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Marco Momi’s music refuses all-en-
compassing perspectives. There is
no ambition of “Gesamtkunstwerk”,
no temptation to build a synthesis of
styles or traditions. In the absence of
any transcendental view one feels a
modesty before any temptation at an
‘Aufhebung” regarding the dialectic of
past and present.

Momi’'s compositions are “self-de-
manding”, seeking new interpreters
andreal “listeners”, and are not imbued
with the philosophy of recognition.
In listening to them we tend towards
what is not yet known. We approach
sound with double discretion: discern
ment and respect, analysis and intan
gibility of what is nakedly presented.
The composer only prepares a path in

ways of being put before it, as if mu-
sical perspective should no longer be
frontal or central, but “hollow”: a dig-
ging perspective. It is music of inten-
sity, it has the dryness of painting or
photography, it shares a cut, selec-
tive perspective and thus renounc-
es the narrative verbosity of cinema.
There is no need to imagine the other,
the intimacy here asks us to remain
anchored to the playing field and the
scores seem to be based on an inter-
locutory projection forward.

Even his Nudi are unexpectedly di-
alogical monologues, where inter-
pellation is based on a double work
of “hearing” sounds: perceiving a di-
rect audible connection with a single
acoustic configuration — as if it were
an individual — and at the same time
gathering them together in a sort of
“Gemeinschaft”, of emotional cohabi-
tation of sound gestures, of a musical



community that redistributes dignity
even to the most marginalized and ap-
parently poor sounds.

To form a bond (one by one: a sound
for a single responding body) and, at
the same time, to make a system (to
find the coherence of an inner land-
scape). The musical gesture is inter-
rogated by this double bind, this con-
tinuous risk of weakening the bond
and undoing the system.

The necessity of composing is re-
deemed then in a continuous sup-
ply of an unexpected consistency, of
a shared intimacy, of a retention and
resonance there where sound iso-
lates and recovers itself at the same
time in a common belonging. Thus,
when listening to Momi’'s music one
doesn’t know if the sounds were stra-
tegically produced or devoutly liberat-
ed, if the art pursued is constructivist
or instead is maieutic.

Momi does not make concessions to
conceptualism, to a poetic satisfied
by its own motivations: he pursues a
dialogue with materials according to a
conception that accepts the lesson of
that which in the first place is percep-
tible. And there is not even any con-
cession to provocation, to avant-gar-

de clichés, to the institutionalization
of “new” forms. The shame that can
be felt in comfortably following the
latest trends is accompanied by the
systematic refusal to regenerate mu-
sical solutions of one’s “own” with an
already tested potential. If the vari-
ations in his style are controversial,
then the new is nothing but the need
to “sparkle” in a different way, to antic-
ipate one's linguistic sclerosis, to build
an anti-adaptive therapy.

Although apparently precise as an an-
alogue clock, Momi‘s music is based
on an “escapement” mechanism
where the creative spring thinks of
re-entering the initial organization ac-
cording to cycles of meaning, each
time different, open to the “magic” of
fragile but emerging relationships.

A self-dissociative poetic region:
Ludica ll

In this discographic edition we find a
poetic region of Marco Momi’s way of
composing, whose cycles (the Nudes,
the Ludiche and the Almost) are not
provinces, but transitional spaces.
Here we find, on the one hand, a fed-
erative unit (a real musical program),
where each cycle is represented by
its specific contribution to a conver-

gence of poetic outcomes, stratified
over time (Ludica Il of 2009, Almost
Nowhere of 2014 and the cycle of Nu-
di from 2006 to 2018). On the other
hand, every preliminary programmatic
motive gives way to the exploration of
territories not yet mapped.

Ludica Il and Almost Nowhere share
the same complement (sax, electric
guitar, piano and percussion) and al-
lude to a quartet typical of jazz or rock.
However, listening to Ludica Il imme-
diately removes all doubts about the
possible resort to the ,contamination®
of rhetorical traditions. If anything,
if a relationship is to be established
with other musical genealogies, it is
in terms of the acceptance of a chal-
lenge: to be equally intense and rous-
ing as a jazz or rock group, without re-
sorting to the importation of forms or
mimesis.

