SLO
Pri svojih tridesetih letih je imel češki skladatelj Bedřich Smetana za seboj številne neuspehe. Sprva se je skušal uveljaviti kot koncertni pianist, vendar je bil primoran zaradi mlačnega odziva skrajšati svojo predstavitveno turnejo. Revolucionarnega leta 1848 se je v Pragi povzpel na barikade, upor pa je kraljeva vojska hitro zadušila. Franz Liszt je zavrnil njegovo prošnjo za finančno pomoč pri vzpostavljanju zasebne šole klavirja, s katero je pozneje postal znan znotraj krogov češkega nacionalnega gibanja. Tudi na domačem pianističnem področju ni veljal za največjega mojstra, kritiki so bistveno bolj hvalisali njegovega sonarodnjaka Dreyschocka. Nesrečna usoda se ga je držala tudi v zasebnem življenju. Prvo ženo mu je vzela tuberkuloza, od njunih štirih hčera je odrasla le ena. Po smrti najstarejše deklice, ki je pri svojih štirih letih že izkazovala veliko glasbeno nadarjenost in je bila Smetani zato še posebej pri srcu, je brez odlašanja začel pisati Trio št. 1 v g-molu. Posvetil ga je »spominu na Bedřižko, katere redek glasbeni talent nam je prinesel toliko lepega«. Četudi skladatelj nikoli ni izdal programa skladbe, je poslušalcu takoj jasno, da gre za smrtno resno delo. Vsi trije stavki so napisani v g-molu, nemudoma zaslišimo prepletanja padajočih glasov in širokih intervalnih skokov, že od baroka prepoznanih kot simbolov žalovanja in velikih čustvenih pretresov, druga téma naj bi izhajala iz Bedřižkine še posebej ljube melodije, skladbo pa sklene pogrebna koračnica, ki jo spremlja slikanje pritrkavanja mrtvaških zvonov v klavirju. Tehnično zahteven klavirski stavek s solističnimi kadencami nam razkriva tudi skladateljevo pianistično virtuoznost, saj je skladbo krstil kar sam. Vendar izvedba v Pragi znova ni uspela, medel odziv je Smetano dokončno spodbudil v iskanje bolj naklonjenega okolja, ki ga je za več let našel v švedskem Göteborgu. Trio št. 1 ni navdušil le tamkajšnjega občinstva, temveč tudi Smetanovega velikega vzornika Liszta, ki ga je spodbudil k revizijam. Končno obliko je skladba prejela leta 1880 in danes velja za del železnega repertoarja za zasedbo klavirskega tria, četudi gre za eno izmed zgolj treh končanih Smetanovih del za komorne sestave.
Med prvimi slovenskimi skladatelji, ki so glasbeno izobrazbo pridobili v več evropskih prestolnicah in se tam seznanili z najsodobnejšimi glasbenimi tokovi svoje dobe, je bil Lucijan Marija Škerjanc. V prvi polovici dvajsetih let prejšnjega stoletja je študiral v Pragi, na Dunaju in v Parizu, nato pa se je vrnil v Ljubljano, kjer je služboval kot dirigent in profesor ter se s svojimi glasbenimi kritikami ter drugimi publicističnimi zapisi postavil kot eminenca slovenskega glasbenega življenja. Slogovno se je naslonil predvsem na impresionistično pisavo po francoskem zgledu, zaradi česar ga današnje glasbeno zgodovinopisje prepoznava kot skladatelja, ki ni za vsako ceno silil h glasbeno novemu in je s tem v medvojnem času obveljal za nekakšen antipod vplivu Slavka Osterca, zavezanega vsemu, kar je dišalo po modernem. Na začetku tridesetih let je Škerjanc namreč posegal po osrednjih klasičnih cikličnih oblikah, ki na Slovenskem dotlej niso bile množično zastopane; med drugim je takrat zasnoval svojo Prvo simfonijo ter ustvaril Pihalni kvintet in Klavirski trio. Slednji se je na koncertnih odrih uveljavil predvsem zaradi priljubljenosti sklepnega stavka Maestoso lugubre, v katerem so kritiki razpoznali spretno slikanje tragičnega vzdušja (lugubre, sl. žaloben, turoben) ter oblikovno izpiljenost. Uvodno témo prinaša violončelo, ki jo pozneje fugatno prevzameta še violina in klavir, stavek pa se – tako kot že pri Smetani – sklene s pogrebno koračnico. Maestoso lugubre se na pobudo slovitega slovenskega klavirskega tria Lorenz ter s skladateljevim privoljenjem najpogosteje izvaja kot samostojno delo. 
