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ORE 21.15, TEATRO DEI ROZZI 

 
EXILES 

 

CLIVE GREENSMITH violoncello 

 

QUARTET INTEGRA 
Kyoka Misawa violino 

Rintaro Kikuno violino 
Itsuki Yamamoto viola 
Ye Un Park violoncello 
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György Ligeti 
Târnăveni 1923 – Vienna 2006 

 
Sonata per violoncello solo (1948 - 1953) 

 
I. Dialogo – Adagio, rubato, cantabile 

II. Capriccio – presto con slancio 

 
 

John Tavener 
Wembley 1944 – Child Okefor 2013 

 
6 Achmatova Songs 

 
 

Zoltán Kodály 
Kecskemét 1882 – Budapest 1967 

 
Duo per violino e violoncello op. 7 

 
I. Allegro serioso, non troppo 

II. Adagio - Andante 
III. Maestoso e largamente, ma non troppo lento - Presto 

 
 

* * * 
 
 

György Ligeti 
Târnăveni 1923 – Vienna 2006 

 
Quartetto per archi n. 2 

 
Allegro nervoso 

Sostenuto, molto calmo 
Come un meccanismo di precisione 
Presto furioso, brutale, tumultuoso 

Allegro con delicatezza 
 

 



Esuli 
di Martina Palilla 

‹‹Non c’è dolore più grande della perdita della terra natia››, 
recitava il drammaturgo greco Euripide nel V secolo a.C.. Già 
allora, l'esilio rappresentava una delle tematiche più complesse 
nell’arte della tragedia, in cui storie di personaggi che affrontano 
non solo un esilio fisico, ma anche spirituale, abbondano. Edipo, 
cacciato da Tebe dopo aver scoperto la verità sulla sua identità, 
rappresenta l'esilio come ricerca di redenzione; Medea, bandita 
da Corinto, incarna il dolore e la vendetta di chi è stato tradito; 
Oreste, dopo aver ucciso sua madre Clitennestra per vendicare 
l'omicidio del padre Agamennone, è costretto a vagare 
tormentato dalle Erinni. Questi personaggi sono esuli che vivono 
la lontananza dalla loro terra talvolta come sofferenza, altre volte 
come alienazione, solitudine e nostalgia. Nell’animo di ciascuno 
di loro si imprimono tracce della terra natia, la cui nostalgica 
memoria resiste nonostante la distanza e il tempo.  

Esuli è la parola chiave del concerto di questa sera che lega 
insieme tre figure della storia della musica, che riflettono questa 
tematica in modi profondi: György Ligeti, Zoltán Kodály e John 
Tavener. Sono portatori di una memoria frammentata, che 
intrecciano nelle loro opere il ricordo del passato con la ricerca di 
un nuovo senso di appartenenza. Ad accumunare i primi due 
compositori è la terra d’origine, l’Ungheria, anche se hanno 
sperimentato due tipi di esilio differenti: Ligeti l’esilio forzato a 
causa delle sue origini ebraiche, Kodály l’esilio come ricerca nei 
meandri sconosciuti della sua stessa terra. Di natura spirituale è 
invece l’esilio a cui va incontro il compositore britannico Tavener, 
che nel 1977 si convertì alla religione ortodossa russa, che 
influenzò fortemente le sue composizioni. Provate dunque a 
immaginare il concerto di questa sera come un viaggio musicale 



che vi porterà a scoprire mondi sonori diversi tra loro, ma allo 
stesso tempo connessi.  

