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BOULEZ RIMANE 
di Gianfranco Vinay  
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BOULEZ REMAINS 
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Ludwig van Beethoven 
Bonn 1770 – Vienna 1827 

 

Große Fuge op. 134 (1825-26)   
riduzione per pianoforte a quattro mani della Große Fuge in 

Si bemolle maggiore op. 133 per quartetto d’archi 

 
Johannes Brahms 

Amburgo 1833 – Vienna 1897 
 

21 Danze Ungheresi WoO 1 (1858-68 / 1880)   
 

▪ Libro I 
1. Allegro molto 

2. Allegro non assai 
3. Allegretto 

4. Poco sostenuto 
5. Allegro  

▪ Libro II 
6. Vivace 

7. Allegretto 
8. Presto 

9. Allegro non troppo 
10. Presto 

▪ Libro III 
11. Poco andante 

12. Presto  
13. Andantino grazioso 
14. Un poco andante 

15. Allegretto grazioso 
16. Con moto 

▪ Libro IV 
17. Andantino 

18. Molto vivace  
19. Allegretto  

20. Poco allegretto  
21. Vivace  



Ludwig van Beethoven Große Fuge op. 134 
Johannes Brahms 21 Danze Ungheresi 
di Agnese Del Balio e Stefano Jacoviello 
 
Lilya Zilberstein, pianista di fama internazionale e vincitrice 
del Concorso Busoni nel 1987, docente chigiana dal 2011, e 
Anton Gerzenberg, giovane talento premiato al Concorso 
Géza Anda nel 2021: madre e figlio seduti davanti alla stessa 
tastiera, dove le mani si intrecceranno inseguendo ritmi 
incalzanti e complessi contrappunti. Questo concerto non 
rappresenta solo un dialogo musicale, ma permette al 
pubblico di testimoniare la trasmissione di un sapere 
musicale lungo le generazioni, attraverso i legami familiari. Il 
pianoforte davanti a cui madre e figlio sono seduti una 
accanto all’altro diventa il centro di uno spazio emotivo. 
Il programma musicale di questo concerto mette a confronto 
due capolavori che condividono l’esplorazione della 
continuità o della rottura possibile fra tradizione e ricerca: la 
trascrizione pianistica della Große Fuge op. 134 di Beethoven 
e le 21 Danze Ungheresi di Brahms, da eseguire a quattro 
mani.  
La Große Fuge fu trascritta dallo stesso Ludwig van 
Beethoven nel 1826. Fu concepita originariamente come 
movimento finale del Quartetto d’archi n. 13 in Si bemolle 
maggiore, op. 130, ma venne subito giudicata troppo lunga e 
complessa: avrebbe appesantito la struttura del quartetto e 
sarebbe risultata poco digeribile dal pubblico. L'editore stesso, 
temendo un insuccesso, convinse il compositore, caso molto 
raro, a sostituire il movimento conclusivo con una pagina dal 
carattere più luminoso e disteso, stilisticamente vicina agli 
altri movimenti dell’opera. Fu così che la Fuga venne estratta 
dal quartetto originario e pubblicata autonomamente con il 
numero d’opera 133, diventando un vero e proprio punto di 
convergenza e sintesi suprema tra due delle principali forme 
storiche della civiltà musicale occidentale: il contrappunto e il 
sonatismo classico. 