Robert Schumann, tisti čas najbolj vpliven glasbeni kritik v nemškem kulturnem prostoru, je premiero Tria št. 1 v d-molu Felixa Mendelssohna Bartholdyja leta 1840 pospremil s temi visokoletečimi besedami: »Gre za mojstrski trio našega časa, tako kot so bila dela Beethovna in Schuberta za klavirski trio mojstrovine svojega; nadvse izvrstna skladba, ki bo navdihovala tudi naše vnuke in pravnuke. Tako vsestransko učinkovito delo je dokaz avtorjeve ustvarjalne moči, za katero se zdi, da se bliža svojemu polnemu razcvetu. Celo do te mere, da bi ga lahko razglasili za Mozarta 19. stoletja.« Mendelssohn je bil pri svojih tridesetih že uveljavljen skladatelj, k pisanju komorne glasbe pa se je po desetletnem premoru vrnil šele pred kratkim. Ko je prvo različico klavirskega tria pokazal svojemu skladateljskemu kolegu Ferdinandu Hillerju, je ta pripomnil, da se mu zdi klavirski part nekoliko starokopiten, češ da se je način pisanja za črnobele tipke v zadnjem času povsem spremenil. V mislih je seveda imel Chopina in Liszta, katerih slog je že leta navduševal pariške salone in koncertne dvorane. Mendelssohn je očitek sprejel in klavirski odsek tria docela revidiral, ga opremil s številnimi modnimi pianističnimi triki in ga s tem usmeril v še večjo virtuoznost, a nikakor ne na račun ravnovesja med vsemi tremi glasbili ali svoje značilne formalne izčiščenosti. Sploh prvi stavek je amalgam klasicistične čvrste oblike in romantičnega klavirskega sloga, v drugi stavek nas uvede tipična Mendelssohnova »pesem brez besed«, Scherzo je odmev ritmičnega perpetuum mobile, ki smo ga spoznali v njegovem najstniškem Godalnem oktetu, finale pa so zaradi občutja molovske razrvanosti mnogi povezali z vplivom Schuberta. Da je Schumann skladbi namenil tako vzneseno hvalo, je torej bržkone rezultat Mendelssohnovega prevzemanja sodobnih glasbenih teženj, ki jih je združil tako s težišči nemške glasbene tradicije (predvsem osredotočenjem na formalno bravuro) kot tudi z osebnim skladateljskim pečatom.  (Lovrenc Rogelj)
ITA 
All'età di trent'anni, il compositore ceco Bedřich Smetana aveva già subito numerosi fallimenti. Inizialmente cercò di affermarsi come pianista concertista, ma fu costretto a interrompere la sua tournée promozionale a causa di una tiepida risposta del pubblico. Durante l'anno rivoluzionario del 1848, salì sulle barricate a Praga, ma la rivolta fu rapidamente soffocata dall'esercito reale. Franz Liszt rifiutò la sua richiesta di aiuto finanziario per aprire una scuola privata di pianoforte, con la quale successivamente divenne noto all'interno dei circoli del movimento nazionale ceco. Anche nel panorama pianistico locale non era considerato il più grande maestro, i critici elogiavano molto di più il suo connazionale Dreyschock. La sfortuna sembrava perseguitarlo anche nella vita privata. La tubercolosi gli strappò la prima moglie e solo una delle loro quattro figlie riuscì a raggiungere l'età adulta. Dopo la morte della figlia maggiore, che a soli quattro anni mostrava un grande talento musicale e che Smetana teneva particolarmente a cuore, iniziò senza indugio a scrivere il Trio n. 1 in sol minore. Lo dedicò "alla memoria di Bedřižka, il cui raro talento musicale ci ha portato tanta bellezza". Anche se il compositore non ha mai rilasciato un programma per il brano, è immediatamente evidente all'ascoltatore che si tratta di un'opera di estrema serietà. I tre movimenti sono tutti in sol minore, e fin dall'inizio si percepiscono gli intrecci di note in caduta e gli ampi salti d'intervallo, caratteristiche riconosciute fin dal barocco come simboli di dolore e grande turbamento emotivo. Si ritiene che il secondo tema derivi da una melodia particolarmente cara a Bedřižka. Il brano si conclude con una marcia funebre, accompagnata dalla rappresentazione al pianoforte del rintocco dei campanelli funebri. L'arduo arpeggio del pianoforte, con cadenze solistiche, svela anche la virtuosità pianistica del compositore, che ha debuttato il brano personalmente. L'esecuzione a Praga non ha avuto successo e la tiepida risposta ha indotto Smetana a cercare un ambiente più propizio, che ha trovato per diversi anni a Göteborg, in Svezia. Il Trio n. 1 non solo ha entusiasmato il pubblico locale, ma anche Liszt, grande idolo di Smetana, che lo ha incoraggiato a rivedere il brano. Il brano ha raggiunto la sua forma definitiva nel 1880 ed è ora considerato parte del repertorio standard per il trio con pianoforte, sebbene sia uno dei soli tre lavori completati da Smetana per ensemble da camera.