In Ludica Il, all the instruments play
the role of “personae”, of dramaturgi-
cal “characters” placed within an ab-
stract theater. The listener is impli-
cated in a sort of cabin that travels
through its own historical time with
new, urgent arguments. Harmonics,
quarter tones, incidents of noise, in-
cidental electric waves are evidence
of a “living forward” that does not ac-



cept clichés. This pretension readi-
ly overcomes even the silences, the
astonished caesuras as well as the
explosions.

Along the way, the composer seems
to present diversified formants able
to germinate and regenerate them-
selves: projections of the same musi-
cal gesture on a surface variably ab-
sorbent or reflective; pulsations that
slide from organic vitalism to obsti-
nate alienation; frictions measured
but able to ignite uncontrolled pro-
cesses; lyrical openings in the form of
cadences, but very fragile and short-
lived. This abstract landscape - in re-
ality completely concrete to the ex-
tent that it is strongly embodied in
sounds - unfolds a series of affec-
tive profiles: further possibilities of
doing (projections in progress), punc-
tual but incumbent duties (obstinate
pulsations), thaumaturgical knowl-
edge (explosive rubbing), timidly re-
sistant wishes (lyric openings). Games
with different formants respond to di-
alogic dynamics between heteroge-
neous affects, often decomposed.
Their unresolved character is the very
motor of this music, prone to a conver-
sational dramaturgy made of continu-
ous agreements and disagreements.

The crisis of every mythical horizon.
Almost Nowhere

Almost Nowhere represents a sort of
treasure hunt. Perhaps it is the en-
ergetic detonation of rock music, al-
though obtained in unexpected way.
The adventurous climate shows that
the hunt for intensity passes through
figures that lie crosswise, blocking
the way to the composer’s most per-
sonal discourse, to that intimacy that
is so dear to Momi. The instruments
seem to follow the practice of “team
pursuit”, but what emerge are not ad-
ventures but the exploration of cav-
erns of sound in which the team re-
main entangled.

The music knocks, in this way, against
empty materials that force it sudden-
ly to flee forward, to slide and jump,
leaving no time for any retrospective
glances. In this rough landscape, mu-
sical enunciation renounces total con-
trol of itself; it does not describe, it is
instead totally committed to confront
the heteronomy of the materials it
comes across. It tries to infuse a soul,
a breath, a bit of humanity.

For several minutes, each instrument
seems constantly thrown from any at-
tempt to motu proprio*, finding every

dignity of posture and phrasing dese-
crated. An obstinate figure then clos-
es a cycle and announces a change of
pace. Indeed, the music reopens with
a violent break-in, full of sharp debris.
Later a basic meteorology emerges, in
which an electronic undergrowth domi-
nates, then a series of strokes towards
the eleventh minute lead to a crescen-
do of deformations, as if the torch of
the painter-composer were too close
to the figures to be portrayed. The elec-
tric guitar responds only to wounds,
one’s own or others. For all instru-
ments, singing is impossible; all that re-
mains are hints of riffs, short sequenc-
es or isolated chords, falls or moments
of surrender.

The climate remains incendiary. We
are at the sixteenth minute when a
weak electronic wind carries the bat-
tle away. We then wander around the
details of the disaster. Every reboot is
now musically modest: a scale made
from the guitar, an electronic depth,
sterile, punctuated by a piano and sax
that just disrupt the percussive palpi-
tations. But just when the instrumen-
tal dialogue seems to be overcome by
an overwhelming landscape, a pierc-
ing cry launches a protest of almost
telluric violence (20 min.). Everything
is so anxious; any structural grid of in-



teraction seems to give way to a kind
of emotional lava. The incandescent
and definitive outbreak of the drama
(23 min.) leaves burning fragments
but already stretches toward extinc-
tion, where drawing will no longer be
possible.

What drives us to such an unusual tale
of dramaturgical episodes? There is not
a narrative, but a story of music that
flows, of its existential stages, of its re-
sistances in the middle of nowhere. In
the throes of active processes, me-
chanical or erratic, the work of music
is devoted to a continuous reappro-
priation, a mending of form where en-
ergy is still scorching. With Almost No-
where the poetic region is specified: it
is a shapeless, volcanic planet, which
accepts neither to be called “earth”, nor
to offer horizons, destinies. The music
barely allows a backbone of clay; cru-
el and very human, it refutes any guitar
hero.

The dialogical monologue.
The reason of Nudes’ conjunction.

