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Rebecca Clarke (1886 - 1979) lullaby and Grotesque 
für Viola und Violoncello

rebecca clarke stammte aus einem sehr musikalischen elternhaus und 
erhielt mit acht Jahren geigenunterricht. Ihr studium begann sie auf der 
Violine an der royal academy of Music in London und wechselte dann 
zum royal college of Music, wo sie bei charles stanford Komposition und 
Bratsche bei dem bedeutenden Bratschisten Lionel tertis studierte. sie 
konzertierte später mit den größten Musikern ihrer Zeit, wie Pablo casals, 
Jacques thibaud, artur schnabel und artur rubinstein und war eine der 
ersten frauen in London, die festes Mitglied in einem Berufsorchester, dem 
Queen‘s Hall Orchestra wurde. 1916 verließ rebecca clarke england und 
ging in die Vereinigten staaten. hier machte sie sich als Komponistin und 
solistin einen namen. sie gewann 1919 den zweiten Preis des Berkshire 
festivals für ihre sonate für Bratsche und Klavier. für ihr trio für Violine, cello 
und Klavier erhielt sie 1921 ebenfalls den zweiten Preis beim coolidge 
festival. Mit ausbruch des zweiten Weltkriegs übersiedelte rebecca clarke 
endgültig in die Vereinigten staaten, wo sie anfang 1944 James friskin 
wieder traf, den Pianisten und Klavierlehrer an der Juilliard school, den sie 
bereits aus ihrer studienzeit am royal college of Music kannte. Im gleichen 
Jahr heirateten die beiden, beide 58-jährig, und ließen sich in new York 
nieder. Mrs. clarke sah sich nun nicht mehr in der Lage, familienleben und 
arbeit als Komponistin in einklang zu bringen und komponierte von nun an 
nicht mehr. sie erteilte Unterricht, produzierte Kammermusiksendungen im 
rundfunk und hielt Vorträge am chautauqua Institute, einem schulzentrum 
im staate new York. Zu ihrem neunzigsten geburtstag sendete der new 
Yorker rundfunk einige ihrer Kompositionen, die sie selbst jedoch als „alten 
hut“ abwertete. sie starb am 13. oktober 1979.
ein wichtiger teil des Werks von clarke gilt der Viola und nutzt die 
spezifischen Ausdrucksmöglichkeiten dieses Instrumentes, die Clarke als 
langjährige solistin gut kannte. Viele stücke schrieb sie in erster Linie für sich 
selbst und die Kammerensembles, in denen sie mitwirkte. Ihre Musik zeigt 
Einflüsse verschiedener Strömungen des 20. Jahrhunderts und ist durch 
spätimpressionistische harmonik Debussy‘scher Prägung gekennzeichnet. 
Duos für Viola und cello sind nicht gerade ein typisches Kammermusikgenre 
- auf den ersten Blick erscheint der Kontrast zwischen den beiden 
Instrumenten, die in einem ähnlichen register spielen, zu gering. 
gerade dieses fehlen einer klar dominierenden stimme eröffnet neue 
Interpretationsmöglichkeiten; fast zwangsläufig verlagert sich der Fokus von 
virtuosen effekten und Veränderungen auf kammermusikalische Intimität, 
die sowohl Komponisten als auch Zuhörer zur Konzentration zwingt.

 

