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Ardea, 7 ottobre 2012
a ridosso della

VIII Giornata del Contemporaneo

sabato 6 ottobre

POESIA IN RACCOLTA
“Raccolta Manzù”, Ardea, ore 18.00
Daniele Venturi 
"Nastro" (2012) 
Omaggio a Giacomo Manzù 
per voci recitanti, elettronica e video,
su testi poetici di Nina Maroccolo, Plinio Perilli 
e Faraòn Meteosès,
realizzazione Videoartistica di Horkay István,
Nina Maroccolo, canto e voce recitante

Faraòn Meteosès, voce recitante.
Forma del movimento e movimento della forma: sinestesie artistiche nell’Omaggio a Manzù
Il rapporto intrattenuto da Giacomo Manzù con la letteratura, e più in particolare con la poesia, per quanto riguarda sia l’antichità classica che il ventesimo secolo, è un rapporto di sinergia e sinestesia totale, un cocktail potente di espressività artistica che mixando  suggestioni verbali e sonore a quelle visive ne centuplica il riverbero agli occhi di chi legge o osserva, o se si preferisce ne amplifica  intensità e  portata all’orecchio di chi ascolta. 1942: Manzù illustra Le Erbe, volume di poesie di Giuseppe Ungaretti; 1948, escono le Georgiche di Virgilio con le relative acqueforti; del 1954 la serie di litografie per Il Falso e Vero Verde di Salvatore Quasimodo, il quale nel 1966  a sua volta ricambia presentando un’importante personale dell’artista all’Accademia delle Arti di Mosca, in occasione del conferimento del Premio Lenin. Del 1967 sono le illustrazioni per Le Opere e i Giorni di Esiodo. Nel 1980 Manzù dona al Museo Guggenheim di New York una serie di venti tempere su carta realizzate nel biennio 1975-77 per illustrare l’Odissea tradotta da Quasimodo “in versione non più neoclassica come quella di Pindemonte, ma ellenistica” ( Argan 1977); fino a presentare, sempre nel ’77 presso lo Studio d’Arte A2 di via del Babuino, una sorta di sacra conversazione di sei bronzi dal titolo Muro dell’Odissea, “fantasmi dell’Odissea, fantasmi di una vita”(Brandi 1977).  Fin qui, la mera elencazione di alcuni tra i più celebri sconfinamenti di Manzù dalle arti plastiche e visive in campo poetico e letterario. Ancora più serrata, ancorchè tardiva, la sinestesia con il mondo operistico, per il quale a partire dal 1964 esegue una serie di scenografie e bozzetti di costumi teatrali. Da Strawinsky a Petrassi, dei quali è amico personale, da Debussy a Strauss, a Gluck, Wagner e Verdi, a partire dal 1964 Manzù non viene mai meno al proprio coinvolgimento in campo musicale. Nel 2010, complice la partecipazione dell’ artista al kolossal di John Huston La Bibbia , il poeta Plinio Perilli, figlio dello sceneggiatore della Bibbia, Ivo Perilli, partendo dalla figura emblematica dell’Adamo disteso, realizzato da Manzù in oro nel 1975 partendo dal prototipo  realizzato per il film del 1966 ( presso la raccolta Manzù è anche un ritratto in bronzo del regista americano), dedica un emozionante poema alla creazione di Adamo, un inno al momento in cui il primo uomo prende contemporaneamente coscienza dell’infinità di Dio e dell’incommensurabile dono della vita. A  corollario, le liriche, tutte dedicate ad altrettante celebri opere di Manzù,e tutte  sorprendentemente struggenti , degli amici poeti del laboratorio di poesia contemporanea di Plinio, in una kermesse poetica in progress, che  a due anni di distanza continua a riservare sorprese. Ultima in ordine cronologico, la sinestesia di questo Omaggio a Manzù per voci recitanti,  musica elettronica e video, che si avvale dei testi poetici di Plinio, di Nina Maroccolo e Faraòn Meteosès, della musica di Daniele Venturi e del video di Istvàn Horkay all’interno dello spazio Dimensione Musica del Salone del Libro di Torino 2012. Lirica trascendente in Plinio Perilli, un vero inno d’amore della creatura per il creatore; indagine spaziotemporale materica,  con tutta la sonorità del bronzo per l’ode a Grande Striptease di Nina Maroccolo, abisso sensoriale nella Pattinatrice di Meteosès, in armonica sovrapposizione di suoni e voci; citando Venturi si può concludere che in questa performance sinestetica ispirata alle opere di Manzù il testo poetico diviene suono, trasmutando, per il tramite dello statico bronzo, in  forma del movimento, o movimento della forma. 

