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INTRODUZIONE + testi di Igor Torony-Lalic (traduzioni di Daniela Furini)

Essere parte dell'avanguardia musicale negli anni 50 significava
essere difficili. Alla fine degli anni 60, cid non era piu vero. In guel
decennio un gruppo di beatniks Americani hanno completamen-
te rovesciato le convenzioni musicali dell'Europa del dopoguerra,
Con una serie di composizioni disobbedienti nella loro sempli-
cita, La Monte Young, Terry Jennings, Terry Rlleg, Steve Reich e
Philip Class hanno dichiarato che la musica puo essere chiara,

onesta, orecchiabile e sperimentale. Voltando le spalle ai centri
convenzionali del potere musicale, le prime opere del minima-
lismo hanno trovato un pubblico per (a prima volta nel 1960-61
con la Chamber Street Series di La Monte Young, nel loft di New
York di Yoko Ono.

Durante gli anni 60, in gallerie d'arte e spazi alternativ, i mini-
malisti riuscirono gradualmente a demistificare e democratizza-

re un modernismo europeo americanizzato. Rifiutavano la rabbia
(quella che Philip Class definirebbe “musica pazza e strana ").Ri-
fiutavano L giocht invisibill. Rifiutavano la teatralits. Non CONoSsco
nessun segreto strutturale che non si possa sentire’, scriveva Ste-
ve Reich nel 1968 el suo manifesto del minimalismo, Music as
a Gradual Process. Il minimalismo affermava che L'interesse per il
processo di produzione del suono e 'esplorazione di nuovi motivi
ritmici fossero sufficienti a sostenere un lavoro. Cio che si potreb-
be rivelare e scoprire una volta rimosse le complicazioni baroc-
che - la narrazione armonica e |'astuzia tematica, che oscurano
la naturale bellezza del ritmo e del suono - putrehhe dare nuova
linfa vitale alla musica classica. Avevano ragione. Il minimalismo e
stato 'ultima grande rivoluzione musicale del ventesimo secolo.
Ed e diventato l' “isma” pib importante ed apprezzato. Nello spi-
rito dei concerti nel loft, presentiamo anche nuovi lavori di David
Chalmin, Raphaél Séguinier e Nicola Tescari.
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Erik Satie (Francia, 1866-1925)
Les Fils des Etoiles(189) estratto - Prélude du ler
Acte: La Vocation

John Cage (Stati Uniti, 1912-1992)
Experiences No. 1(1945)

Arvo Part (Estonia, 1935)
Hymn to a Great City (1984/2004)

William Duckworth (stati Uniti, 1943)
Time Curve Preludes (1977-78) No. 1, No. 17

Michael Nyman (inghitterra, 1944)
Water Dances 2012 prima assoluta della versione per 2 pianaforti

La Monte Young (Stati Uniti, 1935)
The Tortoise, His Dream and Journeys (1964)

Radiohead (inghitterra, 1985)
Pyramid Song (2001)

Sonic Youth (stati Uniti, 1981)
Free City Rhymes (2000)

David Chalmin (Francia, 1980)
Gameland (201) prima italiana



Katia Labéque pianoforte; Marielle Labéque piano-
forte; David Chalmin chitarra elettrica, voce;

Reeks Fabio Recchia tastiere, elettronica;
Raphaél Séguinier batteria; Guillaume Loubére suono

Erik Satie (rrands, 1866-1925) » Les Fils des Etoiles nss)
estratto - Prélude du 1er Acte: La Vocation

Tra le composizioni piu radicali di Erik Satie vi sono proprio i suol primi
lavori. La sua fama di padre della musica minimalista nasce dalle
Gymnopédies, le Gnossiennes, le Vexations e Le fils des étoiles, tutte
opere composte prima dei 26 anni durante uno dei periodi piy “speri-
mentali® della sua vita, In quegli anni infatti si era trasferito a Montmar-
tre, era entrato a far parte dell’eccentrico pubblico dei cabaret, si era
fatto crescere i capelli lunghi, aveva comprato un mantello ed un cilindro
ed era diventato il compositore ufficiale di un culto mistico, " Ordre de la
Rose-Croix Catholique ou Temple et du Graal. Le sue composizioni erano
eccentriche, ma magiche.

It primo preludio di Le fils des étailes - 'inizio di una suite di pezzi scrit-
ti come musiche di scena per una rappresentazione teatrale scritta dal
suo mecenate rosacrociano, Peladan - & uno det pib straordinari. Come
in altri dei suoi primi pezzi per piano, Satie si sbarazza di linee di bat-
tuta, indicazioni di tempo e chiavi. La luce del mattino cade sull‘ascol-
tatore nei primi accordi, composti da una sovrapposizione di quarte. IL
pezzo procede senza muoversi, ripetendo i primi accordi otto volte in
trasposizione armonica, come se ci stesse offrendo otto viste diverse di
una scultura. Quattro passagg scollegati, ciascuno recante una diversa
istruzione - “Bianco e immobile’, “Con attenzione”, “Pallido e ieratico’,
“Come una richiesta gentile” - si sussequono senza una meta.

Fu proprio questa sorta di vagare ciclico che portd L'amico e discepolo
di Satie, Debussy, a definirlo "un garbato musicista medievale sperduto
in guesto secolo . La critica musicale fu meno indulgente nei confronti
delle sue lente, morbide ondate di suono. Un critico disse dei preludi che

“Non si capisce da che parte prenderli’, obiezione che fu poi sollevata
contro molte altre grandi opere del Minimalismo.