For this recording, Momi has chosen
to cross-relate the series of Nudi so
as to design a syntax that, in a disag-
gregated way, restores the passions
of the two quartets. In reality, this iso-

lation exhibits impossible monologues,
self-communicating splits, dialogues
with materials, couplings with (electro)
acoustic space.

In Cinque Nudi for saxophone, the only
piece with a title containing the remark-
able appellative of “conversation”. The
subtle honings of an affective dimen-
sion appear subsequently in the scores:
“timorous”, “fatigued”, “with hope”, even
“with wonder” (Tre Nudi); “intimate but
not rhetorical, just hidden” (Sei Nudi).
The poetic region investigated is adja-
cent to the previous one, even if the in-
timacy prevails. It is an intimacy ques-
tioned and often altered: “as in a comic
strip, ironically lyrical” or also “getting
lost” can be read in the score of Quat-
tro Nudi; “When you are alone, when
you are hearing someone else, when
you became someone else”, is the in-
struction given to the performer of Sei
Nudi.

The pieces’ juxtaposition induces them
to ask reciprocal questions, to be traced
back to their etymological matrix: frag-
ments of carnal matter, scraps of what
had been lived. The effect is miraculous
because it avoids both the “program®
and the unity of the composition. The
local extinction of a color is the imme-
diate approaching of another “piece’, it
obliges us not to indulge in any ending:

we must immediately start again from
the ashes, mixing a new voice from the
earth-matter into which we have been
thrown. This parataxis of timbres is
presented as an elective choice, a re-
sponse to multiple vocations.

The sax stands like a windmill, a cog
in life, surrounded by the rarefied and
foggy landscape of percussion. The
asthmatic acrimony of an electric gui-
tar does not go any farther than a few
uneven steps, in a quixotic way, being
all around prey to a continuous, relent-
less metamorphosis. The piano is the
narrator who, in the first person, com-
ments on the improbability of the hero,
his nakedness.

It is with this intimate signature that
we perceive the sounding of a journey
that finally appears as a nocturnal voy-
age, below-deck, ready to re-imagine
the world from which it has itself been
transported. With these conjoint nudes,
Momi presents his own “Klang”, his
own hours of the day, an existential cy-
cle capable of presenting his own dif-
ferent voices, from dreamlike projec-
tion to laconic attestation, from the call
of the flesh to the screeching of bones
and to mute confessions. Charm coex-
ists with disillusionment and color is the
necessity of every color. It cannot be
domesticated. The nude is the first and



last word for Momi. In between, there is
a regime of incandescent incomplete-
ness, the realm of the quasi and of the
betrayed function.

Listening recommendation

Listen to this recording thinking of
the away match played by a compos-
er who agrees to confront the realm
of the artificial. There is no mention
of a return to order, of a restoration,
which would be immediately suffocat-
ed by the resurrection of myths and
noble trials. A new humanism must be
tested, a new symbolic depth must be
created, beyond the simple burning
of stereotypes. For now, it is offered
as an abstract artifact (iconic), as a
self-declaration (nudes), as sarcastic
defuse (ludic), as a yearning (almost),
as a utopian pretension (nowhere).

Pierluigi Basso Fossali
translated from ltalian by
Ettore Garzia

A note of explanation:

*as to motu proprio, you can translate as
“to put itself in motion”.

o, 1l I £ S )
— : i Z3
ﬁfr . N ———# fff ﬁd MF}',’,('!
Lou't pluei
i; with bale 7 ~
22 T — —
H_ T % T —F s ?p 41
5 i
sape bl sk ekl lectom
\HJLo kq the two alringa
., HIANo A [,
L SI] ,
b fet—er——> 5 ==
P S =
o ————
;,_.g—ﬂ’ . - 3 :
3 }f
: 3 — = /z
ﬂ Jx — 1Lh* ‘,/{g IR-— o ILL i '+1 H_ ¥
wo | —— = 2
1 T -
- N
I|f:5f4 e 7 il ¥ ;%’? ;M ‘ﬁr’
= S|
T. . L
o, W — ff’,————zg———-— TTeus E‘l

© Excpt Score LUDICA Il — thanks to Suvini Zerboni



MARCO MOMI

Marco Momi (*1978) studied piano, or-
chestral conducting and composition
in Perugia, Strasbourg, The Hague,
Rome, Darmstadt and Paris; from
2007 to 2010 he studied and worked
at IRCAM in Paris.

