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QUARTETTO PROMETEO 
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Casale Smiling Crash Center (prima assoluta) 
Sciarrino Quartetto n. 8 “delle Seste”  
(prima assoluta della nuova versione)  
Ligeti Quartetto n. 1 Métamorphosen nocturnes  

 

 

 

 

 

 

 

 

 

 

 

 

 

 

 

 

 

 

 

 

 

 



 

 

 

 

 

 

 

 

 

 

 

 

 

 

 

 
 
 
 
 
 
 
 
 



 
 

Emanuele Casale 
Catania 1969 

 
Smiling Crash Center (2024) 

in prima assoluta 

 

Salvatore Sciarrino 
Palermo 1947 

 
Quartetto n. 8 “delle Seste” (2008-rev.2024) 

prima assoluta della nuova versione 
 

* * * 

György Ligeti 
Târnăveni 1923 – Vienna 2006 

 

Quartetto n. 1 Métamorphoses nocturnes (1953) 

I Allegro grazioso 
II Vivace, capriccioso 

III A tempo 
IV Adagio, mesto 

V Presto – Prestissimo 
VI Molto sostenuto – Andante tranquillo 

VII Più mosso 
VIII Tempo di Valse, moderato, con eleganza, un poco capriccioso 

IX Subito prestissimo 
X Subito: molto sostenuto 

XI Allegretto, un poco gioviale 
XII Allarg. Poco più mosso 

XIII Subito allegro con moto, string. poco a poco sin al prestissimo 
XIV Prestissimo 

XV Allegro comodo, gioviale 
XVI Sostenuto, accelerando – Ad libitum, senza misura 

XVII Lento 
 

 
 



Memoria e trasformazione 
di Elisabetta Braga 

La parola “metamorfosi” rimanda immediatamente al mondo 
del mito, in quell’universo narrato dal poeta Ovidio in cui il 
concetto di cambiamento e trasformazione viene rappresentato 
come un elemento fondamentale della natura e dell’universo. Il 
processo di mutamento di forma, che non comporta 
necessariamente l’assunzione di una nuova identità, 
rappresenta il dinamismo intrinseco dell’esistenza umana. 
Cambiamento che, a ben vedere, implica che la forma originaria 
lasci sempre delle tracce in quella nuova, come se il passato non 
potesse mai essere completamente cancellato, ma continuasse 
a persistere, seppur sotto una veste diversa. 

L’Accademia Musicale Chigiana e la sua storia sono un esempio 
reale di come le tracce del passato possano continuare a 
influenzare e arricchire il presente. L’amicizia e la collaborazione 
con Alfredo Casella spinsero il Conte Guido Chigi Saracini a 
ospitare nel 1928 il VI Festival della Società Internazionale di 
Musica Contemporanea, un avvenimento che portò a Siena le 
esecuzioni di moltissime musiche in prima assoluta di immense 
personalità di quel tempo, tra le quali Prokof’ev, Walton, Ravel, 
Webern, Hindemith e De Falla e Casella stesso.   

Creare e proporre musica “nuova” è da sempre una delle 
principali missioni dell’Accademia, vocazione tanto radicata da 
poter essere definita una tradizione e che rappresenta dunque 
la perfetta fusione tra passato e presente che tende al futuro. In 
questa prospettiva, ciascuna prima esecuzione, pur nella sua 
esclusività, si inserisce nel solco impresso delle innovazioni 
musicali del passato e va considerata come il frutto di un 
processo di metamorfosi di tale reminiscenza: la musica cambia 
pelle ma porta con sé le tracce del patrimonio musicale; la storia 
dell’Accademia si arricchisce e si rinnova anche grazie a sé stessa. 



La proposta delle prime esecuzioni di Smiling Crash Center di 
Emanuele Casale e della nuova versione del Quartetto n. 8 “delle 
Seste” di Salvatore Sciarrino si pone quindi in piena continuità 
con questo spirito di trasformazione e mette in risalto ancora una 
volta come l’Accademia Chigiana sia un luogo in cui passato e 
presente si incontrano in un dialogo prolifico tra memoria e 
rinnovamento. 