A dare il via è la Sonata per violoncello solo composta da György 
Ligeti tra il 1948 e il 1953. Da poco terminata la Seconda guerra 
mondiale, Ligeti si era trasferito a Budapest per proseguire i suoi 
studi di composizione presso l’Accademia di Musica, dove 
compose il primo movimento, Dialogo, dedicato alla 
violoncellista Anouss Vranyi di cui era perdutamente 
innamorato. Il brano è stato pensato da Ligeti come una 
conversazione tra un uomo, al quale viene affidato il registro 
grave, e una donna, che sviluppa la melodia sul registro acuto, 
messi in risalto dall’uso separato delle corde del violoncello. 
Come afferma lo stesso compositore, rispetto ai lavori degli anni 
precedenti Dialogo non spicca per “modernità” e presenta tratti 
che lo avvicinano al “popolare”. Questo processo di 
“popolarizzazione” si riflette nell’invenzione di melodie 
spiccatamente ungheresi, che tuttavia mantengono le distanze 
dal vero e proprio canto popolare. L’intero movimento è 
estremamente lirico e costruito su due ostinati, uno affidato al 
registro acuto e uno a quello grave, che vengono alternatamente 
reiterati nel corso della composizione. A colpire è la mancanza di 
un’indicazione metrica: le linee tra una battuta e l’altra, nella 
partitura, delimitano solo le frasi melodiche e non il numero di 
battiti presenti per misura, lasciando spazio interpretativo 
all’esecutore. Di particolare interesse poi è l’uso di glissandi e 
pizzicati, già frequentemente utilizzati da Bartók e tipici della 
musica popolare ungherese. Il secondo movimento, intitolato 
Capriccio, venne composto da Ligeti cinque anni dopo il primo, 
quando la celebre violoncellista Vera Dénes gli chiese di scrivere 
un brano per lei. Esso si sviluppa su un implacabile 3/8 che si 
interrompe brevemente solo per la momentanea iterazione 
degli ostinati già presentati dal compositore nel primo 
movimento. Il Capriccio, il cui titolo deriva dalla passione di Ligeti 



per i Capricci di Paganini e i suoi pezzi virtuosistici per archi, 
sfrutta tutti i possibili timbri offerti dal violoncello, grazie alla 
melodia che si sviluppa per l’intera estensione dello strumento e 
su vari registri. Questo aspetto, insieme all’indicazione di Ligeti di 
suonarlo il “più velocemente possibile”, porta il violoncello 
all’estremo virtuosismo e al massimo delle sue capacità sonore.  

Dopo aver esplorato l’esilio di Ligeti, con la Sonata per violoncello 
solo, ci immergiamo nell’esilio spirituale di John Tavener, le cui 
Achmatova Songs evocano la nostalgia e la ricerca interiore 
attraverso il dialogo tra passato e presente. Anna Andréevna 
Achmatova fu una poetessa russa, candidata nel 1965 al premio 
Nobel per la letteratura, di cui Tavener nel 1992 scelse e adattò in 
musica sei poesie per soprano e violoncello. Gran parte della sua 
opera letteraria fu censurata e vietata dal regime sovietico 
perché considerata non conforme all'ideologia socialista. Pur 
non essendo stata fisicamente espulsa dalla Russia, Achmatova 
fu praticamente messa al bando dal mondo letterario ufficiale. 
Negli anni '40, infatti, fu denunciata come "nemica del popolo" 
da Andrei Zhdanov, uno dei principali collaboratori di Stalin, e le 
sue opere furono bandite dalla pubblicazione fino al 1953. Molti 
compositori russi decisero, alla fine del regime, di dare nuova vita 
ai suoi scritti. Questo processo si inserisce in un contesto più 
ampio di riscoperta della cultura modernista dei primi del 
Novecento di cui Prokof'ev fu portavoce. Nel 1916, infatti, aveva 
prodotto un ciclo di poesie di Achmatova, ristabilendo così una 
tradizione musicale e letteraria la cui continuità era stata 
interrotta. L’interesse di Tavener per gli scritti della poetessa fu 
direttamente influenzato dalla sua conversione all'ortodossia nel 
1977, di cui una prima diretta conseguenza fu l’adattamento del 
Requiem di Achmatova per soprano, tenore e orchestra del 1979. 
Le sei poesie scelte dal compositore nell’opera che ascolteremo 
stasera sono state scritte in diversi periodi, ma enfatizzano tutte 
il tema dell’esilio e dell’alienazione, centrali nella tradizione 