His music has been performed by En-
semble Intercontemporain, Klangfo-
rum Wien, Neue Vocalsolisten Stutt-
gart, ASKO, Quartetto Prometeo,
Nikel, Trio Accanto, mdi Ensemble, Di-
vertimento Ensemble, Multilatérale,
ltinéraire, Linea, Soyuz21, Nicolas
Hodges, Mariangela Vacatello, Matteo
Cesari, Marino Formenti, among oth-
ers, in festivals such as Musica Stras-
bourg, ManiFeste Paris, Présences -
Radio France, Warsaw Autumn, Wit-

tener Tage fur neue Kammermusik,
Tage fur neue Musk Zlrich, Music To-
day Seoul, Time of Music Vitasaari,
Lulea Festival, Gaida Vilnius, Akade-
mie der Kunste Berlin, Wiener Konzer-
thaus, Venice Biennale, Bang on a Can
New York, IRCAM, Tzlill Meudcan Tel
Aviv and ZKM Karlsruhe.

His works have been awarded the
Gaudeamus Music Prize, and won
awards in the Seoul International
Competition, and the Impuls — Klangfo-
rum Wien, Reading Panel IRCAM-EIC.
In 2008, he received the Kranichstein-
er Music Prize from the city of Darm-
stadt. His music is published by Casa
Ricordi.



Nikel is a quartet consisting of saxo-
phone, electric guitar, percussion and
piano. A mix of traditional and contem-
porary, these instruments combine
to form an alternative chamber mu-
sic output where electric and acoustic
sounds are fused into a unified sonic
organism built on a wide, yet discern-
ing musical vocabulary. The continu-
al search for new musical ideas is not
based on aesthetic prejudice or di-
chotomies of musical genres, but on
passion and devotion to making and
performing great music.

Founded in 2006, the ensemble is a
frequent guest at many of the com-
munity’s most well-known festivals of
contemporary music: Donaueschinger

Musiktage, International Summer
Course for New Music Darmstadt,
Wien Modern, Warsaw Autumn, Man-
ifeste Paris, Huddersfield Contem-
porary Music Festival, Gaudeamus
Utrecht & Impuls Graz to name a few.
In recent years, they have increased
their international presence with ap-
pearances in North America, South
America and New Zealand, as well as
continued appearances at major festi-
vals throughout Europe.

Given its unique formation, the group’s
repertoire is entirely based on music
written for the quartet by compos-
ers such as: Mark Barden, Ann Cleare,
Chaya Czernowin, Clemens Gadens-
taetter, Philippe Hurel, Clara lannot-
ta, Klaus Lang, Simon Loeffler, En-
no Poppe, Stefan Prins & Alexander
Schubert among others. Much of these
works saw light in Nikel’s 2017 release:
A DECADE - 10 Year retrospective
recordings, consisting of 4 CDs of
their repertoire combined with a DVD
Documentation.
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sigenti», cercano nuovi interpreti e re-
ali «ascoltatori», non impregnati dalla
filosofia del riconoscimento. Nell’ascol-
to si tende verso cido che ancora non
si conosce. Ci si avvicina al suono con
doppia discrezione: discernimento e ri-
spetto, analisi e intangibilita di cid che
nudamente si presenta. Il compositore
non prepara che un percorso in cui si
potra profittare del passaggio attraver-
SO un suono che si co-produce. Momi
si pone come un catalizzatore di incen-



di interni che corrono appaiati: di chi
siamo strumento quando entrambi i la-
ti dell’'essere — soggettivo o oggettivo —
risuonano?

Le composizioni di Momi provano con
cido ad innescare nuovi confronti con il
suono, nuove modalita di stargli dinan-
Zi, come se la prospettiva musicale non
dovesse essere piu né frontale, né cen-
trale, ma «incava»; una prospettiva che
scava.

E una musica dintensitd, ha lasciut-
tezza della pittura o della fotografia, ne
condivide il taglio prospettico selettivo
e rinuncia con cio alla verbosita narra-
tiva del cinema. Non c’& bisogno di im-
maginare dellaltro, l'intimita ci chiede
di restare ancorati al terreno di gioco e
le partiture sembrano fondarsi su una
protensione interlocutiva. Anche i suoi
Nudi sono monologhi insperatamente
dialogici, dove linterpellazione s'imper-
nia su un doppio lavoro del «sentire» il
SuUONO: percepire una connessione sen-
sibile diretta con una singola configura-
zione acustica — come fosse un indivi-
duo - e nel contempo cogliere lI'insieme
in una sorta di «Gemeinschaft», di co-
abitazione affettiva dei gesti sonori, di
collettivita musicale che ridistribuisce
dignita anche ai suoni piu emarginati e
apparentemente poveri.