lili Boulanger (1893 - 1918) D’un matin de printemps 
für Violine und Klavier

Lili Boulanger stammte aus einer traditionsreichen Musikerfamilie. Ihre 
russische Mutter raïssa war sängerin, ihr Vater ernest Komponist und ihre 
ältere schwester nadia Komponistin, Dirigentin und Musikpädagogin. 
nadia werden wir immer wieder begegnen, wenn es um französische oder 
auch amerikanische Komponisten des frühen 20. Jahrhunderts geht, schon 
gleich in unserem nächsten Konzert bei astor Piazzolla.
Zu den engen freunden der familie gehörten u.a. charles gounod, 
Jules Massenet und camille saint-saëns, deren gespräche auf Lili einen 
nachhaltigen eindruck machten. 
„Wenn die Porzellanpuppen der Musik sich entschließen, mit Ihm um 
offizielle Lorbeeren zu kämpfen, hat Er schon verloren, ehe Er überhaupt 
angefangen hat,” schrieb der französische Musikkritiker und -schriftsteller 
Émile Vuillermoz in der Zeitschrift Musica im Juli 1913).
„er” meint in diesem Zitat schlechthin den musizierenden Mann, den 
Komponisten, der eigentlich nur als Mann denkbar war und der sich im 
Juli 1913 in Paris zum ersten Mal in der geschichte einer frau geschlagen 
geben mußte, als es um den begehrtesten französischen Kompositionspreis 
ging: um den Prix de Rome. Der Preisträger, der in diesem fall eben eine 
Preisträgerin war, durfte ein Jahr lang mit staatlichem stipendium die Villa 
Medici hoch über den Kuppeln roms besuchen. Diese ehre wurde 1913 der 
blutjungen Lili Boulanger zuteil, der vielleicht begabtesten französischen 
Komponistin dieses Jahrhunderts.
Lili litt von frühester Kindheit an unter Bronchialpneumonie und dazu einer 
chronischen Darmerkrankung. Durch die Krankheit gezeichnet, machte sie 
wohl auf den Kritiker den eindruck einer Porzellanpuppe. In dieser Verfassung 
war an einen regelmäßigen Besuch von schule und  Konservatorium nicht 
zu denken. angeregt durch die Musik ihrer schwester nadia, begann sie 
aber schon mit sieben Jahren zu komponieren.  Ihr Ziel war es, eines tages 
den rompreis zu gewinnen und damit ihrem Vater nachzueifern. nach 
nur einem Jahr intensiver studien nahm Lili 1913 zum zweiten Mal an dem 
Wettbewerb teil und gewann denselben als erste frau überhaupt für ihre 
Komposition Faust et Hélène, eine Kantate für tenor, Bariton, Mezzosopran 
und orchester, ein packendes hochromantisches Werk, das man sich in 
Youtube anhören kann.
Die Zeitschrift Musica schrieb über den erfolg Lili Boulangers:
„Vor mehreren Monaten warnte ich Musiker an dieser stelle vor einer 
immanenten ‚rosa gefahr‘: die tatsachen ließen nicht lange auf sich 
warten, um mir recht zu geben. Mlle Lili Boulanger hat im diesjährigen 
rom-Wettbewerb über alle ihre männlichen Konkurrenten triumphiert 
und gewann den ersten großen rompreis auf anhieb (das erste Mal in 
der endrunde), mit souveränität, tempo und Leichtigkeit; was die übrigen 
Kandidaten einigermaßen verstört zurückgelassen hat, schwitzten sie doch 



