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mdi ensemble

Paolo Brandi, ingegneria del suono
Angelo Linzalata, scenografia e luci

Approfondimento
giovedi 13 novembre 2014, ore 18.30

Ascoltare il presente

Tra parole e suoni

Emanuele Casale e mdi ensemble raccontano
Questo ¢ un gruppo e pace (2014)

Produzione nell’ambito della residenza
2012-2014 di RepertorioZero e mdi ensemble
a Milano Musica
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In collaborazione

TEATRO DI MILANO - TEATRO D’EUROPA

A

AILRNO MUSICA VALLE DELL’ACATE

Con il sostegno di

fondazione
cariplo

ernst von siemens
musikstiftung

Piccolo Teatro Studio Melato
giovedi 13 novembre 2014, ore 20.30

TRIPTYCH

beyondZero

Michaél Levinas (1949)
Trois études pour piano (1992)

Etude pour piano seul n. 4
Sixtes et quintets, quartes altérées...,
Les larmes des sons (2012)
Prima esecuzione in Italia

Etude sur un piano espace (1977)
Prima esecuzione in Italia

Fausto Romitelli (1963-2004)
Domeniche alla periferia dell’impero.
per quattro strumenti

Prima domenica (1995-96)

Seconda domenica: hommage
a Gérard Grisey (2000)

Emanuele Casale (1974)

Questo ¢ un gruppo e pace (2014)
per ensemble

Commissione Milano Musica
Prima esecuzione assoluta

Gérard Grisey (1946-1998)
Vortex temporum (1996)
per pianoforte e cinque strumenti

In collaborazione con RAI-RadioTre
(Trasmissione in differita)
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Levinas, Romitelli, Casale, Grisey

Sotto il titolo Una domenica alla periferia
dell’impero, che di primo acchito potrebbe suggerire
un’ispirata sceneggiatura di Luchino Visconti, si cela-
no in realta due cammei di trasformazione alchemica
di altissima raffinatezza e maestria di cui Fausto Ro-
mitelli era un conoscitore supremo. I pochi elementi
che abitano la Prima domenica (1995-1996) si svela-
no sin dall’inizio: un respiro e fragili suoni armonici
del flauto basso di ‘fabbricazione’ sciarriniana; un
glissato del violoncello alternato a incorporei movi-
menti di quarte e quinte di armonici, presenti anche
nella voce del violino immediatamente prima del ge-
sto di liberazione del suono acuto; e infine, quel suo-
no-gesto persistente del clarinetto basso, un Mib che
ritorna incessantemente come un’idea che ha urgen-
za di manifestazione, ogni volta con sfumature diver-
se, inducendo il contesto ad evolversi nella ricerca
della massima espressione. Nel processo di questa re-
ciproca integrazione il rapporto tra i quattro stru-
menti (flauto basso, clarinetto basso, violino e violon-
cello) si apre a uno spazio armonico, verticale e den-
so che inizia ad interpolarsi alla reiterazione del pen-
siero iniziale ora guidato dal lungo glissato discen-
dente del violino che di poco precede il suono-gesto
del clarinetto basso, ormai svelatosi completamente
nell’archetipo del tono discendente (Mib - Reb).

Quattro anni dopo, nel 2000, Romitelli torna allo
stesso organico con la Seconda domenica, un brano
pensato come Hommage a Gérard Grisey, in cui 1i-
suonano in filigrana alcune pagine del maestro fran-
cese che Romitelli conosceva e amava profonda-
mente. Quasi come se I'immagine non fosse mai
sbiadita, anche qui domina il suono-gesto pregnante
nella sua essenzialita — un semitono discendente (Fa-
Mi) — ora sottoposto a una nuova formula alchemi-
ca, risultato dell’incessante ricerca timbrica del com-