Emanuele Casale definisce la sua musica come "postclassica". 
Questo stile rappresenta un incrocio tra passato e presente, un 
crocevia multiculturale che rispecchia la società odierna, in cui 
vari generi musicali trovano uno spazio di confronto e dialogo. La 
concezione della forma e il riferimento ai criteri di simmetria, 
linearità e periodicità ritmica – caratteristiche distintive del 
classicismo musicale – vengono reinterpretati attraverso un 
linguaggio che apre finestre su mondi musicali diversi e più 
disparati, dall'underground della musica elettronica al rock, 
passando per il metal, l’hip hop e il prog degli anni Settanta. 

Questa miscela caleidoscopica di influenze differenti si inserisce 
perfettamente nell'era contemporanea, dove la tecnologia ha 
abbattuto la maggior parte delle barriere e ha reso la 
comunicazione rapidissima. In questo contesto di scambio 
continuo di informazioni e di incessante mutamento, il 
linguaggio musicale si adatta e si ispira ai modi della 
comunicazione moderna: l’essenzialità, caratteristica dei social 
media, diventa un tratto indispensabile della nostra epoca. 

Osservando i Tori di Picasso, si nota come il processo di riduzione 
dal complesso al semplice corrisponda a una ricerca di 
concisione e immediatezza, garantendo una comprensione 
quasi istantanea e la massima diffusione. Allo stesso modo, la 
musica di Casale si muove in questa direzione, con il ritmo che 
diventa l’essenza del linguaggio musicale e il mezzo per 
coinvolgere il pubblico nel suo universo sonoro. 



Smiling Crash Center rappresenta il punto d'incontro tra questi 
elementi fondamentali applicati a una formazione tradizionale 
come il quartetto d’archi. Questo pezzo è il primo movimento di 
una suite – ancora in fase di scrittura – destinata alla danza; il 
groove ritmico è il protagonista, un pattern ripetitivo che crea un 
coinvolgimento particolare del pubblico, suscitando movimento 
e invitando alla danza. All’interno del percorso ritmico della 
composizione, l’incontro/scontro tra classicismo e underground 
– il crash cui fa riferimento il titolo - viene trattato con ironia, 
incarnata da motivi cromatici discendenti con urti di tono e 
semitono che richiamano la risata a mo’ di onomatopea.  

Commissionata da prestigiose istituzioni come l’Aldeburgh 
Festival, l’Ultima Festival di Oslo, la Società del Quartetto di 
Milano e il Maerzmusik/Berliner Festspiele, la prima versione del 
Quartetto n. 8 “delle Seste” di Salvatore Sciarrino vide la sua 
prima esecuzione nel 2009 all’Aldeburgh Festival proprio dallo 
stesso Quartetto Prometeo.  

L’Accademia Chigiana presenta una nuova versione, una 
riscrittura completa rispetto alla precedente. Sciarrino, 
procedendo dalla cantabilità del suo Quartetto n. 7, ripensa gli 
strumenti tendendo all’idea della voce, costruendo qui una 
geometria di intervalli che conferisce alla scrittura strumentale 
una nuova liricità, una nuova prospettiva espressiva. Ne è un 
esempio l’impiego dell’intervallo di sesta che, trascurato 
nell’ultimo secolo, rievoca un’antica aura di vocalità. 

La revisione, infatti, ha richiesto un impegno sostanziale che ne 
ha mutato profondamente il significato, con modifiche nella 
notazione, nel numero di battute complessive e nel fraseggio.  

Il Quartetto n. 8 si apre con una sezione caratterizzata dal 
movimento di seste parallele; gli strumenti si rispondono 
creando un gioco di coppie che dialogano tra loro. Questa 



sezione, tornando più volte nel corso del brano con importanti 
cambiamenti che non ne alterano tuttavia la fisionomia, 
struttura questa composizione in modo circolare, vagamente 
simile a un rondò. Nelle sezioni alternative, sciolte dal gioco delle 
coppie, affiorano sonorità che appaiono come momenti di 
meraviglia per la presenza di suoni multipli e al limite del 
sovracuto, che danno vita a un paesaggio inedito. In questo 
viaggio, il dialogo delle coppie simula un comportamento 
umano, in quanto ritorna in maniera sempre diversa a 
commento della sezione precedente. 

L'adozione di nuovi linguaggi musicali, che si basano sulla 
fusione dei generi, è un elemento ricorrente nella storia della 
musica. Questo fenomeno è evidente nell'opera di numerosi 
compositori, specialmente nel secolo scorso. Nonostante la 
modernità del materiale musicale e dell'armonia, molti di essi si 
sono lasciati ispirare dai principi classici di simmetria e regolarità, 
mentre erano alla ricerca di nuove vie da percorrere. 

