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 AN INDEX OF METALS




Video-opera per soprano, ensemble, proiezione multimediale ed elettronica

mercoledì 13 ottobre ore 21
Teatro Ariosto


 segnala l'evento ad un amico

Musica di Fausto Romitelli (biografia).
Testi di Kenka Lekovich.
Ictus Ensemble.
Soprano Maria Husmann.
Direttore Georges-Elie Octors.
Video Paolo Pachini, Leonardo Romoli.
In collaborazione con Milano Musica.

Il 27 giugno scorso, la morte ha interrotto la vicenda di uno dei più originali compositori europei: Fausto Romitelli. REC gli rende l'omaggio che non avrebbe dovuto essere postumo. 

Il ritratto non si limita a proporre due dei suoi maggiori lavori di ampie proporzioni, ma scava nel retroterra e nell'immaginario dell'autore goriziano: musicale (i maestri spettralisti francesi, il rock underground, l'universo digitale) e non musicale (l'interazione con il video, la psichedelia, l'opera letteraria di Michaux e pittorica di Bacon). Tutti elementi fusi in modo originale e inimitabile secondo un'estetica al tempo stesso aggressiva e raffinata. 

Una delle questioni centrali per Romitelli fu il rapporto fra la scrittura colta e l'espressione più diretta e fisicamente più "dentro al suono" del pop-rock.
Di qui la presenza di un musicista proveniente dall'"altro" pianeta: l'austriaco Christian Fennesz, chitarrista e manipolatore lap-top del suono digitalizzato. Proveniente dall'humus techno, Fennesz crea suoni scintillanti e turbinosi, senza cadere nelle trappole del facile sperimentalismo da computer, e uscendo dai limiti e dai cliché chitarristici. Venice, il suo ultimo lavoro (con video), si avvale fra l'altro di suggestivi campionamenti lagunari, e tende a calare la ricerca sonora digitale in una dimensione di forma-canzone.
Fennesz è sulla cresta dell'onda nella scena techno internazionale e fra le numerose collaborazioni si segnala quella con David Sylvian.
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Resoconto di: An Index of Metals, Fausto Romitelli

Milano Musica, 11 ottobre 2004

An Index of Metals, Fausto Romitelli

Serata del tutto particolare e inaspettata all’Auditorium di Milano l’11 ottobre. In programma, nell’ambito della di Milano Musica 2004, il light show di Fausto Romitelli An Index of Metals, per la prima volta rappresentato in Italia.
L’atmosfera era inevitabilmente segnata dal lutto per la scomparsa del compositore di Gorizia, avvenuta il 27 giugno scorso. Ma ciò che più ha reso significativo lo spettacolo non è stata l’evidente commozione di tutti, che di per sé avrebbe trasformato la serata in un semplice “omaggio alla memoria”: piuttosto, l’enorme qualità della musica – e dell’esecuzione –, che forse più di tutti gli altri concerti della rassegna, quest’anno dal titolo “L’emozione del nuovo”, ne ha incarnato lo spirito.
Novità ed emozione, appunto, percorrono tutti i sessantacinque minuti di An Index of Metals, sintesi di suoni, immagini e testo, interpretata con intensità e rigore tecnico dall’Ictus Ensemble e dal soprano Donatienne Michel-Dansac.
Romitelli non è nuovo ai riferimenti più o meno espliciti al rock progressivo e psichedelico: in questo caso, mentre il titolo richiama direttamente un celebre brano di Robert Fripp e Brian Eno (tratto dallo sperimentale Evening Star, 1974), il brano è introdotto dall’ancor più celebre accordo iniziale di Shine on you crazy diamond dei Pink Floyd. 
Del lungo brano sperimentale di Fripp e Eno, Romitelli riprende l’estenuante e rallentata ossessività che così spesso dà forma alla sua musica, così come la densità ottenuta accumulando strati sonori sempre più fitti. È grazie all’amplificazione degli strumenti acustici e della voce, all’uso di strumenti elettrici (tastiera, chitarra e basso elettrici) e dell’elettronica che Romitelli raggiunge profondità sonore, in particolare timbriche, assolutamente inusuali, terrificanti, che prendono lo stomaco molto prima del cervello: è quel “piacere” – così spesso assente, purtroppo, dalla musica contemporanea – che si prova nell’ascolto di questa musica a colpire, nonostante la sua estrema complessità di scrittura, da una parte, e la totale assenza di discorsività dall’altra. 
A questo proposito, è il rock psichedelico, piuttosto che l’avanguardia colta del secondo Novecento, a ispirare Romitelli. Ma quello che più dà una forma peculiare a questa musica, una vera e propria poetica, è espresso molto bene dalle parole del compositore stesso: “Amo il suono sporco, violento, distorto, visionario, che talvolta le musiche popolari hanno saputo esprimere e che cerco di integrare nella mia scrittura”. E non si tratta soltanto del lancinante finale – affidato alla chitarra distorta in loop fino al parossismo, accompagnata solo dal basso elettrico e dalle immagini di un’enorme centrifuga di rifiuti –, ma in generale dell’uso sistematico di sovrapposizioni timbriche e armoniche che mirano alla “costruzione del suono” di Romitelli, in un senso del tutto materico, esplosivo: è un percorso che ha la sua origine nell’esperienza spettrale di Grisey e forse ancora di più di Dufourt, ma che va ben oltre le sue premesse.
La ricerca del compositore mira “all’epifania di una violenza nascosta che si rivela solo nella deriva caotica del materiale, nel rituale della sua distruzione come elemento discorsivo, portatore di forma, e della sua resurrezione come materia incandescente”. 
È il tentativo di indagare l’oscurità della materia, il ciclo inarrestabile di morte e rinascita nella sua profondità più elementare. È per questo che An Index of Metals, così come il suo più stretto antecedente, la trilogia di Professor Bad Trip, indugia ai limiti del suono, ma in un senso opposto alla rarefazione e al silenzio – strada già ampiamente percorsa dalla musica colta degli ultimi cinquant’anni –, prediligendo invece la saturazione, il magma, i volumi. 
Il risultato è ossessivo e astratto, quanto emozionante e vitale. La stessa assenza di “sviluppo” e di “descrizione”, se non in senso astratto e puramente temporale, percorre la “catalogazione” visiva dei metalli: alla “storia” si sostituisce la pura “trasformazione” fisica e chimica della materia, in una lotta alchemica e disumana. 
Il risultato è straniante, ipnotico, così distante dalla normale percezione dei fenomeni, musicali e non. Lo stesso dicasi per le immagini di Paolo Pachini e Leonardo Romoli, così come per i testi di Kenka Lekovich (Hellucination 1, 2, 3), del tutto privi di sintassi, flusso di immagini sepolcrali, distorte, oscure.
Enorme è il rammarico, quindi, per un percorso che si è chiuso così prematuramente, ma che ha già segnato momenti di tale potenza creativa da lasciare dietro di sé un’eredità e una direzione che, siamo sicuri, non potranno non dare i suoi frutti. 