Michaél Levinas
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positore. Infatti, 'organico ¢ lo stesso del primo bra-
no, ma si aggiungono alcuni nuovi strumenti ‘a fiato’
come il Guitar Pitch Pipe (I’accordatore per chitarra
elettrica) per il flautista, il kazoo (uno strumento che
emette il suono quando si canta dentro) e armonica
a bocca per il clarinettista. L’atmosfera di questa Se-
conda domenica ¢ pertanto ancora pil trasparente e
sgranata, qui il silenzio inizia a plasmare la reitera-
zione del suono-gesto in onde sempre piu lunghe.
Dilatandosi in una densa liquefazione armonica, le
onde si ricongiungono idealmente con il loro model-
lo, che ci piace immaginare nei canoni temporali del-
la discesa microintervallare che permea “D’apres
‘Les heures a la nuit’ de Guez Ricord”, il primo dei
Quatre chants pour franchir le seuil (1996-1998) di
Gérard Grisey (1946-1998).

Suggestivo al pari dell'intero ciclo dei Chants, questo
movimento ¢ in strettissimo rapporto con il secondo
movimento di Vortex temporum (1996) per pia-
noforte e cinque strumenti di Grisey, brano con il
quale si concludera il concerto di questa sera. Come
un cerchio di sottili rimandi che si chiude, questo se-
condo movimento, dedicato a Salvatore Sciarrino, &
infatti una lenta, infinita e distorta illusione ‘acustica’
di un gesto al contempo discendente e ascendente;
un’idea che qualche anno prima aveva sperimentato
anche Gyorgy Ligeti in alcuni dei suoi Studi per pia-
noforte, ispirato dalle incisioni di Escher e dagli studi
per pianola meccanica di Nancarrow.

1l pianoforte ¢ stato utilizzato poche volte da Grisey
che lo considerava, a causa del temperamento equa-
bile, uno strumento troppo difficile a fondersi nel-
I'impasto spettrale degli altri strumenti in quel pro-
cesso che egli stesso aveva definito ‘sintesi strumen-
tale’. Un primo approccio era avvenuto in Talea
(1985-1986) per pianoforte e quattro strumenti, dove
il processo, quasi romitelliano, di corrosione del ge-
sto-archetipo era affidato all’idea delle ‘erbe folli’
che inceppavano il meccanismo. In Vortex tempo-
rum il compositore ritorna al pianoforte e decide di
abbassare di un quarto di tono quattro note (Dob-
Re#-Lab-Fa#) in modo da favorirne la fusione tim-
brica con gli altri strumenti, fusione maggiormente
percepita proprio nel secondo movimento. Grisey
sviluppa inoltre un articolato sistema di controllo sia
formale sia gestuale, derivato dalle molteplici letture
di un frammento arpeggiato (una settima diminuita,
accordo circolare per eccellenza che nella reiterazio-
ne puo suggerire 'immagine del vortice) tratto dalla
parte dell’ottavino di Daphnis et Chloé di Maurice
Ravel. Eppure, all’ascolto tutta questa complessita



progettuale viene subordinata alla logica percettiva
di tre ‘Gestalten sonore’, come le definisce lo stesso
compositore, e al loro processo di trasformazione.
Cosi 'arpeggio raveliano diventa un’onda che puo
assumere diversi profili melodici (da quello morbido
della sinusoide a quello pil spigoloso dell’onda a
dente di sega). Essa puo essere espressa in differenti
vesti ‘spettrali’ (armonica, inarmonica dilatata e inar-
monica compressa), nonché respirare diverse tem-
poralita (ordinaria, contratta o dilatata). Nel corso
dei tre movimenti siamo invitati ad esperire tutte
queste possibilita variamente indagate: la sensazione
della velocita e del sottile gioco della reiterazione va-
riata (I. movimento), del colorato sapore della len-
tezza (II. movimento) e della possibilita di conviven-
za di tutti questi mondi apparentemente inconciliabi-
li (III. movimento).