John Cage (ststi unit, 1912-1992) « Experiences No. 1 1945)

Questo pezzo lento, cauto e senza accenti per due pianoforti & leggero
e pieno di buchi come un formaggio svizzero. Nel periodo in cut fu scrit-
to, Cage era molto influenzato dal compositore indiano Gita Sarabhai
Cita era riuscita a convincere Cage che “lo scopo della musica e di offri-
re sobrieta e tranquillita alla mente, rendendola sensibile alle influenze
divine" In risposta, Cage sviluppd una sorta di Tai Chi musicale: eserci-
zi musicali dalle movenze lente, che incorporano il silenzio. Sequendo
l'esenpio oi Satie, Cage si libera da ogni slancio in avanti e narrazione
armonica, sostituiti da una calma consonanza - quinte e ottave parallele
- armonie modali e scale indonesiane, equilibri di suono e silenzio. Que-
ste idee saranno alla base del minimalismo musicale. Il pezzo fu scritto
per una nuova coreoqrafia ideata dal suo compagno Merce Cunningham.

Arvo Part (stonia 1935) » Hymin to a Great City n984/2004)

St potrebbe descrivere il minimalismo come il momento in cui la mu-
sica decise di ritornare al monastero. L'atto di spogliare il suono fino
a lasciarne solo L'essenziale fu fin dall'inizio associato all'illuminazie-
ne sPlrltuale. Tutti L minimalisti americant st awvicinarono in un modo o
nell'altro alla religione (Riley e Young esplorarono |a meditazione yogi-
ca, Class il Buddismo Tibetano e Reich L'ebraismo ortodosso). Il legame
tra a religione ed il minimalismo era ancora pils pronunciato nell'Europa
dell'est sotto il comunismo. Laddove la dissonanza era associata al tra-
dimento e la tonalita at lacché statall, il minimalismo era visto come una
terza, pib felice, opzione, L'estone Arvo Pért sviluppa uno del linguaggl
minimalisti pib sofisticati con le sue evocazioni di campane. Echi della
stile chiamato “tintinnabuli® si possono sentire in questo breve pezzo
per due pianoforti nei ripetuti sol diesis e le improvvise alte capriole.
Nel frattempo il secondo pianista rimane leale alla chiave del pezzo, ri-
tornando ad una cadenza perfetta in ogni battuta. Questo refrain da al
pezzo un'aria di incanto. La Great City del titolo & New York.



William Duckworth (stati Uniti, 1943) . Time Curve Preludes
(1977-78) No. 1, No. 17

I Time Curve Preludes di William Duckworth segnano 1a fine della prima
austera fase del minimalismo e l'inizio di un approccio molto pil sciolto
e libero. Il famoso ciclo per pianofarte di Duckworth fu, come disse il
tritico e compositore Kyle Gann, “la prima importante opera che aveva
un suono Minimalista ma si rifiutava di soddisfare le aspettative mini-
maliste’. A differenza della prima generazione di minimalisti, Duckworth
mostra senza vergogna le proprie influenze. Tracce di Bluegrass, canti
medievall, la musica di Erik Satie e Keith Jarrett st percepiscono chiara-
mente in diversi momenti di questo ciclo di 24 composiziont per piano
solista. | Preludi | e XVII hanno una freschezza guasi folk. La melodia
sl snoda giocosamente attorno ad un vivace Mi bemolle maggiore e la
sua settima maggiore, il brano procede pigramente e languidamente, con
abbellimenti che lo portano (quast) ad un sogne ad occhi aperti in chia-
ve minore. Nonostante le complicazioni aggiunte, vi & ancora un forte
legame con la prima fase del minimalismo nelle chiavi medali e i drone
sostenuti dal planaforte (tramite 'uso del pedali o applicando dei pesi ai
martelletti). Con il permesso del compositore, Katia Labeque ha scelto
di assegnare il drone alla sua band per poter mantenere una maggiore
flessibilita nelle coloriture tramite |3 pedaliera,

per due pianoforti. Il brano, della durata di circa mezz'ora, & un insieme
di contraddizioni stilistiche attentamente bilanciate: forme barocche, tra-
sparenza minimalista, armonia romantica e potenza pop. Il brana giunge
ad un finale energico e si conclude con una melodia inebriante che non
suonerebbe fuori luogo ai primi posti delle charts musicali.

Michael Nyman (inghitterra, 1944) . Water Dances 2012
prima assoluta della versione per 2 pianoforti

Micheal Nyman & uno dei pib importanti compositort del minimalismo
non americant. Fu Wi che conio i termine “Minimalismo™ in un articolo
per la rivista The Spectator nel 1968 e che diede forma al linguaggio del
nuovo movimento con un approccio altamente personale ed estremamen-
te di successo. La sua musica combina La spinta e gli enigmi della musi-
€3 barocca al liricismo e 'aggressivita del pop moderno. Water Dances,
composto nel 1984 per un documentario sul nuoto sincronizzato diretto
da Peter Greenaway intitalato Making a Splash (la 13esima collabora-
zione di Nyman con il regista), viene eseguito qui in un arrangiamento

La Monte Young (statt Uniti, 1935) » The Tortoise,
His Dream and Journeys (1964)

