aber es ist keine 

Musik, die den Eindruck des Schwerfälligen 

oder Konstruierten erweckt, sondern sie ist 

sowohl in den dramatischen Ausbrüchen 

wie auch in der poetischen Melancholie sehr 

eindrucksvoll. Vor allem im dritten Satz ist 

sehr viel an Kontemplativem, Meditativem 

enthalten, er wirkt wie eine weit ausgespon-

nene Elegie. Moroi hat ein wunderbares Ge-

spür für Proportionen und hat diese Musik 

so geschrieben, dass sie auch in diesen Di-

mensionen nie den Zusammenhang verliert. 

Ich bedaure es sehr, dass ich diesen Meister 

nicht mehr habe treff en können. Er starb 

1977, ein Jahr, nachdem ich zum ersten Mal 

in Japan war. 

BIOGRAPHIEN

 Saburo Moroi (1903-1977)

Saburo Moroi wurde in Tokyo geboren und 

wuchs in einer kulturell interessierten Indus-

triellenfamilie auf. Ersten Klavierunterricht 

erhielt er von seinem Bruder. Später hatte 

Moroi selber Unterricht, u.a. bei Willy Bardas 

(ein Schüler Arthur Schnabels) und Leonid 

Kochanski (ein Schüler Leonid Kreutzers). 

Moroi studierte an der Tokyoter Universität 

und graduierte dort 1928 mit einer Arbeit 

über musikalische Formen. Um diese Zeit 

stand er auch der Gruppe „Surya“ vor, die 

Werke junger Komponisten auff ührte, darun-

ter viele von Moroi selbst. Die in dieser Zeit 

entstandenen Stücke verwarf Moroi später 

bis auf wenige Ausnahmen, aber zu jener 

Zeit hatte er sich bereits einen Namen als 

Komponist gemacht.

Unter dem Eindruck, als Komponist noch nicht

seine ganzen Möglichkeiten verwirklicht zu 

haben, beschloss Moroi, sich in Deutschland

weiter ausbilden zu lassen. Von 1932 bis 1934 

studierte er Komposition bei Leo Schratten-

holz und Orchestration bei Walter Gmeindl 

an der Staatlichen Hochschule für Musik in 

Berlin. Diese Zeit betrachtete er als Wende-

punkt in seiner Entwicklung, Berlin brachte 

die Reifung als Komponist, und nach seiner 

Rückkehr nach Japan schuf Moroi innerhalb 

nur weniger Jahre zahlreiche, viel beachtete 

Werke. 

Nach dem Zweiten Weltkrieg bis zu seinem 

Tod schrieb er dann nur noch acht Komposi-

tionen, darunter zwei Sinfonien, ein Klavier-

konzert und eine Horn-Sonate. Er machte 

sich aber verdient bei der Neuorganisation 

des Musikunterrichtswesens in, als Direktor 

des Städtischen Orchesters von Tokyo und 

als Direktor der Senzoku Gakuen Musikaka-

demie. 

Saburo Moroi darf man betrachten als einen 

bedeutenden japanischen Komponisten in 

der Tradition europäischer absoluter Musik,

der allerdings immer auch versuchte, spezi-
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fi sch japanische ästhetische Vorlieben in 

seine Werke zu integrieren. Zu seinem 

Oeuvre gehören fünf Sinfonien und kleinere 

Orchesterwerke, Konzerte für Klavier, Violine 

und Violoncello sowie verschiedene Kam-

mermusikstücke. 

 TORU TAKEMITSU (1930-1996)

Toru Takemitsu hat bislang als einziger zeit-

genössischer Komponist Japans weltweite 

Bekanntheit erlangt, nicht zuletzt durch 

das Engagement des Dirigenten Seiji Ozawa. 

Seinen Durchbruch erzielte er 1958 mit 

seiner Komposition Requiem für Streicher, 

über die Igor Strawinsky sich öff entlich voller 

Bewunderung äußerte. 

Toru Takemitsu wurde in Tokyo geboren und 

begann nach dem Krieg zu komponieren. 

Obwohl er kurzzeitig Kompositionsunterricht

hatte, blieb er weitgehend Autodidakt. 

