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Ueli Wiget, seit 1986 Pianist des Ensemble Modern

Esteemed audience, dear friends,

Following an extended absence, Nali (HK Gruber), an old 
acquaintance – both of Ensemble Modern and yours – 
 returns to conduct our concerts. Together, we present works 
from the first half of the 20th century, viewing this as a  
period between two world wars marked first and foremost 
by its enormous diversity of styles and fluid categories. Both 
Kurt Weill and Paul Hindemith adopted the cabaret and 
chanson idiom without fear or reservations, while Arnold 
Schoenberg went in search of »atonality« (which, in his case, 
really hewed quite close to the tonal sonority of the late  
romantic era) by developing his twelve-tone formula. The 
musical language of Erich Wolfgang Korngold, a late ro-
mantic child prodigy, moved from the tonal realms of Ju-
gendstil towards a bitonality – incidentally, a similar devel-
opment as Hindemith’s – which would then increasingly 
blur the functional lines of dominant and tonic.

Nali, I believe, is fascinated by this simultaneity and open-
ness of tonal languages, both as a composer and performer. 
We are delighted that the American Kurt Weill Foundation 
will enable us to undertake a concert tour of the USA once 
again – the first in 20 years.

I wish us all a 2024 full of sonic experiences, and of course 
that peace may soon come to the horribly ravaged war 
zones, here in Europe and in the Levant!

Yours,
Ueli Wiget
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Ryoji Ikeda ist weltweit als zeitgenössischer Künstler 
bekannt, dessen monumentale Installationen und 
wegweisende elektronische Kompositionen gefei-
ert werden. In einer bemerkenswerten Veränderung 
seiner künstlerischen Ausrichtung hat er kürzlich 
begonnen, sich auf das Gebiet rein akustischer Kom-
positionen zu begeben. Drei solche Werke hat das 
Ensemble Modern in Auftrag gegeben, deren Ur-
aufführung am 8. Februar 2024 im Muziekgebouw 
aan’t IJ in Amsterdam stattfindet. Die deutsche 
Erstaufführung folgt im Rahmen der cresc… Bien-
nale für aktuelle Musik Frankfurt Rhein Main am 
23. Februar 2024; am 15. März 2024 ist der Abend 
in Dresden im Europäischen Zentrum der Künste  
Hellerau zu erleben. Vor der mit Spannung erwar-
teten Premiere von ›Saitenspiele‹ sprach Ikeda 
mit dem Tanz- und Theaterwissenschaftler David  
Rittershaus. Ihr Gespräch befasste sich mit Ikedas 
Anfängen als Performance-Künstler, seiner einzig-
artigen Perspektive auf die Rolle der Technologie 
und seinen neuesten Werken, in denen Bewegung 
von zentraler Bedeutung ist.

DAVID RITTERSHAUS: Ihre Arbeiten sind häufig an der 
Schnittstelle von Kunst und Technologie angesiedelt, 
und viele Ihrer Kompositionen und Installationen be-
fassen sich mit Konzepten von Daten, Mathematik 
und der Beziehung zwischen elektronischen Klängen 
und Computergrafik. Könnten Sie ein wenig über  
Ihren Ansatz sprechen? Was interessiert Sie am meis-
ten an der Arbeit mit diesen mathematischen Prinzi-
pien, mit wissenschaftlichen Daten, und daran, diese 
in sogenannten »Monumentalminimalismus«, wie 
Kunstkritiker das früher nannten, zu verwandeln?

