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Bertoncini, Neuwirth, Ghisi

Insolita figura di compositore, pianista, e co-
struttore, protagonista della stagione di musica
sperimentale in Italia, esploratore delle possi-
bilita sonore degli oggetti, Mario Bertoncini ha
praticamente messo in discussione tutti i criteri
tradizionali del comporre. Alla fine degli anni
’60 si & avvicinato al teatro musicale con una se-
rie di lavori nei quali proponeva una relazione
funzionale tra gli elementi dell’azione scenica.
Negli anni *70 ha cominciato a progettare e co-
struire “sculture sonore”, con lamine, molle,
ingranaggi, membrane metalliche, con corde
lunghe decine di metri, realizzando lire elettri-
che, arpe e gong basati sul principio del suo-
no eolico, grandi installazioni come Vele (una
grande arpa eolica alta pit di 7 metri), Venti
(per 20 generatori di suoni eolici e 40 esecu-
tori), Chanson pour Instruments a Vent (un as-
semblaggio di arpe e gong eolici). Precorritore
degli strumenti aumentati, nel 1986 ha bre-
vettato il Choreophon, un sistema che tradu-
ce il gesto coreografico in suono, e nel 1993 lo
Stabdimpfer, un dispositivo atto a modifica-
re la sonorita degli strumenti ad arco. Gia nel-
le sue prime prove compositive, all’inizio degli
anni ’60, si era manifestato il suo interesse per
un uso non convenzionale degli strumenti tra-
dizionali, per la loro “preparazione” con tecni-
che inedite. Bertoncini cercava soprattutto di
liberare il concetto di forma dallo svolgimen-
to temporale, di sostituirlo con una nuova pa-
lette sonora (come nell’arte informale il colore
sostituiva le strutture formali), estraendo dagli
idiofoni (e dal pianoforte) dei suoni continui,
affermando cosi uno stile molto personale, che
si impose in lavori come Cifre, Quodlibet, Tune.
Composto nel 1965, proprio quando il com-
positore entrd nel Gruppo di Improvvisazione
di Nuova Consonanza, Tune & destinato a una
serie di cinque piatti sospesi di diversa intona-
zione, suonati da uno o pil esecutori, con I'uso
di vari tipi di bacchette, ma anche con le dita,
con spazzolini da jazz, con ditali di metallo, con
’arco o con fili di nylon. Nella partitura grafica,

le dimensioni dei simboli corrispondono alla
durata e all'intensita degli eventi sonori, men-
tre lo spazio nel quale sono collocati rappre-
senta schematicamente la superficie del piatto,
come in una sorta di intavolatura. I vari simboli
corrispondono a diverse sonorita, con velocita
di esecuzione indipendenti per ogni percussio-
nista, come «un prontuario di eventi che van-
no concordati in sede di prova»: questi eventi
non devono essere reiterati, per evitare il sen-
so di periodicita, devono generare un “inter-
play” con il massimo di organicita, una polifo-
nia fluida, asimmetrica, irregolare, cioé proprio
quell’ideale di forma-colore che ha sempre rap-
presentato per Bertoncini il succedaneo della
forma articolata di tipo classico. Pensato come
pezzo puramente acustico, Tune viene amplifi-
cato e spazializzato nell’esecuzione di Milano
Musica, per mettere in risalto la varieta di solu-
zioni timbriche che scaturiscono dalle diverse
sollecitazioni dei piatti.