Takemitsus Interessen erstreckten sich über 

die Musik hinaus auch auf Malerei, Literatur, 

Theater und Film. 1951 gründete er mit an-

deren Künstlern aus unterschiedlichen Berei-

chen die Gruppe „Experimentelle Werkstatt“, 

die durch avantgardistische Multi-Media-

Auff ührungen Aufsehen erregte. 

Während Takemitsus Anfänge von europä-

ischem Avantgarde-Denken bestimmt waren 

und er japanische Traditionen zu vermeiden 
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trachtete, entwickelte er in den 1960er Jah-

ren ein Interesse an traditioneller japanischer 

Musik und an der Natur. Beide Bereiche 

drangen in vielfältiger Form in sein weiteres 

Schaff en ein, sei es durch die Einbeziehung 

japanischer Instrumente, sei es durch die 

Schaff ung von Werkreihen unter einem 

„natürlichen“ Oberbegriff  wie etwa „Wasser“. 

Anton Webern, Claude Debussy und Olivier 

Messiaen prägten Takemitsus Musik stark, 

aber er verarbeitete auch Einfl üsse des Jazz, 

der westlichen Populärmusik und fühlte sich 

stark von poetischen Themen angezogen.

Neben circa 130 Werken für die unterschied-

lichsten Besetzungen stehen etwa 100 Film-

musiken, die Takemitsu im Laufe seines 

Lebens schrieb, darunter für Regisseure wie 

Akira Kurosawa und Nagisa Oshima. 

Der typische Takemitsu-Klang von fl ießender 

Sanftheit bei größtem Klangbewusstsein 

hat sich besonders in seinen späten Jahren 

entwickelt, war aber schon von Anfang an 

in seinen Stücken angelegt. 

 SHEN-ICHIRO IKEBE (*1943)

Mito City ist die Geburtstadt von Shen-ichiro

Ikebe. Er studierte Komposition bei Tomojiro 

Ikenouchi, Akio Yashiro und Akira Miyoshi und 

schloss 1971 ein Studium an der Kunsthoch-

schule Tokio mit dem Mastergrad ab.

1966 gewann er den Kompositionspreis beim

35. japanischen Musikwettbewerb, 1971 für 

Death Goddess den Preis beim Fernsehopern-

Wettbewerb von Salzburg. Seine Carmen 

erhielt 1989 einen International Emmy 

Award. Zahlreiche Ehrungen für sein Werk 

erreichten Shen-ichiro Ikebe auch in den 

folgenden Jahrzehnten. 

Neben seiner Kompositionstätigkeit ist Ikebe

auch als Dirigent tätig, veranstaltet öff ent-

liche Konzerte und schreibt Essays. Er darf als 

Repräsentant der gegenwärtigen Komponis-

ten Japans angesehen werden. Zu seinem 

Schaff en gehören Sinfonien und andere Or-

chesterwerke, Instrumentalkonzerte, Kammer-

musik und Stücke für japanische Instrumente, 

Liedern und Opern, aber Ikebe komponierte 

auch zahlreiche Film- und Schauspielmusiken. 

Shen-ichiro Ikebe unterrichtet an der Musik-

hochschule Tokio.

 KEIKO FUJIIE (*1963)

Die Heimatstadt der Komponistin Keiko Fujiie

ist Tokyo; dort beendete sie auch an der Na-

tional University of Fine Arts and Music ihr 

Kompositionsstudium. 1986 erhielt sie in der

Kategorie Komposition den ersten Preis für

ein Klarinettenkonzert, gefolgt 1990 vom

Young Composer’s Award der Asian Compo-

ser’s League für ein Streichtrio; 1995 und 

2000 wurde ihr der begehrte Otaka Preis ver-

liehen, 1996 erhielt ihre monologische Oper 

Nina de Cera („Die Frau aus Wachs“) den Kenzo

Nakajima Preis. Ein Stipendium des Asian 

Culture Council ermöglichte einen mehr-

monatigen Aufenthalt in New York; dorthin 

kehrte Keiko Fujiie 1998 zur Premiere ihres 

Tanz-Musik-Werkes „In Their Shoes“ zurück. 

Anläßlich des Kyoto-Protokolls 1997 hatte 

Keiko Fujiie den Auftrag für ein Werk erhal-

ten, das der Verhinderung der Erderwärmung

gewidmet sein sollte. Es entstand „Kyoto 

Reverberation“ für Gitarre, Kontrabass und 

Orchester. 1998/99 war Keiko Fujiie Composer-

in-Residence beim Orchestra Ensemble 

Kanazawa. Es folgte der zweite Otaka-Preis 

für „Koisucho“ – ihr Gitarrenkonzert Nr. 2. 