Francesco Zago 
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Intervista a Paolo Pachini 

Francesca Odilia Bellino 

Paolo Pachini si e' diplomato in Composizione e musica elettronica presso il conservatorio di Roma. Dal 1995 la sua attenzione si e' sempre piu' rivolta al rapporto tra musica e immagine, "considerati come elementi paritetici all'interno di progetti compositivi globali". Questo percorso lo ha portato gradualmente ad esprimersi anche come videoartista. Ha curato la video opera An Index of Metals sulle musiche di Fausto Romitelli e, per la Biennale di quest'anno, la parte video dell'opera Un Avatar del Diavolo. 


E' strano incominciare un'intervista premettendo che si ha intenzione di farne un'altra interamente dedicata ad un amico scomparso dell'intervistato, ma ero troppo curiosa di saperne di piu'. Quanto leggi e ascolti non basta per ricostruire un compositore di cui hai ascoltato molto. La voglia, la tentazione, il desiderio di trovarlo davanti a te, vivo!, potendogli chiedere tutto, tutto quello che ti e' passato di mente all'ascolto, e' troppo grande. Mi rendo conto che riverso una desiderio incredibile di conoscere Fausto Romitelli su Paolo Pachini e che forse non e' neppure molto carino da parte mia. Fausto Romitelli e' morto e la mia curiosita' non puo' che incanalarsi sull'amico. So che sono stati amici, grandi amici, amici che hanno scritto e composto insieme, che si conoscevano a fondo. Ma noto subito che gli occhi di Paolo Pachini quando parlano dell'amico scomparso luccicano ancora. In fondo ne vorrebbe parlare al presente. Il che mi rassicura e in qualche modo mi fa pensare che esista un canale privilegiato in questa conversazione. 

Mentre parliamo al Teatro alle Tese dell'Arsenale c'e' un gran movimento perche' a breve ci sara' la prova generale di Un Avatar del Diavolo. Il tempo e' tiranno, le cose da fare troppe. Pachini e' molto gentile e mi concede del tempo. Riusciamo a chiacchierare una lunga mezz'ora, ho l'impressione che tutto quello che voleva raccontare su Romitelli l'abbia sottinteso, stillando in tanti piccoli episodi una serie preziosissima di chiavi di lettura della sua (ma anche loro) musica. Mi racconta molto, soprattutto degli ultimi tempi. Gli chiedo dell'elaborazione di An Index of Metals. Pachini non sembra per nulla stupito della mia curiosita'. Considero Romitelli uno dei piu' grandi talenti della musica contemporanea, ridotto in frantumi troppo presto da un cancro - il vero avatar del nostro tempo. Il plauso della critica dopo sua morte mi sembra (all'italiana) piuttosto grottesco e vorrei cercare di capire il personaggio per quello che era da vivo. La conversazione - non registrata come era giusto che fosse - si interrompe alla visione della generale dello spettacolo. 