Fare il legame (uno a uno: un suono per
un solo corpo rispondente) e nel con-
tempo fare sistema (trovare la coeren-
za interna di un paesaggio interiore). Il
gesto musicale € interrogato secon-
do questo double bind, questo rischio
continuo di slabbrare il legame e di di-
sfare il sistema.

La necessita del comporre € riscatta-
ta allora in un reperimento continuo di
una consistenza insperata, di un’'intimi-
ta partecipata, di una tenuta e di una ri-
sonanza la dove si isola il suono e lo si
recupera nel contempo in una comune
appartenenza. Cosi, ascoltando la mu-
sica di Momi non si sa se i suoni sia-
no stati strategicamente prodotti o de-
votamente liberati, se I'arte perseguita
sia costruttivista o invece maieutica.

In Momi non vi € alcun cedimento ver-
so un concettualismo, una poetica ap-
pagata delle proprie motivazioni: si
persegue un dialogo con i materiali se-
condo un fronte del pensabile che ac-
cetta la lezione di cid che & in primo
luogo sensibile. E non vi € neppure al-
cuna concessione alla provocazione, ai
luoghi comuni dellavanguardia, all’isti-
tuzionalizzazione delle forme «nuove».
Il pudore di fronte a ogni comodo ac-
codarsi al carro delle ultimissime
tendenze, si accompagna col rifiu-

to sistematico di rigenerare soluzio-
ni musicali «proprie» dal potenziale
gia testato. Se le variazioni sul pro-
prio stile sono avversate, allora il nuo-
VO non e che una richiesta a se stessi
di «scintillare» diversamente, d’'antici-
pare le proprie sclerosi linguistiche, di
operare una terapia anti-adattamento.

Pur apparentemente precisa come un
orologio analogico, la musica di Momi
si fonda su un meccanismo di «scap-
pamento» (escapement) dove la mol-
la creativa pensa di rientrare nell’'or-
ganizzazione di partenza secondo
cicli di senso ogni volta diversi, aper-
ti alla «magia» di relazioni fragili ma
emergenti.

Una regione poetica autodissociativa:
Ludica ll

In questa edizione discografica trovia-
Mo una regione poetica del fare com-
positivo di Marco Momi, di cui i cicli (i
Nudi, le Ludiche e gli AlImost) non so-
no delle province, ma degli spazi tran-
sizionali. Ecco allora che troviamo, da
un lato, un'unita federativa (un vero e
proprio programma musicale), dove
ogni ciclo é rappresentato per il suo
apporto specifico a una convergen-
za di esiti poetici che si sono stratifi-
cati nel tempo (Ludica Il del 2009, Al-



most nowhere del 2014 e il ciclo dei
Nudi dal 2006 al 2018); dall’altro lato,
ogni ragione programmatica prelimi-
nare cede il passo all'esplorazione di
territori non ancora cartografati.

Ludica Il et Almost nowhere condivi-
dono lo stesso organico (sax, chitar-
ra elettrica, piano e percussioni) e rin-
viano con cio a un quartetto tipico in
ambito jazz o rock. Tuttavia, I'ascolto
di Ludica Il toglie subito ogni dubbio
sul possibile ricorso a «contaminazio-
ni» di tradizioni retoriche. Casomai, se
un rapporto vuole essere istituito con
altre genealogie musicali, esso si pre-
senta nei termini dellaccettazione di
una sfida: essere altrettanto intensi e
trascinanti di un gruppo jazz o rock,
senza per cio ricorrere a importazio-
ni o mimesi formali.

In Ludica Il, gli strumenti giocano tut-
ti il ruolo di «personaggi», di «caratte-
ri» drammaturgici posti all'interno di
un teatro astratto. L'ascoltatore si tro-
va implicato in una sorta di scompar-
timento che viaggia nel proprio tempo
storico con nuovi argomenti impellen-
ti. Armonici, quarti di tono, incidenti
rumoristici, onde elettriche incidentali
testimoniano di un vivere in avanti che
non accetta clichés. Tale protensio-
ne scavalca prontamente anche i si-

lenzi, le cesure attonite cosi come le
esplosioni.