Neben europäischen Instrumenten berück-

sichtigt Keiko Fujiie aber auch gelegentlich 

traditionelle japanische Instrumente in ihren 

Werken.  

DIALOGUE BETWEEN CULTURES

 Japanese ‘classical’ music, largely unknown

 in our part of the world, is not simply an

 imitation of European models. 

 Gerhard Oppitz has chosen and recorded

 on this CD some outstanding compositions

 for piano. Listening to them, you can under-

 stand that these works are not simply a

 well-stirred mixture of Japanese and Euro-

 pean ideas, but instead represent a kind of

 dialogue between various aspects of diff e-

 rent cultural spheres. 

Professor Oppitz, you have been studying 

Japanese culture and thought for decades. 

What fi rst attracted you to this fi eld and 

continues to hold your interest?

G.O.: When I look back, roughly two-thirds of 

my life so far have been strongly marked by 

my dealings with Japanese history, language 

and culture. I have had such a close connec-

tion to Japan for 37 years now that Japanese 

art and culture have become a part of myself. 

I immersed myself with enthusiasm and curi-

osity in the way the Japanese get along with 

one another, how they shape their lives, the

turns their history has taken in recent cen-

turies, and also how they deal with their his-

tory. I have met many Japanese writers, scien-

tists, scholars and philosophers. All this has 

given me a substantial picture of Japanese 
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culture, as well as Japanese music, which on 

the one hand provides a point of departure 

for helping to promote the spread of Japan-

ese music, and on the other has made it a 

need and obligation for me to devote myself 

to this music.

Apart from the fact that Japanese music is 

quite unknown to us, Europe generally has 

propensity for considering non-European 

‘classical’ music as a less successful imitation. 

Is there anything truly ‘Japanese’ in Japanese 

music? 

G.O.: Compared to European music and art,

I fi nd in Japanese music and culture a stronger

tendency toward introspection, and the ele-

ment of being pensive and willing to listen 

to one’s inner being, plays a large part. 

Japanese artists also seem to give greater 

signifi cance to the inspiration they get from

nature or other fi elds of art. There is a marked

willingness to open all the senses to nature. 

In my opinion, the works making up the pro-

gram on this CD all have something distinct 

to say. Each of the four composers has some-

thing to say and does so in his own, unmistak-

able idiom. Of course, this idiom is strongly 

infl uenced by the composers’ encounter with 

European music, with the way this music 

has contributed to their musical education; 

but the world of ideas and emotions aff ec-

ting these composers is strongly marked by 

their Japanese background. 

Classical European music plays a large part in 

Japan, especially the Austro-German musical 

tradition.

Quite so, although infl uences from France 

and North America have been playing an 

increasing part since the end of the Second 

World War. This is certainly related to the fact 

that Japan was occupied by the Americans, 

thereby giving them their fi rst taste of jazz, 

which also had a strong eff ect on Takemitsu. 

Following the Second World War there were 

no longer as many composers taking their 

orientation from the late Romantic lineage 

– as did Saburo Moroi, for instance – but 

referring more to France and studying in 

Paris – such as Takemitsu, for whom Messiaen 

and Debussy were very important points of 

contact. These in turn were themselves very 

enthused about Japanese music.

This enthusiasm is certain to have been associa-

ted with original, traditional Japanese music?

The music with which Debussy became 

acquainted in his early times at the World 

Exhibition in Paris was assuredly genuine 

Japanese music. Today I’m afraid it’s only 

commemorated at the Japanese Imperial 

Court, and the old instruments, such as koto 

or shakuhachi, are but rarely played. They are 

used mainly in Kabuki theater. 

What was it that Debussy or Messiaen found 

so interesting about Japanese music?

Most likely it was the foreignness of its music-

al language, the colors, the awareness of 

timbre, tonal values; these things are very 

important in Japanese music. In European 

music we have melody, rhythm and form. 