poetica russa. Le prime tre esprimono la sua venerazione per altri 
poeti: Dante, esiliato dalla sua città natale, anche dopo la morte; 
Puškin e Lermontov, esiliati a causa delle loro opere e del loro 
comportamento sovversivo, con Puškin confinato in diverse 
località della Russia meridionale e Lermontov esiliato nel 
Caucaso; e infine Pasternak che, sebbene non fosse stato esiliato 
fisicamente, fu isolato e perseguitato all'interno del suo paese. La 
sua opera fu bandita e il suo nome censurato dalla stampa 
ufficiale. Nelle due canzoni centrali, Achmatova esprime 
dapprima la sua diffidenza verso l'elogio del proprio lavoro, in un 
secondo momento fa emergere il suo desiderio di scrivere 
guidata dalla musa. L'ultima poesia, intitolata Morte, è una 
riflessione sulla fine della propria vita, di cui la poetessa avverte 
l'inevitabilità e desidera l’arrivo. In generale, il linguaggio 
musicale utilizzato da Tavener è profondamente sincretico, le 
linee melodiche sono spesso melismatiche e rimandano sia alla 
musica della chiesa bizantina, sia alla musica orientale. Voce e 
violoncello si fondono in un continuo alternarsi di melodie, 
enfatizzando le loro peculiarità timbriche, senza mai far 
predominare uno sull’altro.  

Il Duo per violino e violoncello op. 7 di Zoltán Kodály richiama 
nuovamente la nostra attenzione all’Ungheria e alle sue 
tradizioni popolari, di cui il compositore cercò incessantemente 
di preservare lo stile. Sia lui che il collega Bartók, nonostante gli 
esiti molto diversi, furono profondamente coinvolti nella ricerca 
sul canto popolare ungherese, contribuendo entrambi alla 
creazione di una moderna musica d'arte nazionale radicata su 
materiali popolari autentici. In un saggio del 1962 Bartók 
compara il proprio lavoro a quello di Kodály: ‹‹la sua arte, come la 
mia, ha due radici: è nata dalla musica contadina ungherese e 
dalla musica francese moderna. Ma sebbene la nostra arte sia 
cresciuta da questo terreno comune, i nostri lavori fin dall'inizio 
sono stati completamente diversi››. L'opera di Kodály eseguita 



stasera si articola in tre movimenti, ciascuno dei quali presenta 
uno schema ritmico ricorrente, che riflette le qualità ripetitive 
della tradizione musicale ungherese (già evidenziate negli 
ostinati usati da Ligeti nella Sonata per violoncello solo). Nel 
corso della composizione, Kodály valorizza l’importanza del 
lamento nella cultura contadina ungherese e lo utilizza come 
base espressiva. In particolare, il terzo movimento adotta una 
struttura simile a quella dei csárdás – danza popolare 
caratterizzata da un’introduzione lenta e un finale dal ritmo 
incalzante e frenetico – che si può già cogliere nelle indicazioni 
di tempo Maestoso e Presto. Il Maestoso si apre con un lamento 
suonato dal violino, che Kodály suggerisce di eseguire sulla corda 
Sol per ottenere una sonorità grezza e autentica. Nel Presto 
mantiene una struttura lineare, identificabile in un Rondò, il cui 
tema principale è intervallato a nuove melodie. Le indicazioni 
ritmiche sulla partitura sono esigue e lasciano spazio 
interpretativo all'esecutore, che si avvicina ancor di più al 
violinista tradizionale. L’uso di bordoni, figure ritmiche ripetitive, 
passaggi rapidi di crome e ornamenti rimandano 
immediatamente alle sonorità contadine.  