Lungo il viaggio, il compositore sem-
bra presentare dei formanti diversifica-
ti in grado di germinare e di rigenerarsi:
proiezioni dello stesso gesto musica-
le su superficie diversamente assor-
benti o riflettenti; pulsazioni che scivo-
lano dal vitalismo organico all'ostinato
alienato; sfregamenti misurati ma ca-
paci di accendere processi incontrol-
lati; aperture liriche a mo’ di cadenza,
ma allora fragilissime e di corto respiro.
Questo paesaggio astratto, in realta
tutto concreto per come ¢ fortemente
incarnato dai suoni, sdipana una serie
di profili affettivi: possibilita ulteriori del
fare (proiezioni in corso), doveri pun-
tuali ma incombenti (pulsazioni ostina-
te), saperi taumaturgici (strofinamenti
esplosivi), voleri timidamente resistenti
(aperture liriche).

| giochi con i diversi formanti rispon-
dono a dinamiche dialogiche tra affet-
ti eterogenei, spesso scomposti. Il lo-
ro carattere irrisolto € il motore stesso
di questa musica, incline ad una dram-
maturgia conversazionale fatta dac-
cordi e di disaccordi continui.

La crisi di ogni orizzonte mitico.
Almost Nowhere

Almost Nowhere rappresenta una sor-
ta di caccia al tesoro. Forse € la deto-
nazione energetica del rock, benché ot-
tenuta attraverso percorsi impensati. |l
clima avventuroso mostra che la cac-
cia allintensita passa attraverso figure
che si mettono di traverso, sbarrano la
strada al discorso musicale piu proprio,
a quell'intimita che & cosi cara a Momi.

Gli strumenti sembrano consegnarsi
alla pratica dellinseguimento a squa-
dre, ma quello che emerge non so-
no le peripezie di quest’ultime, quan-
to l'esplorazione di antri sonori in cui
esse restano impigliate. La musica
sbatte cosi su materiali vuoti che co-
stringono a improvvise fughe in avanti,
a scivoli e salti che non lasciano tem-
po ad alcun sguardo retrospettivo. In
questo paesaggio grezzo, l'enuncia-
zione musicale rinuncia al proprio to-
tale controllo; non descrive, ma ¢ inve-
ce totalmente impegnata a far fronte
all'eteronomia di materiali in cui si im-
batte. Prova a infondere un’anima, un
soffio, un briciolo di umanita.

Per vari minuti, ogni strumento sem-
bra disarcionato costantemente ri-
spetto a ogni tentativo di motu proprio,



trovando dissacrata ogni dignita di
postura e di fraseggio. Una figura osti-
nata chiude poi un ciclo e annuncia
un cambio di passo. La musica si ri-
apre infatti con un’irruzione torrenzia-
le, piena di detriti taglienti. Piu avanti
emerge una meteorologia di fondo in
cui domina un sottobosco elettronico,
poi una serie di rintocchi verso 'undi-
cesimo minuto portano a un crescen-
do di deformazioni, come se la torcia
del pittore-compositore fosse troppo
vicina alle figure da ritrarre. La chitar-
ra elettrica risponde solo a ferite, pro-
prie o altrui. Per tutti gli strumenti, il
canto € impossibile; non restano che
accenni di riff, brevi sequenze o ac-
cordi isolati, cadute o momenti di resa.

Il clima resta incendiario. Siamo al se-
dicesimo minuto quando un vento
elettronico leggero si porta via la bat-
taglia. Ci si aggira allora sui dettagli
del disastro. Ogni ripartenza € oramai
musicalmente modesta: una scala fat-
ta dalla chitarra, una profondita elet-
tronica sterile punteggiata da piano e
sax che scompaginano appena le pal-
pitazioni percussive.