seit Jahren Blut und Wasser, um sich dem Preis unverdrossen zu nähern. 
Damit kein Irrtum aufkommt: Der sieg ist hart verdient. es war nicht so, 
dass die Juroren ihr ritterlich den ersten Platz überließen. Im gegenteil, 
sie verfuhren mit dem 19-jährigen Mädchen sogar noch strenger als mit 
den übrigen Bewerbern. Die frauenfeindlichkeit der Jury war bekannt. 
Der eintritt einer eva in das irdische Paradies der Villa Medici wurde von 
gewissen Patriarchen als totale Katastrophe gefürchtet. folglich wurde die 
weibliche Kantate mit gnadenloser aufmerksamkeit gehört, was ihr in dieser 
atmosphäre den stellenwert einer beeindruckenden und bedrohlichen 
feministischen Präsentation gab. Und es bedurfte der überwältigenden 
und unbestreitbaren Überlegenheit dieses Werks einer frau, um über die 
hausaufgaben der studenten, in deren gesellschaft sie sich befand, zu 
triumphieren.“ auch ich hätte ihr den Preis gegeben, ohne freilich die 
andern Wettbewerbsstücke zu kennen.
Während fortschreitender körperlicher schwäche komponierte Lili eines 
ihrer größten und bedeutendsten Werke, das Pie Jesu – gleichsam ihr 
eigenes requiem – für sopran, streichquartett, harfe, orgel und orchester, 
wobei sie die letzten Zeilen ihrer schwester nadia nur noch diktieren konnte.
Lili Boulanger starb nach schilderungen nadias friedlich und gelöst am 15. 
März 1918. am 19. März wurde sie auf dem friedhof Montmartre bestattet. 
Marc Blitzstein, autor der Zeitschrift Saturday Review, äußerte sich am 28. 
Mai 1960 , also 42 Jahre nach ihrem tod, über die Weltureinspielungen 
einiger Werke Lili Boulangers folgendermaßen:
„Wann können wir die Werke von Lili Boulanger endlich regelmäßig in 
unseren Konzertsälen hören? (…) ein Verkaufserfolg für Plattenaufnahmen 
solcher art wird sich natürlich erst dann einstellen, wenn die Musik immer 
wieder im Konzertsaal gespielt wird und es eine große anhängerschar gibt 
(zu der ich mich unbedingt dazurechne). (…) eine Komponistin unseres 
Jahrhunderts, die keiner kennt, die nicht mehr lebt, wie gut kann sie sein? 
gut ist gar kein ausdruck. sie ist außergewöhnlich. ohne Wenn und aber, 
sie ist eine ganz besondere Begabung (…) ihre Musik ist männlich in ihrem 
ausgeprägt kraftvollen charakter und äußerst weiblich in ihrer reinheit und 
lyrischen sensitivität. honegger, Poulenc, roussel, um nur drei zu nennen, 
die sie überlebten, verdanken ihr viel (…) Wir möchten mehr von ihr hören. 
Wir möchten wissen, was uns entgangen ist.“ soweit das Zitat.
Ihr instrumentales schaffen ist schmal geblieben; es umfasst in der 
Kammermusik nur sechs Werke, die zwischen 1913 und ihrem tod 1918 
entstanden. D’un matin de printemps, das stück unseres heutigen 
Programms, hat sie 1918, wenige Wochen vor ihrem tod, vollendet. es trägt 
einen poetischen titel, in dem naturstimmung zum ausdruck kommt: Dabei 
bleibt es aber keineswegs. In seiner spätromantischen Intensität trägt es 
durchaus männlich leidenschaftliche Züge und geht über den aktuellen 
zeitgenössischen Impressionismus weit hinaus.

louise Farrenc (geb. Dumont, 1804 - 1875) 
Trio für Flöte, Violoncello und Klavier op. 45 (1856)
allegro deciso – andante – scherzo – finale

Louise farrenc ist eine durch die frauenbewegung in der Musik 
wiederentdeckte Komponistin, die in einer bildungsbürgerlichen Pariser 
familie aufwuchs, schon früh Klavierunterricht bekam und schon mit 15 
Jahren am Pariser Konservatorium bei anton reicha, der sie besonders mit 
Beethoven vertraut machte, Komposition studieren durfte. 
Mit 17 heiratete sie den flötisten aristide farrenc, der später als Musikverleger 
ihre ersten Klavierwerke druckte und bei der organisation ihrer Konzerte 
half. Mit 38 wurde sie schließlich selbst Professorin für Klavier am Pariser 
Konservatorium, wo sie als einzige frau auf einem solchen Posten bis zu 
ihrer Pensionierung junge Mädchen und frauen unterrichten durfte. höchst 
engagiert, wie sie war, konnte sie im Laufe der Jahre durchsetzen, das 
Professorinnen am Konservatorium ein gleich hohes gehalt erhielten wie 
ihre männlichen Kollegen. 
Ihre Kompositionen waren zu Lebzeiten weit verbreitet, gerieten aber nach 
ihrem tod ganz in Vergessenheit. es herrschte eben lange Zeit, besonders 
unter männlichen Kollegen die auffassung, von frauen sei kompositorisch 
nichts nennenswertes zu erwarten. Besonders Johannes Brahms war ein 
Vertreter dieser ansicht. heute hat sich diese einstellung sehr geändert, 
auch was Louise farrenc betrifft, deren Werke, besonders drei sinfonien 
und zahlreiche Kammermusikwerke inzwischen auf cD zu haben sind. In 
Youtube kann man sich einiges anhören, und man wird erstaunt sein.
Das trio überrascht durch seinen melodischen reichtum, an dem man 
sich bei jedem Wiedereintritt eines themas erfreuen kann. ebenso 
gut tut die formale ausgewogenheit in allen vier sätzen, die mit dem 
sonatenhauptsatzprinzip arbeiten, ohne allerdings durch eine zu strenge 
Durchführung den schwungvollen charakter zu belasten. schließlich ist 
bewundernswert die Virtuosität.