RYOJI IKEDA: Zunächst muss ich betonen, dass ich 
nie eine Ausbildung als Komponist oder Künstler 
erhalten habe. Ich habe mir alles selbst beigebracht. 
Im akademischen Kontext existiere ich nicht. Ich 
habe nie an einer Kunst- oder Musikakademie stu-
diert. Ich habe bei null angefangen, als DJ und in 
der Untergrundkulturszene. Daher kann ich nicht 
wirklich eine Partitur lesen. Mir fehlt die Kenntnis 
der klassischen Musik, sogar des zeitgenössischen 
Tanzes, der bildenden Kunst, der zeitgenössischen 
Kunst. Ich bin eine Art Amateur geblieben, aber ich 
mache eine Menge Sachen. Mir ist es wichtig, mich 
als Komponist zu betrachten; als Komponist, der nie 
eine Partitur wird lesen können. Aber ich liebe das 
Komponieren. Zum Beispiel komponiere ich Klänge 
zu Musik. Ich komponiere Licht, Pixel oder Daten zu 
Kunstwerken. Und wenn ich eine Ausstellung kre-
iere, komponiere ich Raum und Zeit. Ich bin auch 
Musiker. Musik ist seit vielen, vielen Jahren, seit 
Platons Zeit, ein Bruder oder eine Schwester der 
Mathematik, und dem folge ich einfach. Klänge 
sind Klänge. Nichts als Luftschwingungen. Das ist 
ein physikalisches Phänomen und eine Art Eigen-
schaft der Physik. Das ist also Klang, aber was macht 

Ryoji Ikeda is globally renowned as a contemporary 
artist, celebrated for his monumental installations 
and pioneering electronic compositions. In a notable 
shift in his artistic trajectory, he has recently ven-
tured into the realm of purely acoustic compositions. 
Three such works have been comissioned by Ensemble 
Modern with world premieres to take place at Mu- 
ziekgebouw aan’t IJ in Amsterdam on February 8, 
2024. Their German premiere will take place in Frank-
furt at the cresc… – Biennial for Contemporary Music 
Frankfurt Rhine Main on February 23, 2024. Prior 
to the highly-anticipated premiere of ›Saitenspiele‹, 
Ikeda spoke to the dance and theatre scholar David 
Rittershaus. Their dialogue explored his early days as 
a performance artist, his unique perspective on the 
role of technology, and his latest creations, in which 
movement takes on a crucial role.

DAVID RITTERSHAUS: Your work often involves the 
intersection of art and technology, and many of 
your compositions and installations explore con-
cepts of data, mathematics, and the relationship be-
tween electronic sound and computer visuals. Could 
you elaborate a little bit on your approach? What  
interests you most about working with these math-
ematical principles, working with scientific data, and 
turning it into so-called »monumental minimalism« 
as art critics used to say?

RYOJI IKEDA: First of all, I’ve never been trained as a 
composer or artist. Everything is self-taught. I don’t 
exist in the academic context. I never went to art 
school or conservatoire. I started from scratch, with 
DJing and underground culture. Therefore, I cannot 
really read a score. I lack knowledge about classical 
music, even contemporary dance, or visual art, con-
temporary art. I remain a kind of amateur, but I do 
a lot of stuff. It’s important for me to think of myself 
as a composer; a composer who will never be able 
to read a score. But I love to compose. For example, I 
compose sound into music. I compose light, pixels, or 
data into art works. And when I create an exhibition, I 
compose space and time. I’m a musician as well. Music 
has been brother or sister to mathematics for many, 
many years, since Plato’s era, and I just follow this. 
Sounds are sounds. Just vibration of air. It’s a physical 
phenomenon and a kind of property of physics. So, 
that’s sound, but what makes music music? Actually, 
it’s a structure. Mathematical structure gives sound 
a life. This is my point of view. Data is also a little bit 
like sound, because you can’t see it. You can write it 
down, you can convert data into alphanumeric lists 
or text. It exists, but you cannot touch it. That makes 
it very interesting for me to use data as a material for 
composing. That’s my basic approach.

Ein Gespräch mit Ryoji Ikeda
A Conversation with Ryoji Ikeda

Ryoji Ikeda: mass, 2023

DAS IST (K)EINE MASCHINERIE
//IT’S (NOT) A MACHINERY
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Try-outs mit Ryoji Ikeda

Musik zur Musik? Tatsächlich ist es die Struktur. 
Mathematische Struktur gibt dem Klang Leben. 
Das ist meine Ansicht. Daten sind auch ein biss-
chen wie Klänge, weil man sie nicht sehen kann. 
Man kann sie aufschreiben, man kann Daten in 
alphanumerische Listen oder Texte verwandeln. 
Sie existieren, aber man kann sie nicht anfassen. 
Das macht es für mich sehr spannend, Daten als 
Kompositionsmaterial zu verwenden. Das ist im 
Grunde mein Zugang.