Ma proprio quando linterlocuzione
strumentale sembra vinta da un pae-
saggio soverchiante, ecco che un gri-
do lacerante lancia una protesta di

violenza quasi tellurica (20 min.). Tut-
to € cosi ansiogeno che ogni griglia
strutturale dell'interazione sembra
lasciare il passo a una sorta di lava
emozionale. Lo scoppio incandescen-
te e definitivo del dramma (23 min.),
lascia dei lacerti scottanti ma gia te-
si verso lo spegnimento dove alcun di-
segno non sara piu possibile. Cosa ci
spinge a un racconto cosi insolito di
episodi drammaturgici? Non vi & una
narrazione, ma una storia dell’incede-
re musicale, delle sue tappe esisten-
ziali, delle sue resistenze nel bel mez-
zo di nulla. Come in preda a processi
che si attivano, meccanici o erratici, il
lavoro della musica & votato a una ri-
appropriazione continua, un rammen-
do di forma la dove I'energia € ancora
rovente. Con Almost Nowhere la re-
gione poetica si precisa: € un piane-
ta informe, vulcanico, che non accet-
ta né di essere chiamato «terra», né
di offrire orizzonti, destini. La musica
permette appena un’ossatura di cre-
ta; cruenta e umanissima, smentisce
qualsiasi guitar hero.

Il monologo dialogico. Il perché
dei Nudi congiunti

Per questa edizione discografica, Mo-
mi ha scelto di incrociare la serie dei
Nudi come per disegnare una sintas-

si che, in modo disaggregato, restitui-
sce le passioni dei due quartetti. Tale
isolamento mostra in realta dei mono-
loghi impossibili, degli sdoppiamen-
ti autocomunicativi, dei dialoghi con
le materie, degli accoppiamenti con lo
spazio (elettro)acustico.

Nei Cinque nudi per sassofono, il so-
lo pezzo ad essere intitolato reca si-
gnificativamente l'appellativo di «con-
versazione». Appaiono poi in partitura
le sottili levigature di una dimensio-
ne affettiva: «timoroso», «affaticato»,
«CON speranza», persino «con meravi-
glia» (Tre nudi), «intimate but not rhe-
torical, just hidden» (Sei nudi). La re-
gione poetica indagata e limitrofa alla
precedente, anche se lintimita preva-
le. E urintimita interrogata e soven-
te alterata: «as in a comic strip, ironi-
cally lyrical» o ancora «getting lost» si
legge nello spartito dei Quattro nudi;
«When you are alone, when no one’s
hearing you, when you became some-
one else», si precisa allesecutore dei
Sei nudi.

La giustapposizione dei brani li indu-
ce a interrogarsi reciprocamente, ri-
conducendoli alla loro matrice etimo-
logica: lacerti di una materia carnale,
scampoli di vissuto. Leffetto &€ miraco-
loso, rifuggendo tanto il «xprogramma,



quanto l'unita della composizione. Le-
stinzione locale di un colore obbli-
ga, nellimmediato sopraggiunge di
un «brano» altro, a non indulgere in al-
cuna fine: bisogna subito ricomincia-
re dalle ceneri, impastando una nuo-
va voce dalla terra-materia in cui si
stati gettati. Questa paratassi di tim-
bri si presenta come scelta elettiva, ri-
sposta a vocazioni molteplici.

Il sax si erge come un mulino a vento,
ingranaggio della vita, attorniato dal
paesaggio rarefatto e nebbioso della
percussione. Lastio asmatico di una
chitarra elettrica non percorre che
pochi passi malcerti, in modo donchi-
sciottesco, essendo l'intorno preda di
una continua, implacabile metamor-
fosi. Il pianoforte € il narratore che, in
prima persona, commenta l'improba-
bilita dell’'eroe, la sua nudita.

E con questa segnatura intima che
si coglie l'intonazione di un percor-
so che appare infine come un viaggio
notturno, sottocoperta, pronto a reim-
maginare il mondo da cui si € a pro-
pria volta trasportati. Con questi nudi
congiunti, Momi ci presenta il proprio
Klang, le proprie ore del giorno, un ci-
clo esistenziale in grado di presentare
le proprie diverse voci, dalla proiezio-
ne onirica alla laconica attestazione,

dal richiamo della carne allo stridere
delle ossa o e alle mute confessioni.
L'incanto convive con la disillusione e
il colore € la necessita di ogni colore.
Non si pud domesticare. Il nudo & per
Momi la parola prima e ultima. In mez-
Zo, c'e un regime dincompiutezza in-
candescente, il regno del quasi e della
funzione tradita.