Marcella Cossu

RI-AV-VOL-TO-LA-RSI  

PIÙ  VOLTE  NEL  

NASTRO

per Daniele Venturi
nocchiere di note in voci di parola

ed ingegnere visionario di suoni,

emozioni o incanti sgeometrizzati…

   “… le prime brecce si trovano nelle frasi di sonate, dove nella tonalità principale talora viene inserita come un cuneo un’altra tonalità.” – così Anton Webern, ottimo allievo di Schönberg, racconta e fissa un po’ i primordi della dodecafonia, giunti come si era davvero all’ultimo stadio della musica tonale… – “E poi nella cadenza. Che cos’è una cadenza? È lo sforzo di delimitare una tonalità contro tutto ciò che potrebbe pregiudicarla. Si vollero però forgiare delle cadenze sempre più originali, e ciò condusse infine a far saltare in aria la tonalità.”…

   Strepitosa genesi cui molto ho ripensato assistendo al gran lavoro di Daniele Venturi per NASTRO, l’opera sinestetica, poliedrica e plurivocale su testi di Stefano Amorese (“Faraòn Meteosès”), Nina Maroccolo e del sottoscritto – tutti e tre dedicati ad opere di Giacomo Manzù presenti nel dono permanente ed esposto del Fondo Manzù di Ardea, e già oggetto l’anno scorso di una affettuosa, rara performance del nostro laboratorio “PerIncantamento”… Àuspice, Marcella Cossu, ammiraglio d’un vero museo/vascello, che sta fermo ma naviga ancora e ancora le maree turbinose ed arcane, gli oceani insaziati e mirabolanti dell’Arte: specie lì dove “il testo poetico diviene suono, trasmutando, per il tramite dello statico bronzo, in forma del movimento, o movimento della forma.”

   “…Riserbarsi uno spazio discreto ma audace / per compiere quella torsione che favorisce / l’abbraccio”…

   E proprio lì ad Ardea collimammo, denudammo o rivestimmo di fronte a ogni singola opera (o meglio, miracolo e monito scultoreo) i nostri poveri, tiepidi indumenti di versi; in un afflato echeggiante di argonauti dell’Imago che comprendeva, oltre a noi tre “recidivi”, anche Gian Piero Stefanoni e Chiara Mutti, Cinzia Marulli e Marco Righetti, Cristina Sparagana e Monica Martinelli, Anita Napolitano e Cristiana Lauri – arpista d’innocenza, pacifista pugnace. Senza dimenticare il ricordo e il compianto di Gabriella Valli…).    

   Nocchiere di note in voci di parola, ed ingegnere visionario di suoni, emozioni o incanti sgeometrizzati, Daniele Venturi riesce come ben pochi altri a irradiare bagliori dissonanti, lacerti smottati di melodie a loro volta diniegate, urticanti, obnubilate, nella migliore tradizione di quell’arte moderna, eretica ma ancora illuminista, che, come arringava, motivava Alfred Müller-Armack già nel 1948, esige che il nostro stesso spirito compia in fondo “un’autoliberazione della potenza magica di idoli pericolosi, con i quali il secolo attirava all’inizio i suoi uomini, per torturarli e martirizzarli alla fine in loro nome.”…

   L’esorcismo è questo, ed anche la scommessa di fare un’arte sola un po’ con tutte le arti (parola, gesto scenico, danza, musica, segno, materia scultorea, immagine perennemente frammentata e ricomposta…), nel comune intento di una energia o prospettiva sinestesica che le abbracci e le includa, autoliberata. 