DR: Also ist es primär ein Interesse am Komponie-
ren, eine materialistische Auffassung vom Kom-
ponieren, das Ihre Arbeit motiviert?

RI: Daten oder Licht und Klänge bilden das Ma-
terial für mein Komponieren, aber sie sind nicht 
wirklich Material oder Materie. Sie sind irgend-
wie immateriell. Man kann sie nicht anfassen. 
Und Technologie ist für mich nur ein Werkzeug. 
Natürlich sind Computer und KI spannend, aber 
ich benutze Computer oder Technologien genau 
wie alle anderen Leute. Tatsächlich könnten heute 
ohne ein iPhone oder iPad oder einen Laptop we-
der Studierende noch Banker noch Geschäftsleute 
arbeiten. Bei mir ist es genauso. Ich nutze all diese 
Technologien eben für die Kunst. Die Kunstwelt ist 
jedoch sehr konservativ. Kurator*innen haben gro-
ße Angst, das anzunehmen. Aber Künstler*innen 
haben immer versucht, neue Technologien, neue 
Methoden oder Werkzeuge zu nutzen. Ich mache 
gar nichts Besonderes.

DR: Sie erwähnten, dass Daten nicht wirklich greif-
bar seien. Mir jedoch haben Ihre Installationen, 
die solche Daten nutzen, immer eine körperliche 
Erfahrung von Grafiken und Klängen beschert. 
Gehört es zu Ihrer Methode, etwas Greifbares 
in diesem Sinne zurückzuholen, oder abstrakte 
Mathematik, abstrakte Prinzipien und Daten in 
etwas zu verwandeln, das eine körperliche Erfah-
rung mit sich bringt?

RI: Ich bin Künstler. Daher ist es meine Aufga-
be, eine Erfahrung zu schaffen. Manchmal durch 
zweidimensionale Werke an der Wand, manch-
mal durch Musik, manchmal durch ein Video oder  
Installationen oder was auch immer. Mathema-
tische Vorstellungen sind sehr abstrakt. Sie exis-
tieren im Kopf und sind nicht greifbar. Sie sind 
eigentlich platonisch; das ist ein sehr idealisti-
sches Ding. Aber Physik, physische Materie ist 
für unseren Körper, unser Gehirn real. Ich kombi-
niere gern mathematische, hochabstrakte Vor-
stellungen von einer Struktur mit körperlichen 
Erfahrungen. Wenn ich Musik mache, brauche 
ich einen Zuhörer, eine Zuhörerin. Musik ist auch 
eine Luftschwingung. Sie existiert in dieser Welt 

DR: So, is it primarily an interest in composition, a 
materialistic notion of composition, that motivates 
your work?

RI: Data or light and sound are materials for my com-
position, but they are not really material, not matter. 
Kind of immaterial. You cannot touch them. And 
technology is just a tool for me. Of course, computers 
and AI, those things are exciting, but I use computers 
or technologies as everybody does. Actually, without 
an iPhone or iPad or laptop computer, no student or 
banker or businessman could work nowadays. For me, 
it is the same. I just use all these technologies for art. 
However, the art world is very conservative. Curators 
are very afraid to take it on. But artists have always 
tried to use new technologies, new methods or new 
tools. I don’t really do anything special.

DR: You mentioned that data is not really tangible. 
However, for me, your installations that make use 
of such data always offered a bodily experience of 
visuals and sound. Is it part of your approach to 
bring back something tangible, in that sense, or to 
turn abstract mathematics, abstract principles, data 
into something that involves a physical experience?

RI: I’m an artist. So my job is to create an experience. 
Sometimes through two-dimensional works on the 
wall, sometimes through music, sometimes through 
a video or installations or whatever. Mathematical 
notions are abstract. They are in your head and not 
tangible. They’re really platonic; it’s a very idealistic 
thing. But physics, physical matter is real for our body, 
for our brain. I really like to combine mathematical, 
very abstract notions of a structure, and also physical 
experiences. If I make music, I need a listener. Music 
is also a vibration of air. It exists in this world as a 
phenomenon. So, physical experience is really im-
portant. Without that I could simply write a book 
or, I don’t know, just create a concept, explain things 
with words. But that’s not what interests me. I have 
to make music, installations, stage art, all those things 
linked to experience.