Melody is not as important in Japanese 

music, more important is musical sensitivity, 

intonation, and fl exibility with regard to 

tonal gradations. In the European tradition of 

composition, it would seem that the organi-

ing principles have been more dominant, 

that is to say, that something is clearly orga-

nized as far as its rhythmic pattern and archi-

tecture are concerned. In this sense, Japanese 

music gives rather the impression of visions, 

of dream images, of sketchy hints based on 

impressions taken from nature, for instance. 

Once the Japanese discovered European mu-

sic, they of course quickly developed a taste 

for using a European orchestra to express 

their own ideas.

Saburo Moroi was born in 1903 and thus be-

longs to one of the fi rst generations to be

infl uenced by European music. In this sense he 

cannot compared with the other composers on 

this recording, all of whom were born later.

There were composers even in the genera-

tion preceding Moroi’s who wrote music for 

orchestra or piano. Japan’s preference for the 

U.S.A. and France has made Moroi’s music go 

a bit out of fashion. However, I consider this 

sonata by Moroi, which is also 70 years old, 

to be so signifi cant that every young Japanese 

pianist should have played it. It does not de-

serve to be put away in a drawer and forgotten. 

The piece was written in 1940, after Moroi’s 

stay in Berlin, which is said to have caused a 

change in his musical idiom. 

The formative fi gure behind the sonata was 

undoubtedly Paul Hindemith. While in Berlin, 

Moroi was not directly one of Hindemith’s 

pupils, but he did mingle with Hindemith’s 

friends and pupils. Furthermore, admiration 

for Hindemith’s predecessors plays a part in 

this sonata, in which elements of Bruckner

and Busoni can also be detected. The inspi-

ration for this sonata was likely Liszt’s B Minor

Sonata: it is in the same key, also starts with 

an octave on g, ends with a B major chord 

and has roughly the same dimensions, last-

ing for about thirty minutes. In addition, 

the work’s third movement refers again and 

again to motifs and themes from the fi rst 

movement, and its form is just as cyclically 

self-contained. You can clearly hear and feel 

how Moroi’s admiration and enthusiasm for 

music like Hindemith’s taught him that music
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should have a clear-cut structure, while for 

Takemitsu, who is only one generation later, 

these clear contours increasingly lose their 

signifi cance.

At any rate, this sonata cannot be said to have 

been inspired impressions of nature. But there 

are two other pieces on this CD in which the 

evocation nature plays a large part ...

Takemitsu’s ‘Rain Tree Sketch’ was prompted 

by the Rain Tree, and in Keiko Fujiie’s suite 

‘On the Water’s Edge’, it is water that calls up 

associations with bodies of water and the

emotions elicited by spending time near them.

The composer uses twelve titles which com-

ment on very defi nitive states of being. 

However, these are merely points of contact; 

the music she writes is far removed from any 

eff orts at illustration. It is not music which, 

rather on the order of colored postcards, ac-

curately depicts what is promised or hinted

at by the title. Fujiie’s music sketches feelings,

psychological states, sensitivities, it is music 

that again and again holds surprises in store, 

hinting at changes of mood in a matter of a 

few seconds, it is music that never appears 

intrusive or dogmatic. Her stylistic devices 

are tenderly and sensitively contoured; 

rhythm may play a part in some of these 

dream images, but the foreground belongs 

to poetry and thoughtfulness. 

Do you know the composer personally? 

For about a year and a half, yes. In my opinion, 

she is a composer full of intelligence and 

imagination; she has a powerful imagination 

and writes music that has a magically poetic 

eff ect on her listeners, but she never tries 

to persuade or convince. This magical eff ect 

can cause listeners to feel responses in them-

selves, to want to listen, it establishes the 

foundation for a willingness to follow along 

the path the artist points out. Of course, not 

every piece calls forth the same associations 

in every listener, hence there is much that is 

enigmatic in this music, questions do remain. 

These questions seem to me to be more pro-

nounced in Japanese composers than in 

Europeans. 

So would that be another characteristic 

specifi c to Japanese music?

I think it is rather the desire and intention, at 

least of the four composers brought together

here, to rouse the listener, to ask questions; 

they do not want to make generally valid 

statements, but instead encourage listeners 

to fi nd their own answers. This is clear not 

only in Keiko Fujiie, but also Toru Takemis-

tu. The Rain Tree is a specifi cally Japanese 

tree with leaves like fi ngers; after a rainfall, 

it will still be dripping water on the next 

afternoon, when all other trees have dried. 