   “…Sempreché sia sicuro l’ausilio / di un arioso vento veloce / che liberi l’opera / dalla convergenza illusoria dei margini”…       

   Così il Nastro in oggetto si salda e si prolunga fin verso e dentro l’Adamo disteso, e ancora trova nella voce umanata, inopinata dell’eroina ergentesi di Grande Striptease quella necessità interiore, quella rivalsa fervida, sensuale d’intimità che è già pronta per un manifesto epocale. 

   Di Daniele Venturi, compositore bolognese di estro e genio, rigoroso e fantasioso assieme, ancora giovane (classe 1971) ma già espertissimo, conoscevo una brillante opera del 2009, Quattro lembi del cielo, in cui egli riusciva tenacemente ad armonizzare in dissonanza un “Preludio all’infinito silenzio” per flauto e clavicembalo (sic!) con un ottetto vocale d’omaggio a Sandro Penna, “Il mare è tutto azzurro”; e ancora a destreggiarsi dai fieri, temprati “Lai” per duo di fisarmoniche, ad un esemplare, acre omaggio ad Alda Merini (“Angeli che avete bisogno del suono”)… 

   Ma non pensavo che Daniel avrebbe sposato così bene la causa di tanto stridente fulgore, di tale chiarità umbratile che invece ci lievita, ci assilla o forse premia, conforta dentro… E in questo, due poeti e performers come Nina e Stefano fruiscono della collaborazione inesausta, della redenzione fantasmagorica di un “videomaker” ultracontemporaneo, o magistrale “digital artist” che dir si voglia, quale Istvan Horkay, ungherese devoto, come rileva Fabio Quici, “a un nuovo Atlante di Mnemòsine”…     

   Così, noi uomini radicati all’umano, infangati anzi modellati nel fango come l’Adamo disteso del grande Manzù, noi creature smarrite (e cacciate da ogni Eden lecito o improbabile!), noi che abbiamo bisogno sia del suono che degli angeli… ci specchiamo nella classica qualità di queste sculture come immagini sacramentate (e quasi ancora palpitanti, pulsanti) di un’eterna, certo anche inquieta modernità in atto… L’alchimia viandante del fanciullo dalle suole di vento, Rimbaud, già aveva chiesto alla poesia proprio quest’esorcismo, quest’avvento plastico e pensoso, rapinoso e rivoluzionato: “Scrivevo silenzi, notavo l’inesprimibile, fissavo vertigini”…

  Tutto lo scenario, la partitura, il singulto gnomico e il controcanto abraso di Nastro, è dunque una lunga, inesprimibile vertigine, trasgressione che pesa e incombe, un silenzio che gemma, borbotta, dialoga e dilaga, infine urla o s’ausculta emozione… La fanciulla statuaria dello Striptease moderno, si libera e ci libera con un suo ultimo salmo metallico –: ci offre così la sua imperfetta perfezione pur tra pulviscoli divini… “Liquida forma… forma memoria…” 

   Certo proprio così Giacomo Manzù carezzava, plasmava in scultura la Materia Ingrata del Moderno, le levigate dissonanze, il linguaggio increspato con cui ogni futuro s’annuncia –  che sempre arriva, o ritorna, da molto, molto, sempre troppo lontano! Riavvoltolandosi più volte, nel Nastro e nel suo cuore, degna curva mentale o impennato looping, filosofema di Moebius…

                                                                 Plinio Perilli 

	Autointervista di Daniele Venturi


	Daniele Venturi sarà al Salone del Libro di Torino nello spazio Dimensione Musica, all'esposizione di musica d'arte contemporanea della SIMC a Pavia e, unico compositore italiano, a ISCM World New Music Days 2012 in Belgio con alcuni nuovi lavori che descrive sullo sfondo del suo percorso creativo.

Di Nastro e del rapporto testo-comporre-voce:
Nastro è un lavoro che definirei di arte totale.

Nasce dalla collaborazione con tre amici poeti Nina Maroccolo, Plinio Perilli e Faraòn Meteosès e con il videoartista ungherese István Horkay.

Il testo, nel mio lavoro compositivo, diviene una sorta di reticolato tra il quale muovermi.