Lo spazio & anche una delle componenti di
numerosi lavori di Olga Neuwirth, il cui lin-
guaggio musicale mostra una chiara predile-
zione per le forme proliferanti, per processi
di tipo labirintico, per strutture simili a mon-
taggi cinematografici, mescolando spesso ma-
teriali eterogenei. In Pallas / Construction del
1996, per tre percussionisti e live electronics,
lo spazio ¢ sfruttato tenendo i tre esecutori a
grande distanza tra loro, e collocando dieci
diffusori intorno alla sala per spazializzare la
parte elettronica (che comprende elementi re-
gistrati e 'elettronica dal vivo). I primi secondi
dell’esecuzione, corrispondenti alle dieci bat-
tute iniziali (definite Ménzoire), vengono subi-
to registrati, per poi essere rielaborati e mes-
si in circolo con vari tipi di rielaborazione.
Nella parte registrata la Neuwirth (che & nata
a Graz) innesta sette interventi di musica po-
polare della Stiria (Szeirerische Musik), musi-
che di danza, bande di paese, che manipola-
te e spazializzate, suonano come un carillon
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lontano e un po’ sinistro. La parte strumenta-
le, che utilizza strumenti tipici dell’orchestra
(come tastiere, gong, piatti, campane tubola-
ri, tam tam, timpani, grancassa), sembra quasi
imitare I'elettronica, con una scrittura piti tim-
brica, d’atmosfera, che realmente cameristica,
quindi senza parti ritmiche o virtuosistiche,
con pochi momenti di sincrono, con molte fa-
sce risonanti, come il lungo suono, quasi sinu-
soidale, generato da un bicchiere (suonato col
dito) in coincidenza con il sesto intervento del-
la Steirerische Musik. Anche le tastiere, come
marimba e vibrafono, a parte qualche breve
volatina, sembrano avere la texture di un’or-
chestra d’archi, con lunghi ribattuti che servo-
no a prolungare il suono. I tre strumentisti ap-
paiono dunque come altrettante sorgenti di-
stinte e spazializzate di suono, che concorrono
a creare un’atmosfera fluida, metallica, avvol-
gente (anche per il periodico mutamento di ro-
tazione della spazializzazione), con uno svilup-
po organico basato su sezioni timbricamente
omogenee, legate I'una all’altra dalla variazio-
ne del materiale gia utilizzato.

Concepito come un collage di “reperti” di mu-
sica contemporanea ¢ infine This is the Game di
Daniele Ghisi, per voce femminile ed elettro-
nica. Non nuovo a operazioni che vanno con-
tro i paradigmi della produzione artistica e del
modo di pensare il ruolo del compositore nel-
la societa, mettendo in discussione I'identita
dell’atto creativo, il compositore bergamasco
si & basato su tecniche di “prestito” musicale,
attingendo a un corpus dato, riportando I'idea
del comporre al significato originale di “mette-
re insieme”. La parte elettronica di This is the
Game ¢ infatti un assemblaggio di frammenti
ricavati dal database di Avantgarde Project, una
serie di vecchie incisioni di musica contempo-
ranea (dal primo Novecento agli anni ’70), che
sono state digitalizzate su internet. Ghisi ha se-
lezionato 155 frammenti di autori diversi, rea-
lizzando un micro-montaggio, incollando tra
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loro queste tessere con una precisa temporizza-
zione, ottenendo appunto un collage di citazio-
ni (ma cosi piccole e fitte che ¢ difficile ricono-
scerne la provenienza), perd privo di nostalgia.
Per Ghisi, infatti 'idea era quella di «scrivere
con il museo della storia. Per me l'interesse
non era riconoscere i materiali usati, ma parti-
re da una tabula plena, non da una tabula rasa,
da un materiale che fosse cioé un “tutto”, come
una sorta di rumore bianco». Come il materia-
le elettronico, anche il testo cantato & stato cre-
ato con tecniche di prestito, come un collage di
frammenti ricavati dalla storia della letteratura
inglese, e selezionati sulla base di immagini ri-
correnti nel monologo Noz I di Samuel Beckett
(come la mattina di aprile, il silenzio, il ronzio,
la voce, una ragazza piccola piccola). In aper-
to contrasto con la pervasiva “elettronica-mon-
do”, la parte vocale fa invece pochissimo, inte-
ragisce in modo intermittente con I’elettronica,
si muove con figure molto semplici, sensuali,
basate su una scala cromatica discendente, sen-
za vocalizzi, con espliciti riferimenti allo stile
pop e rock (oltre che a Romitelli e Gervasoni).
Oltre ai frammenti di registrazioni, nella parte
elettronica compaiono anche suoni sintetizzati,
frammenti cantati, effetti glissati, voci di sotto-
fondo, frasi pronunciate dal filosofo Alan Watt,
una reiterata figurazione del pianoforte (I'inizio
della Winterreise di Schubert), sequenze di ac-
cordi paralleli che armonizzano la voce solista.
Questo montaggio si fa via via pitt denso e stra-
tificato, con veri contrappunti tra le voci regi-
strate e quella dal vivo, con climax enfatizzati
da un forte riverbero, finché, nella parte finale,
Ielettronica abbandona i materiali citati e pre-
senta materiali concreti: fa sentire i “suoni della
vita”, il pianto di un neonato, voci di bambini,
scampanii, squilli del telefono, motori di auto
e di aeroplani, sirene di ambulanza, e le onde
dell’oceano. E come un racconto che comincia
con suoni di onde digitali e finisce con suoni
di onde vere, come un passaggio dall’astrazione
alla concretezza.