This ostensible device is transformed into a 

dream image, perhaps more than with other 

composers. Takemitsu’s music makes me feel 

as if time had stopped, as if time and space 

had lost their normal meaning.

Many questions are also left unanswered in

the piece by Ikebe, many uncertainties are 

left standing – noted down in the music as

fermatas. The title of his piece comes from the

poem of the same name by the surrealistic 

poet Paul Éluard, this was Ikebe’s inspiration. 

It is a line which catches your eye and your 

mind both, eliciting many associations. 

I don’t know whether there is a connection 

between the lines in Éluard’s poem, this work,

and what Ikebe expresses in it. The line ‘La 

terre est bleue comme une orange’ is at any 

rate the inspiration for this particular piece. 

What I fi nd most fascinating is the middle 

section in which pensiveness and calm and 

listening to one’s innermost being play a 

large part, while what precedes and follows 

consists rather of an apotheosis of the move-

ment and energy.

Saburo Moroi, too, leaves much open in his

music. Although he may at fi rst glance seem

to be somewhat more stalwart, with resources

less fi nely chiseled than the other composers,

his music still does not awaken an impression 

of being cumbersome or construed, but 

instead is very impressive, both its dramatic 

outbreaks as well as its poetic melancholy. 

Especially the third movement presents a 

great deal of a contemplative, meditative 

nature, with the eff ect of a fi ne-spun elegy 

cast abroad. Moroi has a wonderful sense 

of proportion and has written this music 

so that it never loses its coherence, even in 

these dimensions. I regret very much that I 

was unable to meet this master. He died in 

1977, one year after I went to Japan for the 

fi rst time. 

BIOGRAPHIES

 SABURO MOROI (1903-1977)

Saburo Moroi was born in Tokyo and grew 

up in an industrialist family very interested 

in culture. His brother was his fi rst piano 

teacher. Later Moroi took lessons from Willy 

Bardas (a pupil of Arthur Schnabel) and 

Leonid Kochanski (a pupil of Leonid Kreut-

zer), among others. Moroi studied at Tokyo 

University, where he graduated in 1928 with 

a paper on musical forms. Around this time 

he also headed the “Surya” Group, which per-

formed works by younger composers, includ-

ing many by Moroi himself. Later Moroi dis-

missed all but a few of the pieces written 

during this period, but at that time he had

already made a name for himself as a 

composer.
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Under the impression that he had not achiev-

ed his full potential as a composer, Moroi de-

cided to continue his education in Germany.

He studied composition under Leo Schratten-

holz and orchestration under Walter Gmeindl 

at the State School of Music in Berlin from 

1932 to 1934. He saw his time in Berlin as a 

turning point in his development, allowing 

him to mature as a composer, and after his 

return to Japan Moroi created a large number 

of highly acclaimed works in the space of 

only a few years. 

From the Second World War until his death, 

he wrote only eight compositions, among 

them two symphonies, a piano concerto and

a horn sonata. He rendered outstanding 

services to the reorganization of music edu-

cation as director of the Tokyo city orchestra 

and director of the Senzoku Gakuen Music 

Academy. 

Saburo Moroi can be seen as a major Japanese

composer in the tradition of European abso-

lute music, albeit one who always attempted 

to integrate specifi cally Japanese proclivities 

into his works. His oeuvre includes fi ve sym-

phonies and minor orchestral works, concer-

tos for piano, violin and violoncello, as well 

as various chamber music pieces. 

 TORU TAKEMITSU (1930-1996)

Toru Takemitsu is the only contemporary 

Japanese composer to have gained worldwi-

de fame, not least owing to the dedication 

of conductor Seiji Ozawa. He achieved his 

breakthrough in 1958 with his composition 

Requiem for strings, which won a public ex-

pression of admiration from Igor Stravinsky. 

Toru Takemitsu was born in Tokyo and began

composing after the war. Although he briefl y

took lessons in composition, he remained 

largely self taught. Takemitsu’s interests ranged

from music to painting, literature, theater 

and fi lm. He founded the “Experimental 

Workshop” group with other artists from va-

rious fi elds in 1951, which caused a stir with 

its avant-garde multimedia performances. 