Le prime incursiont nel minimalismo di Young erano taglienti, atonali e
deliberatamente perverse. “LO SCOPO DI QUESTA SERIE NON E' L'IN-
TRATTENIMENTQ', urlavano nel 1960-61 le note al programma della
Chamber Street Series nel loft di New York di Yoko Ono. Gia nel 1962
Young sembrava essersi liberato di tutta la sua rabbia. Aveva trovato
U'anima gemella, Martan Zazeela, un gruppo di fratelli - The Theatre of
Eternal Music— e aveva visto la sua estetica da Selvaggio West ammor-
bidirsi sino a diventare un brusio trasognato.
E cosl guesto ostinato e indipendente figlio di un pastore Mormone visse
il resto della sua vita fratlcamente su un altro pianeta — musicalmente,
fisicamente e spiritualmente - occupato a divinare i suont del cosmo. In
The Four Dream of China (1962) ha trascritto il ronzare dei cavi elettricl
In The Tortoise, His Dreams and journeys (1964) inizio ad arrangtare il
delicato ronzio del suo acquario. The Tortoise & una composizione senza
fine. “Le tartarughe sono concettualmente ‘statiche"”, scrisse una volta,
cosm come lo sono la maggior parte delle forme musicali che mi interes-
sano’. Quando Rolling Stone intervistd Young negli anni 60, 'articolo fu
intitolato: When La Monte Young say ‘Take It From The Tﬂp He Means
Lasr Wednesday ("Quando La Monte Young dice ‘Ricominctamo dall'ini-
zio', intende dire lo scorso mercoledi"). Di sicuro stavano pensando pro-
prio a guesto pezzo.
Questa sera [a band esequira soltanto un breve segmento — parte a sua
volta di un breve segmento - di The Tortoise. Non e uno spartito uffi-
ciale - anche se una tabella indecifrabile di frequenze e intervalli riferita
ad una parte della composizione in effetti esiste. La band ha fatto tutto
il possibile per riprodurre i suoni e gli intervalli originali, che includono



settime maggiori e minori “di varie dimensioni’, quinte giuste, ottave,
unisoni e le loro inversioni, seconde maggiori e minori e quarte giuste. Le
terze maggiori sono escluse. “Ascoltando il ronzio perfettamente intona-
to ed amplificato scolpito da La Monte’, scrisse Terry Riley, “emerge un
mondo molecolare di suoni i cui meccanismi sono di solito nascosti da
un elaborato lavoro di piedi ritmico e melodico. Nel lasciarsi trascinare
sempre pib in profondita dentro al suono, I'ascoltatore & sempre pib sba-
lordito da tutti gli elementi che si combinano in maniera naturale senza
['aluto di normali manipolazioni o performance musicali. ..

Entriamo qui con lwi nel mondo del microcosmo sonoro, dove un interval-
lo diviene un panorama, e ogni dettaglio & illuminato.

modificati, furono rubati nel 1999. Cost il gruppa fu costretto a ricomin-
tiare da capo: il risultato fu un sound pib chiassoso e sredgolato che mat
Questo non piacque a tutti: Perry Serpa, L'allora agente del gruppo, non
apprezzb i risultati non convenzionali, commentando “Hanno iniziato a
tirarsela di brutto”.

Radiohead (inghitterra, 1985) » Pyramid Song (2001)

Con Pyramid Song, brano pubblicato sull'album Amnesiac del 2001, i
Radlohead si sano posizionati saldamente all'avanguardia del rock spe-
rimentale made in UK. Dal punto di vista ritmico e armonico, ci troviamo
inun contesto destabilizzante, Un ritmo in 4/4 diviene via via sempre pil
sincopato sino a che le singole battute non st perdono completamente.
Le percussioni st ritrovano (n conflitto con l'ensemble. Le scelte armoni-
che - la presenza di intervalli di nona maggiori e minori e le dissonanze
- conferiscona al brano un che di mediorientale. |'insleme di tutto cld
contribuisce a creare un senso di disorientamento che ricorda da vicino
['opera di Satie.

Sonic Youth (stati uniti, 1981) » Free City Rhymes (2000)

Cli alberi genealogici sono molto importanti nella storia del minimali-
smo. L'influenza di Young sulla scena No Wave non & solo teorica. La
parentela - da La monte Young a Rhys Chatham a Glenn Branca a Lee
Ranaldo e Thurston Moore - e evidente. Se { Sonic Youth hanno deciso
di lanciarsi nella sperimentazione con 'accordatura e i timbri vibranti,
& grazie a Young e ai suoi sequact. Free City Rhymes fa parte dell'al-
bum pib sperimentale dei Sonic Youth, NYC Chosts & Flowers (2000).
In parte avvenne per necessita: gli strumenti del gruppo, specialmente

David Chalmin (Francia, 1980) » Gameland (201) prima italiana

Garneland di Chalmin si apre con un mood sperimentale, con il pianista
e il chitarrista intenti ad esaminare le viscere deti loro strumenti Il brano
pol st trasforma in un ritmo dance altamente cromatico ed incalzante
in 12/8, lentamente sopraffatto da due minacciost intervalli di seconda
minore. C'e una teatralita minacciosa nell'incontro tra le idee musicali
che ricorda le colonne sonore di Bernard Herrmann.
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Katia & Marielle Labeque
50 Years of Minimalism | MIX 2 (Francia, ltalia) prima italiana

Erik Satie (Francia, 1866-1925)
Gnossienne No. 4(1891)
Vexations (1893) estratto

John Cage (stati Uniti, 1912-1992)
Four3 (1991)

Aphex Twin (randa, 1971)
Nanou (zo01)
Avril 14th 2001

William Duckworth (stati Uniti, 1943)
Time Curve Preludes (1977-78) No. 1, No. 12

Philip Glass (stati Uniti, 1937)
Four Mavements (2008) prima ialiana

Henry Flynt (stati Uniti, 1940)
Waork such that no one knows what's going on (1961)
(One just has to guess whether this work exists and {f it does what it is like)
La Monte Young (Stati Uniti, 1935)
X for Henry Flynt(1960)

Terry Riley (stati Unit, 1935)
Persian Surgery Dervishes (1971)

Brian Eno (inghilterra, 1948)
In Dark Trees (1975)

