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W. A. MOZART
Trío para piano, violín y violonchelo 
en si bemol mayor, K. 502 
I.   Allegro

II.  Larguetto

III. Allegretto

J. HAYDN
Trío para piano, violín y violonchelo 
nº39 en sol mayor Hob XV/25
I.   Andante

II.  Poco adagio

III. Rondo a l’Ongarese: presto
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Joseph Haydn 
(1732-1809) fue 
uno de los últimos 
representantes 
de un prototipo 
t í p i c a m e n t e 
d i e c i o c h e s c o : 
el músico que 
se desempeña 
como maestro de 
capilla y reside en 
la corte. Sin embargo, s u 
figura constituyó también u n a 
excepción a la regla, ya que, en la cúspide de 
su carrera, llegó a recibir un salario altísimo para los estándares 
de la época. 

Haydn fue muy estimado en vida, sin embargo, con frecuencia 
se le tilda de “bonachón”. Ernst Hoffmann, pensador de tintes 
románticos, consideraba que él era un primer eslabón en el 
desarrollo de las artes musicales, proceso que habría contin-
uado con Mozart y culminado con Beethoven. Inspirado en 
Hegel, atribuyó a la música de Haydn cualidades propias del 
“arte”, mientras que a Beethoven lo consideró filosófico, y por 
tanto, superior. Para Goethe, en tanto, Haydn escribe “sin ex-
altación, con inocencia e ironía”.  

La actitud despectiva con respecto a Haydn se debía, en gran 
medida, a que siempre agradaba a sus mecenas y al público. 
En efecto, mostraba apego a las teorías racionalistas y muy rara 
vez permitía que las obras exhibieran emociones desgarrado-
ras. Además, su música presenta temas bastante convencio-
nales, que enganchan desde la primera escucha. Su principal 
fuente es el estilo galante, que dispone frases breves sobre un 
acompañamiento ligero. A medida que se hacía mayor, sinem-
bargo, fue incorporando recursos que generaban contrastes 
repentinos, como también una paleta armónica más rica. 

Haydn provenía de una familia de fabricantes de carrozas; no 
obstante, su padre cantaba y tocaba el arpa. A los ocho años, 
motivado por tan melómano progenitor, se trasladó a Viena



para integrar el coro de la catedral, situación que aprovechó para estudiar 
clave, órgano y violín. Tras cambiar de voz, empero, fue despedido y debió 
trabajar como profesor de instrumento o tocando en iglesias. Entre tanto, 
dedicaba su tiempo libre a la composición: era aprendiz y asistente del 
maestro italiano Nicola Porpora, quien le presentó a celebridades de la talla de 
Cristoph Gluck o Carl Ditters von Dittersdorf. Asimismo, entabló una estrecha 
y duradera amistad con Mozart.

En 1759, Haydn consiguió su primer empleo estable: dirigir la orquesta de la 
residencia de verano del conde von Morzin, ubicada en Bohemia. Allí estrenó 
su Primera Sinfonía, la cual deslumbró a los espectadores. Ese día resultó 
crucial para él, ya que entre el público se encontraba el príncipe Paul Esterházy, 
quien al poco tiempo le ofreció un puesto en su corte.  En un principio, el 
contrato era bastante particular, pues lo obligaba a velar por la disciplina de 
los músicos de la orquesta, verificar que sus ropajes y pelucas estuvieran en 
buen estado e incluso limpiarlos. Además, le prohibía escribir obras o realizar 
copias sin autorización. 

Resulta imposible comprender la biografía de Haydn sin estudiar la historia 
del clan Esterházy, al cual sirvió por más de cuarenta años. Para ilustrar lo 
poderosa que esta estirpe era, basta mencionar que llegó a poseer veintiún 
castillos. Al trabajar para esta familia, se veía obligado a acatar las órdenes 
de los diferentes príncipes que se sucedían en el liderazgo. Por supuesto, los 
intereses particulares de cada uno de ellos resultaban determinantes para su 
producción musical.

Haydn se casó con la hija de un fabricante de pelucas, Maria Anna Keller, aun 
cuando en realidad amaba a la hermana de ella, Josepha, quien se ordenó 
monja. El matrimonio fue largo, pero infeliz y estéril. Según se cuenta, dio 
lugar a aventuras extramatrimoniales por ambas partes. No obstante, Haydn 
murió en gloria y majestad a los setenta y siete años, rodeado de bienes 
materiales y de admiración. Su estilo estuvo en permanente evolución y su 
aporte se considera fundamental para el desarrollo del cuarteto de cuerdas, la 
sinfonía y la forma sonata. 

