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George Onslow Nonett op. 77
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Montag 15.10.18 19:30 Mario Castelnuovo-Tedesco (1895-1968) Sonatina für flöte und gitarre

Heitor Villa-Lobos (1887-1959) Distribuiçao de flôres für flöte und gitarre

Astor Piazzolla (1921-1992) Tango Suite für flöte und gitarre

– Pause –

Terry Riley (1935-) Cantos Desiertos für flöte und gitarre

Jacques Ibert (1890-1962) Entr’acte für flöte und gitarre

Ravi Shankar (1920-2012) L‘Aube Enchantée auf den Raga TodiJosé Maria Blumenschein, Violine
Matthias Buchholz, Viola
Oren Shevlin, Violoncello
Stanislau Anishchanka, Kontrabass
Alja Velkaverh, flöte
Tom Owen, oboe

Blaž Šparovec, Klarinette
Pieter Nuytten, fagott
Egon Hellrung, horn
Alrik Botter, horn
Karsten Hoffmann, horn 



Mario Castelnuovo-Tedesco (1895 - 1968) Sonatina op. 205 
für Flöte und Gitarre

der italiener castelnuovo-tedesco begann sein Klavier- und 
Kompositionsstudium 1909 am Konservatorium von florenz. Von großer 
Bedeutung für sein kompositorisches Werk war 1932 die Begegnung mit 
dem international bedeutenden spanischen gitarristen andrés segovia auf 
einem internationalen Musikfestival in Venedig, woraus sich eine intensive 
künstlerische freundschaft entwickelte. dieser freundschaft verdanken wir 
eine Vielzahl der Kompositionen für gitarre von castelnuovo-tedesco.
1939 sah er sich gezwungen, den faschisten den rücken zu kehren und setzte  
sich in die Vereinigten staaten ab. dort etablierte er sich als erfolgreicher 
filmkomponist. außerdem erhielt er eine stelle als Kompositionslehrer am 
Konservatorium von los angeles, wo der später berühmt gewordene 
filmkomponist John Williams sein schüler wurde.
die Sonatine für flöte und gitarre op. 205 entstand im sommer 1965, 
diesmal nicht für andrés segovia, sondern auf Wunsch des österreichischen 
gitarristen Konrad ragossnig und dessen flötenpartner Werner tripp, die 
mit dem stück erfolgreich auf reisen gingen. es ist ein brillantes Werk in drei 
sätzen: allegretto grazioso - tempo di siciliana - scherzo-rondo / allegretto 
con spirito.

Heitor Villa-Lobos (1887 - 1959) Distribuição de flores 
für Flöte und Gitarre

auch heitor Villa-lobos, Brasiliens bedeutendster Komponist, reiste 1923 
und 1927 nach Paris, wo er zu internationalem ruhm gelangte. er traf so 
bedeutende Persönlichkeiten des internationalen Musiklebens wie die 
dirigenten leopold stokowski und sergej Kussevitzky, sowie die Komponisten 
edgard Varèse und florent schmitt. als er 1930 nach Brasilien zurückkehrte, 
war er ein bekannter Mann und hatte aufführungen in ganz europa und 
lateinamerika erlebt.
Er schrieb nur ein kleines Stück für Flöte und Gitarre: Distribuição de flores. 
es ist deutlich inspiriert durch ursprünglich indianische Musik. die gitarre 
wird hier beinahe wie ein schlaginstrument genutzt, und die Melodie mit 
ihren panflötenartigen Skalen erinnert an pentatonische und phrygische 
tonalität.

Astor Piazzolla (1921 - 1992) Tango Suite 
für Flöte und Gitarre

Piazzolla studierte in Paris Komposition bei der legendären nadia Boulanger. 
nadia ermutigte Piazzolla, beim tango zu bleiben, anstatt sich ausschließlich 
auf die klassische Komposition zu konzentrieren. Wie das zuging, habe ich 
ihn schon in der einführung zum Grand Tango im vorletzten Kammerkonzert 