Una sorta di infinito finito nel quale procedere, sondare e reinventare.

Nel caso di Nastro si intrecciano tre testi, tutti ispirati all'opera di Giacomo Manzù, e l'elaborazione elettronica di due miei lavori acustici: Double per flauto solo e Color per viola sola, che trasfigurati nella loro essenza e nella loro sostanza, divengono “memorie sonore”, sembianze lontane, rimasugli di voci dell'inconscio.

Ecco sempre riaffiorare la voce, mia dolce ed inseparabile compagna nella creazione dei miei lavori compositivi.

È infatti il canto interiore che ispira ogni mio lavoro e spesso tutti i canti popolari che ho ricercato e trascritto mi riappaiono completamente rivisitati dall'interno e in questi momenti ispiratori, vivo in una sorta di lucida incoscienza o forse solamente un 'trance creativa' dove l'esigenza, direi quasi l'urgenza di fissare sul pentagramma, sul foglio o sul supporto magnetico un dato musicale, mi travolge e allo stesso tempo mi estranea dal quotidiano affannarsi dell'esistenza.

Ritornando all'omaggio a Manzù due sono state le idee germinanti di questo lavoro: la prima l'ombra sapientemente creata dall'artista, che riflette sul prato il proprio contrario, ed anche il nastro di Möbius, nel quale le superfici non hanno due lati o facce, ma bensì un solo lato e un solo bordo.

E nei due casi sopracitati il dualismo diviene come nel caso del primo lavoro rielaborato elettronicamente: Double, l'eterna disputa tra Uomo e Uoma o dicendola con Joung il contrasto Animus Anima.

In questa composizione ho utilizzato tre testi assolutamente contrastanti tra di loro, ma legati invisibilmente da un filo rosso ben definito: l'idea del movimento intrinseco alla creazione, della vita e dell'opera d'arte stessa.

Così per me il testo è divenuto principalmente suono e l'opera statica in movimento di Manzù, forma. Allo stesso tempo la “voce” dei personaggi presenti nei testi, come la pattinatrice, di Nastro di Faraòn Meteosès, l'Adamo che da ammasso di creta diviene essere vivente in carne ed ossa, ne L'Adamo disteso di Plinio Perilli ed anche la statua di bronzo che diviene sensuale  spogliarellista in Grande Striptease di Nina Maroccolo, divengono richiami interiori, pieni di continui messaggi subliminali e carichi di erotiche energie contrastanti.

Sì, forse è proprio l'energia che dipanano i testi, o anche la polvere allergica che emanano i libri o semplicemente l'incantamento creato dallo scorrere dei fonemi nel tempo, che acquistano potere semantico nei linguaggi dei popoli e che io, con il mio lavoro di esplorazione sonora all'interno di essi e soprattutto all'interno della mia anima, cerco di cangiare, trasformando il tutto in una sorta di paralinguaggio-plurilinguaggio sonoro.

Dal punto di vista tecnico compositivo, in Nastro, mi interessava innanzi tutto, creare come in un'opera pittorica dei giochi assai complessi di chiaroscuri, una sorta di gioco di “ombre cinesi” sonore.

Un'altra idea che mi affascina da sempre ascoltando vecchi nastri a cassette è quella della sovra-incisione, dove al nuovo dato sonoro, resiste il vecchio o addirittura i vecchi, in maniera che all'ascolto permangono su vari piani sonori tutte le registrazioni, in un affastellarsi di suoni emotivi.

Questo “difetto” della sovra-incisione è divenuto per me ispiratore di diversi lavori e mi ha spinto a una riflessione acustico musicale legata al mio vissuto di ascoltatore prima che di compositore: così come il solista nella sua “debolezza” sonora nei confronti della massa orchestrale e corale, si trasforma, con il sapiente lavoro di cesello di orchestrazione del compositore e la raffinata concertazione del direttore d'orchestra, in forza espressiva solistica, così il lavoro di trasformazione elettronica di un dato musicale acustico può far acquisire ad un debole gesto musicale, o ad una flebile linea melodica che persiste inesorabile ai segni del tempo in un vecchio nastro, il ruolo di protagonista.