Un esempio significativo di questa tendenza è il Quartetto n.1 di 
György Ligeti, intitolato Metamorphoses nocturnes, che allude al 
concetto di metamorfosi, intesa come una variazione continua di 
un motivo di base, che non si struttura mai completamente in 
un vero tema. Questo motivo è sottoposto a trasformazioni 
costanti sotto forma di intervalli, imitazioni, sezioni di sviluppo o 
piccoli frammenti che emergono nel tessuto strumentale, 
creando un effetto di incessante mutamento. 

Il riferimento alla notte non è casuale: il quartetto fu composto 
nel 1953, un periodo oscuro della vita di Ligeti e non fu concepito 
per un’esecuzione pubblica. Reduce dagli orrori della Seconda 
Guerra Mondiale e dalla persecuzione nazista, Ligeti aveva 
trovato rifugio in Ungheria, solo per vedere il paese cadere sotto 
il giogo della dittatura comunista. Questo contesto storico e 
personale spiega il tono notturno e meditativo della 



composizione, nella quale si percepisce un desiderio di speranza 
e trasformazione in tempi cupi di oppressione, quando il paese 
versava in condizione di isolamento e il regime richiedeva un’arte 
di massa finalizzata esclusivamente alla propaganda politica. 

Il Quartetto n. 1 di György Ligeti, strutturato in un unico 
movimento, è articolato in brevi sezioni che si fondono l'una 
nell'altra o si interrompono bruscamente, anticipando la 
struttura di Aventures. Questo quartetto riflette la ricerca del 
compositore di nuove vie espressive, pur continuando a 
guardare verso il passato, presente a diversi livelli, che riaffiora 
non solo nella concezione della forma, costituita dall’alternanza 
di sezioni di carattere diverso, ma anche nel richiamo a elementi 
tradizionali come il ritmo di valzer e l'uso della tecnica del fugato. 

La dimensione linguistica della composizione risente di queste 
influenze, poiché la musica si muove ancora nell’ambito tonale, 
sebbene con frequenti riferimenti all’atonalità. In questo 
quartetto, si riconoscono distinti schemi melodici, ritmici e 
armonici, combinati con un uso innovativo della ritmica e della 
sonorità degli strumenti. 

L'influenza di Béla Bartók - i cui lavori considerati più “arditi” non 
erano accettati dal regime - è particolarmente evidente, 
soprattutto nella presenza di ritmi spezzati e scattanti e 
nell’impiego di ritmi dispari ispirati al folklore slavo. I rapidi 
cromatismi ascendenti e discendenti, a volte simili a sferzate, a 
volte simili a ronzii, si accumulano progressivamente su una base 
di ostinato, culminano in episodi di tumulto generale. Queste 
caratteristiche conferiscono al Quartetto una tensione dinamica 
e un carattere espressivo che prelude alle innovazioni che Ligeti 
introdurrà nel suo Quartetto n.2 del 1968.  

In Metamorphoses nocturnes, gli archi sembrano sforzarsi di 
comunicare, ma le loro linee si incrociano e si sovrappongono, i 



suoni stessi si scontrano mediante l’impiego del glissando; la 
tecnica della micropolifonia, caratteristica di opere successive 
come Lux Aeterna e il Requiem, basata proprio sull’urto 
ravvicinato dei suoni, viene qui preannunciata.  

 Gli ingressi delle voci diventano sempre più stretti e concitati 
fino a sfociare in una lite. In alcuni momenti, cercano di trovare 
un’intesa nelle sezioni in fugato, ma il loro tentativo fallisce. La 
frustrazione per il mancato accordo si manifesta in passaggi dal 
carattere quasi perverso; il movimento crescente delle linee si 
trasforma in un sibilo, come se gli strumenti si fossero mutati in 
uno sciame di insetti. Affiora, di tanto in tanto, il ricordo del 
motivo di apertura, che viene subito inghiottito nel turbine. 
Qualcosa di inaspettato accade verso la fine del brano: gli archi 
trasfigurano il brusio udito in precedenza in una nuvola 
iridescente di suoni sospesi, dove riappare ancora il motivo 
iniziale, come un fantasma di un lontano passato. Aperto uno 
spiraglio su una dimensione ultraterrena, la cellula di base ritorna 
di nuovo, ma in frammenti; il brano si chiude improvvisamente, 
come quando si distoglie lo sguardo da un quadro per passare a 
quello successivo. 