DR: You are famous for your electronic compositions, 
and so far you have only created a few acoustic com-
positions. The compositions for Ensemble Modern, 
however, will be purely for acoustic instruments. Does 
that mark a shift in your work?

RI: It’s not really shifting, it’s addition. On top of all my 
activities, I try to expand the things I’m dealing with. 
Of course, I use a lot of technologies and these digital 
things. I’m originally from a kind of performing arts 
world. I was a member of a Japanese collective called 
›Dumb Type‹. They started in the mid-80s, I joined 
them in the mid-90s, and then we toured everywhere 
for decades. We were seven to ten performers on 

als Phänomen. Daher ist die körperliche Erfahrung 
sehr wichtig. Ohne sie könnte ich ein Buch schreiben, 
oder, ich weiß nicht, ein Konzept schaffen, Dinge mit 
Worten erklären. Das ist aber nicht das, was mich 
interessiert. Ich muss Musik machen, Installationen, 
Bühnenkunst schaffen, all diese Dinge, die mit Erfah-
rung zu tun haben.

DR: Sie sind für Ihre elektronischen Kompositionen 
berühmt, und bisher haben Sie erst wenige akusti-
sche Kompositionen geschaffen. Die Kompositionen 
für das Ensemble Modern jedoch sind ausschließlich 
für akustische Instrumente. Bedeutet das einen Rich-
tungswechsel in Ihrem Werk?

RI: Es ist nicht wirklich ein Wechsel, sondern ein zu-
sätzliches Element. Zusätzlich zu all meinen anderen 
Aktivitäten versuche ich, die Zahl der Dinge, mit denen 
ich mich beschäftige, zu erweitern. Natürlich nutze ich 
eine Menge Technologien und diese digitalen Elemen-
te. Ich komme ursprünglich aus einer Art Performance-
Szene. Ich war Mitglied eines japanischen Kollektivs 
mit dem Namen ›Dumb Type‹. Die fingen Mitte der 
1980er an, ich stieß Mitte der 90er dazu, und dann ha-
ben wir jahrzehntelang weltweite Tourneen gemacht. 
Wir waren sieben bis zehn Performer*innen auf der 
Bühne, plus Lichtdesigner*innen, Ausstatter*innen, 
Komponist*innen, Computerprogrammierer*innen, 
Architekt*innen, Designer*innen, Grafik desig ner *-
innen. Wir hatten ungefähr 15 bis 30 Mitglieder. Das 
war komplett horizontal, keine Führungsrollen, total 
demokratisch – was eigentlich richtig ätzend ist. Aber 
dort habe ich alles gelernt. Ich fing mit der Musik an, 
aber dann lernte ich Lichtdesign, Video und sogar Cho-
reografie. Natürlich bin ich kein Choreograf, aber wir 
haben uns über all diese Dinge ausgetauscht. Nach-
dem ich diese Gruppe verlassen hatte, entschied ich 
mich für eine klare Richtung, und da ging es nur um 
dieses elektronische oder digitale Ding. Das habe ich 
30 Jahre lang gemacht. Nachdem ich dann Hunder-
te von Computern benutzt hatte, kehrte ich zu eher 
menschlichen Aspekten zurück. Heute habe ich eine 
andere Perspektive. Damals hasste ich die Zusammen-
arbeit mit Tänzer*innen; heute schätze ich die Arbeit 
mit Menschen. Denn Menschen können wir nicht kont-
rollieren. Stattdessen müssen wir uns mit ihnen befas-
sen, ihnen trauen. Sogar auf einer sehr konzeptuellen 
Ebene, hinsichtlich der Informationstheorie, geben 
mir Tänzer*innen, Menschen, immer unheimlich viel 
Information. In einer einzigen Geste, die ich auf dem 
Computer nicht simulieren kann. Oder vielmehr, ich 
kann es, aber es ist langweilig. Künstliche Intelligenz zu 
nutzen ist langweilig. Aber mit nur einem Menschen 
vor mir, einfach im Gespräch, nicht am Bildschirm, son-
dern von Angesicht zu Angesicht, wird mir klar, dass 
das eine so reichhaltige Erfahrung ist, nachdem ich so 
viele Technologien genutzt habe. Daher habe ich wie-
der angefangen, mit Menschen zu arbeiten.