Eccomi con Pachini, prima della prima, il giorno successivo. Sono al punto di partenza, con una complicita' in piu'. Prima dell'intervista a Pachini (su Pachini stavolta!) assisto ad una interessante intervista video a Roberto Doati, che mi aiuta tra l'altro a capire lo spettacolo, ma ancor di piu' a capire lo scarto che c'e' tra i diversi modi di lavorare che sono confluiti in questo Avatar dove si mescolano teatro a musica a video. Un testo, tre sensibilita' e tre interpretazioni che necessariamente (e forzatamente) devono convergere. Per chi ha visto lo spettacolo salta subito all'occhio quanto l'equilibrio sia fragile e in quanti punti vacilli. L'intervistatore che mi precede fa domande a Doati a tutto campo, l'ultima riguarda proprio il pubblico che fruisce della musica contemporanea. Bell'argomento per mettere un compositore nell'angolo, ma e' facile che evada e sia evanescente nel rispondere con sincerita'... 


All About Jazz: Ho appena finito di sentire un pezzo di intervista a Doati. L'ultima domanda te la ripropongo perche' sono curiosa di sapere la tua risposta. Chi fruisce di questa musica? 

Paolo Pachini: Che ne sappiamo?! Non c'e' una risposta univoca. C'e' una risposta legata al territorio, legata a quello che succede in certi posti. Il pubblico puo' essere in certi contesti un pubblico di specialisti e in altri contesti puo' essere un pubblico totalmente imprevedibile. Il che in ogni caso ti da' una visione nella musica cosiddetta popolare dell'uso della macchina elettronica (digitale o meno) per produrre musica: ci possono essere e si fanno delle programmazioni dove c'e' una commistione di performer di musica popolare e di performer di musica colta. Ormai i confini sono molto labili. Ci sono persone che viaggiano indifferentemente in rassegne legate alla techno e in rassegne legate all'elettroacustica. 


AAJ: Tu segui qualcuno in particolare? 

P.P.: Mi piacciono moltissimo i Pansonic e Squarepusher, che sono esperienze molto diverse. Mi piace molto come elaborano i materiali. Ad esempio, trovo Squarepusher molto vicino allo Sciarrino degli anni Settanta e Ottanta. C'e' quest'assottigliamento del materiale attraverso l'estremizzazione dello spettro e la velocita', questa micro composizione dei ritmi molto precisa. Pur rimanendo in un genere che uno linguisticamente ascrive al rock, vi si trova una sublimazione della materia che secondo me e' molto vicina all'esperienza di Sciarrino vista in rapporto alla tradizione coloristica di inizio Novecento. Poi ci sono altre cose molto interessanti. Ora va molto di moda la performance e l'improvvisazione dell'ambiente. Ho seguito qualche cosa, ma personalmente mi piace fino ad un certo punto nel senso che io sono per la musica strutturata e che si codifica in un testo. Che poi questo testo possa essere un testo mobile, cioe' possa essere un ambiente... 


AAJ: ..ma testo scritto o testo aperto? 

P.P.: Testo. Puo' essere anche non fissato nel senso che ogni volta non si ripete testualmente, allo stesso modo, ma che sia un testo, che sia cioe' una struttura che serve da guida ad un'esecuzione o che sia molto forte. Dopo di che questa struttura puo' identificarsi anche con lo strumento (nel senso di strumento elettronico o meglio ambiente esecutivo), in modo molto forte, quindi uno sviluppa una attitudine che e' piu' specializzata rispetto a quello di uno strumento musicale tradizionale. A me interessa moltissimo il comportamento - che sia codificato in un segno scritto, che si ripeta sempre uguale, che sia codificato in un segno che abbia dei gradi di liberta' (come nelle esperienze degli anni Settanta), oppure che sia codificato in un sistema che ti impone di costruirti delle regole per essere suonato. Chi lavora in questo senso a me interessa molto. 

Non credo molto alla liberta' improvvisativa. I grandi jazzisti non lavorano a caso, lavorano su degli schemi molto precisi. Il piu' delle volte ho la sensazione che in questo momento si cerchi una sorta di liberazione, un po' facile, come ennesima reazione ai flussi e riflussi dell'iper-strutturazione della musica contemporanea, parliamo dello strutturalismo degli anni Cinquanta, della musica spettrale [che sebbene abbia un grande rispetto per il suono in se', crea delle strutture che sono estremamente rigide perche' sono una proiezione di modelli spettrali su una mappatura noteale] o di altri procedimenti come gli strutturalisti di seconda e terza generazione. Ci sono periodicamente reazioni di liberta' che servono a smuovere dei materiali ma che poi diventano anche dei grandi alibi per fare delle cose facili, che costano poco, dove non c'e' un grande lavoro dietro, ma si fanno rapidamente. 