Nel contesto della lunga tradizione musicale dell’Accademia 
Chigiana, le esecuzioni di Smiling Crash Center di Casale e della 
versione definitiva del Quartetto n. 8 “delle Seste” di Sciarrino 
insieme al Quartetto n. 1 di Ligeti incarnano l'essenza stessa del 
concetto di metamorfosi, in cui le forme musicali come i 
linguaggi si trasformano e si rinnovano, portando con sé le tracce 
delle precedenti innovazioni e aprendo nuove strade espressive. 
In questo ciclo infinito di trasformazione, il passato e il presente 
si annodano in maniera indissolubile, ricordando che, anche di 
fronte al mutamento, le radici di quello che è stato continuano a 
nutrire e ispirare il tempo in cui viviamo. 

 



 

 

 

 

 

 

 

 

 

 

 

 

 

 

 

 

 

 

 

 

 



 

 

 

 

 

 

 

 

 

 

 

 

 

 

 

 

 

 

 

 

 



 

 

 

 

 

 

 

 

 

 

 

 

 

 

 

 

 

 

 

 

 



 

 

 

 

 

 

 

 

 

 

 

 

 

 

 

 

 

 

 

 

 



 

 

 

 

 

 

 

 

 

 

 

 

 

 

 

 

 

 

 

 

 



 

 

 

 

 

 

 

 

 

 

 

 

 

 

 

 

 

 

 

 

 



 

 

 

 

 

 

 

 

 

 

 

 

 

 

 

 

 

 

 

 

 



 

 

 

 

 

 

 

 

 

 

 

 

 

 

 

 

 

 

 

 

 



 

 

 

 

 

 

 

 

 

 

 

 

 

 

 

 

 

 

 

 

 



 

 

 

 

 

 

 

 

 

 

 

 

 

 

 

 

 

 

 

 

 



 

 

 

 

 

 

 

 

 

 

 

 

 

 

 

 

 

 

 

 

 



 

 

 

 

 

 

 

 

 

 

 

 

 

 

 

 

 

 

 

 

 



 

 

 

 

 

 

 

 

 

 

 

 

 

 

 

 

 

 

 

 

 



 

 

 

 

 

 

 

 

 

 

 

 

 

 

 

 

 

 

 

 

 



 

 

 

 

 

 

 

 

 

 

 

 

 

 

 

 

 

 

 

 

 



 

 

 

 

 

 

 

 

 

 

 

 

 

 

 

 

 

 

 

 

 



 

 

 

 

 

 

 

 

 

 

 

 

 

 

 

 

 

 

 

 

 



 

 

 

 

 

 

 

 

 

 

 

 

 

 

 

 

 

 

 

 

 



 

 

 

 

 

 

 

 

 

 

 

 

 

 

 

 

 

 

 

 

 



 

 

 

 

 

 

 

 

 

 

 

 

 

 

 

 

 

 

 

 

 



 

Emanuele Casale  

Le prime tappe della sua attività di compositore sono 
caratterizzate dalla vincita dei seguenti concorsi internazionali: 
Primo Premio Irino Prize di Tokyo, Primo Premio Reading Panel 
dell’IRCAM di Parigi, Primo Premio GRAME di Lione, Primo 
Premio IMEB di Bourges, Primo Premio (juniores e seniores) 
IREM dell’International Music Council - UNESCO, Primo Premio 
Akademie der Künste di Berlino. È stato ‘Composer in Residence’ 
al Frankfurt Opera House e all’Accademia delle Arti di Berlino. 
L’American Academy lo ha nominato Italian Fellow in the Arts. 
Ha ottenuto il premio ‘Classici di Oggi’ da parte della SIAE. La 
riapertura del Teatro La Fenice di Venezia è stata inaugurata con 
una sua composizione per orchestra. Ha realizzato l’opera 
audiovisiva Conversazioni con Chomsky con la consulenza e la 
partecipazione dal vivo del linguista/attivista americano Noam 
Chomsky. Le sue composizioni sono state eseguite da numerosi 
musicisti in varie istituzioni: Biennale di Venezia, Scala di Milano, 
Orchestra della RAI, Oslo Sinfonietta, Teatro La Fenice, Ensemble 
Intercontemporain, Ensemble Modern, Parco della Musica di 
Roma, BBC Symphony Orchestra e in molte altre sedi 
internazionali. La sua formazione musicale è avvenuta sotto la 
guida di Aldo Clementi, Eliodoro Sollima e Alessandro Cipriani. 
Ha completato i suoi studi nei Conservatori Vincenzo Bellini e 
Licinio Rifece con il massimo dei voti e la lode. Insegna 
Composizione Elettroacustica al Conservatorio Vincenzo Bellini. 