Consegna d’ascolto

Si ascolti questo CD come la partita
fuori casa giocata da un compositore
che accetta di confrontarsi con il re-
gno dell’artificiale. Non si parla di un
ritorno all’'ordine, di una restaurazione,
che sarebbe subito soffocata da ri-
prese di miti e di prove nobili. Un nuo-
vO umanesimo deve essere testato,
un nuovo spessore simbolico deve es-
sere creato, di la dalla semplice com-
bustione degli stereotipi. Per ora si
da come reperimento astratto (iconi-
ca), come autodenuncia (nudi), come
sdrammatizzazione sarcastica (ludi-
ca), come anelito (almost), come pro-
tensione utopica (nowhere).

Pierluigi Basso Fossali
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MARCO MOMI

Marco Momi € nato a Perugia nel 1978.
Ha studiato pianoforte, direzione dor-
chestra e composizione a Perugia,
Strasburgo, L'Aja, Roma, Darmstadt
e Parigi. Nel periodo 2007-2010 stu-
dia e lavora presso I'lIRCAM di Parigi. |
suoi lavori risultano premiati in nume-
rosi concorsi internazionali come Gau-
deamus Music Prize, Seoul Internatio-
nal Competition, Impuls - Klangforum
Wien, Reading Panel IRCAM-EIC. Nel
2008 riceve il Kranichsteiner Music
Prize dalla Citta di Darmstadt.

| suoi lavori risultano eseguiti da En-
semble Intercontemporain, Klan-
gforum Wien, Neue Vocalsolisten
Stuttgart, ASKO, Quartetto Prome-
teo, Nikel, Trio Accanto, mdi Ensem-
ble, Divertimento Ensemble, Multi-
latérale, Itinéraire, Linea, Soyuz21,

Nicolas Hodges, Mariangela Vacatel-
lo, Matteo Cesari, Marino Formenti, e
altri, in festivals come Musica Stra-
sbourg, ManiFeste Paris, Présences -
Radio France, Wittener Tage fur neue
Kammermusik, Tage flir neue Musk
Zurich, Warsaw Autumn, Music Today
Seoul, Gaida Vilnius, Wiener Konzer-
thaus, Biennale di Venezia, Akademie
der Kiinste Berlin, IRCAM, Ars Musi-
ca Bruxelles, Bang on a Can New York,
Tzlill Meudcan Tel Aviv, Gaudeamus
Music Week, ZKM Karlsruhe.

Le sue composizioni sono pubblicate
da Casa Ricordi.



NIKEL

Nikel € un quartetto formato da sas-
sofono, chitarra elettrica, percussioni
e piano. Un mix di tradizionale e con-
temporaneo, questi strumenti si com-
binano per formare una nuova musi-
ca da camera in cui il suono elettrico e
quello acustico si fondono in un orga-
nismo sonoro costruito in un vasto vo-
cabolario ancora da scoprire del tutto.
La continua ricerca di nuove idee mu-
sicali non € basata su pregiudizi este-
tici o dicotomie di generi musicali ma
sulla passione e devozione nel creare
e interpretare grande musica.

Fondato nel 2006, I'ensemble € ospi-
te in molti dei piu conosciuti Festival
di musica contemporanea: Donau-
eschinger Musiktage, International
Summer Course for New Music Dar-
mstadt, Wien Modern, Warsaw Au-

tumn, Manifeste Paris, Huddersfield
Contemporary Music Festival, Gaude-
amus Utrecht & Impuls Graz per citar-
ne alcuni. La presenza internazionale
€ rimarcata da esibizioni in Nord e Sud
America e in Nuova Zelanda.

Data l'unicita del proprio organico re-
pertorio del gruppo € interamente ba-
sato su musica scritta per il quartet-
to da compositori come: Mark Barden,
Ann Cleare, Chaya Czernowin, Cle-
mens Gadenstaetter, Philippe Hu-
rel, Clara lannotta, Klaus Lang, Simon
Loeffler, Enno Poppe, Stefan Prins e
Alexander Schubert tra gli altri. Mol-
ti di questi lavori sono presenti nella
pubblicazione del 2017 A DECADE -
10 anni di retrospettiva su 4 CD e DVD.
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MARCO MOMI (+1978)

LUDICA Il (2009) 10:10
Tre Nudi, Quattro Nudi, Cinque Nudi, Sei Nudi (2006-18) 37:10
ALMOST NOWHERE (2014) 25:23
TT 72:43

Nikel

Patrick Stadler, Saxophone
Yaron Deutsch, Electric Guitar
Brian Archinal, Percussion
Antoine Francoise, Piano
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