erzählen lassen und möchte es hier noch einmal wiederholen: „als ich sie 
traf, zeigte ich ihr meine tonnen voller sinfonien und sonaten. sie schaute 
sie durch und fällte dann ein erschütterndes urteil: ‚sehr gut geschrieben‘, 
sprach sie und fuhr nach einer langen Pause fort: ‚hier klingt es wie 
strawinsky, dort wie Bartók, da wie ravel. nur Piazzolla kann ich nirgendwo 
finden.‘ Dann fragte sie mich über mein Privatleben aus, ob ich eine Frau 
oder eine freundin hätte, sie war wie ein fBi agent! ich schämte mich, ihr 
zu erzählen, dass ich tango-Musiker sei und sagte ihr, ich spielte in einem 
nachtclub, weil ich das Wort ‚cabaret’ vermeiden wollte. sie antwortete. 
‘night club, mais oui, but that is a cabaret, isn’t it?’ ich musste es bejahen 
und dachte, ich wolle diese frau mit einem radio erschlagen – sie zu 
belügen, war einfach nicht möglich! sie fragte weiter: ‚sie sind kein Pianist. 
Was ist ihr instrument?’ ich wollte ihr nicht sagen, dass ich ein Bandoneon-
spieler war, weil ich dachte, dann wirft sie mich gleich aus dem vierten 
stock! endlich gestand ich, und sie bat mich, ein paar stücke zu spielen. 
Plötzlich öffnete sie die augen und sagte: ‚sie idiot! das ist Piazzolla!’ und 
ich nahm die ganze Musik, die ich die letzten zehn Jahre geschrieben hatte, 
und sandte sie zur hölle. ich studierte bei ihr 18 Monate, die mir halfen wie 
18 Jahre, denn sie lehrte mich, an astor Piazzolla zu glauben, und daran, 
dass meine Musik nicht so schlecht war wie ich gedacht hatte. ich hatte 
geglaubt, ich sei ein stück dreck, weil ich in einem cabaret tangos spiele, 
doch gerade das war ja mein stil. es war die Befreiung vom verschämten 
tangospieler zu einem selbstbewussten Komponisten.”
in mehreren zyklischen Kammermusikwerken ist Piazzolla zu den ursprüngen 
des tango zurückgekehrt, zu jenen instrumenten, auf denen er in den 
Bordellen von Buenos aires zuerst erklang: flöte und gitarre. auf diese 
Besetzung geht heute die aufführung der Tango Suite zurück, die original 
für zwei gitarren komponiert wurde.
der abstand zwischen dem originalen Klang der beiden gitarren und 
dem eines duetts zwischen flöte und gitarre ist eine herausforderung 
für den arrangeur und die flötistin. die flöte muss charakteristika der 
gitarre übernehmen, wie z.B. schlagzeugklänge, glockenklänge und 
verschiedene weitere anschlagstechniken, die typisch sind für die gitarre. 
all dies soll zur originalen atmosphäre der drei langen, anspruchsvollen 
sätze beitragen, in deren Verlauf jeweils mehrere tangomelodien in freier 
Weise entwickelt werden. dabei hat der zweite satz den charakter eines 
langsamen satzes zwischen schnellen ecksätzen.

Terry Riley (1935) Cantos Desiertos 
für Flöte und Gitarre

terry riley komponierte Cantos Desiertos ursprünglich als eine suite für gitarre 
und flöte, entschied sich jedoch, später eine Version für gitarre und Violine 
in seine sammlung Book of Abbeyozud aufzunehmen. diese erweiterte 
reihe, deren erfundener name eine art von Mystik und exotik hervor- 