Nell’Ouverture vengono esposti quattro temi, ciascuno con la 
propria configurazione ritmica. Anche se apparentemente 
diversi, derivano tutti dalla stessa cellula melodica: il tema 
fondamentale, su cui poggerà tutta l’imponente costruzione. 
Nella prima fuga, il soggetto è energico, dal carattere ritmico 
molto pronunciato, mentre il tema fondamentale svolge la 
funzione di controsoggetto, generando un contrasto molto 
marcato. La seconda fuga, invece, assume per soggetto il vero 
e proprio tema fondamentale, conservandone sia i valori che 
gli energici sforzato; mentre svolgono la funzione 
contrappuntistica due distinti controsoggetti, ricavati 
anch’essi dal materiale iniziale, in un vero e proprio incastro 
sonoro inafferrabile. La terza fuga si basa nuovamente su una 
versione del tema fondamentale, trasformato però nella 
articolazione ritmica. In conclusione, si alternano 
“divertimenti” e "stretti”, nel corso dei quali riaffiorano 
costantemente frammenti e variazioni del tema originario, 
combinando soggetti e controsoggetti in un intricato 
contrappunto triplo. 
Nella Große Fuge Beethoven non si limita a rievocare il 
modello barocco della fuga, ma lo reinterpreta in senso 
moderno, trasfigurando la grammatica del linguaggio 
polifonico in struttura di pensiero astratta. Il soggetto 
principale, identificato in una cellula di quattro note, presenta 
una costruzione speculare basata su un disegno cromatico 
ascendente e discendente perfettamente simmetrico. Il 
secondo elemento costruttivo è anch’esso composto da 
quattro note, simmetricamente organizzate. A ciascuna 
cellula, organizzata secondo una simmetria interna segue la 
sua risoluzione armonica. Tale struttura, che distribuisce la 
sua logica in tutte le voci, genera una densità polifonica 
estrema, nella quale la dimensione timbrica del pianoforte 
sembra quasi sparire, facendo spazio a un puro intreccio di 
linee. Non c’è melodia, né armonia intesa nel senso 
tradizionale: emerge su tutto la razionalità costruttiva e 
tensione espressiva in una sintesi quasi visionaria. L’ultima 
parte della composizione rappresenta l’intreccio e la sintesi 
tra i motivi, seguendo così l’andamento di un pensiero 



dialettico, tipicamente ottocentesco, estraneo alle dinamiche 
della retorica musicale barocca. È così che questa 
composizione, carica di densità contrappuntistica e 
complessità strutturale, ha rappresentato a lungo uno dei 
punti di svolta più radicali della storia della musica, tanto che 
lo stesso Stravinskij dichiarò che sarebbe rimasta per sempre 
“contemporanea”. 
La versione pianistica della Große Fuge, perduta per più di un 
secolo, è stata ritrovata negli Stati Uniti nel 2005. Ha acquisito 
una certa rilevanza nel repertorio pianistico benché la 
trascrizione, pur tenendo conto di una trasposizione timbrica 
che costringe a cercare soluzioni per sostituire i suoni 
sostenuti degli archi, porta piuttosto ad astrarre il carattere 
della composizione verso una concezione di musica “pura”, 
riprendendo in pieno lo spirito delle meditazioni bachiane 
dell’Arte della Fuga ma volgendole al futuro della musica. 
Se la Große Fuge può essere intesa come una costruzione 
imponente e rigorosa di impianto “verticale”, le Danze 
Ungheresi di Johannes Brahms sviluppano il dialogo fra le 
parti pianistiche su una dimensione “orizzontale”, fatta di 
scambi, ribaltamenti di ruolo, “turni di parola”, 
avvicendamenti simili a quelli che possono avvenire nella 
rappresentazione teatrale di una veglia popolare.  
Scritte tra il 1858 e il 1869 per pianoforte a quattro mani, 
queste ventuno danze rappresentano uno dei principali 
esempi di incontro tra musica colta e tradizione orale. Dietro 
la loro freschezza e piacevolezza melodica, si nasconde una 
complessa operazione di trasfigurazione stilistica: le Danze 
ungheresi nascono da un attento studio della musica 
popolare magiara ancora non codificata, che Brahms assorbe 
e rielabora in una forma destinata al pubblico dei salotti 
borghesi. Il risultato è un equilibrio affascinante tra 
spontaneità e scrittura colta, che anticipa e in parte 
contribuisce a definire l’immaginario stesso della musica 
folclorica ungherese. 
Tra i compositori del XIX secolo, Brahms fu senz’altro colui che 
più di tutti fece propria e reinventò la tradizione musicale 
ungherese, confrontandosi con essa non da folclorista, ma da 