Tra i primi compositori sloveni ad aver ottenuto una formazione musicale nelle principali capitali europee, familiarizzandosi con le correnti musicali più avanzate della loro epoca, c'era Lucijan Marija Škerjanc. Nella prima metà degli anni '20 del secolo scorso, studiò a Praga, Vienna e Parigi, per poi tornare a Lubiana, dove svolse il ruolo di direttore d'orchestra e professore, diventando una figura di riferimento nella vita musicale slovena grazie alle sue critiche musicali e altri scritti pubblicati. Dal punto di vista stilistico, si è prevalentemente ispirato all'Impressionismo francese, motivo per cui gli storici della musica di oggi lo riconoscono come un compositore che non cercava ad ogni costo l'innovazione musicale, diventando così durante la guerra una sorta di contraltare all'influenza di Slavko Osterc, legato a tutto ciò che sapeva di moderno. All'inizio degli anni '30, infatti, Škerjanc iniziò ad adoperare le forme cicliche classiche centrali, fino ad allora non ampiamente rappresentate in Slovenia; tra le altre cose, in questo periodo ideò la sua Prima Sinfonia e creò il Quintetto per fiati e il Trio per pianoforte. Quest'ultimo si è affermato sul palco soprattutto grazie alla popolarità del movimento finale Maestoso lugubre, in cui i critici hanno riconosciuto un abile ritratto di un'atmosfera tragica e una forma raffinata. Il tema d'apertura è portato dal violoncello, che successivamente viene ripreso in forma fugata dal violino e dal pianoforte, e il movimento si conclude - come già per Smetana - con una marcia funebre. Su proposta del famoso Trio Lorenz e con l'approvazione del compositore, Maestoso lugubre viene solitamente eseguito come un'opera indipendente.
[bookmark: _GoBack]Robert Schumann, all'epoca il critico musicale più influente nello spazio culturale tedesco, accolse la prima del Trio n. 1 in re minore di Felix Mendelssohn Bartholdy nel 1840 con queste parole di grande lode: "È un trio maestoso dei nostri tempi, come i lavori di Beethoven e Schubert per trio con pianoforte erano capolavori dei loro tempi; una composizione molto eccellente che ispirerà anche i nostri nipoti e pronipoti. Un'opera così universalmente efficace è la prova della potenza creativa dell'autore, che sembra aver raggiunto il suo apice, fino al punto che potrebbe essere proclamato il Mozart del XIX secolo". Mendelssohn, a trent'anni, era già un compositore affermato, ma era ritornato alla composizione di musica da camera solo di recente, dopo una pausa di dieci anni. Quando mostrò la prima versione del trio per pianoforte al suo collega compositore Ferdinand Hiller, questi osservò che la parte del pianoforte gli sembrava un po' antiquata, sostenendo che il modo di scrivere per i tasti bianchi e neri era completamente cambiato di recente. Aveva naturalmente in mente Chopin e Liszt, il cui stile aveva entusiasmato i salotti e le sale da concerto parigine già da anni. Mendelssohn accolse la critica e revisionò completamente la parte pianistica del trio, dotandola di numerosi “trucchetti” pianistici alla moda e conducendola verso una maggiore virtuosità, ma senza compromettere l'equilibrio tra i tre strumenti o la sua caratteristica pulizia formale. In particolare, il primo movimento è un amalgama di solida forma classica e stile pianistico romantico; il secondo movimento introduce la tipica "canzone senza parole" di Mendelssohn; lo Scherzo è un'eco del perpetuum mobile ritmico che avevamo riscontrato nel suo Ottetto per archi che scrisse da adolescente per passare al finale, associato da molti all’influenza di Schubert, a causa della sua sensazione di struggente tonalità minore. Che Schumann abbia riservato a questa composizione tali elogi entusiastici è probabilmente il risultato del modo in cui Mendelssohn ha assorbito le tendenze musicali contemporanee, unendole sia ai pilastri della tradizione musicale tedesca (in particolare il focus sulla bravura formale) che al suo personale tocco compositivo.