zaubern könnte und die man auch von einem Pionier des Minimalismus 
und new age - guru wie riley erwarten könnte, enthält eine reihe von 
stücken und suiten mit spanischen titeln, die alle durch spanische Musikstile 
in irgendeiner Weise inspiriert sind. Cantos Desiertos, komponiert im auftrag 
der avedis Kammermusikreihe und des gitarristen david tanenbaum, ist in 
dieser hinsicht noch authentischer: vier der fünf sätze in dieser speziellen 
suite wurden während eines urlaubs in Puerto Vallarta erstellt. riley lässt 
darüber verlauten, dass die stücke von „scharfem essen, versehen mit 
chili, am abend mit Bier herunter gespült, inspiriert wurden und komponiert 
in den langen, dunklen hotelnachmittagen, wenn alle anderen am strand 
waren“. die suite verbreitet eine maßvolle gemächlichkeit, ebenso wie 
die stilisierten spanischen elemente, die einer lyrischen und gefühlvollen 
melodischen sensibilität entlehnt und synthetisiert erscheinen.
der erste satz der suite war jedoch kein Produkt von rileys ferien, sondern 
er bezieht seine direkte inspiration aus einem eher tragischen ereignis: 
dem tod des französischen Komponisten und countertenors frank royon 
le Mee. rileys musikalisches denkmal zeugt jedoch nicht von traurigkeit, 
sondern wirkt eher bittersüß. Mee starb an aids, bevor riley sich einen lang 
gehegten Wunsch erfüllen konnte, nämlich mit ihm zusammenzuarbeiten.
der zweite satz Cancion Desierto ist der längste der suite und führt einen 
längeren dialog zwischen den beiden instrumenten an. eine lebhafte 
hauptmelodie ist, wie riley selbst erzählt, von dem sitaristen Krishna Bhatt 
entlehnt und wird zuerst von der Violine allein und dann von gitarre und 
Violine im tandem ausgeführt. 
das thema erscheint in dem anschließenden satz Quijote (träumer), ist 
aber klug versteckt und eigentlich ein teil der Cancion - Melodie rückwärts 
gesehen. 
die geige übernimmt eine sehr ausdrucksvolle rolle im vierten satz, Llanto 
(Klage), und der abschließende satz mit dem suggestiven titel Tango 
Ladeado (seitenwegs-tango) kehrt zu einem lebhafteren charakter 
zurück, mit häufigen und schweren Synkopierungen und aggressiven 
artikulationen in beiden instrumenten.

Jacques Ibert (1890 - 1962) Entr’acte 
für Flöte und Gitarre

ibert ist der Komponist einiger recht unterhaltsamer solo- und 
orchesterwerke. Während des studiums am Pariser Konservatorium 
verdiente er sich Geld als Klavierimprovisator bei Stummfilmaufführungen. 
1919 wurde er träger des begehrten Prix de Rome (rompreis), was z.B. 
ravel trotz dreier anläufe nie gelang. der war der ältlichen Jury einfach zu 
modern. Vor und nach dem zweiten Weltkrieg war ibert sogar direktor der 
französischen akademie in rom  und  fungierte 1955 als Verwaltungsdirektor 
beider Pariser opernhäuser.
iberts kurzer, aber brillanter Entr‘acte ist trotz oder vielleicht gerade wegen 

seiner Kürze eines seiner bekanntesten Werke und ein direktes Produkt seiner 
liebe zur spanischen literatur und Musik. hervorgegangen aus einer filmmusik 
wurde das kurze stück schon bald für die verschiedensten instrumente 
bearbeitet, was ein deutliches zeichen für seine Beliebtheit war.  es beginnt 
mit einem beinahe atemlosen, wirbelnden tanz der flöte mit antreibender 
Begleitung durch die gitarre, inspiriert von flamencogitarrenmusik. diese 
eröffnung wird nach einer kurzen zäsur wiederholt. Man kann sich lebhaft 
einen tänzer oder eine tänzerin vorstellen, der oder die eine Variation 
des themas improvisiert. das Bild der animation eines tänzers, der seine 
fußarbeit zeigt, setzt sich im folgenden serenadenähnlichen solo der 
gitarre fort. das wiederum führt zu einer Kadenz der beiden instrumente 
und einer abschließenden, kurzen Bestätigung des themas. der tänzer wirft 
noch einmal seine arme in die höhe, und mit einem letzten aufstampfen 
der füße endet das wirkungsvolle stückchen.