artista e interprete. Fu il violinista ungherese Eduard 
Reményi, suo amico e compagno di tournée giovanili, a 
introdurlo a quel mondo musicale così particolare e 
affascinante. Proprio durante i loro concerti, i due spesso 
improvvisavano le danze zingare che Reményi conosceva 
bene. Fu solo negli anni successivi, a partire circa dal 1867, che 
Brahms iniziò ad approfondire lo studio di quella musica, 
collezionando e raccogliendo partiture, trascrizioni e raccolte 
popolari. Questo interesse si tradusse nell’assorbimento 
profondo di stilemi, ritmi, colori, che divennero parte 
integrante del suo linguaggio compositivo, che manifesta 
pienamente il suo interesse per il patrimonio di tradizione 
orale nelle Danze Ungheresi. 
Molte delle danze si basano su melodie preesistenti, come 
czardas e altri canti raccolti nelle regioni dell’Impero Austro-
Ungarico, mentre altre sono totalmente frutto della sua 
invenzione, ma comunque ispirate allo stesso mondo 
musicale.  
L'alternanza tra tempi lenti e veloci, indicati in partitura con i 
termini popolari “Lassú” e “Friss”; i ritmi sincopati, il passaggio 
improvviso dal lirismo malinconico al virtuosismo estremo, 
tutti i caratteri della musica tradizionale magiara sono 
riportati nella scrittura pianistica con straordinaria efficacia 
espressiva. 
A differenza delle Rapsodie di Listz, Brahms preferisce 
utilizzare le classiche forme tripartite (A – B – A), affidando la 
tensione musicale ed espressiva all’agogica, rifiutando sia lo 
sviluppo dei motivi che i passaggi di introduzione e di 
transizione. 
Le danze più celebri, come la n. 1, la n. 5 e la n. 6, riportano in 
modo lampante l’esempio di questa forma stilistica, che 
alterna sezioni caratterizzate da una melodia struggente ad 
altre colme di improvvisi scatti ritmici. La n. 4 rende all’ascolto 
il clima vivace delle orchestre tzigane; mentre la n. 14 si 
distingue per la sua durata brevissima, il lirismo accorato e 
intensamente melodico. Queste danze non sono quindi dei 
semplici intrattenimenti leggeri, ma una fusione tra la cultura 
popolare orale e l’elaborazione del compositore, che 



trasforma l’arte popolare dei nomadi ungheresi in pratica 
musicale propria di un contesto sociale cittadino e borghese. 
A sua volta sarà quel pubblico, che si riconosce in tutt’altra 
identità, a scegliere di guardare al mondo “altro” popolare 
mantenendo attraverso la musica un certo “distacco di 
sicurezza”, secondo il gusto tipico per il folklore. 
Nel 1869 Brahms pubblicò la prima raccolta (nn. 1 - 10), seguita 
dalla seconda nel 1880 (nn. 11 – 21). Originariamente concepite 
per pianoforte a quattro mani, furono successivamente 
adattate per pianoforte solo, e poi, in parte, orchestrate dallo 
stesso Brahms (solo tre, le numero 1, 3 e 10). Numerose altre 
versioni orchestrali furono realizzate da compositori come 
Antonín Dvořák e Albert Parlow. Le danze di Brahms sono poi 
state trascritte ed arrangiate per esecuzioni destinate al 
pubblico della musica leggera: il successo di queste 
composizioni che riescono a rimanere se stesse al di là di ogni 
trascrizione e rimaneggiamento testimonia la loro capacità di 
conservare l’energica piacevolezza che le contraddistingue. 
La Große Fuge e le Danze ungheresi condividono una 
medesima tensione innovativa; nella fuga beethoveniana si 
assiste alla crisi della forma e alla ricerca di un nuovo stile 
contrappuntistico, mentre nelle danze brahmsiane, alla 
rielaborazione e assorbimento della tradizione popolare. 
Anche se molto diverse tra loro nello stile, entrambe le opere 
richiedono agli esecutori un solido contatto con la tradizione, 
una buona consapevolezza della loro struttura, una sensibilità 
e una competenza che consenta, attraverso l’interpretazione, 
di restituire un pensiero musicale complesso e articolato, 
senza lasciare indietro la notevole profondità storica di ogni 
scelta compositiva. 
In questo senso l’esecuzione di Lilya Zilberstein e Anton 
Gerzenberg ha un valore speciale: alla prova di tecnica e stile 
aggiunge e restituisce lucidamente al pubblico un vero 
dialogo tra generazioni. È l’esempio del tentativo di 
salvaguardare la continuità culturale di una tradizione 
interpretativa attraverso la trasmissione familiare del 
repertorio, che allo stesso tempo contempla attraverso il 
dialogo la necessità di tornare su ogni passaggio per trovarne 