Gianluigi Mattietti



This is the Game (2018)

Lidentita, in musica cosi come nella vita, € un'ipo-
tesidilavoro.

Antefatto: durante la demolizione dei simulacri
del romanticismo abbiamo dimenticato di tira-
re una picconata all'effigie dell'artista tormentato
e solitario. Corollario: ci teniamo la messa in valo-
re dell'individuo, e un'antologia di nomi come ma-
nuale di storia dell'arte.

Stacco; carrellata all'indietro; campo lunghissi-
mo: i nomi diventano una nuvola di puntini palli-
di. Nella dissolvenza, la penna che tengo in mano
danza a tempo con le penne di coloro che amo
(Schubert, Grisey, Berio, McCartney, Romitelli...);
e nella dissolvenza successiva le loro penne
danzano con cio che hanno amato e ameranno
(Haydn, Ravel, Puccini, Porter, Hendrix...); e via

cosi, attraverso tutte le penne e tutte le dissolven-
ze, sino all'ultimo segnale. Questo ¢ il gioco. La
storia della musica € una storia di dissolvenze in-
crociate; una storia di scoperta almeno quanto di
invenzione.

Riavvolgendo la pellicola, la voce fuori cam-
po di Alan Watts: possiamo dirci che esistiamo
solo qui ed ora, che questo & I'unico “io” che esi-
ste. L'alternativa, a rigor di logica, & dirci che siamo
tutto.

Sullo sfondo, come immagine nellimmagine: dia-
positive di Samuel Beckett, sulla scena di Not /, il-
luminato daunsingoloraggiodiluce. Le didascalie
appaiono sul margine inferiore, tutte allineate al

centro: “unamattinad’aprile”, “un ronzio incessan-

te", "unaragazza piccola piccola”.

Daniele Ghisi

Salome Kammer

lltalento di Salome Kammer oltrepassa

opere, tracui Das Mddchen mitden

esecuzione nazionale e internazionale.

iconfinitraigenerimusicali.ll suo
repertorio rifiutarigide categorizzazioni
e comprende musicad’avanguardia,
esperimenti di virtuosismo vocale, il
melodramma classico, recital liederistici,
poesiadadaista e canzoni di Broadway.

Il suo ampio repertorio comprende
classici dellamusicamoderna quali
Pierrot Lunaire di Schénberg, il Quartetto
d’archin. 2 e La Fabbrica llluminata di
Luigi Nono, brani di compositori quali
John Cage, Luciano Berio e Hans Zender,
e Liederdi Kurt Weille Hanns Eisler.
Siédistintain diverse produzioni di nuove

Schwefelhélzern diHelmut Lachenmann
allaOper Stuttgart e alla Opéra National
de Paris, Das Gesichtim Spiegel di Jorg
Widmann alla Bayerische Staatsoper,
Die Odyssee - Ein Atemzug di lsabel
Mundry alla Deutsche Oper Berlin.