El compositor nos legó un vasto catálogo, que ostenta alrededor de 
setecientas cincuenta obras. Algunas de ellas fueron, sin duda, escritas a gran 
velocidad; otras, por el contrario, fueron fruto de un trabajo más extenso y 
contienen propuestas ambiciosas e incluso rupturistas. Su sello personal es 
inconfundible y, como dice Donald Grout en su famoso texto de historia de 
la música, se caracteriza por una combinación entre lo serio y lo  jocoso, lo 
artificioso y lo folclórico, lo sublime y lo burlón.



En tiempos de Haydn, muchos géneros que hoy se consideran de concierto 
solían estar relegados a aficionados, quienes tocaban para su propio 
deleite. Las sonatas y tríos para teclado, por ejemplo, estaban destinados 
principalmente al entretenimiento doméstico, por lo tanto, su carácter es más 
intimista y emocional que el de la música orquestal. 

En 1795, Haydn compuso un conjunto de tres tríos de piano, con una dedi-
catoria a su querida alumna londinense Rebecca Schroeter.  El segundo de 
ellos, conocido como “Gitano”, se ha convertido en el más conocido. Su ameno 
tema con variaciones comienza con amabilidad, pero, como era costumbre, 
va tornándose más virtuoso a medida que avanza. Al centro del movimiento 
hay una sección donde el violín anticipa el estilo que dominará el Presto final. 
Luego, un Adagio de carácter cantabile ofrece expresivas melodías, intercala-
das entre el violín y el piano, sobre la base de un bajo con incesantes tresillos. 

Sin duda, lo más célebre de este trío es su Rondó. Virtuoso, sorprendente y 
enérgico, constituye uno de los más antiguos ejemplos de inclusión de música 
de tintes gitanos en el ámbito de la composición docta. Haydn, al vivir con 
la familia Esterházy, pasó mucho tiempo en el centro del territorio húngaro, 
donde era común que los oficiales del ejército atrajeran la atención de los 
caminantes mediante piezas bailables. Algunas de las características más 
rústicas de este movimiento son sus pizzicatos, acentos y cambios bruscos 
de carácter. Sin duda, todo ello ha de haber sorprendido de sobremanera al 
público inglés, entre el cual esta obra adquirió gran popularidad. 

En la Europa del siglo XVIII, tuvo lugar 
un incesante debate acerca del gusto. 

Compositores, críticos y filósofos 
de diversas nacionalidades —

especialmente italianos y franceses— 
participaron en prolongadas querellas 
que perseguían una definición de 
lo bueno y lo bello. Así entonces, 
junto a técnicas antiguas como el 
contrapunto estricto, coexistieron 

corrientes innovadoras y variopintas, 
entre las cuales se encuentran el 

estilo galante, gracioso y sencillo; el 
Empfindsamer Stil de Carl Bach, de potente 

expresividad; el Sturm und Drang, movimiento 
literario que se extendió a las artes musicales y 

generó obras con cambios repentinos y dramáticos.



En este contexto, un hito de gran relevancia fue el nacimiento del estilo “clási-
co”, que de alguna manera fusionó todas las tendencias recién mencionadas y 
tuvo dos representantes de indiscutible relevancia: Joseph Haydn y Wolfgang 
Amadeus Mozart (1756-1791). Esta vertiente es muy diferente al barroco: por 
ejemplo, organiza las melodías y formas en períodos más breves, regulares y 
equilibrados. Asimismo, incluye contrastes que le otorgan más de un estado 
anímico a cada movimiento. 

Si bien las ideas iluministas ejercieron gran influencia en la apreciación es-
tética dieciochesca, el romanticismo comenzaba también a cobrar fuerza, es-
pecialmente en el ámbito germano. De hecho, el destacado escritor Johann 
Wolfgang von Goethe vio en Mozart un nuevo pathos (sentimiento o conmo-
ción) que, a su juicio, no estaba presente en las obras de Haydn. Dicho de otro 
modo, afloraba en este compositor la idea de lo “sublime”, desarrollada por 
filósofos como Burke o Kant: un irresistible estado de asombro u horror ante 
la grandeza.

Mozart nació en la segunda mitad de esta agitada centuria. Considerado uno 
de los genios musicales más asombrosos de todos los tiempos, compuso 
piezas en casi todos los géneros que conoció: óperas, misas, obras de cámara, 
cuartetos de cuerda, serenatas, sonatas, conciertos y hasta un ballet. Aunque 
su catálogo muestra una perfecta y cosmopolita síntesis entre diversos estilos, 
sus aportes personales fueron también numerosos. Concibió, por ejemplo, la 
sonoridad de la orquesta de un modo hasta entonces inaudito, al otorgarle un 
tratamiento muy cuidado a las maderas.