stage, plus the lighting designer, the scenographers, 
composers, computer programmers, architects, de-
signers, graphic designers. We had roughly 15 to 30 
members. It was completely horizontal, no leader, 
totally democratic – which actually sucks. But there, 
I learned everything. I started from music, but then 
I learned about lighting design, and video, and even 
choreography. Of course, I’m not a choreographer, 
but we had exchanges about all these things. After I 
left this group, I decided on one solid direction, which 
was purely about this electronic or digital thing. I 
did that for 30 years. Then, after using hundreds of 
computers, I came back to more human aspects. Today, 
I have a different perspective. I hated working with 
dancers, but now I appreciate working with humans. 
Because we cannot control humans. Instead, we have 
to engage, we have to trust. Even on a very conceptual 
level, in terms of information theory, dancers, humans, 
they always give me tremendous information. Just 
one gesture, which I cannot simulate in the computer.  
I can, but it’s boring. To use AI is boring. But with just 
a human in front of me, just speaking to each other, 
not on screen, but face-to-face, I realize that this is 
such a rich experience, after using so many technolo-
gies. So, I began working with human beings again.

DR: You will present three new compositions. Can you 
tell us a bit more about these works, and what the 
collaboration with Ensemble Modern is like?

RI: I cannot tell you anything about the concept. There 
is no concept. Nothing to be explained. As I told you, 
my background is partially in performing arts, and 
my previous acoustic compositions can be understood 
against that background. In my work, I consider how 
the musicians behave. The gesture. Not only how they 
play their instruments, how they generate the sound. I 
consider what they look like and how they move. Their 
movement is so important for me. One of my previous 
works, for example, a duet, does not use instruments, 
just hand clapping and footsteps of two people, and 
a very precise counterpoint. What you see and what 
you hear is completely disconnected, because it’s so 
fast and so detailed. People would say that is a bit 
like a Thierry De Mey or Steve Reich. But I think it’s 
very different. It’s very far from any kind of academic 
contemporary music, for example. There’s no story. 
There’s no mood. It’s like a machine. It’s crystal clear 
and beautiful, without using any instruments, just 
the body. But, in the end, it’s not really a machinery. 
It’s about subtle nuances, and the performers have 
a certain freedom within a very strict composition. 
That’s what I like. One of the new compositions for 
Ensemble Modern will be a bit like that, partially 
including choreographic, visual elements. In total, 
there will be three pieces. One of them consists of 
three duos. Two of them with two violins, one with 
two violas. For the piece we will use a long, narrow 
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Ryoji Ikeda: exp #1, 2020

DR: Sie werden drei neue Kompositionen präsentie-
ren. Können Sie uns etwas mehr über diese Werke 
erzählen und auch die Zusammenarbeit mit dem 
Ensemble Modern beschreiben?