While Takemitsu’s beginnings were shaped 

by European avant-garde thought and 

an attempt to avoid Japanese traditions, he 

developed an interest in traditional Japanese 

music and nature in the 1960’s. Both areas 

crept into his later art in many ways, whether 

by incorporating Japanese instruments, 

or by creating series of work with “natural” 

headings, such as “Water”. Anton Webern, 

Claude Debussy and Olivier Messiaen put 

their stamp on Takemitsu’s music, but he 

was also infl uenced by jazz and Western pop 

music, and felt strongly attracted to poetic 

themes.

Along with some 130 works for a wide variety

of ensembles, Takemitsu also wrote around 

100 pieces of fi lm music in his lifetime, includ-

ing some for directors such as Akira Kurosawa 

and Nagisa Oshima. The typical Takemitsu 

sound of fl owing gentleness along with 

the largest possible musical consciousness 

developed mainly in his later years, but was 

already inherent in his pieces from the very 

outset. 

 SHEN-ICHIRO IKEBE (*1943)

Mito City is the birthplace of Shen-ichiro Ikebe.

He studied composition under Tomojiro 

Ikenouchi, Akio Yashiro and Akira Miyoshi, 

and got his master’s at the Tokyo School of 

Fine Arts in 1971. He won a prize for compo-

sition at the 35th Japan Music Competition 

in 1966, and the Salzburg TV Opera Prize for 

Death Goddess in 1971. His Carmen received 

an international Emmy Award in 1989. Many 

of Shen-ichiro Ikebe’s works were also hono-

red in the following decades. 

Along with composing, Ikebe also conducts, 

organizes public concerts and writes essays. 

He can be seen as representative of Japan’s 

contemporary composers. His works include 

symphonies and other orchestral pieces, 

instrumental concertos, chamber music and 

pieces for Japanese instruments, songs and 

operas, but Ikebe has also composed a great 

deal of music for fi lms and plays. Shen-ichiro 

Ikebe teaches at the Tokyo Music School.

 KEIKO FUJIIE (*1963)

Keiko Fujiie’s home town is Tokyo, where she 

also got her degree in composition at the 

National University of Fine Arts and Music. In 

1986 she won fi rst prize in the composition 

category for a clarinet concerto, followed by 

the Young Composer’s Award of the Asian 

Composer’s League for a string trio in 1990. 

She was awarded the sought-after Otaka 

Prize in 1995 and 2000, and in 1996 her mo-

nologue opera Nina de Cera (“Girl of Wax”) 

won the Kenzo Nakajima Prize. A scholarship 

from the Asian Culture Council enabled 

Keiko Fujiie to spend several months in New 

York, where she returned for the premiere 

of her “In Their Shoes”, a work of music and 

dance. 

On the occasion of the Kyoto Protocol in 1997, 

Keiko Fujiie received a commission for a work

which was to be dedicated to preventing 

global warming. This gave rise to “Kyoto Re-

verberation” for guitar, double bass and or-

chestra. Keiko Fujiie was Composer in Resi-

dence for the Orchestra Ensemble Kanazawa 

in 1998-99. Then followed her second Otaka 

Prize for “Koisucho” – her Guitar Concerto No. 

2. Along with European instruments, Keiko 

Fujiie also occasionally makes use of traditio-

nal Japanese instruments in her works.  
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Keiko Fujiie (* 1963)

SUITE: ON THE WATERS’ EDGE

 1 A shell, or Nostalgia 2:07

 2 Rain 2:08

 3 Boating in the afternoon 4:51

 4 The Chill of Night 2:05

 5 A Dream of Floating 

  in a Swimmingpool at Midnight 3:24

 6 Water Gushing Out 2:35

 7 A Stream 3:45

 8 Memories of a Swamp 3:29

 9 Resting at a Cape 4:18

 10 A Pond with a heron 3:30

 11 Light Snow Dancing 1:17

 12 Lullaby of the Waves 4:02

Toru Takemitsu (1930-1996)

 13 RAIN TREE SKETCH 4:18

Shin-ichiro Ikebe (* 1943)

 14 LA TERRE EST BLEU COMME 

  UNE ORANGE 6:42

Saburo Moroi (1903-1977)

KLAVIERSONATE NR. 2

 15 Adagio energico – 

  Allegro, ma non troppo 9:52

 16 Scherzo – Presto appassionato 5:31

 17 Andante sostenuto 14:55

Total Time: 78:51

GERHARD OPPITZ (PIANO)

JAPANESE PIANO WORKS
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