La biografía de Mozart devino especialmente dramática; es más, su persona 
fue interpretada como un ícono de aquel artista incomprendido, transgresor 
y que acaba en la miseria. También se le atribuye un rol esencial en la 
configuración de la identidad germana. Nacido en Salzburgo, una pequeña 
ciudad estado austriaca, mostraba ya un talento increíble a los cinco años: 
era capaz de memorizar melodías con sorprendente facilidad y componer 
pequeñas piezas. Leopold Mozart, su padre, quien era también músico, se dio 
cuenta enseguida del potencial que el niño guardaba, y renunció a casi todas 
sus ocupaciones para convertirlo en un virtuoso. Lo mismo hizo con su otra 
hija, apodada “Nannerl”. Así, este ambicioso hombre, apoyado por su esposa, 
se transformó en mánager de su familia y la embarcó en exhaustivas giras. 

Los intensos periplos familiares llevaron a los jóvenes hermanos Mozart a 
contraer graves enfermedades: escarlatina, artritis reumatoide, viruela y tifus, 
entre otras.



Aun así, no se detuvieron, y Wolfgang vio pasar casi toda su infancia y adoles-
cencia en un estilo de vida itinerante. No hubo lugar en el cual no se luciera y 
deslumbrara a la aristocracia. Asimismo, tuvo acceso a una vista panorámica 
de lo que sucedía en los principales centros musicales del continente, y cono-
ció a personalidades de la talla de Johann Christian Bach, quien enriquecía su 
música para teclado con elementos provenientes de la ópera italiana. Antes 
de cumplir dieciocho años, Mozart ya había compuesto más de cien obras: 
treinta y cuatro sinfonías, dieciséis cuartetos y cinco óperas, por mencionar 
algunas. 

Conforme pasaba el tiempo, el compositor se hacía más y más consciente 
de sus excepcionales capacidades, a raíz de lo cual fue desarrollando una 
personalidad pueril, rebelde e irreverente. La relación con su padre fue en 
progresivo deterioro; además, se enfrascó en conflictos con el arzobispado, su 
principal empleador. Como resultado, decidió abandonar en forma definitiva 
su ciudad natal, para radicarse en Viena en 1781. Un año después contrajo 
matrimonio con Constanze Weber, a quien Leopold nunca aceptó. Por otro 
lado, en la misma época conoció la música de J. S. Bach, gracias al barón Van 
Swietten, un miembro de la nobleza con quien entabló amistad.

Aunque los últimos diez años de la biografía del compositor fueron los más 
productivos, su estancia en la capital de Austria estuvo marcada por el fracaso 
económico, pues los encargos se hicieron cada vez más escasos. En gran par-
te, esto se debió a que las temáticas tratadas en sus óperas eran conflictivas: 
criticaban la moral convencional, mostraban excesos en las conductas y, sobre 
todo, ridiculizaban a la aristocracia. “Las bodas de Fígaro”, por ejemplo, mues-
tra intrigas amorosas entre plebeyos y nobles. También se debe señalar que, 
entre 1788 y 1790, hubo en Viena una importante crisis económica causada 
por problemas políticos.

La vida privada de Mozart tampoco estuvo exenta de tragedias: de los seis 
hijos que tuvo con Constanze, solo dos sobrevivieron a la infancia. Finalmente, 
se divorció de ella. Todo esto provocó que muriera en abandono y pobreza, a 
la temprana edad de treinta y seis. 

Si cabe utilizar el término “genio” para referirse a un artista, Mozart es sin duda  
merecedor de dicho título, cuando no un arquetipo del mismo. Hoy se le con-
sidera un pilar fundamental en la historia de la música. Las grabaciones de sus 
obras han logrado, en ocasiones, superar en ventas a las de todos los demás 
autores, tanto doctos como populares. 



El trío nº3 en si bemol mayor, KV 502, fue compuesto en 1786. Como se dijo 
con anterioridad, por aquel entonces, la unión entre piano, violín y violonchelo 
no daba lugar más que a piezas sencillas. Con esta obra, Mozart demostró 
una vez más su audacia, al presentar un desafío técnico y musical apto sólo 
para profesionales. Existen en ella abundantes intercambios motívicos, de 
sonoridad contrapuntística. En este sentido, cabe destacar que, si bien al 
piano se le conceden varios solos, su tradicional predominio comienza a ceder 
ante una repartición más equilibrada del protagonismo.