AAJ: Che sono anche banali secondo te? 

P.P.: Non posso dirlo, perche' non ho una conoscenza esaustiva di questo panorama. Ho sentito cose che sono molto banali e che sono troppo facili. Avendo fatto tanta musica concreta, molte esperienze mi sembra si fermino ad un primo livello di approccio all'eletto-acustica attraverso il quale ci siamo passati tutti all'inizio. 

Per spiegarmi meglio e ricollegandoci a quanto ti dicevo ieri di Fausto Romitelli - al di la' di entrare nel vivo di problemi culturali legati alla fruizione della musica oggi e dei generi musicali - lui e' un compositore di grandissimo mestiere, di grandissimo artigianato, di grandissimo talento. Uno che lavora. Uno che scriveva anche rapidamente, ma rapidamente vuol dire tre mesi dalla mattina alla sera. Ferocemente. Uno scultore di suoni. Tutti i grandi artisti di ogni epoca davanti al blocco di pietra, non lo trasportavano semplicemente dalla cava al museo, ma ci lavoravano sopra. Per me e' molto importante difendere questo aspetto del lavoro artistico, dell'elaborazione, che e' l'immaginario. Non e' una questione di fattura, che molte volte puo' diventare un fatto accademico e arido (che va comunque difeso perche' bisogna tramandare certe tecniche), ma e' piuttosto un discorso sul lavoro come approfondimento dell'immaginario, come maieutica dell'artista rispetto al proprio immaginario. Quello che a me spaventa e' che la facilita' e la semplicita' diventino lo standard, poi celebrato, consacrato, e che diventa soprattutto un modo usato "tartufescamente" e ipocritamente dai produttori per tirare fuori pochi soldi e fare molte cose. Spesso si vogliono realizzare mille eventi, ma quello che si e' fatto lo sanno solo le cinquanta persone che vi hanno preso parte... 


AAJ: Si ritorna alla domanda di partenza... 

P.P.: ...ma rimane il blocco, il catalogo! Io questo lo trovo molto grave. Preferisco un festival che fa dieci eventi di grande qualita', piuttosto che un festival che ne fa cento di cui novantacinque sono pessimi. 


AAJ: Secondo te in questo momento si possono fare festival con novantacinque buoni eventi? 

P.P.: Il contrario?! No! In questo momento si fanno o delle cose dove la qualita' e' alta, pero' sono selezionate - ad esempio, all'estero, l'Opera di Lione, ma anche Lille, Zurigo, l'Opera Bastille fanno dei degli spettacoli di opera contemporanea, allestiti bene, ma sono solo due o tre in un cartellone di musica classica - oppure delle cose dove si sorvola sulla qualita'. Le cose interessanti che ti ho citato si fanno all'interno di istituzioni che hanno essenzialmente un repertorio classico. Ci sono anche festival che lavorano sulla qualita' , ma per quello che vedo in giro si tratta di pochi festival, con solo alcune chicche. 


AAJ: Secondo te questa situazione deriva dal poco coraggio dei direttori artistici? 

P.P.: E' uno specchio dei tempi. Da un certo punto di vista, dato che sono proliferati gli artisti, sono proliferati anche gli strumenti di produzione. C'e' tanta gente che va testimoniata. Da un altro punto di vista, e' un riflesso del generale malessere politico e della scarsa forza della politica nei confronti della cultura. Arrivano pochi soldi e per testimoniare tutti si fanno anche cose poco interessanti. E' anche un segno, forse, di questi nostri ritmi sempre piu' accelerati e superficiali, il che e' un vettore che agisce nella societa'. Ma ci sono anche sacche di resistenza... A questo si sovrappone un aspetto ideologico che consiste nel rifiuto di chi crede che tutto cio' che e' caro ed elaborato sia hollywoodiano, pensando che sia meglio fare cose trash, sporche. Esempi a tal proposito ne trovi in Germania, Austria... I principi esterni che ispirano queste idee li riconosco come contesto sociologico; se all'interno di questi processi escono cose interessanti, sono il primo a riconoscerle valide e ad esserne catturato, entrandoci in relazione. 

Personalmente e quello che predico agli allievi e applico anche come insegnante e' la disciplina artistica, nel senso piu' nobile del termine. L'arte richiede una certa dose di sacrificio. Devi crearti un ambiente, che puo' essere il piu' puro o il piu' rumoroso possibile, ma che sia l'ambiente totalizzante della tua creativita' e dove sei in rapporto con il tuo immaginario, e poi devi fare un lavoro di scavo perche' e' quello il lavoro che da' la qualita' e senso all'opera. Credo che il modello di ricchezza che dimora nei capolavori del passato che noi amiamo continui a valere anche oggi. Non che cambiando i mezzi di produzione della societa', cambi questo modello e ci sia un nuovo modello di ricezione. Io agisco setacciando quello che faccio io e necessariamente quello che fanno gli altri. Sono molto critico in generale perche' credo in certi principi di complessita' e di responsabilita' dell'agire dell'artista. 