RI: Ich kann Ihnen nichts zum Konzept sagen. Es gibt 
kein Konzept. Da gibt es nichts zu erklären. Wie ich 
schon sagte, war mein Werdegang teilweise in der 
Darstellenden Kunst, und meine früheren akusti-
schen Kompositionen kann man vor diesem Hinter-
grund verstehen. In meinen Arbeiten konzentriere 
ich mich darauf, wie die Musiker*innen sich verhal-
ten. Die Gesten. Nicht nur, wie sie ihre Instrumente 
spielen, sondern auch wie sie den Klang hervorbrin-
gen. Ich beobachte, wie sie aussehen und wie sie 
sich bewegen. Ihre Bewegungen sind so wichtig für 
mich. Eine meiner früheren Arbeiten, zum Beispiel, 
ein Duett, benutzt keine Instrumente, nur die klat-
schenden Hände und Schritte von zwei Menschen, 
und einen sehr präzisen Kontrapunkt. Was man hört 
und was man sieht, hat nichts miteinander zu tun, 
weil es so schnell und so detailliert ist. Es gibt Leute, 
die sagen, es sei ein bisschen wie ein Thierry De Mey 
oder ein Steve Reich. Aber ich glaube, es ist ganz an-
ders. Es ist zum Beispiel weit entfernt von jeglicher 
akademischen zeitgenössischen Musik. Es gibt keine 
Geschichte. Keine Stimmung. Es ist wie eine Maschi-
ne. Das ist wirklich glasklar und wunderschön, ohne 
Instrumente zu nutzen, nur den Körper. Aber am 
Ende ist es nicht wirklich eine Maschinerie. Es geht 
um subtile Nuancen, und die Darsteller*innen haben 
innerhalb einer sehr strengen Komposition gewisse 
Freiheiten. Das gefällt mir. Eine der Kompositionen 
für das Ensemble Modern wird ein bisschen in dieser 
Art sein, teilweise mit choreografischen, visuellen 
Elementen. Insgesamt werden es drei Stücke sein. 
Eines davon besteht aus drei Duos. Zwei davon mit 
zwei Violinen, eines mit zwei Bratschen. Für dieses 
Stück nutzen wir einen langen, schmalen Tisch mit 
einem Bogen Papier darauf, das ist die Partitur. Die 
Instrumentalist*innen werden sich am Tisch entlang 
bewegen müssen, um die Partitur zu lesen, jeweils 
eine*r auf jeder Seite des Tisches. Eine*r kann die 
Partitur von links nach rechts spielen, aber der oder 
die andere muss sie in umgekehrter Richtung spielen, 
weil es nur fünf Notenlinien gibt. Sie teilen sich eine 
einzige Notation, und an einem bestimmten Punkt 
überschneiden sie sich.

DR: Die Partitur und die Art, in der die Musiker*innen 
sie lesen müssen, provoziert auch eine gewisse Cho-
reografie und bestimmt ihre Bewegungen.

RI: Ja, sie müssen von zwei Startpositionen aus  
losgehen. Zu einem gewissen Zeitpunkt überschnei-
den und überkreuzen sich ihre Bewegungen. Das ist 
eine Art Höhepunkt. Es ist eine sehr einfache Idee, 
aber sehr schwer umzusetzen. Ich habe zehn Jahre 

table with a sheet of paper on top of it, which is the 
score. The players have to move along the table to 
read the score, one of them on each side of the table. 
One of them can play the score from left to right, but 
the other player has to play it in the inverted direction, 
because there are only five lines. They share a single 
notation, crossing at some point.

DR: The score and the way the musicians have to read 
it also provokes a certain choreography and shapes 
their movement.

RI: Yes, they have to walk from two starting points. At 
some point they intersect and cross over. This is kind 
of a climax. It’s a very simple idea, but it’s very dif-
ficult to achieve. It took me ten years to compose this, 
musically and as a choreography. It’s not like a piece 
where you have to walk from point A to B without 
any reason. It’s part of the composition, one essential 
parameter. Sonically, it’s very harmonious, which is 
very important because you should really be able to 
feel it. I’m still trying to extend this setting, to com-
pose it for six people on three tables, but maybe I will 
fail. The other two compositions are for nine strings. 
In classical music they call it a nonet. Purposefully, I 
decided on nine people, because I wanted to work 
with symmetry. In the centre is the double bass, with 
a quartet on either side – cellos, then violas, and then 
two violins. Usually, ensembles line up in a semi-circle 
because they want to see each other. I do it differently 
and line them up in a straight line, because it is about 
showing the gestures to the audience. The composi-
tion itself is microscopic and gets very complex, but 
it still remains harmonious. I don’t want to create 
anything too alien and strange. It’s not like »typical« 
contemporary music.

DR: In your work, the use of light and video often 
plays a crucial role in creating immersive spaces. Do 
you make use of it for these new pieces? What will 
the staging look like?