Diversamente dal suo compagno di avventura spet-
trale, il compositore e pianista francese Michaél Le-
vinas (1949), ha dedicato al suo strumento diversi
brani nell’arco della sua produzione. Risale agli ini-
zi della sua produzione il Concerto pour un piano
espace n.1 (1976) per pianoforte, otto strumentisti e
nastro magnetico; a quest’opera ¢ legata anche la
prima versione di Etude sur un piano espace (1977).
11 Concerto, stimolato dall’acustica di due ambienti
reali — la loggia della Villa Medici e i sotterranei
dell’Accademia di Francia a Roma — verra riscritto
e sara eseguito nella sua versione definitiva solo nel
1984 come Concerto pour un piano espace n. 2,
mentre Etude sur un piano espace sara inserito co-
me cadenza introduttiva. Nel 2010 verra realizzata
la parte elettronica per I’Etude in modo che I’espe-
rienza delle risonanze naturali e le modalita della
diffusione del suono (eco, riverbero, riflessione,
amplificazione) che Levinas aveva sperimentato

Emanuele Casale

negli spazi romani auscultando alcuni gesti forte-
mente evocativi (come il richiamo, la campanella, il
rumore del soffio e dell’acqua, i passi sulle scale,
ecc.), potessero essere pienamente apprezzate an-
che in una sala da concerto.
L’esplorazione di un singolo aspetto della tecnica
pianistica contraddistingue invece sia i successivi
Trois études pour piano (1991-1992, 1. Forte-piano,
II. Variations sur une seule note, III. Cordes a vide)
sia I'inedito Etude pour piano seul a hauteurs
tempérées — Sixtes et quintes, quartes altérées...Les
larmes des sons (2012), che questa sera ascoltiamo in
prima esecuzione italiana. Anzi, ¢ proprio quest’ulti-
mo brano che rilancia I'idea del gesto discendente
reiterato, ma a differenza di Romitelli e Grisey, Le-
vinas non usa un modello microtonale bensi articola-
to in modo tale che dalla sovrapposizione polifonica
di linee e accordi si venga a creare, per mezzo del pe-
dale di risonanza, un universo armonico debussyano.
In prima esecuzione assoluta verra eseguito Questo
¢ un gruppo e pace (2014) per trio d’archi, pia-
noforte ed elettronica di Emanuele Casale (1974).
Gia da qualche anno, abbandonati i titoli astratti, il
compositore siciliano stuzzica la fantasia del suo
pubblico con titoli quasi nonsense (come Buon-
giorno stanza audace oppure Allegro con bocca),
concepiti come piccoli giochi tra il significante e il
significato. Tuttavia, nel caso di Questo é un grup-
po e pace potrebbe non essere del tutto fuorviante
il voler leggere nell’allusione al testo del sestetto di
Cenerentola di Rossini (Atto II, scena VIII) qual-
cosa di pitt del mero gioco semantico, proprio in
virtu della sua suggestiva componente “dramma-
turgica” («Questo ¢ un nodo avviluppato, / Questo
¢ un gruppo rintrecciato. / Chi sviluppa piu invilup-
pa, / Chi pill sgruppa, pitl raggruppa») che, secondo
il compositore, si traduce musicalmente nell’inten-
zione «di ottenere un’interazione tra gli strumenti
al dialogico e al vivace, come costituendo una spe-
cie di teatralita ironica». L’interazione ludica tra le
voci strumentali si sviluppa in un tessuto sonoro
frammentato, quasi puntillistico, in cui la ripetizio-
ne dei singoli gesti accresce il senso di «chiarezza
formale e lucidita architettonica». I ’elettronica, co-
me in alcune precedenti opere di Casale, ha un
doppio ruolo: come uno strumento musicale che
partecipa al dialogo e come ‘sonorita digitale’, un
corpo timbrico estraneo che funge da «‘elemento
chiarificatore’, qualcosa che serve a svelare meglio
le articolazioni, i gesti e i ritmi del brano».