Raphaél Séguinier (Francia)
Free to X (201) prima italiana

Glenn Branca (stati Uniti, 1948)
Lesson No. 1 (1979)

Suicide (stati Uniti, 1970)
Ghost Rider (1977)

Katia Labeque pianoforte; Marielle Labégue piano-
forte; David Chalmin chitarra elettrica, voce;

Reeks Fabio Recchia tastiere, elettronica;

Raphaél Séguinier batteria; Guillaume Loubére suono

Erik Satie (Francia, 1866-1925) « Griossienne No. 4(1891)
Vexations (1893) estratto

Vexations & una delle composizioni pil strane che siano mat state conce-
pite, e rimase sepolta negli archivi finché non fu scoperta da John Cage e
pubblicata nel 1949, Lo spartito consiste in una catena di accordi piutto-
sto breve, che con il giusto livello di ” preparazione spmtuale devono es-
sere ripetuti 840 vrﬂte Ciascun accordo contiene un tritono discordante
che fa sl che ogni passo st percepisca come doloraso e nuovo.

Non c'e bisogno di dire che & spesso considerato come il primo esempio
di composizione minimalista. Il brano fu eseguito per la prima volta nel
1963. I pianisti coinvoltl includevano John Cage, David Tudor, Christian
Wolff, Philip Corner, John Cale, David Del Tredici e James Tenney.

Una delle prime esecuzioni nel Regno Unito ebbe luogo a Leicester nel
1b971 con Gavin Bryars e Christopher Hobbs, pionieri del minimalismo

ritannico.




La quarta Gnossienne emerge dallo stesso, prolifico periodo, ma & un
lavoro pib irrequieto, caratterizzato da una melodia che si sviluppa in
tutte le direzioni in un crescendo di arpeggl. Nonostante il dinamismo in
superficie, non vi & nel brano alcuno sviluppo lineare o narrativa. IL brano
non fa altro che mordersi la coda, come fecero poi le grandi altri opere
del minimalismo.

John Cage (stati Uniti, 1912-1992) « Four3 (1991)

Le tarde composizioni di Cage intitolate Number Pieces (cosi chiamate
perché ognt brano prende il nome dal numero di musicisti coinvolti nella
sua esecuzione) rappresentano una sorta di riavvicinamento tra il mi-
nimalismo e musica aleatoria. | primi minimalisti riconobbero di dover
molto alle sperimentazioni di Cage ma si opposero con forza alla sua ap-
plicazione dei processi aleatori alla musica. | primi minimalisti infatti ri-
tenevano che gli esperimenti di Cage in questo ambito fossero insensati,
perché basati su un processo che non era udibile o individuabile. Inoltre,
il risultato di un tale approccio era una musica che ricordava troppo da
vicina il Serialismo - la tormentata avanguardia europea verso la qua-
le i minimalisti mostravano un rifiuto quasi militante. Ma nel Nurnber
Pieces - completati negli ultimi anni prima della sua morte che avvenne
nel 1992 - il passaggio ad un uso spartano dei materiali portd ad una
sorta di minimalismao sperimentale. | brani sono dominati da un senso
di spaziosita e dalla mancanza di una meta precisa, oltre che da una
sensazione di inerzia, e vedona Cage ritornare in un certo senso a Satie,
La melodia convulsa di Vexations forma un cantus firmus. | due pianistt
possono decidere di esequire una delle 12 versioni di questa linea mu-
sicale (variazioni derivate tramite la sua tecnica basata sull’ “imitazione
scadente” delle trasposizioni tonali aleatorie) e possono inserirsi o uscire
in qualsiasi momento, all'interno di una serie di finestre temporali pre-
stabilite (da 0’00 a 130", da 100 a 2'30", e cosi via). A ci si aggiunge
un drone e lo sciabordio delicato di 12 bastoni della pioggia.

Aphex Twin (rlanda, 1971) » Nanou (2001) « Avril 14th(2001)

Richard D. James {conosciuto anche come Aphex Twin) ha portato il mi-
nimalismo sut carboni ardenti negli anni ottanta, combinando suoni am-
bient a ritmi techno. All'epoca della pubblicazione di Drukgs, tuttavia, la
sua musica ormai si era gia data una calmata, Pochi minimalisti riescono
a resistere alla tentazione, ad un certo punto della loro carriera, di “flir-
tare” con Satie, e James non fa eccezione. Drugks contiene 13 tracce per
pianoforte. Molte di esse fondono il colore dei brani per pianoforte pre-
parato di John Cage con [a piattezza narrativa di Erik Satie. Tra le miglior,
Avril 14th, basata su una melodia orecchiabile in loop, e NanouZ, che
vaga in maniera trasognata tra diversi registri, una melodia sottile la cui
presenza nell'etere si avverte appena.

William Duckworth (stati Uniti, 1943) » Time Curve Preludes
(1977-78) No. 1, No. 12

A differenza della prima generazione di minimalisti, Duckworth mostra
senza vergogna le proprie influenze. Tracce di Bluegrass, canti medievall,
la musica di Erik Satie e Keith Jarrett st percepiscono chiaramente in di-
verst momenti di questo ciclo di 24 composizioni per piano solista. | Pre-
ludi fe Xlthanno una freschezza guasi folk. IL primo, pib giocoso, si snoda
attorno ad un vivace Mi bemolle maggiore e (3 sua settima maggore.
Il dodicesimo e allo stesso tempo il piu glorioso nella sua semplicita e
il plb complesso dal punto di vista ritmico di tutti { brani di Duckworth
eseguiti durante questi 3 concerti. ILritmo & in continua mutazione, e crea
un effetto tremolante nell’ostinato in ottava, da cul emerge, alla Riley,
una melodia indiana. Cerca la settima magglore poi all'improvviso sale
di un'ottava e si ritira in questo nuovo idillio. Nonostante le complica-
zioni aggiunte, vi & ancora un forte legame con la prima fase del mini-
malismo nelle chiavi medall e i drone sostenutl dal pianoforte (tramite
l'uso dei pedali o applicando dei pesi ai martelletti), Con il permesso del
compositore, Katia Labéque ha scelto di assegnare il dronealla sua band
per poter mantenere una maggiore flessibilita nelle coloriture tramite la
pedaliers.