El Allegro inicial presenta un carácter típicamente mozartiano: melodioso, 
juguetón y un tanto despreocupado. Aun así, expone a los músicos a 
escalas rápidas, staccati y repentinos cambios de ánimo. Durante el 
segundo movimiento, en tanto, aparecen momentos declamatorios de gran 
expresividad y lirismo, durante los cuales el ritmo se torna bastante complejo. 
Además, su estructura es difusa y libre. Por último, el Allegretto genera un 
ambiente similar al del comienzo del trío, pero su sección intermedia, de 
sonoridad barroca, contiene un dramatismo que resulta contrastante. 

Javier Covacevich, Pianista
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Yvanka Milosevic Lira 
Violinista chilena nacida  en San-
tiago de Chile en 1985. Es Licen-
ciada en Artes y Titulada en la 
Universidad Mayor de Santiago 
de Chile en la carrera de Inter-
pretación mención Violín y Música 
de Cámara.

Magíster en Artes mención Violín 
en la Universidad Musical Federico 
Chopin de Varsovia, Polonia.

Postgrado Artístico en Violín en 
la Universidad Musical Federico 
Chopin de Varsovia. Sus profesores han sido Isidro Rodriguez y 
Denis Kolobov en  Chile, así como Maria Orzechowska y Janusz 
Kucharski en Polonia. Ha asistido a Clases Magistrales con pres-
tigiosos violinistas tales como Natasha Korsakova, Eva Graubin y 
Vladimir Ivanov.

Académica del Departamento de Música de la Universidad  de 
Talca entre los años 2015 y 2017.  Académica del Conservatorio 
de Música de la Universidad Mayor desde 2021. Segundo Pre-
mio en el Concurso Nacional de Violín en la ciudad de Concep-
ción (Chile) año 2005.

Se ha presentado en diversos países de Latinoamérica, Europa 
y  Asia, en conciertos de Violín y Música de Cámara.  Ha grabado 
y editado la obra completa para Violín y Piano del compositor 
chileno Enrique Soro.

Es cofundadora de la Fundación Pianos para Chile, institución 
dedicada a la donación de instrumentos, a la realización de con-
ciertos y actividades formativa en distintas instituciones de ín-
dole cultural, educacional y social a lo largo del País.
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Francisca Reyes Strappa
Nació en Santiago de Chile el año 1983. A 
la edad de 9 años comenzó sus estudios de 
violoncello en el Conservatorio Nacional, 
titulándose con distinción máxima el año 
2005. Durante ese mismo año, formó parte 
del cuarteto de cuerdas “Strappa”, con 
quienes realizaron conciertos en diversas 
salas del país y en el Glenn Gould Studio 
en Toronto, Canadá.

Ha participado en cursos de 
perfeccionamiento con Marcio Carneiro, 
Eduardo Valenzuela, Eckart Runge, 
Anthony Elliot, Michael Harán, Matt 
Haimovitz, Jonathan Crow y Cuarteto 
Latinoamericano.

Fue primer cello y cello tutti en la Orquesta Sinfónica Nacional Juvenil 
y ha participado en temporadas de la Orquesta de Cámara de Chile, 
Orquesta Sinfónica de Chile, Orquesta de Cámara de Valdivia y Orquesta 
Sinfónica de La Serena, con la que se presentó como solita en noviembre 
2016.

Ha realizado clases en la Escuela de Extensión de la Universidad de Chile, 
Orquesta Juvenil de Pudahuel, Colegio Grange, Colegio Nuestra Señora 
del Camino, Colegio Los Andes, Colegio San Isidro de Buin, Colegio Mons. 
Luis Arturo Pérez, Colegio Campanario, Fundación Pianos para Chile, 
Conservatorio Ana García de Osorno y Orquesta Regional del Maule. Ha 
impartido clases magistrales en Punta Arenas, Puerto Natales, Porvenir y 
en la Universidad San Agustín de Arequipa, Perú.

Actualmente, forma parte del Cuarteto Surkos, Ensamble Fundación 
Pianos para Chile, Trío de Cámara de Osorno y hace conciertos a dúo con 
el violinista Marcelo Pérez (Surkos).



 Javier Covacevich 

Javier Covacevich comenzó sus estudios de piano el año 2003, en 
la ciudad de Punta Arenas. En 2009, ingresó a la Facultad de Artes 
de la Pontificia Universidad Católica de Chile, donde obtuvo el 
título de intérprete en Piano y fue destacado como mejor alumno 
de su promoción. Actualmente, cursa el Magíster en Artes de 
esa misma institución, con Liza Chung como profesora guía. A lo 
largo de su formación, ha sido también alumno de Sergio Pérez 
Bontes, Jacqueline Urízar, Mario Alarcón y Frida Conn.  Por otra 
parte, es licenciado en Música, opción Teoría y Literatura Musical 
y licenciado en Estética. 