Ingrid Pustijanac
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mdi ensemble

mdi ensemble nasce nel 2002

su iniziativa di sei giovani musicisti
milanesi uniti dalla passione

per la musica contemporanea

e sostenuti dall'Associazione Musica
d’Insieme. Fin dagli esordi I'ensemble
affianca lo studio delle piti importanti
partiture, collaborando con
compositori quali Sylvano Bussotti,
Emanuele Casale, Stefano Gervasoni,
Helmut Lachenmann,

Misato Mochizuki, Gérard Pesson,
Emilio Pomarico, Stefano Scodanibbio
e Mauro Lanza, a un repertorio

che valorizzi musiche di giovani
compositori emergenti del panorama
internazionale.

mdi ensemble si propone
preferibilmente in veste cameristica,
potendo cosi contare sull’affiatamento
del gruppo e sulla ricerca

di un’interpretazione comune;

non mancano tuttavia collaborazioni
di prestigio con direttori quali

Yoichi Sugiyama, Robert HP Platz,
Marino Formenti e Pierre-André Valade.
L’ensemble ¢ ospite delle pitt
importanti istituzioni musicali italiane
e straniere, tra cui il Festival Milano
Musica, MITO SettembreMusica,
Biennale Musica di Venezia, Bologna
Festival, Teatro Bibiena di Mantova,
PAC e Teatro Filodrammatici

di Milano, Mittelfest, Lingotto Musica
Torino, Istituto Giapponese di Roma,
Festival Traiettorie di Parma,

Amici della Musica di Palermo,

Festival Flame di Firenze; nel 2010
mdi ¢ ensemble in residence alla
prima edizione del Festival Koiné
diretto da Ivan Fedele presso

il Teatro dal Verme di Milano. Nello
stesso teatro realizza Pierrot Lunaire
di Arnold Schoenberg

in una versione di scena con costumi
e regia di Sylvano Bussotti,

in collaborazione con I’Accademia
del Teatro alla Scala.

Dal 2012 al 2014 mdi ensemble,

con il sostegno della Fondazione
Cariplo, é artist in residence presso
Milano Musica — Associazione

per la musica contemporanea.
All’estero si esibisce presso

la Tonhalle di Diisseldorf,
Konzerthaus di Dortmund, Istituto
Giapponese e Istituto Italiano

di Colonia, SMC di Losanna, SWR
di Stoccarda, ORF di Innsbruck,
Teatro Forteza di Maiorca, LACMA
di Los Angeles, Festival Musica
Aperta di Winterthur, Universitdt der
Kiinste Berlin. Nel gennaio 2008 il
debutto a Tokyo, grazie alla
collaborazione con il Cemat, in una
serie di concerti dedicati a diversi
compositori italiani. Nel giugno 2013
lensemble ¢ invitato da Ken-David
Masur come artist-in-residence al
Chelsea Music Festival di New York.
Suoi concerti sono ripresi e trasmessi
da Rai RadioTre e da Rai International.
La prima produzione discografica
di mdi, con musiche

di Stefano Gervasoni, é stata
pubblicata da Aeon Paris e ha
ottenuto il prestigioso riconoscimento
“Coup de coeur - musique
contemporaine 2009” conferito
dall'Accademia Charles Cros. Dalla
tournée giapponese del 2008 é stato
tratto un CD monografico dedicato
a Sylvano Bussotti pubblicato

da Stradivarius; in settembre 2013

é uscito Almost Pure dedicato

al compositore Marco Momi sempre
per Letichetta Stradivarius

e in aprile 2014 I'album Etheric
Blueprint con musiche di Misato
Mochizuki pubblicato da Neos.

Dal 2008 gli archi di mdi partecipano
al progetto RepertorioZero, che
utilizza esclusivamente strumenti
elettrici e concreti. Il progetto RO
debutta al festival MITO
SettembreMusica 2008 e
successivamente é in cartellone

al Conservatorio di Lugano,

alla Tonhalle di Zurigo

e alla Biennale di Venezia.

mdi ensemble e RepertorioZero
hanno recentemente inciso 'album
monografico Dulle Griet, dedicato
al compositore Giovanni Verrando.