ogni volta un senso nuovo. La condivisione di linguaggio e 
sensibilità che si rinnova nel tempo mantiene viva la 
connessione tra musica e pubblico. Così, la tradizione 
pianistica si trasforma e si rinnova, senza perdere la propria 
identità, mentre le composizioni, ricche e aperte a molte 
interpretazioni, trovano nuova vita nella loro esecuzione a 
quattro mani. 
 
 
 

 

 

 

 

 

 

 

 

 

 

 

 

 

 



BIOGRAFIE  

Lilya Zilberstein È salita alla ribalta internazionale nel 1987, 
vincendo il Concorso Busoni di Bolzano. Fu una vittoria 
sensazionale e ci vollero 5 anni prima che il Premio fosse 
nuovamente assegnato. Da allora la pianista, moscovita di 
nascita e tedesca d’adozione ha tenuto concerti in tutta 
Europa,nell’America del Nord e del Sud e in Asia. Ha iniziato lo 
studio del pianoforte a 5 anni con Ada Traub alla Scuola 
Gnessin di Mosca prima e all’Istituto Gnessin poi con 
Alexander Satz, fino al diploma nel 1988. Nel 1985 ha vinto il 
Concorso Russo e il Concorso Pan-Sovietico di Riga. È stata 
invitata dai Berliner Philharmoniker e Claudio Abbado per la 
prima volta nel 1991 e insieme hanno interpretato 
ripetutamente e registrato per Deutsche Grammophon i 
Concerti.2 e 3 di Rachmaninov. Lilya Zilberstein ha collaborato 
con molte altre orchestre prestigiose, tra cui: Chicago 
Symphony Orchestra, Orchestra Sinfonica Čajkovskij di 
Mosca, London Symphony e Royal Philharmonic Orchestra di 
Londra, Orchestra della Scala e Staatskapelle di Dresda. Oltre 
che con Claudio Abbado, ha suonato con molti importanti 
direttori quali: John Axelrod, Paavo Berglund, Semyon 
Bychkov, Gustavo Dudamel, Christoph Eschenbach, Vladimir 
Fedoseyev, Alun Francis, Leopold Hager, Dmitrij Kitajenko, 
James Levine, Wassili Sinajski, Michael Tilson Thomas, Jean-
Pascal Tortellier, Marcello Viotti e Antonin Witt. Nel 1998, le è 
stato attribuito a Siena il Premio Internazionale “Accademia 
Musicale Chigiana” e dal 2011 è titolare della classe di 
pianoforte della prestigiosa Accademia senese. Lilya 
Zilberstein ha registrato 8 cd per Deutsche Grammophon, 
con programmi di pianoforte solo e con orchestra: il Concerto 
di Grieg con Järvi e la Gothenburg Symphony Orchestra e i già 
citati Secondo e Terzo di Rachmaninov con Claudio Abbado e 



i Berliner Philharmoniker. Ha partecipato alla registrazione 
dell’opera omnia di Chopin, pubblicata da DGG nel 1999 e tra 
le numerose incisioni più recenti ricorderemo la Sonata di 
Brahms per due pianoforti con Martha Argerich per EMI e un 
cd Clementi, Musorgskij e Rachmaninov pubblicato da 
Hänssler Classic. Negli anni scorsi, oltre ad essersi esibita da 
sola o con orchestra negli Stati Uniti, Asia, Sud America, Italia, 
Gran Bretagna, Francia, Svezia, Spagna, Polonia e Islanda, ha 
anche tenuto molteplici concerti in tutto il mondo con il 
violinista Maxim Vengerov; è tornata per la prima volta dopo 
16 anni a Mosca ottenendo un grande successo ed è stata 
ospite regolare dei grandi Festival internazionali. Nel 2009 ha 
festeggiato i suoi primi venti anni di carriera con una lunga 
tournée europea in duo con Martha Argerich e la 
collaborazione con la famosa artista argentina continua 
tutt’ora ogni anno. In Italia, dopo la vittoria al Concorso Busoni, 
Lilya Zilberstein debuttò con immediato grande successo al 
Maggio Musicale Fiorentino del 1988 e ha tenuto da allora più 
di 250 concerti per tutte le più importanti istituzioni musicali. 
Nel 1999 ha debuttato al Teatro alla Scala con l'Orchestra 
Filarmonica sotto la direzione di Semyon Bychkov ed è 
tornata più volte nel Teatro milanese, sempre con successo. 
Lilya Zilberstein è titolare della cattedra di pianoforte alla 
MDW-Universität für Musik und darstellende Kunst di Vienna, 
all’Accademia Chigiana di Siena e tiene masterclasses in tutto 
il mondo. 