Questa sorta di lotta tra 'Davide contro Golia' è presente in quasi tutti i miei ultimi lavori, dove all'esigenza di un forte lavoro artistico e artigianale si fonde l'urgenza della  rappresentazione del dato artistico.

Come i pattinatori artistici sfidano se stessi in un equilibrio precario sulla scivolosa pista ghiacciata volteggiando roboanti nastri, così io cerco di sfidare me stesso all'interno dell'indefinito spazio temporale, dividendomi tra forte lavoro interiore, ricerca artistica ed esigenza di essere.

Di musica e poesia:
La poesia da sola è già suono e perciò ogni volta che mi trovo a musicarne una parto dal suono intrinseco in quel dato testo poetico. Nella poesia significato e significante, suono e contenuto sono spesso in antitesi, ed è proprio da questa lotta interna al verso poetico che traggo ispirazione per i miei lavori compositivi.

La mia musica non rappresenta solamente un'amplificazione del testo, ma diviene un ampliamento del carattere poetico che la poesia stessa mi suggerisce.

Nel caso dei miei ultimi lavori che fondono in se stessi parola e musica - Specchiatura e Nastro -,

il testo diviene un vero e proprio dato musicale, e sono proprio le varie intonazioni di voce dell'attore, le possibili interpretazioni del testo poetico e le improvvisazioni dei lettori stessi, a suggerirmi il lavoro che dovrò operare elettronicamente, per poter espandere l'idea poetico-musicale germinante.

Di Riflessi di luna e di composizioni con strumento ed elettronica:
L'idea della sospensione spazio temporale è presente anche in due composizioni che finalmente vedranno la loro prima esecuzione assoluta: Risonanze sospese (2007) e  Antigravity study (2009-2010 ), entrambi lavori per pianoforte solista, ed anche in Riflessi di luna (2009) per violoncello e live electronics.

In tutte e tre le composizioni c'è la volontà di creare con la scrittura musicale una dialettica di costante sospensione spazio temporale, tanto da creare nell'ascoltatore uno distacco psicoacustico tra sé e il suolo terrestre.

L'idea germinante della composizione Riflessi di luna è la reinvenzione del suono udito dal primo essere umano ad essere approdato sulla luna Neil Armstrong, comandante della missione Apollo 11, il 20 luglio 1969. La composizione, infatti, è stata scritta nel quarantesimo anniversario dell'approdo sul suolo lunare dell'equipaggio della navicella Apollo 11, divenendo così un omaggio alla grande impresa dei pionieri dello spazio Armstrong, Aldrin e Collins.

Con la scrittura musicale ho cercato di ricreare le infinite gradazioni di luce riflessa sulla terra dalla luna in una calda serata di luna piena, nell'immaginaria visione degli astronauti dalla superficie lunare.

È di questo periodo, infatti, il mio interesse per lo studio sulla luce che come tutte le onde elettromagnetiche, interagisce con la materia.

Lo studio dei vari fenomeni che più comunemente influenzano o impediscono la trasmissione della luce attraverso la materia quali: l'assorbimento, la diffusione (scattering), la riflessione speculare o diffusa, la rifrazione e la diffrazione hanno fortemente influenzato questa mia composizione.

L'ipotetico suono percepito dagli esploratori è stato reinventato dal mio pensiero musicale mediante la ricerca di tutti i suoni ed i rumori producibili sul violoncello.

Nel finale vengono riprese sonorità prodotte sugli estremi dello strumento, dal suono sul ponticello sino ad una 'melodia di sibili' ottenuta sulla cordiera, che raffigura simbolicamente il ritorno degli astronauti sul suolo terrestre.

L'ausilio del live electronics, in questo lavoro ha le funzioni di amplificazione, riverbero e spazializzazione del suono.

Lo spazio esecutivo ha in questa composizione una grandissima importanza e la riflessione dei vari suoni prodotti dall'esecutore e spazializzati mediante effetti di circolarità del suono hanno nell'idea iniziale la volontà di ricreare un suono 'materno', direi quasi prenatale e uterino della luna stessa. 

27 aprile 2012  Visita il profilo di Daniel Venturi in BDCI
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