Sonia Formenti, flauto

Paolo Casiraghi, clarinetto

Luca Ieracitano, pianoforte
Lorenzo Gentili Tedeschi, violino
Paolo Fumagalli, viola

Giorgio Casati, violoncello

mdi ensemble
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Paolo Brandi

Nasce a Napoli nel 1974, si laurea
in Fisica presso I’Universita

degli Studi di Torino, consegue

il Master in Ingegneria del Suono
con lode presso I'Universita

degli Studi di Roma Tor Vergata,
e membro dell’ Audio
Engineering Society.

Si occupa di regia del suono,
ingegneria del suono, progettazione
di sistemi per la diffusione sonora
in vari ambiti, dalla musica
classica e operistica alla musica
sperimentale d’avanguardia,
passando per la world music

e il pop rock.

Insegna elettroacustica presso

la Scuola di Alto Perfezionamento
Musicale di Saluzzo.

Collabora con RepertorioZero
dal 2008.

Paolo Brandi

Angelo Linzalata

Si e diplomato in scenografia
presso I’Accademia di Belle Arti
di Brera a Milano, specializzandosi
al biennio di lighting designer
all’Accademia del Teatro alla Scala.
Inizia attivita disegnando le scene
per progetti di teatro
contemporaneo per il Mittelfest
2002 e il Rec Festival

di Reggio Emilia del 2003.
Collabora a due produzioni
dell’Accademia del Teatro

alla Scala: Ugo conte di Parigi
(Teatro Donizetti di Bergamo,
Teatro alla Scala, Teatro Bellini

di Catania) e 11 borghese
gentiluomo di Lulli al Teatro Litta
di Milano. Nello stesso anno firma
le luci del Re pastore di Mozart

al Teatro delle Muse di Ancona,
Nabucco per il Teatro Lirico

di Cagliari, I'Olimpiade

di Metastasio, Patto di sangue

al 72°Maggio Musicale Fiorentino,
Cyrano de Bergerac al Teatro
Argentina di Roma (2009).
Collabora come assistente
scenografo con lo scenografo
Graziano Gregori per importanti
teatri e festival: Festspielhaus
Baden-Baden, Edinburgh
International Festival, Festival
Mozart La Coruiia, ROF

di Pesaro, Maggio Musicale
Fiorentino, Teatro Massimo

di Palermo, Teatro Filarmonico

di Verona, Teatro Petruzzelli di

Angelo Linzalata

Bari, Teatro La Fenice di Venezia,
Beijing National Centre

for the Performing Arts, Wiener
Staatsoper. Firma le luci

di Pinocchio, Amleto

e Giovanna al rogo per la
compagnia del Teatro del Carretto.
Nel 2005 firma le scene

di Nabucco, regia di Francesco
Micheli per I’Aslico, La traviata
prodotta dal Teatro Lirico

di Cagliari con la regia di Boris
Stetka, .’ Imbalsamatore

di Giorgio Battistelli, produzione
dell’Accademia Chigiana di Siena,
Die Fledermaus al TNO

di Bucharest (2010),
Conversazione con Chomsky

di Emanuele Casale.

Collabora in qualita di scenografo
con il regista Daniele Abbado

per i seguenti progetti:

11 signor Bruschino (Auditorium
Parco della Musica di Roma),
Miracolo a Milano di Giorgio
Battistelli (Teatro Valli di Reggio
Emilia 2007), Oberon di Weber
(Thédtre du Capitole Toulouse),
La traviata al Teatro Municipal
de Sdao Paulo (2012).

Nel 2013 firma scene

e luci di Macbeth, diretto

da Dario Argento, al Teatro Coccia
di Novara e di Three Rooms,
progetto ideato da RepertorioZero,
nell’ambito del 22° Festival

di Milano Musica.
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