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By the age of thirty, Czech composer Bedřich Smetana had already suffered numerous setbacks. Initially, he sought to make his mark as a concert pianist, but was forced to halt his promotional tour due to a lukewarm public response. During the revolutionary year of 1848, he took to the barricades in Prague, but the revolt was quickly quashed by the royal army. Franz Liszt rejected his request for financial aid to open a private piano school, through which he later became well-known within the circles of the Czech national movement. Even within the local piano scene, he wasn't considered the greatest master, with his compatriot Dreyschock receiving far more praise from critics. Misfortune seemed to dog his personal life as well. Tuberculosis took his first wife, and only one of their four daughters managed to reach adulthood. Following the death of his eldest daughter, who showed great musical talent at just four years old and held a special place in Smetana's heart, he immediately began writing the Trio No. 1 in G minor. He dedicated it "to the memory of Bedřižka, whose rare musical talent brought us so much beauty". Even though the composer never issued a programme for the piece, it's immediately clear to the listener that it's a work of extreme gravity. All three movements are in G minor, and from the outset, one can perceive the intertwining falling notes and wide interval jumps, features recognised since the Baroque period as symbols of sorrow and great emotional turmoil. The second theme is believed to have been derived from a melody especially dear to Bedřižka. The piece concludes with a funeral march, accompanied by the piano's depiction of the tolling of funeral bells. The challenging piano arpeggio, with soloistic cadences, also reveals the composer's own pianistic virtuosity, as he debuted the piece himself. The Prague performance was not successful, and the lukewarm response drove Smetana to seek a more favourable environment, which he found for several years in Gothenburg, Sweden. The Trio No. 1 not only thrilled the local audience, but also Liszt, Smetana's great idol, who encouraged him to revise the piece. The composition reached its definitive form in 1880 and is now considered part of the standard repertoire for piano trio, although it's one of only three completed chamber ensemble works by Smetana.
Lucijan Marija Škerjanc was one of the first Slovenian composers to receive a musical education in major European cities, gaining exposure to the cutting-edge musical trends of his time. In the first half of the 1920s, he studied in Prague, Vienna, and Paris. Following his studies, he returned to Ljubljana, where he took on roles as a conductor and professor. His impactful contributions through musical criticisms and other published works positioned him as a pivotal figure in Slovenian musical life. Stylistically, he was primarily influenced by French Impressionism. Today's music historians acknowledge him as a composer who didn't relentlessly pursue musical innovation. As a result, during the war, he offered a contrasting influence to Slavko Osterc, who was associated with all things modern. In the early 1930s, Škerjanc started to employ classical cyclic forms, which until then hadn't been broadly represented in Slovenia. During this period, among other works, he conceived his First Symphony and created the Wind Quintet and the Piano Trio. The latter gained prominence on stage, particularly due to the popularity of the final movement, Maestoso lugubre. In this piece, critics recognised a skilful portrayal of a tragic atmosphere (lugubre meaning melancholic or gloomy) and a refined form. The cello introduces the opening theme, which is subsequently echoed in a fugal form by the violin and piano. The movement concludes, akin to Smetana, with a funeral march. Based on the proposal of the renowned Lorenz Trio, and with Škerjanc's approval, Maestoso lugubre is usually performed as a standalone piece.
Robert Schumann, the most influential music critic in the German cultural sphere of that time, greeted the premiere of Felix Mendelssohn Bartholdy's Trio No. 1 in D minor in 1840 with high praise. He said, "It's a majestic trio of our times, just as Beethoven's and Schubert's piano trios were masterpieces of their times; an outstanding composition that will also inspire our grandchildren and great-grandchildren. Such a universally effective work attests to the author's creative power, which seems to have reached its peak, to the point where he could be proclaimed the Mozart of the 19th century." At thirty, Mendelssohn was already an established composer, but he had recently returned to composing chamber music after a ten-year hiatus. When he showed the first version of the piano trio to his composer colleague, Ferdinand Hiller, Hiller remarked that the piano part seemed a bit outdated. He argued that the way of writing for the black and white keys had completely changed in recent times. Naturally, he had Chopin and Liszt in mind, whose style had been exciting Parisian salons and concert halls for years. Mendelssohn welcomed the critique and completely revised the piano part of the trio, infusing it with many fashionable "piano tricks" and leading it towards greater virtuosity. However, he did so without compromising the balance between the three instruments or sacrificing his signature formal clarity. In particular, the first movement is a blend of solid classical form and romantic piano style; the second movement introduces Mendelssohn's characteristic "song without words"; the Scherzo echoes the rhythmic perpetuum mobile that we encountered in his String Octet, which he wrote as a teenager, leading into the finale, associated by many with Schubert's influence because of its haunting minor key sensation. The fact that Schumann reserved such enthusiastic praise for this composition is likely the result of the way Mendelssohn absorbed contemporary musical trends, combining them with both the pillars of the German musical tradition (particularly the focus on formal prowess) and his own personal composing touch.
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