Anton Gerzenberg. Dopo aver vinto il primo premio al 
Concorso Géza Anda di Zurigo nel 2021 ed essere stato 
nominato “Great Talent” al Konzerthaus di Vienna per il 
triennio 2022-24, il pianista Anton Gerzenberg, nato nel 1996, 
si è affermato nel panorama musicale internazionale: con un 
repertorio che spazia da Sweelinck a Lachenmann, conquista 



il pubblico con un'esecuzione virtuosistica e sensibile in 
programmi ricercati. Nel giugno 2024 è stato insignito del 
Martha Argerich Steinway Prize. Oltre a proseguire la sua 
collaborazione con il Konzerthaus di Vienna, Anton 
Gerzenberg sarà ospite, nella stagione 2024/25, del 
Konzerthaus di Berlino, del Musikverein di Vienna, del 
Musikverein di Graz, del Nikolaisaal di Potsdam, de Le Piano 
Symphonique di Lucerna e del Ruhr Piano Festival. Nella 
primavera del 2025 intraprenderà un’ampia tournée asiatica, 
che lo porterà a Hong Kong, Taiwan, Singapore e in Cina 
insieme a Lilya Zilberstein. Anton Gerzenberg si è già esibito 
in numerose importanti sale da concerto in tutto il mondo, 
come la Tonhalle di Zurigo, la Elbphilharmonie di Amburgo, 
l’Accademia Franz Liszt di Budapest e il National Concert Hall 
di Taiwan, oltre a festival come lo Schleswig-Holstein Musik 
Festival, l’Heidelberger Frühling e i Martha Argerich Festival di 
Lugano e Amburgo. Ha suonato con orchestre come la 
Tonhalle Orchester Zürich, la Wiener Symphoniker, la 
Konzerthausorchester Berlin, l’Orchestre de chambre de 
Paris, la Lucerne Symphony Orchestra, il Musikkollegium 
Winterthur e la Tiroler Symphonieorchester, tra le altre. Tra i 
suoi partner musicali figurano Martha Argerich, Ilya Gringolts, 
Julia Hagen e Dora Schwarzberg, così come direttori 
d’orchestra del calibro di Paavo Järvi, Stefan Blunier, Jonathan 
Stockhammer, Holly Hyun Choe e Nil Venditti. Il suo interesse 
per la musica contemporanea è stato particolarmente 
stimolato dagli studi con il pianista francese Pierre-Laurent 
Aimard e lo ha portato a collaborare con importanti 
compositori dei nostri giorni. Nel 2019 ha fondato l'ÉRMA 
Ensemble, specializzato nella musica contemporanea, 
insieme ad altri giovani solisti. I suoi studi lo hanno portato in 
precedenza da Julia Suslin e Julija Botchkovskaia ad 
Amburgo e da Jan Jiracek von Armin a Vienna; ha inoltre 



ricevuto importanti stimoli da Robert Levin, Alfred Brendel e 
Bella Davidovich. 

 

 

 

 

 

 

 

 

 

 

 

 

 

 

 

 

 

 



PROSSIMI CONCERTI 

 

 

 

 

 

 

 

 

 

 

 

 

 

 

 

 

  



 

 

 

 

 

 

 

 

 

 

 

 

 

 

 

 

 

 



 