Il nostro viaggio musicale giunge al termine con il Quartetto per 
archi n. 2 di Ligeti, composto per il quartetto LaSalle nel 1968, 
subito dopo aver completato Continuum. Tuttavia, ci volle più di 
un anno prima che il quartetto LaSalle riuscisse a padroneggiare 
le immense difficoltà tecniche della composizione. In effetti, 
come lo stesso Ligeti dichiarò durante un’intervista con il 
musicologo ungherese Péter Várnai nel 1978, il Quartetto per 
archi n.2 era l’opera che più di tutti incarnava le sue idee musicali 
e le tecniche compositive sperimentate fino a quel momento. 
L’opera si articola in cinque movimenti, ciascuno dei quali 
presenta caratteristiche differenti, attraverso cui Ligeti elabora lo 
stesso materiale da un punto di vista nuovo. Il terzo tempo, ad 
esempio, non è altro che uno studio sul movimento meccanico, 



in cui le parti suonano a distanza di tono o semitono l’uno 
dall’altro, senza evidenti movimenti ascendenti o discendenti, 
creando un continuum granulare. In generale, Ligeti pone 
particolare attenzione alla microfonia – micro variazioni di altezza 
– e cerca di assemblare con strumenti acustici le texture della 
musica elettronica. Esso rappresenta non solo una pietra miliare 
del suo stile maturo, ma anche uno dei più importanti quartetti 
d'archi della seconda metà del secolo scorso. Ligeti abbandona 
sia i sistemi tonali tradizionali che quelli moderni – come il 
serialismo – e sviluppa un repertorio di contrasti stilistici. In 
questo modo riflette perfettamente lo spirito del tempo, 
rendendo il quartetto un simbolo delle sensibilità e delle 
tendenze diffusi negli anni Sessanta e Settanta.  

In questo concerto proposto oggi dall’Accademia Chigiana, il 
tema dell’esilio diventa un filo conduttore che attraversa le opere 
di Ligeti, Kodály e Tavener, ognuno dei quali esplora a suo modo 
la perdita, la memoria e la ricerca di identità e appartenenza. Un 
concerto che ci invita riflettere sulle profonde connessioni tra la 
terra natia e l'animo umano, scoprendo come l'arte possa 
trasformare la sofferenza dell'esilio in una straordinaria 
espressione di bellezza e resilienza. 

 

 

 

 

 

 

 



 

 

 

 

 

 

 

 

 

 

 

 

 

 

 

 

 

 

 

 

  



 

 

 

 

 

 

 

 

 

 

 

 

 

 

 

 

 

 

 

 

 

 



 

  



 

  



 

  



 

 

 

 

 

 

 

 

 

 

 

 

 

 

 

 

 

 

 

 

 



 

 

 

 

 

 

 

 

 

 

 

 

 

 

 

 

 

 

 

 

 



 

 

 

 

 

 

 

 

 

 

 

 

 

 

 

 

 

 

 

 

 



 

 

 

 

 

 

 

 

 

 

 

 

 

 

 

 

 

 

 

 

 



 

 

 

 

 

 

 

 

 

 

 

 

 

 

 

 

 

 

 

 

 



 

 

 

 

 

 

 

 

 

 

 

 

 

 

 

 

 

 

 

 

 



 

 

 

 

 

 

 

 

 

 

 

 

 

 

 

 

 

 

 

 

 



 

 

 

 

 

 

 

 

 

 

 

 

 

 

 

 

 

 

 

 

 



 

 

 

 

 

 

 

 

 

 

 

 

 

 

 

 

 

 

 

 

 



 

 

 

 

 

 

 

 

 

 

 

 

 

 

 

 

 

 

 

 

 



 

 

 

 

 

 

 

 

 

 

 

 

 

 

 

 

 

 

 

 

 



 

 

 

 

 

 

 

 

 

 

 

 

 

 

 

 

 

 

 

 

 



 

 

 

 

 

 

 

 

 

 

 

 

 

 

 

 

 

 

 