RI: The stage is simple. I restricted myself to not using 
any cutting-edge technology for this project. There 
will be fixed light. No change, no fancy lighting. It’s 
just very conventional classical music [with a smile]. 
Most importantly, I don’t use any microphone. Today, 
it’s so rare not to use microphones, and I’m wondering 
why. The premiere will be in Amsterdam, with maybe 
around 700 people in the audience. However, I tried 
it in the same venue with very subtle sound and it 
worked perfectly. It’s all based on physics. I analysed 
the frequencies and they can be diffused very beauti-
fully. You just bring your precious violins and then you 
just play. So, it’s a very eco-conscious piece [laughing]. 
My motivation is to challenge conventions. It’s about 
that challenge: to see something unusual that should 
be a little bit beautiful at the same time. It’s not just 
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DR: Sie haben schon mehrfach den menschlichen  
Aspekt genannt. Ich frage mich, welche nicht-
menschlichen oder mehr-als-menschlichen Qualitä-
ten Sie vielleicht von Ihren früheren Werken mitbrin-
gen, und woraus Ihr Interesse resultiert, Technologie 
für solche Werke und Gemeinschaftsprojekte ein-
zusetzen.

RI: Menschen haben eine Tendenz, Dinge sehr rigide 
zu gestalten. Manche Menschen lieben Routinen. 
Man muss nicht mehr bewusst über etwas nach-
denken, hat aber trotzdem eine gewisse Freiheit. 
Wenn man Emotionen, Gefühle und die Komposi-
tion vermischt, wird es für mich echt verworren. Ich 
versuche, unnötige Gefühle zu eliminieren. Eins nach 
dem anderen. Ich versuche das klarzustellen, damit 
die Musiker*innen sich konzentrieren und üben kön-
nen, bis es wirklich in ihren Körper übergeht. Wenn 
ich diese Art Aufführung sehe, zum Beispiel von 
einem Beethoven-Streichquartett, ist das einfach 
erstaunlich, weil sie diese Beethoven-Partitur tau-
sendmal spielen. Sie liegt ihnen im Blut, sie müssen 
nicht mehr viel proben. Gleichzeitig bleibt nur ein 
kleiner Raum für Freiheit in der Interpretation. Ich 
hoffe, bei ›Saitenspiele‹ auch so etwas zu erleben. 
Vielleicht noch nicht bei der Uraufführung, aber 
eventuell während oder am Ende der Tournee. Und 
ich hoffe, das Ensemble wird es genießen können.

about an unusual concept, we are so tired of that. It’s 
about good music, and also about the players. They 
have to enjoy it.

DR: You’ve mentioned that human aspect frequently. 
I am wondering what kind of non-human or more-
than-human quality you may still bring from your 
previous work, and your interest in using technology 
for such kinds of work and collaboration.

RI: Humans have a tendency to make things com-
pletely rigid. Some people love routines. You don’t 
need to think about something consciously anymore, 
but still have a certain freedom. If people mix up 
emotions, feelings and the composition, it gets re-
ally messed up for me. I try to eliminate unnecessary 
emotions. One by one. I try to make it clear, so the 
players can focus and practice until they have it in 
their body. When I see this kind of performance, for 
example a Beethoven string quartet, it’s amazing, 
because they do it a thousand times, the Beethoven 
score. It’s in their blood, they don’t have to rehearse 
so much anymore. At the same time, there is only a 
small space to be free in the interpretation. I hope 
to see something like this for ›Saitenspiele‹ as well. 
Maybe not yet at the premiere, but maybe during or 
at the end of the tour. And I hope that the ensemble 
will be able to enjoy it.