Philip Glass (stati Uniti, 1937) » Four Movements (2008)
prima italiana

Come gran parte delle opere piU recenti di coloro che furono i plonieri del
minimalismo, gli ultimi lavori di Philip Glass hanno ben poco che si po-
trebbe definire realmente minimalista. Four Movements, per esempio,
presenta molti dei tratti sviluppati e sistematicizzati dall'artista negli
annt 60 e 70, ma il linguangio ora & pils romantico e diretto. C'& un ri-
torno alla narrazione e all'impiego di temi (l'intero pezzo & ossessionato
da tre chiavi: Do diesis, Re e Mi bemolle). Le ripetiziont e il ritma sono
ancora parte fondamentale della dinamica strutturale di questo pezzo,
ma non sono piu elementi dominanti. Dal punto di vista della melodia, il
brano inizia a mezz'aria: la frase d'apertura & intrappolata in una fitta
rete di ritmi incrociati, mentre ottave poderose si insinuano penetrando
nella struttura musicale. Ci sono due momenti di relativa calma, in cui
Glass lascia trapelare un pensiero malinconico e uno pib furtivo. Il secon-
do movimento & pil lento. In esso, st alternano due stati d'animo: uno
triste e, dal punto di vista armonico, instabile, e L'altro dominato da una
tenera ballata che si libra in volo su di un brillante ostinato in chiave di
basso. Il terzo & il movimento pil lungo e pib complicato, sia dal punto
di vista ritmico che armonico. St avverte anche la presenza di una vecchia
battaglia tra chiavi (Fa magglore e Fa minore). L'ultimo movimento inizia
con una melodia bassa, riccamente armonizzata e serpegglante eseguita
dal secondo piano. Sincopi e ostinati veloci lo spingono in avanti e, infine,
lo mandano in mille pezzi in maniera spettacolare.

degli anni sessanta. Ha coniato il termine “arte concettuale”. E' stato il
frontman di band di culto del punk e del rockabilly. Fu uno dei primi ad
introdurre la sensibilita del movimento Fluxus e la sviluppd in numerost
listings works, che sposavano il minimalismo all'arte concettuale. | li-
stings works sono composizioni che esistono solamente sotto forma di
note di programma. IL primo fu An lnvisible Poemn Sent To Terry fennings
For Him To Perform (1960), di Young. Nel 1960, durante il concerto in
cut il brano era in programma, Young chiese a Jennings, “Perche non hat
esequito |a poesia invisibile?", e Jennings rispose, “L’ho fatto. Non ['hat
sentita?”

Work Such That, di Flynt, fu il secondo listings work al monda. Qut sotto,
13 realizzazione di L.a Monte Young del 1961.

Henry Flynt (stati Uniti, 1940) « Work such that no one
knows what’s going on (1961)
(One just has to quess whethier this work exists and if it does what it is like)

**** Realization of Henry Flynt's Work Such That No One Knows What's
Going On, December 8, 1961, La Mante Young

(My guess is that this work exists and that it is of such a nature that one
Jjust has to quess whether this work exists and if it does, what it is like)

Numerosi sono stati i contributi di Henry Flynt alla cultura creativa

La Monte Young (stati Uniti, 1935) « X for Henry Flynt (1960)

Drone. Consonanze. Ripetizioni. E incredibile, ma vero: la reintroduzione
a partire dal 1961 da parte di La Monte Young di questi elementi base
della musica fu vista come un atto rivoluzionario, Ed & ancora cost che &
considerata. Young era attratto da questi elementi, che vedeva come armi
nella sua guerra all'ossessione occidentale per iL movimento in avantt
e la narrazione. La sua prima critica allo sviluppo occidentale fu String
Trio (1958), in cui le prime undici note duravano undici minuti. X is for
Henriy Flynt era una sfida ancora maggiore. Nel brano, la ripetizione e il
ritmo pulsante - elementi che il modernismo aveva cercato di eliminare
—tornano alla carica. Le uniche istruzioni fornite indicano che l'esecutore
deve produrre un suono molto forte per un X numerao di volte. Il brano fu
scritto per il pianista Leonard Stein, insegnante di Young alla University
of California di Berkeley, che aveva chiesto al suo studente di scrivere per
lut un pezzo da portate in tour in Europa. Stein non portd con sé questa
composizione, e fu cost che il primo marito di Yoko Ono, Toshi Ichiyanagi,
esequt il brano in prima mondiale alla Chambers Street Series del 1961.
Da allora, questo pezzo continua a suscitare reazioni estreme, Terry Riley
assistette ad una rissa scoppiata durante una performance a Roma nel
1963. In un'altra occasione, un membro del pubblico arrivd a chiamare
un'ambulanza. Tuttavia, il pezzo ha anche molti ammiratori Brian Eno lo



ha descritto come uno dei capisaldi della sua produzione artistica. Anche
John Cage lo apprezzd molto e in un’occasione disse “La Monte Young &
in grado, tramite la ripetizione di un singolo suono o U'esecuzione di un
singola suono per 20 minuti, di farmi scoprire, dopo diciamo 5 minuti,
che ho sempre pensato, senza accorgermene, che [a stessa cosa non  la
stessa cosa, tutto sommato, ma & piena di varieta” Stasera X & 283