  



Salvatore Sciarrino  

Salvatore Sciarrino ha cominciato a comporre da autodidatta; 
primo concerto pubblico, 1962. Ha pubblicato con Ricordi dal 
1969 e dal 2005 con Rai Trade (oggi RaiCom). Vastissima la sua 
discografia, conta circa 150 cd. È autore della maggior parte dei 
libretti delle proprie opere teatrali e di articoli, saggi e testi di vario 
genere, alcuni dei quali raccolti in Carte da suono (Cidim – 
Novecento, 2001). Di rilievo il suo libro interdisciplinare sulla 
forma musicale Le figure della musica, da Beethoven a oggi 
(Ricordi, 1998). Ha insegnato nei conservatori di Milano (1974-83), 
Perugia (1983-87) e Firenze (1987-96). Parallelamente ha tenuto 
corsi di perfezionamento e masterclass; tra i tanti a Città di 
Castello dal 1979 al 2000 e alla Boston University. 
Accademico di Santa Cecilia, Accademico delle Belle Arti della 
Baviera e Accademico delle Arti (Berlino), nel 2007 ha ricevuto 
dall’Università di Palermo la Laurea “ad honorem” in Musicologia. 
Ha vinto numerosi premi, tra cui nel 2003 il Prince Pierre de 
Monaco e il Premio Internazionale Feltrinelli; nel 2006 il 
Musikpreis Salzburg; nel 2011 il BBVA Foundation Frontiers of 
knowledge Award, nel 2014 il Premio Una vita per la musica 
(Associazione Rubinstein Venezia) e nel 2016 il Leone d’oro alla 
carriera per la Musica (Biennale Venezia). 
Dal 2013 è docente presso l’Accademia Chigiana, dove aveva già 
insegnato nel 1983 e nel 2002  



Quartetto Prometeo 

Vincitore della 50° edizione del Prague Spring International 
Music Competition nel 1998, il Quartetto Prometeo è stato 
insignito anche del Premio Speciale Bärenreiter come migliore 
esecuzione fedele al testo originale del Quartetto K 590 di 
Mozart, del Premio Città di Praga come migliore quartetto e del 
Premio Pro Harmonia Mundi. 

Nel 1998 il Quartetto Prometeo è stato eletto complesso 
residente della Britten Pears Academy di Aldeburgh e nel 1999 
ha ricevuto il premio Thomas Infeld dalla Internationale Sommer 
Akademie Prag-Wien-Budapest per le “straordinarie capacità 
interpretative per una composizione del repertorio cameristico 
per archi” ed è risultato secondo al Concours International de 
Quatuors di Bordeaux. Nel 2000 è stato nuovamente insignito 
del Premio Speciale Bärenreiter al Concorso ARD di Monaco. 
Riceve il Leone d’Argento 2012 alla Biennale Musica di Venezia. 

Si è esibito nelle più importanti sale tra cui Concertgebouw di 
Amsterdam, Musikverein, Wigmore Hall, Aldeburgh Festival, 
Prague Spring Festival, Mecklenburg Festival, Accademia di 
Santa Cecilia di Roma, Società del Quartetto di Milano, Amici 
della Musica di Firenze, Teatro La Fenice. Ha collaborato con 
musicisti quali Mario Brunello, David Geringas, Veronika Hagen, 
Alexander Lonquich, Enrico Pace, Stefano Scodanibbio, 
Quartetto Belcea, Enrico Bronzi, Mariangela Vacatello, Lilya 
Zilberstein. Particolarmente intenso è il rapporto artistico con 
Salvatore Sciarrino, Ivan Fedele e Stefano Gervasoni. Ha inciso per 
Ecm, Sony e Brilliant. Dal 2013 è “quartetto in residence” 
all’Accademia Chigiana di Siena in collaborazione con la classe di 
composizione di Salvatore Sciarrino e dal 2019 tiene corsi di 
quartetto presso Accademia musicale Santa Cecilia di 
Portogruaro e dal 2020 a Roma nell’ambito di Avos Project. 



  



 

 

 

 

 

 

 

 

 

 

 

  



 