Ravi Shankar (1920 - 2012) L’Aube enchantée

ravi shankar ist der wohl bekannteste zeitgenössische indische Musiker. er 
begann als tänzer in der tanzgruppe seines Bruders, mit der er in den 30er 
Jahren europa und indien bereiste. 1938 gab er das tanzen auf und ließ 
sich auf dem indischen Zupfinstrument Sitar ausbilden. Komponieren und 
sitar spielen war hinfort sein lebenszweck und -inhalt.
seit den 50er Jahren reiste er mit der sitar durch die Welt und kam damit zu 
hohen ehren, zumal er immer wieder versucht hat, seine indische Musik mit 
verschiedenen formen der westlichen Musik zu verbinden. so musizierte 
er zusammen mit dem ex-Beatle george harrison, dem geiger Yehudi 
Menuhin, dem Jazzpianisten andré Previn, dem dirigenten zubin Mehta 
und den Komponisten steve reich und Philipp glass. 
shankar beschäftigte sich mit westlicher Musik, indem er instrumentalkonzerte 
für sitar und orchester schrieb, und tourte weltweit in den 1970er und 1980er 
Jahren. er unterrichtete u.a. seine tochter anoushka auf der sitar und trat in 
seinen letzten lebensjahren mit ihr gemeinsam auf.
L’Aube enchantée (die verzauberte dämmerung) ist sein populärstes 
stück, eine Bearbeitung des ragas todi. in der indischen Musik gilt eine 
aufführungstradition dann als klassisch, wenn sie melodisch von einem 
raga abhängig ist. Man hat sich darunter eine melodische reihe, ähnlich 
einem Kirchenton des Mittelalters, vorzustellen, deren eigenschaften ein 
ganzes Musikstück prägen. auch in der instrumentalbesetzung klingt das 
Stück an die indische Tradition an, wo dem Zupfinstrument die melodische 
Führungsrolle zukommt, aber auch Querflöte oder Streichinstrument als 
soloinstrument auftreten können.

Peter tonger



Alja Velkaverh, Flöte
alja Velkaverh erhielt ihren ersten Musikunterricht in dem 
kleinen ort Piran in slowenien und setzte ihn an der hochschule 
für Musik und darstellende Kunst Wien fort, wo sie in der Klasse 
von Prof. hansgeorg schmeiser studierte und ihren Master 
mit auszeichnung absolvierte. Weiterhin studierte sie bei  

Prof. Peter lukas graf in italien und besuchte u.a. Meisterkurse bei Jean 
Claude Gerard, Davide Formisano, Michael Martin Kofler und Vincent Lucas. 
nachdem sie 2005 zum Mitglied der akademie des Bayerischen rundfunks 
ernannt wurde und mit dem Kulturpreis Pro Europa ausgezeichnet wurde, 
erhielt sie in den folgenden Jahren anstellungen bei den Bamberger 
symphonikern, dem gewandhausorchester leipzig und den stuttgarter 
Philharmonikern. außerdem musiziert sie mit vielen orchestern im ausland 
wie dem london Philharmonic orchestra, dem swedish radio orchestra 
und la scala di Milano. 2008 wurde sie Mitglied des ensembles Spira 
mirabilis; als Kammermusikerin wirkt sie regelmäßig bei wichtigen festivals 
mit. seit 2010 ist alja Velkaverh solo-flötistin des gürzenich-orchesters und 
unterrichtet seit 2015 an der hochschule für Musik und tanz Köln. 

Alberto Mesirca, Gitarre
alberto Mesirca, in italien geboren, studierte am 
Konservatorium castelfranco Veneto bei gianfranco Volpato 
sowie an der Musikakademie der stadt Kassel bei Wolfgang 
lendle. dreimal gewann er bereits die Golden Guitar, 2007 für 
die beste aufnahme des Jahres, 2009 als bester newcomer des 

Jahres. gemeinsam mit Marc ribot nahm er das komplette gitarrenwerk 
des haitianischen Komponisten frantz casséus auf und wurde für diese 
aufnahme 2012 als Best Solo Performance bei den Grammy Awards in los 
angeles nominiert. seit 2009 ist er assistent am Konservatorium castelfranco 
Veneto. in zahlreichen Konzerten hat er seither mit exzellenten Musikern 
zusammengearbeitet, darunter dimitri ashkenazy, Vladimir Mendelssohn, 
Martin rummel und daniel rowland. die vergangenen zwei Jahre 
waren geprägt durch eine intensive Phase von Konzerten, lesungen und 
Meisterkursen an verschiedenen orten weltweit.