Terry Riley (stati Uniti,1935) » Persian Surgery Dervishes (1971)

Persian Surgery Dervishes rappresenta il punto pib alto dello stile di
Riley negli anni settanta. Il brano si basa su un drone in Do, attorno al
quale navigano a vele spiegate i primi cinque intervalli della scala di Do
minore. IL riff di base fu sviluppato negli anni sessanta nel suo Keyboard
Study No 2. In Persian Surgery, tuttavia, il riff & inserito {n un paesaggio
sonoro molto pib ricco e risonante, in parte grazie al poderoso organo
Vox Supercontinental Combo e in parte grazie alle linee musicali doppie.
Una delle cose che segnano l'importanza di questo Lavoro per Lo sviluppo
del minimalismo & l'uso della melodia. Fertile e libera, si schiude in ritmi
che la pongeno in contrasto con le figure di cinque note eseguite dalla
mano sinistra. Il suo interesse per la musica vocale del maestro Pandit
Pran Nath in visita dal nord dell'India, che gli era stato presentato da La
Maonte Young, si realizza appieno in guesta brano.

Raphaél Séguinier (Francia) « Free to X (201) prima italiana

Free to X inizia con il principio del ritmo additivo di Philip Class e lo
combina con i drone di La Monte Young. Entrambi pot crescono e si ac-
cumulano finché la complessita non LL spinge in un territorio meno con-
trollabile. Qui il drone non & pib cost rassicurante e ingloba le pulsazioni
ritmiche in una cacofonia di rumore elettronico.

Brian Eno (nghitterra, 1948) » In Dark Trees (1975)

“Mi ricordo perfettamente ... l'immagine di una foresta scurs, blu in-
chiostro, piena di muschio, e in lontananza st sentiva un continuo rumore
di cavallj, il Loro nitrire

In Dark Trees e |a trascrizione dei ricordi di Brian Eno della foresta di
Rendlesham Woods. La musica si muove attraverso una serie di pulsa-
zioni percussive. Vi sono rimbalzi inaspettati e linee di chitarra atmosfe-
riche che ricordano i ground di Purcell. IL brano faceva parte dell'album
Another Green World, che segn [a rottura di Brian Eno con il mondo del
glam rock det Roxy Music.

Glenn Branca (stati Uniti, 1948) « Lesson No. 1(1979)

Clenn Branca, che aveva conquistato un pubblico di sostenitori fedelis-
simi con |3 band No Wave Theoretical Girl, ha pubblicato il suo primo
album, intitolato Lesson No 1, nel 1980. L'omonimo studio & mostruo-
samente fragoroso e audace. In un certo senso, & anche minimalista nel
senso classico del termine - ovvero incentrato sul ritmo e La ripetizione.
Ma guesta volta & pensato, sfacciatamente, per un ensemble rock. La
prima performance del brane vede due chitarre oscillare in maniera re-
golare su un intervallo di quinta. | drone poi invadono il campo uditivo,
cost come le percussioni. Nessuno dei due riesce pero ad allentare la
stretta dell'ostinato, insistente ma brioso. Il brano fu l'inizio una serie
di contaminazioni ancora pit aventurose. Nel 1983 Branca compose la
sua prima sinfonia per chitarre. Non fu molto apprezzata dall'avanguar-
dia pib classica. john Cage defint 13 sua una musica fascista, ma Branca
rispose dicendo: “Se non sai cosa significa amare la musica rock, se non
sal cosa significa andare ad un concerto perché vuoi sentire la musica a
tutto volume, intensa, e sentirne le vibrazioni che ti attraversano il petto,
se non capisci che tutto questo si fa per avere un’esperienza fisica, allora
la mia musica non ti piacera affatto’.

Suicide (stati Uniti, 1970) « Ghost Rider (1977)

I Suicide, profondamente influenzati dalle sperimentazioni allucinogene
e proto-punk di La Monte Young e Terry Riley, sono statt una band impor-
tante nella scena No Wave di New York. Ghost Rider, I'acclamata prima
traccia del loro primo album pubblicato nel 1977, vede le ripetizioni ipno-
tiche del minimalismo fondersi con L suont industriall del rock Ne Wave.



C.JUVEDI@M;“\,E.KJO « ORE 2100 « TEATRO ROSSINI+ LUCO
Katia & Marielle Labeque
50 Years of Minimalism | MIX 3 (Francia, italia) prima italiana

Erik Satie (Francia, 1866-1925)
Avant derniéres pensées (1915) - |. Iylle 3 Debussy

Howard Skempton (nghilterra, 1947)
Images (1989) estratto - Prelude, Interlude 4, Prelude 5,
Interlude 5, Prelude 7
Postlude (1978)

William Duckworth (stati Uniti, 1943)
Time Curve Preludes (1977-78) No. 2. No. 10

Philip Glass (stati Unit, 1937)
Four Movements (2008)

James Tenney (stati Uniti, 1934-2006)
Postal Piece No. 10: Having Never Written a Note
for Percussion (1971)

Philip Glass (stati Uniti, 1937)
One plus One (1967)

Portishead (nghitterrs, 1991)
The Rip (2008)

Nicola Tescari (talia, 1972) / Tarquinio Merula (talis, 1595-1665)
Suonar Remembrando “Chaconne” (20M) prima italiana

Terry Riley (stati Uniti, 1935)
In C (1964)

Katia Labeque pianoforte; Marielle Labeque piano-
forte; David Chalmin chitarra elettrica, voce;
Raphaél Séguinier batteria; Guillaume Loubére suono

Erik Satie (Francia, 1866-1925) « Avant derniéres penséees
(1915) - |. Idylle a Debussy