L'artista, per esempio, deve lavorare per costruire la percezione dell'opera. Un compositore che lavora solo su strutture matematiche e modelli e non si preoccupa di pesare il tempo della sua opera, puo' solo accidentalmente o intenzionalmente cadere su situazioni interessanti, pero' non costruisce un'opera che ha una potenza completa. Per me e' molto importante che io venga guidato per mano nella percezione dell'opera. 

Ricordando ancora la figura di Fausto Romitelli, lui era un compositore nel senso piu' tradizionale del termine. Una persona che lavorava con le forme, che avevano una estrema strutturazione, controllo di questa strutturazione, nel tempo. Quindi non solo la ricchezza e la qualita' , ma anche la continua attenzione alle differenze e al processo. Fausto lavorava sulla narrazione, quindi su un'idea di costruzione temporale, di organicita', anche se poi invece di essere un'idea di sviluppo era un'idea di distruzione, era pur sempre un'idea di costruire un percorso sul materiale... 


AAJ: Ti volevo appunto chiedere una cosa su questo aspetto. Ascoltando Professor Bad Trip e An Index of Metals ho avuto l'impressione che nell'opera di Romitelli la violenza occupi uno spazio rilevante. E' una mia impressione? 

P.P.: Assolutamente no. Questo discorso della violenza era una sorta di contagio, di riflesso del mondo in cui viviamo, la necessita' di restituire questa violenza. Al di la' delle giustificazioni concettuali, era quasi un bisogno fisico. Era quasi una mania. Fausto era attratto dalla violenza e dalle cose che esprimevano questo tipo di aggressivita', anche se la sua e' piu' legata a dei gesti fisici. Piu' che una necessita' psicologica raffinata - anche se Fausto e' molto raffinato - e' una liberazione un po' animalesca... 


AAJ: In questo suo aspetto lo seguivi? 

P.P.: Nel video An Index of Metals questo aspetto e' relativamente presente. Nell'ultima parte ci sono riprese di rifiuti che vengono lavorati in una grande centrifuga per separarli prima di essere riciclati, la qual cosa in qualche modo e' violenta, concettualmente. Da un certo punto di vista l'atto violento e' gia' stato dietro la consumazione di quegli oggetti, anche oggetti molto banali, che mentre vengono consumati fanno una specie di danza. C'e' una visione un po' cosmica, se vuoi, della distruzione. In An Index of Metals ci sono delle sequenze in cui compaiono dei detriti e delle fiamme, pero' sono un po' teatrali e plateali. La violenza che c'e' nel video si sposa maggiormente con il concetto di "sinistro" che c'e' nella musica di Fausto, soggetti che non sono la documentazione letterale della violenza, ma che sono psicologicamente angoscianti o inquietanti. La violenza consiste essenzialmente nel porsi davanti ad un oggetto che non riesci a decifrare, che crea uno stato di allerta, un'idea di allucinazione. Il muoversi del mercurio ad esempio... 


AAJ: Come hai scelto il materiale video di An Index of Metals? 

P.P.: Il canovaccio comune era sull'idea di forma. Da un lato volevamo fare un rituale, che fosse una serie di numeri che pero' avevano alcuni aspetti morfologici in comune (anche se magari con differenti durate e differenti timbri musicali e visivi): l'idea di ciclicita' , l'idea di discesa, l'idea di ripetizione, e l'idea che tutto fosse un lungo percorso di aggravamento che andasse verso una strutturazione sempre piu' caotica. Dall'altro lato, volevamo lavorare sia musicalmente che visivamente su un materiale che fosse molto fisso, quindi diventasse un cosmo. 

Dal punto di vista musicale ci sono alcune armonie molto caratteristiche, che riguardano principalmente alcune relazioni di grado. Sono variazioni dei gradi fondamentali della scala che senti essere ambigue. C'e' ambiguita' tra la dominante e la sottodominante rispetto ad un primo grado eventuale che e' molto ben giocata nella musica. Questa e' la costante che genera delle differenze di potenziali, anche se allo stesso tempo tutto rimane un po' bloccato, il che secondo me e' molto interessante. C'e' un falso movimento che da' la sensazione di potersi muovere e quindi quello che in realta' e' falso diventa una forma di rabbia inespressa che e' l'accumulo di tensione che si crea. Il tutto detto molto astrattamente. Il piano tonale in Fausto e' importante come in Mozart! Don Giovanni sembra una serie di arie invece viene fuori una grandissima forma sonata. In An Index of Metals c'e' un potenziale armonico che funge da coagulante del tutto, il che e' legato a questi atterraggi su dei grandi spettri di re, distorti, che alla fine si liberano nella cadenza non scritta di basso e chitarra elettrica. 