Javier se ha presentado en diversos escenarios, como la Sala 
Arrau del Teatro Municipal, la Galería Patricia Ready, el Teatro 
del Lago, el Museo Nacional de Bellas Artes y el Teatro Municipal 
de Puerto Montt, entre otros. Asimismo, ha grabado recitales 
para entidades de diferentes regiones y participado en clases 
magistrales en Chile y Argentina.

Su labor docente empezó en 2013, con la realización de clases 
particulares. A contar de esa fecha, ha trabajado en diferentes 
establecimientos educacionales, por ejemplo, el Colegio 
Giordano Bruno. Desde 2020, se desempeña como profesor de 
piano y teoría musical en el Conservatorio de la Universidad de 
Magallanes y en la Fundación Pianos para Chile. En este último 
organismo, posee también el cargo de pianista colaborador, 
encargado de difusión cultural y miembro del ensamble.



La Fundación Pianos para Chile nació como un proyecto en el
año 2012 respondiendo, entre otras motivaciones, a la necesi-
dad de realizar conciertos que tenían Yvanka y Alexandros, sus 
músicos fundadores.

Siempre con el afán de abrir nuevos espacios para la música de 
cámara, cada vez que proponían un concierto en lugares que 
no fueran las tradicionales salas de conciertos, se enfrentaban 
a la difcultad de que no había pianos. 

Para esta situación surgían dos soluciones: una, arrendar
un piano, lo cual encarecía muchísimo la actividad, sobre todo
porque esto involucraba el traslado a lo largo de Chile y; dos,
tocar con una clavinova o piano eléctrico, lo cual empobrecía
tremendamente la calidad de la presentación. 

A raíz de esta dificultad y comparando con la realidad de 
Polonia, en donde residían los músicos (que en todo el país 
tiene la especial característica de contar con pianos en salas de 
conciertos, centros culturales, centros sociales, escuelas, etc) es 
que a Alexandros se le ocurrió que una posibilidad sería traer 
pianos desde Polonia a Chile, ofrecer conciertos utilizando 
uno de estos pianos y una vez realizada la presentación dejarlo 
en donación en cada localidad, con el objetivo de que éstos 
fueran semillas que permitieran impartir clases permanentes 
y realizar más conciertos de música de cámara en un impulso 
generoso de ofrecer una cartelera cultural a cada localidad y 
posibilidades de trabajo para más músicos profesionales. 

Así nació en un comienzo el Proyecto Pianos para Chile, que
el año 2014 se convirtió en Fundación Pianos para Chile con 
los mismos músicos fundadores como parte de su Directorio y
equipo de trabajo.
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Con el paso de los años hemos llegado a entregar casi 200 
pianos desde Arica a Puerto Williams.  Con nuestro programa  
“Pianos para Chile” pensado para instituciones de índole social, 
cultural y educativa, y con nuestro nuevo programa “Un piano 
en tu casa”, para estudiantes y profesores.

Actualmente tenemos una nutrida agenda de actividades 
formativas tales como: clases abiertas, capacitaciones, 
monitorías, además de cursos permanentes de instrumento, 
educación del oído, afinación y mantenimiento de pianos.

Nuestra temporada de conciertos 2021 consta de más de 
50 conciertos, que estan vinculados  a 12 localidades entre 
Mejillones y Porvenir, en formato de piano solo, guitarra sola 
y variadas agrupaciones de cámara.  En estas temporadas 
contamos con destacados músicos de la escena nacional, 
desde la generación emergente hasta músicos de trayectoria.

Desde el año 2020 la Fundación Pianos para Chile es una de las 
instituciones colaboradores del Ministerio de las Culturas, las 
Artes y el Patrimonio, gracias a lo cual, hemos podido consoli-
dar nuestro quehacer y ofrecer estos conciertos. 

Les agradecemos profundamente el asistir y conectarse a esta 
temporada que para nosotros es un sueño hecho realidad. 

Cada uno de los lugares escogidos para estos conciertos, son 
para nosotros sumamente simbólicos por la cálida recepción 
de sus habitantes a cada una de las actividades que hemos 
realizado en el pasado.  Esperamos permanecer en el tiempo 
desarrollando actividades culturales en conjunto. 

FUNDACIÓN PIANOS PARA CHILE



www.fundacionpianosparachile.cl

http://fundacionpianosparachile.cl
http://fundacionpianosparachile.cl

