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Nel catalogo cameristico di Haydn, il genere del Trio per pianoforte, violino 
e violoncello è quantitativamente presente con oltre trenta numeri d’opera; 
si tratta di composizioni che, sebbene coprano complessivamente l’arco di 
circa un trentennio, risalgono per la maggior parte al periodo fra il 1784 e il 
1796 e appartengono dunque alla produzione matura dell’autore; tuttavia 
sarebbe errato attendersi da esse quella scrittura di ricercato equilibrio che 
già da alcuni anni Haydn perseguiva nell’ambito di altri generi compositivi. 
Alla fine del XVIII secolo, infatti, il genere del Trio con pianoforte era 
considerato – come più in generale tutte le composizioni cameristiche con 
pianoforte – meno impegnativo dei lavori per soli archi (e in particolare del 
Quartetto), essendo destinato principalmente ai cosiddetti “Liebhaber”, 
gli esecutori dilettanti. A tale destinazione risale il carattere per lo più 
disimpegnato di queste opere (che non superano tre movimenti e non di 
rado ne comprendono solamente due), come anche la preminenza assoluta 
riservata da esse al pianoforte, strumento di rapide soddisfazioni e quindi 
prediletto dall’emergente ceto borghese. I Trii con pianoforte di Haydn si 
configurano dunque come “Sonate per pianoforte con accompagnamento 
di violino e violoncello” (come recitano i frontespizi delle edizioni a stampa 
di taluni di essi), nelle quali il violino ha una contenuta funzione melodica, 
mentre il violoncello si limita quasi sempre al semplice raddoppio della linea 
del basso pianistico. I limiti di queste composizioni sono dunque impliciti 
nella loro stessa destinazione mentre il maggior merito consiste proprio nella 
loro perfetta aderenza a quel puro piacere di far musica che era l’esigenza 
prima dei Liebhaber. 
Ne è conferma anche il Trio in la maggiore n. 18: scritto nel 1794, risale al 
periodo del secondo dei due viaggi del compositore in Inghilterra, nel 
corso dei quali Haydn produsse una decina di Trii. Aperto da tre accordi 
introduttivi, l’Allegro moderato iniziale si mantiene nell’ambientazione 
garbata e colloquiale propria di molte pagine intrattenitive, ma mostra 
anche l’abilità raggiunta da Haydn nel conciliare tale ambientazione con la 
raffinatezza del tessuto armonico e la complessità delle parti interne della 
scrittura pianistica. Il movimento lento è una pagina immersa in un clima 
espressivo di composto decorativismo e sfocia direttamente nel finale, un 
rondò brillante e scorrevole, ricco di effetti umoristici e di soluzioni argute e 
imprevedibili. 

Arrigo Quattrocchi
dal programma di sala dell’Accademia di Santa Cecilia, 22.01.1993 (flaminioonline.it)

L’opera di Fauré, che non ha nulla di rivoluzionario come quella di Debussy, si 
estende in un arco di tempo di oltre cinquant’anni e risente di un’evoluzione 
continua e costante che raggiunge – soprattutto nella musica pianistica, 
in quella cameristica e nel fascinoso linguaggio melodico del Requiem – le 
testimonianze più alte della genialità della sua ispirazione. 
In particolare nella musica da camera si possono cogliere alcuni frutti tra i 
più saporiti di Fauré, che riesce a esprimere in modo efficace quell’intimismo 



melodico, nobile e malinconico, caratterizzante l’anima del compositore. 
All’interno di questo repertorio si distinguono la Prima sonata per violino e 
pianoforte (1876), il Secondo quintetto con pianoforte (1921), messaggio di 
elevata bellezza lirica, il Quartetto per archi (1924), considerato il testamento 
di Fauré, e il Trio in re minore op. 120. Composto nel 1923 e dedicato a 
madame Maurice Rouvier, il brano si apre con un Allegro ma non troppo 
contrassegnato da omogeneità di scrittura e semplicità melodica e tematica. 
I due strumenti ad arco, sostenuti dal continuo arpeggiare del pianoforte, 
si impongono per la loro linea classicheggiante, ricca di progressioni nel 
contesto di un dialogo fatto di timbri oltre che di spunti melodici. 
L’Andantino è costruito in forma tripartita, con l’aggiunta di una coda. 
Si basa su due temi, il primo in tonalità maggiore e il secondo in minore, 
con una ricerca più accentuatamente cromatica. Nella parte centrale il 
pianoforte espande la sua cantabilità espressiva, immediatamente ripresa 
dal violino e dal violoncello con un lungo fraseggio ad ottave. L’Allegro vivo 
conclusivo inizia con un gioco di alternanze fra i due strumenti ad arco e il 
pianoforte, che sfocia nell’enunciazione del brillante e vivace primo tema del 
movimento. I continui mutamenti di tonalità conferiscono a quest’ultimo 
tempo un carattere di fresca e spigliata verve musicale. 