Nel video l'idea e' quella di lavorare sulla superficie. Dalla piccola asperita', dal piccolo graffio, dalla piccola irregolarita' della superficie si arriva a creare un po' alla volta volume, a deformare questo oggetto, a dargli vita, e alla fine si arriva all'idea di volumi che sono appunto una danza di autodistruzione. E' un passaggio dalla superficie al volume, e questo disegna un percorso di distruzione della materia. La materia mentre prende forma diventa un rifiuto. Nel momento in cui si passa da una tabula rasa che ti rispecchia, che ti cattura e ti assorbe - io cercavo per assurdo di non far vedere nulla del riflesso, cercavo la riflettivita' in se' -, questo genera delle forme che diventano o paradossali o dei rifiuti o delle illusioni. 


AAJ: Mentre realizzavi il video avevi gia' in mente la materia sonora su cui stava lavorando Romitelli? 

P.P.: Conoscevo la musica di Fausto molto bene. Lui mi spiegava certi processi che avrebbe usato. Poi ha fatto la parte, ma questo abbastanza tardi. Li' ho capito bene il discorso delle armonie. Avevo alcuni elementi: c'era questa idea di forma in comune. Fausto invece vedeva i materiali video mano a mano, abbiamo scelto insieme cosa mettere su cosa, lui mi descriveva la sua musica. Da un certo punto di vista in poi e' stato un un po' telepatico, fondato su suggestioni comuni. 


AAJ: Ci sono delle cose che mancano o l'opera e' perfetta cosi' com'e'? 

P.P.: Non e' perfetta per niente! Se fosse perfetta sarebbe meno interessante. Quest'opera, se vogliamo, ha un lato un po' espressionista. Se guardi i quadri espressionisti non sono perfetti, ma hanno quest'energia dentro... 


AAJ: Il video di Un Avatar del Diavolo e' invece molto preciso. E' completamente diverso. 

P.P.: E' teatro! Devo dire che An Index of Metals dal vivo fa un effetto molto forte! Arrivi alla fine che sei teso, ma il video finisce di colpo. Quindi ti sei scaricato, ma non abbastanza, ed e' come avessi fatto un atto corporeo che ti ha messo alla prova ma non l'hai portato a termine. Ha una curva di tensione molto coinvolgente, che io stesso non riesco ancora a capire... Per Un Avatar del Diavolo mi sembra piu' una cosa fatta a zone, sento un percorso, ma meno drammatico... 


AAJ: Ti chiedevo per capire se avevi lavorato in modo diverso... 

P.P.: I compositori - Doati e Romitelli - sono completamente diversi! Doati parte da un'esperienza di tipo cageano. Non e' un costruttore di architetture formali, e' un costruttore di situazioni performative che poi vengono strutturate finemente, elaborate con l'elettronica, anche messe in una soluzione concettualmente interessante. Non e' un compositore che lavora secondo dei parametri classici o di architettura formale. In Un Avatar del Diavolo c'e' una forma a pannelli e nel suo ambito questo e' un buon lavoro. Come compositore sono piu' attirato dalla logica di Fausto, cioe' da una logica formale, di derivazione dalla musica classico- romantica, ma Un Avatar del Diavolo e' un'operazione di teatro se vogliamo piu' complessa che mi ha molto coinvolto. 

----

http://oe1.orf.at/highlights/27012.html
Fausto Romitelli (1963-2004)
Der 1963 geborene, italienische Komponist ist dieses Jahr nach längerer Krankheit und dann doch irgendwie unerwartet bloß 41-jährig verstorben. Bevor er sich so dezidiert auf das Spannungsfeld zwischen high art und dirty sounds einließ, entwarf er subtile Klangschwankungen, in denen sich sein später dezidiert geäußertes Musikdenken immanent schon hören lässt:

Gleich in den eröffnenden Akkorden von "Domeniche alla periferia dell’Impero Uno" erkennt man gleichzeitig eine alte Welt und die schmutzige Milchglasscheibe, durch die wir sie betrachten müssen, ein Ausschwingen und zugleich Schwanken der Klänge, ein Weiterwanken, das zugleich mehr und mehr sich als ein Wiederholen und Variieren entpuppt. Schlussendlich scheinen sich doch immer konkretere Klangfiguren herauszumodellieren. 

Kaleidoskop an Mikroereignissen
Es war ein besonders verblüffender Moment, auch im optischen Aspekt der Performance, das darauf folgende Stück "Seascape" aufgeführt zu erleben: Eva Reiter betrat die Bühne mit einer Subbassblockflöte, einem großen und wahrlich eigentümlich aussehenden Instrument. Und die Interpretin entlockte diesem Instrument auch akustisch mindestens so faszinierende Klänge.