gebraucht, um das zu komponieren, musikalisch 
und als Choreografie. Es ist nicht die Art Stück, 
wo man grundlos von A nach B laufen muss. Es 
ist vielmehr Teil der Komposition, ein essenziel-
ler Parameter. Klanglich ist es sehr harmonisch, 
was sehr wichtig ist, weil ich möchte, dass man 
es wirklich fühlen kann. Ich versuche immer noch, 
diese Struktur auszubauen, sie für sechs Leute 
an drei Tischen zu komponieren, aber vielleicht 
werde ich dabei versagen. Die anderen zwei Kom-
positionen sind für neun Streicher. In der klassi-
schen Musik nennt man das ein Nonett. Ich habe 
mich bewusst für neun Leute entschieden, weil 
ich mit der Symmetrie arbeiten wollte. In der 
Mitte ist der Kontrabass, mit je einem Quartett 
zu beiden Seiten – Celli, dann die Bratschen und 
dann zwei Geigen. Meist stellen sich Ensembles 
in einem Halbkreis auf, weil sie einander sehen 
möchten. Ich mache es anders und stelle sie 
in einer geraden Linie auf, weil es mir darum 
geht, dem Publikum die Gesten zu zeigen. Die 
Komposition selbst ist mikroskopisch und wird 
sehr komplex, aber sie bleibt harmonisch. Ich 
möchte nichts schaffen, was zu seltsam und 
fremd ist. Das ist nicht wie »typische« zeitge-
nössische Musik.

DR: In Ihren Arbeiten spielt der Einsatz von Licht 
und Video oft eine entscheidende Rolle bei der 
Schaffung immersiver Räume. Nutzen Sie das 
auch bei diesen neuen Stücken? Wie werden 
diese inszeniert?

RI: Die Bühne ist einfach. Ich habe mich be-
schränkt, indem ich für dieses Projekt keine hy-
permoderne Technologie einsetze. Es gibt eine 
fixe Beleuchtung. Keine Wechsel, keine schicken 
Lichtspiele. Es ist einfach sehr konventionelle 
klassische Musik [lächelt]. Vor allem nutze ich 
keine Mikrofone. Heute ist es so selten, keine 
Mikrofone zu benutzen, und ich frage mich, wa-
rum. Die Uraufführung findet in Amsterdam 
statt, wo vielleicht 700 Leute im Publikum sein 
werden. Ich habe es aber am selben Ort mit ei-
nem sehr subtilen Klang ausprobiert, und es hat 
perfekt funktioniert. Das basiert alles auf Physik. 
Ich habe die Frequenzen analysiert, und man 
kann sie dort sehr schön streuen. Man bringt 
einfach diese wertvollen Geigen mit, und dann 
spielt man. Es ist also ein sehr umweltbewuss-
tes Stück [lacht]. Meine Motivation besteht darin, 
Konventionen zu hinterfragen. Es geht um diese 
Herausforderung: etwas Ungewöhnliches zu se-
hen, das zugleich auch ein bisschen schön sein 
soll. Es geht nicht nur um ein ungewöhnliches 
Konzept, das haben wir alle so satt. Es geht um 
gute Musik und auch um die Spieler*innen. Die 
müssen es genießen.

Ryoji Ikeda: mass, 2023

Try-outs mit Ryoji Ikeda  
im Juni 2023

08.02.2024, 20.15 Uhr, Amsterdam,  
Muziekgebouw aan ’t IJ, Großer Saal
23.02.2024, 19.45 Uhr, Kronberg, Casals Forum
15.03.2024, 20 Uhr, Dresden,  
Europäisches Zentrum der Künste Hellerau,  
Großer Saal
Ryoji Ikeda: MIRROR one for two, op. 12 (2020–23)  
(Uraufführung)
Ryoji Ikeda: PRISM for string nonet, op. 14 (2023)  
(Uraufführung)
Ryoji Ikeda: REFLECTION for string nonet, op. 13 (2022/23) 
(Uraufführung)
Ensemble Modern
Auftragswerke von Ensemble Modern, Muziekgebouw aan’t IJ 
und HELLERAU – Europäisches Zentrum der Künste.
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Originally published as "IT’S (NOT) A MACHINERY: A ConversaUon with Ryoji Ikeda" by Ryoji 
Ikeda and David Rijershaus in Ensemble Modern Magazine, No. 59 (2024/1). 
https://www.ensemble-modern.com/en/media/interviews/2024-01-17/t-s-not-a-machinery-a-conversation-
with-ryoji-ikeda 
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