dal programma di sala dell’Accademia Filarmonica Romana, 11.10.1993 (flaminioonline.it)

Parallela all’impegno sinfonico, la musica da camera di Šostakovič è oggi 
considerata come una delle espressioni più congeniali all’autore per rivelare 
la sua profondità spirituale e rappresentò sovente un antidoto ai suoi 
obblighi di cantore degli anniversari ufficiali. Non è dunque un caso se egli 
diede inizio al ciclo dei suoi quindici Quartetti per archi nel 1938, proprio 
quando era stato messo al bando dalla vita musicale ufficiale in seguito alle 
critiche suscitate dalla sua opera Lady Macbeth del distretto di Mtsensk e 
all’articolo sulla “Pravda”, Caos invece di musica, ispirato dallo stesso Stalin. 
Accostabile in qualche modo ai Quartetti, per forma e valori espressivi, è anche 
il Trio in mi minore op. 67, scritto tra febbraio e agosto del 1944 ed eseguito 
il 14 novembre dello stesso anno. Sono tempi difficili e la composizione è 
segnata dall’incubo della devastazione bellica, di cui esprime l’inesorabilità 
della tragedia nella gelida atmosfera dell’Andante, ma anche il desiderio di 
riscatto nel ritmo scandito dell’Allegro con brio. 
Una tetra passacaglia, Largo, su una flemmatica linea percussiva al 
pianoforte, vede un’amara melopea sostenuta dagli archi. Questa trapassa 
senza sosta in un Allegretto dal piglio meccanico e grottesco, che sfocia a 
sua volta in una sezione centrale in fortissimo dove gli stridori degli archi si 
sovrappongono agli arpeggi della tastiera: una sorta di fuga a tre voci. 
Il conturbante gioco sfuma in un breve Adagio che riespone frammenti del 
Largo conferendo ciclicità alla narrazione musicale. 

Monica Luccisano *
* dall’archivio dell’Unione Musicale



Elogiato per «Densità sinfonica, omogeneità sonora e intensità cameristica» 
(“Frankfurter Allgemeine Zeitung”), il Trio Orelon, dalla sua fondazione nel 
2019 a Colonia, si è affermato come uno degli ensemble più interessanti 
del panorama attuale. Il Trio ha vinto importanti concorsi nazionali e 
internazionali, tra i quali il primo premio e il premio del pubblico al Concorso 
Internazionale ARD di Monaco di Baviera e primo premio e premio speciale 
all’International Chamber Music Competition di Melbourne e al Concorso 
Schubert und die Musik der Moderne di Graz. 
Ulteriori riconoscimenti sono stati conferiti a Judith Stapf (violino), Arnau 
Rovira i Bascompte (violoncello) e Marco Sanna (pianoforte) in competizioni 
come il Premio Trio di Trieste, l’ICM Pinerolo e Torino, il Concorso Schumann 
di Francoforte e il Concorso Mendelssohn di Berlino.
Il nome “orelon”, derivato dalla lingua esperanto, significa “orecchio” 
e simboleggia l’importanza centrale dell’ascolto. Il Trio, i cui membri si 
sono conosciuti nelle accademie musicali di Colonia e Berlino, esplora 
con curiosità e passione la vastità del repertorio per trio con pianoforte, 
combinando un’energia travolgente e un raffinato senso delle sfumature 
alla profonda armonia musicale.
Le tournée concertistiche portano il Trio Orelon in sale e festival prestigiosi, 
come il Concertgebouw di Amsterdam, Musikverein di Vienna, Alte Oper di 
Francoforte, Pierre-Boulez-Saal di Berlino, Prinzregententheater di Monaco 
di Baviera e, in Italia, il Ravenna Festival. Il repertorio affianca capolavori 
classici a opere meno conosciute, creando esperienze concertistiche 
innovative e tematiche.
Con Le figlie di Beethoven, l’Orelon ha lanciato un progetto pionieristico 
che mette al centro la musica di compositrici poco note o dimenticate. 
Attraverso concerti guidati e commentati, le opere di queste artiste sono 
poste in relazione con quelle di Beethoven, offrendo così una nuova 
prospettiva sull’arte compositiva femminile.
Una tematica importante, sulla quale i musicisti del Trio Orelon hanno 
orientato anche i progetti discografici: dopo il successo dell’album di 
debutto, dedicato alle opere della compositrice americana Amy Beach 
(pubblicato nel 2022 da Da Vinci Classics e acclamato dalla critica e dalla 
radio), il secondo album è dedicato alle compositrici Dora Pejačević e 
Amanda Maier, donne straordinarie del periodo romantico, sottovalutate in 
vita e quasi dimenticate in seguito.

con il contributo di con il sostegno dicon il contributo 
e il patrocinio di

con il patrocinio di