Wenn man sich das Aufdringliche eines Dijeridoos wegdenkt, aber die Grund- und Obertonbezogene Intensität belässt, wenn man die Virtuosität westlichen Instrumentalspiels und seiner vielen Spieltechniken belässt, und einen ganz anderen als den üblichen Blockflötenklang erwartet, dann entsteht dieses Kaleidoskop an Mikroereignissen. Atemgeräusche und Einschwingvorgänge, Gesummtes und Gehauchtes, eine profunde Sonorität und ein ätherisches Flirren. 

Originärer Romitelli-Noise-Sound
Entstanden ist diese Komposition 1994 und kurz nachher begab sich Fausto Romitelli ganz dezidiert in das Spannungsfeld zwischen akademisch gelerntem Komponieren und Subkultur beziehungsweise Popkultur. Das erste große Werk, das dieser Beschäftigung entsprang, wuchs zu einem 40-minütigem Zyklus für Ensemble inklusive Instrumenten wie E-Gitarren.

Und auch da kündigt sich schon im Titel an, dass die Welt zwischen TripHop und Cyberpunk, auch zwischen Jimi Hendrix und William Bourroughs plötzlich eine Rolle spielt: dieser Zyklus heißt "Professor Bad Trip". Unmittelbar danach entstand "Trash TV trance", ein Gitarrensolo zwischen dem Geräusch offener Klinken und den charakteristisch exaltierten E-Gitarren-Glissandi. Strukturierter und kalkulierter Akustikschmutz verquickt mit Pop-Symbolismus: Aus diesem Dispositiv heraus entwickelt sich dann originärer Romitelli-Noise-Sound. 

Text: Christian Scheib

Romitelli:

„Minu teosed lähtuvad ideest, et kõla on materjal, mida saab töödelda. Teralisus, paksus, poorsus, tihedus, säravus ja elastsus on nende heliskulptuuride põhilised aspektid, mis tekivad nii võimendamisest ja elektroakustilisest töötlemisest kui puhtinstrumentaalsest komponeerimisest. Peale teost „Professor Bad Trip“, kus pillide harmooniaid tajutakse otsekui läbi küllastatud, moonutatud, häiritud, väänatud ja poolsulanud loori, tundsin end sunnitud olevat järgneda neile eksperimentidele tungides läbi taju piiridest, ning projitseerides muusikat nagu oleks see valgus, jõuda äärmusliku hallutsinatsioonini, kus kõla on nähtav.

Index of Metals eesmärk on  muuta ooperi ilmalik vorm totaalse tajumise kogemuseks, vajutades vaataja hõõguvasse mateeriasse, mis on oma olemuselt nii valguselik kui heliline, magmasse voolavatest kõladest, vormidest ja värvidest, kus puudub igasuguse narratiiv, on vaid hüpnoos, ?possession (omomine?) ja transs. See on üks <lay>?võhiklik?x rituaal, peaagu nagu 1960. aastate light-showd või tänapäeva rave'i peod, milles ruum, olles saanud  kindla vormi heli valjudusest ja visuaalsest küllastuvusest, tundub väänduvat tuhandeks anamorfoosiks. Rohkem kui sõna andes meie analüütilistele võimetele, nagu see enamasti on tegu nüüdimuusika puhul, püüab  An Index of Metals haarata enda valdusesse keha, with its over exposition of senses and pleasure.<?

An Index of Metals ei ole lihtsalt üks järjekorde katsetus ooperi žanris lisada visuaalne element muusikale, samuti ei ole tegemist tüüpilise multimeedialiku lähenemisega, kus iga kunstnik annab oma panuse üldisesse narratiivi. See on pigem täiesti uus kontseptsoon, kus valgus ja heli saavad ühe läbiva protsessi osadeks, nagu muusika ja video, kus tämber ja kujutised on kasutatud kui ühe ühtse kontinuumi elemendid, millele on rakendatud samu arvuti trensformatsioone. Tegemist on taju segamise (fusion of perception) looga, absence of landmarks, the henceforth limitless body in the furnace of a ritual mass of sound. 

/-- tekstist, kenka lekovich, video, tegijatest,  --/ Nii muusika kui visuaalsed kujundid kasutavad seda sama füüsilisi omadusi/characteristics, nagu irisation, korrosioon, plastiline deformatsioon, rupture, incadescence ja solarisaion metallpindadel, niisiis paljastades nende sisemine violence/vägivald ja isegi mõrvarlikud kalduvused.

Komponeerida heli visuaalselt ning filmida kujundeid akustiliselt enne kui suunata mõlemad arvutitransformatsioonideni, on nõudnud teatud pingutusi, enne üthlustada vahendid, millega haarata ja manipuleerida elemente mõlemast ilmast. Tööde tegemisest keskuses.

An index of Metals pakub välja vägivaldse, abstarktse narratiivi, vabastatud kõigist ooperlikest mahhinatsioonidest, pakkudes (providing) kastmisristimise riituse< valguse ja heli transsi.  an inititation rite of immersion and a trance of light and sound“

?vt, kes on Christian Fennesz, kittarrist ja elktro-improvisaator, tehno?