Ha partecipato allaversione teatrale

dei Kafka-Fragmente di Kurtag con la
violinista Carolin Widmannin diverse
produzioniinternazionali. Si esibisce
come voce solistain concerti di musica
contemporaneadal 1990. Numerosi
lavori di musica contemporaneale sono
stati dedicati e affidati per laprima

Numerose produzioni discografiche
eradiofoniche testimonianoiil talento
eccezionale di Salome Kammer.

Ha studiato musica dal 1977 al 1984,
diplomandosiinvioloncello aEssen.
Nel 1983 halavorato all'Heidelberger
Theater e successivamente si & trasferita
aMonaco per il film Die zweite Heimat
conilregistaEdgar Reitz, perilquale ha
iniziato il suo training vocale. Heimat 3,
presentato perlaprimavoltaaVenezia
nel 2004 e distribuito in Europa, le ha
permesso di mostrare le sue capacita
nelruolo diClarissa.
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ZAUM_ percussion

Fondato nel 2018, ZAUM__percussion
eunensemble formato datre
percussionisti, Simone Beneventi,
Carlota Caceres e Lorenzo Colombo,
provenienti da percorsi di studio e di
attivita artisticainternazionali.
Accomunatidallinteresse perlaricerca,
lacreazione di nuove forme di produzione
e fruizione musicale, lostudioela
ripresadelle opere piu significative del
repertorio per percussioni del XX e XXI
secolo, itre hanno fatto convergere le
loro esperienze, i loro ambiti diazione e
ilorointeressiartistici, apparentemente
distanti, in realta assai complementari
eaffini.ZAUM__percussion e artistin
residence al Festival Milano Musica per il
triennio 2018/2020.

Simone Beneventi

Nato a Reggio Emilianel 1982,
percussionista e performer, Simone
Beneventi si & esibito come solista
interprete dellamusicadel XX e XXI
secolo, in Festival quali Aperto di Reggio
Emilia, LArsenale di Treviso, Warsaw
Autumn, Berliner Konzerthaus, Biennale
diVenezia, Biennale di Zagabria, Gaida
di Vilnius, Huddersfield Contemporary
Music Festival, Impuls di Graz, Manca
diNizza, Milano Musica, Parco della
Musica di Roma, Samtida di Stoccolma,
oltre che in numerose gallerie e musei
d'arte contemporanea. E membro
fondatore e coordinatore artistico di
ZAUM _ percussion. Con RepertorioZero,
¢ stato premiato conil Leone d’Argento
allaBiennale Musica diVenezia 2010.

Il suo percorso diricercasul suono,

la progettazione di nuovi strumenti

e dinuove soluzioni compositive per
percussioniI'hanno portato in breve
tempoacollaborare conimportanti
compositori d'avanguardia, tra cui
Pierluigi Billone, Peter Maxwell Davies,
lvan Fedele, Heiner Goebbels, Helmut
Lachenmann, David Lang, Riccardo
Nova, Fausto Romitelli, Salvatore
Sciarrino; con ensemble europei quali
Berlin PianoPercussion, Klangforum
Wien, Neue Vocalsolisten Stuttgart,
Ensemble Prometeo, mdiensemble; e
con artisti quali PanSonic, Matmos, Ennio
Morricone, John Malkovich, Sainkho
Namtchylak, Massimo Zamboni.
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Nel 2012 ha presentato alla Biennale di
Veneziail suo progetto Golfid’ombra:

un concertoinsoloall'interno di
un'installazione di 55 strumenti sospesi
evideo intempo reale (lanniX) partendo
dallasuaricostruzione del solo omonimo
einedito di Fausto Romitelli. Il suo
progetto Extended Wood percussion
solo (2017) esplora su strumenti
esclusivamente lignei, in collaborazione
con I'ebanista Giuseppe Bussi e diversi
compositori, il rapporto tra strumenti
concreti e tecnologiadigitale. Una
relazione che apre dimensioni inedite
asetstrumentaliancorapoco orientati
alrecital solistico. Ha suonato con le