La sua fama di padre della musica minimalista nasce dalle Gymnopédies,
le Gnossiennes, le Vexations e Le fils des €toiles, tutte opere composte
prima dei 26 anni durante uno det periodi pii “sperimentali” della sua
vita. In quegli anni infatti si era trasferito a Montmartre, era entrato a
far parte dell'eccentrico pubblico dei cabaret, si era fatto crescere i ca-
pelli lunghi, aveva comprato un mantello ed un cilindro ed era diventato
il compositore ufficiale di un culto mistico, ' Ordre de (3 Rose-Croix Ca-
tholique du Temple et du Graal Le sue composizioni erano eccentriche,
ma rnagl;he Fu proprio questa sorta di vagare ciclico che portd l'amico e
discepolo di Satie, Debussy, a definirlo “un garbato musicista medievale
sperduto in questo secolo’.

Howard Skempton (nghilterra, 1947) « Images (1989) estratto
- Prelude, Interlude 4, Prelude 5, « Interlude 5,
Prelude 7 « Postlude (1978)

Quando si parla di durata, L minimalisti sono in realta per lo piu dei” mas-
simalisti’. Ma non Howard Skempton, uno dei pochi veri minimalisti “mi-
niaturisti”. Inizid (3 sua carriera musicale nell’orbita di Cornelius Cardew,
insteme al quale fondo la sperimentale Scratch Orchestra nel 1969, e
in questo ambiente sviluppd con fatica un'identita musicale individuale
componendo una serie di pezzi per pianoforte che ricordavana la musica
di Satie. /mages & un insieme di brani per pianoforte solista composti




per una serie televisiva sulla fotografia, trasmessa da Channel Four nel
1989. | preludi evocano il gioco delle onde. Nel primo, la mano destrae la
sinistra rimbalzano 'una contro |'altra dolcemente. Nel numera 7questo
ondeggiare diviene pi vivace. Nel numero 5 arriva un soffio di vento che
sconvolge L3 regolarita del motivo. Cli interludi sono pil contemplativi
La schiettezza e le sincopi del numero 4 tradiscono l'amore di Skemptan
per i Beatles. Il numero 5ricorda le armonie di Debussuy. Il Postlude, inve-
ce, & una meraviglia di economia ed espressivita.

William Duckwaorth (stati Uniti, 1943) = Time Curve Preludes
(1977-78) No. 2. No. 10

Il Preludio X ha un sound latino nelle vivaci settime maggiori e brevi di-
vagazioni cromatiche, 18 mano destra e la sinistra impegnate a litigarsi
le note attorno al Si. Il pezzo sembra non decidersi mai tra la chiave in
Si maggiore e minore. Prelude Il & strutturato secondo un arco dinamico,
i Do sincopati della mano stnistra che gradualmente sopraffanno i dan-
zanti trilli modall minori per poi scomparire gradualmente.

Nonostante le complicazioni aggiunte, vi & ancora un forte legame con la
prima fase del minimalismo nelle chiavi modall e i drone sostenuti dal
pianoforte (tramite |'uso dei pedali o applicando dei pesi ai martelletti).
Con il permesso del compositore, Katla Labégue ha scelto di assegnare il
Odrone alla sua band per poter mantenere una maggiore flessibilita nelle
coloriture tramite la pedaliera.

una fitta rete di ritmi incrociati, mentre ottave poderose si insinuano pe-
netrando nells struttura musicale. Ci sono due momenti di relativa calma,
in cui Class lascia trapelare un pensiero malinconico e uno pib furtiva. IL
secondo movimento e lento. In esso, si alternano due stati d’animo: uno
triste e, dal punto di vista armonico, instabile, e L'altro dominato da una
tenera ballata che si libra in volo su di un brillante ostinato in chiave di
basso. Il terzo & il movimento pid lungo e pit complicato, sia dal punto di
vista ritmico che armonico. St avverte anche la presenza di una cara vec-
chia battaglia tra chiavi (Fa maggiore e Fa minore). L'ultimo movimento
inizia con una melodia bassa, riccamente armonizzata e serpeggiante
eseqguita dal secondo piano. Sincopt e ostinati veloci lo spingona in avantt
e, infine, lo mandano in mille pezzi in maniera spettacolare.

Philip Glass (stati Uniti, 1937) - Four Movements (2008)

Four Movements presenta molti det tratti sviluppati e sistematicizzati
dall'artista negli anni sessanta e settanta, ma il linguaggio ora & piu ro-
mantico e diretto.

C'e un ritorna alla narrazione e all'impiego di temi ('intero pezzo & os-
sessionato da tre chiavi: Do diesis, Re e Mi bemolle). Le ripetizioni e il
ritmo sono ancora parte fondamentale della dinamica strutturale di que-
sto pezzo, ma non sono pil elementi dominanti. Dal punto di vista della
melodia, il brano inizia a mezz'aria: la frase d'apertura & intrappolata in

James Tenney (stati Uniti, 1934-2006) = Postal Piece No. 10:
Having Never Written a Note for Percussion (1971)

Nei primi anni sessanta era difficile distinguere gli artisti visivi dai com-
positori. La Monte Young creava arte concettuale. Yves Klein componeva
sinfonie. James Tenney faceva entrambe le cose. Tenney era parte inte-
grante della prima generazione di minimalisti (uno dei primi membri
del Philip Class ensemble), oltre ad essere uno dei fondatori della scena
delle arti sonore. Sia gli artisti che i minimalisti si trovavano, in quegli
anni, a mettere in discussione gli elementi base det loro rispettivi campi.
| Postal Pieces di Tenney sono il perfetto esempio di questo minimali-
smo sperimentale. Nacquero dall’avversione che Tenney provava per lo
scrivere lettere. Brevi composizioni invece si potevano inviare facilmente,
scritte sul retro di una cartolina. L'ultima, Having Never Written a Note
for Percussion (1971), & un pezzo scritto per un solo percussionista. Le
uniche istruzioni fornite indicano che il musicista deve rullare una sin-
gola nota da un quadruplo pianissimo fino ad un quadruplo fortissimo
e che il pezzo deve essere “molto lungo”. Lo scopo di questa analisi di
un fondamentale della musica & di allenare le orecchie ad ascoltare il
processo stesso di produzione dei suoni - concentrandosi sugli ipertoni e
le risonanze simpatetiche della sala da concerto.