! Uuri Romitelli eeskujud (CD-ümbris). Scelsi?

Algne nimetus light-schow

Nimetus Robert Frippi (kitarr) ja Brian Eno (klahvpillid/sõuntesaator/x) teosest „An Index of Metals“eksperimantalselt albumilt „Evening Star“ (1974). Sealt üle võtnud aeglustatud (rallentata) vaatlemine, mis tihti omane Romitelli muusikale, samuti nagu uute ja uute kõla-kihtide kuhjumine, mis enam ja enam tihedad.

Teine aluseks olnud lugu „Shine on you, crazy diamond“ Pink Floydilt. 

(F. Zago artiklist) Romitelli: „Atmastan räpast (sporco, dirty), violentset, distorto heli/kõla, visionario, mida tihti rahvamuusikud oskavad/on ikka osanud väljendada ning mida püüan ühendada/integreerida ka minu muusikasse.“

Suur teema – vägivald. Violeneza – uuri tähendust. vt. Pachini-intervjuu.

Romitelli heli ääremaadel, kuid teises mõttes kui trad. Moderneses muusikas (erinevalt nt. Sciarrinost, Lachenmannist), kus heli oli vastandatud  vaikusele ja h'rendusele, Romitellil seebastu vastandigks saturazione, magma volumi. Tulemus on observeeriv ja abstraktne, kuid emotsionaalne ja elus.

Intervjuust Pachininga 16.06.06 Stuttgartis:

teose sünnis valmisid videoklipid kõigepealt (kui tavaliselt muusika varem valmis), nende järjestus ja ülesehitus täpsustati koos muusikaga, üldine plaan, vorm, struktuur paigas. NB! Võrdle trükk. Intervjuuga, detailid erinevad!

Kuidas saavutatud ühtsus eri komponentide vahel?

Nii muusika kui video komponeeriti samadae põhimõtete järgi, mille keskmes oli kestvuse (durata) arvestamine (vt. Lisa trükk. Intervjuu), abstraktse struktuuri järgimine. Ka tekstid, mis olid tellitud Kenka Lekovitchilt (Horvaatia?), kes oli ühtlasi Romitelli hea sõber, sarnaste põhimõtete najal. Romitelli andis talle töötada rocki? sõnavara ja lingvistika kallal.

Video pole muusikaga täpselt sõnkroniseeritud – koosneb teatud arvust (lisapikkusega) klippidest, mis teatud hetkele pannakse käima. Eesmärgiks pole see, et sündmused langevad täpselt kokku, vaid ühtne arenguloogika.

Pealkiri „I of M“ ei olnud teose algidee. Teose tööpealkirjana/alguses oli Brian Eno (kes Romitellile väga meeldis) „An Index of Metalsi“ kõrval ka Pink Floydi pealkiri. Lõpuks valisid „Metals“, sest kujundina väga võimas.

Teos on abstraktne narratiiv – on narratiiv, sest järgib teatud arenguloogikat ning tal kindel suund, on kui lugu mingitest tegelastest, kust tegelased on välja jäetud – arengu suunda on võimalik igaljuhul tunda, võimalik aru saada, kus sa teose kulus oled, kuid mitte tingimata sündmusi kirjeldada. Teos on kui protsessioon, rituaal.

Romitelli oli tohutu töövõinega. Teose partituur  sündis u. Kolme kuu?nädala jooksul, kus Romitelli töötas iga päev oma 15 tundi.Teose „käsitöö“ pool väga kõrge -  Iga partii on väga keeruline ning kuni detailideni põhjalikult läbi töötatud, ühtlasi konktrpunkt häälte vahel, paljukihilisus, kõlalised seosed, teose üldine harmooniline plaan – kõik on peenelt välja töötatud.

Intervjuust ajakirjast „All about Jazz“

Discorsa di violenza  era una sorta di contagio, peegeldas maailma, kus me elame, vasjadust restituire seda vägivalda. Peale koseptuaalsete selsetuste oli peaaegu füüsiline vajadus, oli maania. Faustot köitis (era attratto) vägivald ja asjad, mis väljendasid seda tüüpi agresiivsust, ka siis, kui tema oma on seotud pigem füüsiliste žestidega. Rohkem kui rafineeritud psühholoogiline vajdus – kuigi Fausto oli väga rafineeritud inimene – oli tähtsam vabanemine, veidi ?loomalik (animalesca).

See aspekt kohal nt. IoM lõpuosas, kus prügitsentrifuug. Juba tarbimises teatud hulk vägivalda. ... - destruktsioon selles kujundis. Vägivald avaldub tihti enese asetamises mingi objekti ette, mida ei õnnestu decifrare (dešifreerida)?, mis moodutsab teatud <di allerta> oleku, hallutsinatsiooni idee. Nagu elavhõbeda liikumine näiteks.

Kuidas valisite video materjali?