 

 



 

 

 

 

 

 

 

 

 

 

 

 

 

 

 

 

 

 

 

 

 



 

 

 

 

 

 

 

 

 

 

 

 

 

 

 

 

 

 

 

 



Dal 1999 fino all’ultimo concerto nel 2013 Clive Greensmith è 
stato il violoncellista del famoso Tokyo String Quartet, sul palco 
per più di 100 concerti all’anno e violoncellista principale della 
London’s Royal Philharmonic Orchestra. È uno dei membri 
fondatori del Montrose Trio assieme al pianista Jon Kimura 
Parker e al violinista Martin Beaver. Durante gli oltre 25 anni di 
carriera, ha creato un catalogo di registrazioni storiche per 
l’etichetta Harmonia Mundi. Greensmith ha studiato con Donald 
McCall al Royal Northern College of Music (RNCM) e si è 
perfezionato a Colonia con Boris Pergamenščikov. Dopo aver 
vinto numerosi concorsi internazionali si dedica a formare e 
guidare giovani talenti. Oltre ai 15 anni alla Yale University in 
residenza con il Tokyo String Quartet, Greensmith è attivo alla 
Yehudi Menuhin School, al RNCM, al Conservatorio di San 
Francisco e alla Manhattan School of Music. Attualmente tiene il 
corso di Violoncello e Musica da camera presso la Colburn School 
a Los Angeles. I suoi studenti continuano a vincere molti premi 
prestigiosi e ad occupare posti importantinelleorchestredi 
tuttoilmondo. È docente all’Accademia Chigiana dal 2019.  

Quartet Integra, descritto come avente “un'enorme ricchezza di 
colori... e ritmi scintillanti” (All News Press), sta rapidamente 
sviluppando una reputazione di prestigio internazionale. Nel 
2022, il Quartetto ha vinto il Secondo Premio e il prestigioso 
Premio del Pubblico al 2022 ARD International Music 
Competition, il Primo Premio al Bartók World Competition 2021 
e il Primo Premio, il Premio Beethoven e il Grand Prix 
all'Akiyoshidai Music Competition 2019. Inoltre, Integra ha 
ricevuto il premio Banca Monte dei Paschi nell'Accademia 
Musicale Chigiana nel 2021, il Premio del Kirishima International 
Music Festival e il Premio del Direttore Musicale Tsuyoshi 
Tsutsumi nello stesso festival. Il Quartetto Integra ha collaborato 
con artisti come Orion Weiss, Tsuyoshi Tsutsumi, Kazuhide 
Isomura, Shigeo Neriki e Kazuhide Isomura. Il Quartetto Integra 



è attivamente coinvolto in festival musicali. È stato invitato da 
Günter Pichler (ex Alban Berg Quartet) a partecipare al Chigiana 
Summer Festival di Siena con una borsa di studio e ha 
partecipato a festival come Crans Montana Classics, Toyama 
Chamber Music Festival e Kirishima International Music Festival. 
Tra le esibizioni passate, si ricordano il Suntory Chamber Music 
Garden Festival, i festival di Kanazawa, Fukuyama e Takefu, tra gli 
altri. Impegnato nella musica contemporanea, il Quartetto 
Integra ha commissionato molte nuove opere da compositori 
giapponesi e ha presentato oltre una dozzina di prime mondiali. 
Integra ha partecipato a corsi di perfezionamento e masterclass 
con Jean-Yves Thibaudet, Milena Pajaro-Van de Stadt, Jean-
Guihen Queyras e i quartetti Jerusalem, Henschel, Atrium, Voce 
e Shanghai. Il Quartetto Integra, composto dalla prima violinista 
Kyoka Misawa, dal secondo violinista Rinato Kikuno, dal violista 
Itsuki Yamamoto e dal violoncellista Ye Un Park, è stato formato 
nel 2015 e ha iniziato i suoi studi con Kazuhide Isomura e Nobuko 
Yamazaki presso la Toho Gakuen School of Music. Hanno 
proseguito il loro percorso accademico come quartetto come 
Fellows all'Suntory Hall Chamber Music Academy. Attualmente 
sono iscritti al Programma di Ensemble in Residenza della 
Colburn School, dove studiano con Martin Beaver e Clive 
Greensmith. Il Quartetto Integra è sostenuto da fondi grant della 
Matsuo Foundation ed è inserito nel roster dei Colburn Artists. 