Philip Glass (stati Uniti, 1937) » One plus One (1967)

Philip Glass & uno tra i pib affermati musicisti della prima generazione
di minimalisti, e uno tra quelli che hanno ottenuto il maggior successa
commerciale. Eppure ha mosso L suot primi passt, come tutti gli altri, da
ribelle forternente inclinato alla sperimentazione, “Per i primi dieci anni,
guando entravamo in una sala da concerto, la gente ci tirava addosso
degli oggetti Tra il pubblico scoppiavano risse. Ed ando avanti cost per
annil’, ricorda Glass. L'establishment americano lo snobbava, la Guggen-
heim Foundation ha continuato a rifiutare le sue richieste di fondi per
undici annt di fila. Glass si mantenne con vari lavori part-time - come
idraulico, imbianchino, tassista - fino ai 40 anni. One plus One per tavolo
amplificato rappresento una svolta. Lo spartito & composto da due unita
ritmiche, che secondo le istruzioni di Glass devono essere suonate su di
un ripiano da tavolo microfonato in una qualsivoglia combinazione. Non
¢'2 nulla di pi minimalista di questo. Eppure il brano & anche il modello
alla base di un processo ritmico additivo che diventera uno strumento
fondamentale in tutte le sue seguenti composizioni.

Portishead (nghitterra, 1991) » The Rip (2008)

ILtrip-hop dark dei Portishead & il risultato di una serie di influenze mu-
sicali tra cui st contano anche le atmosfere del minimalismo. The Ripe il
secondo singolo tratto dall'album Third. Tra drone, pennellate di suoni e
ostinati, la canzone & l'incarnazione del debito della band net confronti
di artisti come LLa Monte Young e Terry Riley.

Nicola Tescari (talia, 1972) / Tarquinio Merula (talia, 1595-1665)
Suonar Remembrando "Chaconne " (201) prima italiana

L'uso della ripetizione come principio compositivo non & niente di nuove.
Diverse forme di variazione, canont, passacaglie - tutte riproposiziont di
uno stesso elemento - sono conosciute da secoli. Nicola Tescari prende
una registrazione di una famosa ciaccona composta dal musicista italia-
no Tarquinio Merula durante il Rinascimento, e ne fa il punto di partenza
per una serie di animate esplorazioni ritmiche che sviluppano il linguag-
gio di Steve Reich e William Duckworth.

Terry Riley (stati Uniti, 1935) « In C (1964)

“Una musica come nessun altra al monda’, fu il commento del critico
musicale del San Francisco Chronicle, Alfred Frankenstein, sulla prima
di In C di Terry Riley nel 1964. Sperimentale ma non minaccioso, alea-
torio ma chiaro, il brano di Riley incarnava la natura quieta ma audace
di questa rivoluzione musicale americana.

In C & il primo classico del minimalismo. Quando fu registrato da Co-
lumbia nel 1968, il pezzo divenne subito un biglietto da visita per Riley
e per il minimalismo americano. In realta, gia da due o tre anni prima
Riley st cimentava con logp aleatori, creando fast in ritardo e arricchen-
do il tutto con motivi melodici orientali. Ma il trasferimento di queste
idee ad una strumentazione live e |a reazione positiva riscontrata, rap-
presentarono un momento chiave per il nuovo movimento. Riley fu ispi-
rato a comporre il brano una notte, mentre viaggiava a bordo di un bus.
Sentl “l'intero primo verso di /7 C Praticamente mi entrd nelle orecchie
da solo”. Steve Reich - vicino di Riley a San Francisco - partecipo alla
prima del brano al San Francisco Tape Music Center nel 1964, aggiun-
gendo in quell’'occasione l'importantissima indicazione di sostenere
una pulsazione di otto note per l'intera durata del pezzo. IL brano non
ha una lunghezza ed un arrangiamento prestabiliti. Consiste di 53 frasi
melodiche numerate, quast tutte brevi, ciascuna delle quali pud essere
ripetuta liberamente. | musicisti devono suonare le frast in sequenza
ma possono fermarsi e poi reinserirsi in gualsiast momento. Come dice
Riley stesso nelle istruzioni allegate al brano, “Una delle gioie di /n C&
l'interazione dei musicisti in combinazioni poliritmiche che emergono
spontaneamente tra L motivi” Forme appaiono e scompaiono. L'effetto
acustico non e diverso dall'effetto visivo di stormi di uccelli che cam-
biano forma a mezz'aria. Alcune di gueste figure possono essere curio-
samente familiarl. C'e chi ha sentito echi di Bruckner nelle ripetizioni
triadiche della frase 29. In altri punti, si possono sentire frasi musicali
Indonesiane e Indiane. Ogni idea musicale, tuttavia, & presto scagliata
contro le rocce aleatorie. La semplicita del pezzo, L'elasticita delle re-
gole, |3 gioia dellascolto altamente collaborativo richiesto dal lavoro, lo
hanno reso uno dei brani minimalisti pil famost
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