piu prestigiose orchestre italiane tra

cui FilarmonicadellaScala, Orchestra
Filarmonica della Fenice di Venezia,
Orchestradel Maggio Musicale
Fiorentino e al Teatro dell'Operadi
Roma. Hainciso per Aeon, Kairos, Neos,
Stradivarius, Wergo, e le sue esecuzioni
sono state trasmesse daradio europee
quali Rai-Radio3, Croatian Radio,
Austrian Radio, Deutschlandfunk,
Antena-3. Allacarrierad’interprete
affiancal'attivita diinsegnamento, come
docente al Conservatorio di Sassari, e
diricerca, realizzando edizioni musicali
per percussioni,in collaborazione con
CasaRicordi, e pubblicazionid'interesse
musicologico.

Carlota Caceres

Nata nel 1988, Carlota Caceres é una
percussionista versatile, specializzata nel
repertorio contemporaneo, solistico e
dacamera, e nellarealizzazione dinuove
opere. Originariadi Badajoz, in Spagna,
si & laureata conlode in percussionial
Conservatorio Superiore delle Isole
Baleari e haconseguito il Master in Music
Performance allaHochschule fiir Musik
di Basilea, con Christian Dierstein. Ha
vinto il primo e il secondo premio del
concorso Kiefer Hablitzel Stiftung el
terzo premio al Férderpreis der BOG fiir
Junge Musikerinnen. Carlota Caceres &
membro fondatore di ZAUM__percussion
e TAMGRAM TRIO, e collabora

inoltre con Nou Ensemble (S) e Zone
Experimentale (CH), concentrandosi
sullo sviluppo di nuova musica. Sie
esibitain numerosifestival internazionali

quali: Darmstadt Ferienkurse fiir Neue
Musik, Manifeste IRCAM Paris, Davos
Festival, OJAl Music Festival. Carlota
Caceres affiancaallasua passione per
lamusica contemporaneaunagrande
esperienzaorchestrale. Havissutoa
San Diego per sei mesi, invitata da Steve
Schick e dalla University of California,
collaborando anche con'ensemble

Red Fish Blue Fish. Oggi vive a Palmadi
Maiorcadove € professoressaassociata
al Conservatorio Superiore delle Isole
Baleari.Nel 2016 haterminatoil suo
secondo master allaHochschule fiir Musik
diBasilea, specializzandosiin musicada
camera contemporanea.

Lorenzo Colombo

Nato a Milano nel 1990, Lorenzo Colombo
& percussionista e performer,impegnato
nellapromozione e nellaricercanel campo
dellanuovamusica.

Attualmente residente in Danimarca,
Lorenzo collaboracon diversi gruppi
tracui Divertimento Ensemble, Athelas
Sinfonietta Copenhagen, Sentieri
Selvaggi. A partire dal 2016 & stato
identificato da Ulysses Network come
promettente giovane musicista, cio che
hadeterminato importanti collaborazioni
trale qualiun progetto con [EMA
(International Ensemble Moderne
Academie). E stato selezionato come
percussionista dell'Ulysses Ensemble e
haavuto la possibilitadi collaborare con
I'Ensemble intercontemporain diretto da
Beat Furrer (Parigi, Manifeste 2018).
Vincitore del “Premio Nazionale delle
Arti2011",“Yamaha Foundation of
Europe 2013" e “International Percussion
Competition 2015, si & esibito in numerosi
festival come solista e informazione
cameristica: Manifeste 2016/2018,
Warsaw Autumn Festival 2014, Darmstadt
Summer Courses 2014, Biennale Musica
2016, Gaudeamus Muziekweek 2017,
Klang Festival 2016 in Copenhagen,
Rondo Divertimento Ensemble, MI.TO,
Milano Musica. Interessato alle nuove
forme multimediali e allaloro interazione
conlamusica, Lorenzo Colombo &
cofondatore di numerosi gruppi coniquali
cercadi esplorare nuovilinguaggi e nuove
forme diespressioneartistica: ZAUM_
percussion, Kade, Neko3, MONOC.
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