Valentina Piovano è diplomata in Canto presso l’Istituto di Alta 
Formazione Musicale “Giulio Briccialdi” di Terni, dove ha ottenuto 
anche il Diploma Triennale di perfezionamento in canto barocco 
e ha approfondito contemporaneamente lo studio del repertorio 
operistico sotto la guida di Lajos Kozma. Perfezionatasi presso 
l’Accademia Lirica Internazionale “Katia Ricciarelli” sotto l’egida 
di F. Zingariello e di K. Ricciarelli si è poi specializzata nel 
repertorio contemporaneo con L. Poli, M. Ceccanti e A. Caiello e 
in quello cameristico con S. Kramer, R. Abbondanza, B. Canino, I. 



Gage, E. Battaglia e L. Gallo. Dedita in particolar modo alla 
musica contemporanea e alla ricerca sulle tecniche vocali estese, 
ha inciso “Calendario II” di S. Bussotti e J. Lapio a fianco di G. 
Schiaffini, P. Innarella, F. di Castri per la storica raccolta 
discografica “Bussotti Opera Ballet”. Nel 2017 è stata la prima 
interprete di “Sketches in the garden III: Home” del compositore 
americano Chris Jonas. Nell’ottobre 2022 conseguirà il Master 
Universitario di II livello in vocalità contemporanea e del ‘900. 

 

 

 

 

 

 

 

 

 

 

 

 

 

 

 



 

 

 

 

 

 

 

 

 

 

 

 

 

 

 

 

 

 

 

 

 



PROSSIMI CONCERTI 
18 LUGLIO 

ORE 21.15, CHIESA DI S. AGOSTINO 
TODAY - In fiamme 
KATARZYNA OTCZYK / ROBERTO FABBRICIANI  
PAOLO RAVAGLIA / GIANCARLO SCHIAFFINI  
QUARTETTO SINCRONIE / TONINO BATTISTA  
ALVISE VIDOLIN / NICOLA BERNARDINI  
JULIAN SCORDATO 
Musica di Nono, Ligeti, Romitelli 
 

19 LUGLIO 
ORE 21.30, PIAZZA DEL CAMPO 
SPECIAL EVENTS - Concerto per l’Italia 
FILARMONICA DELLA SCALA  
MYUNG-WHUN CHUNG 
Musica di Beethoven 

 

20 LUGLIO 
ORE 18, TEATRO DEI RINNOVATI 
OPERA - DON PASQUALE. Gaetano Donizetti 
Solisti dell’Accademia del Maggio Musicale Fiorentino  
Allievi del corso di Direzione d’Orchestra  
DANIELE GATTI docente e coordinatore  
LUCIANO ACOCELLA docente  
ORCHESTRA SENZASPINE / CORO DELLA CATTEDRALE  
DI SIENA “GUIDO CHIGI SARACINI”/ LORENZO DONATI  
LORENZO MARIANI / WILLIAM ORLANDI, FRANCESCO BONATI  
MARCO FILIBECK / MATTIA DIOMEDI   
 

21 LUGLIO 
ORE 21.30, PIAZZA DEL CAMPO 
SPECIAL EVENTS - Storie del mare  
FILARMONICA ARTURO TOSCANINI  
BEATRICE VENEZI 
Musica di Puccini, Malipiero, Rimskij-Korsakov 

 



 

 

 

 

 

 

 

 

 

 

 

 

 

 

 

 

 

  



 