Ethel Smyth (1858 - 1944) Two Interlinked French Folk Melodies 
für Flöte Violine und Klavier

ethel smyth entstammt einer typischen viktorianischen familie der oberen 
Mittelschicht, deren männliche Mitglieder – wenn sie nicht die militärische 
Laufbahn einschlugen – entweder Karriere als Bischof, als Kaufmann oder 
als Bankier machten. Ihr Vater John h. smyth war generalmajor, hatte also 
die soldatenlaufbahn eingeschlagen.
gemeinsam mit fünf schwestern und einem Bruder wurde sie von 
deutschen gouvernanten erzogen, darunter eine, die ein vollständiges 
Klavierstudium am Leipziger Konservatorium absolviert hatte. Unter dem 
Einfluss dieser Gouvernante lernte Ethel die Musik Beethovens, Schuberts 



und schumanns kennen, und so reifte in ihr der Wunsch, gleichfalls in Leipzig 
Musik zu studieren.
Ihr Wunsch wurde daheim natürlich entschieden abgelehnt. 1877, also mit 
19 Jahren, erkämpfte sie sich durch einen gewaltigen Psychoterror, durch 
hungerstreik, Verweigerung und eisiges schweigen die Zustimmung ihrer 
familie. Ihre Pläne waren für ein Mädchen damaliger Zeit aberwitzig, zumal 
sie nicht Pianistin, sondern eben Komponistin werden wollte.
Das Leipziger Konservatorium enttäuschte sie allerdings. sie gewann 
den eindruck, die Lehrer interessierten sich nicht wirklich für die von den 
studenten vorgelegten Kompositionen und schienen lieber den Unterricht 
mit anekdoten als mit wirklichem Inhalt zu würzen.
eines abends wollte sie ein freilicht-Konzert im rosenthal-restaurant 
besuchen. Doch ihre Professorin meinte, das sei unmöglich, kein 
junges Mädchen könne zu einem solchen ort allein gehen. In ihren 
Memoiren schreibt sie darüber: „also lieh ich mir eine Perücke mit grauen 
Korkenzieherlocken und eine große hornbrille, von meiner Vermieterin 
den dichtesten schleier und ein ausgehkleid, das, nachdem ich mich in 
mehrere schichten Zeitungspapier gehüllt, mit einer schnur festgezurrt und 
andere Vorrichtungen angebracht hatte, hervorragend passte. nachdem 
ich mir schließlich die entsprechenden falten aufgemalt hatte, segelte ich 
ins rosenthal.“
Im hause der familie herzogenberg nahm smyth sehr intensiv am Kulturleben 
von Leipzig teil. sie lernte clara schumann, anton rubinstein, edvard 
grieg und Johannes Brahms persönlich kennen und war mit der jüngsten 
tochter von Mendelssohn, Lili Wach, eng befreundet. Insbesondere Brahms 
verkehrte viel im hause der herzogenbergs. Zu Brahms, der komponierenden 
frauen gegenüber starke Vorbehalte hatte, entwickelte sie jedoch ein 
distanziertes Verhältnis: einerseits bewunderte sie ihn, andererseits war 
seine ablehnende haltung gegenüber Komponistinnen verletzend.
heute gehören ethel smyths Werke weder in großbritannien noch in 
Deutschland zum standardrepertoire der Konzerthäuser und opernbühnen. 
Das ist allerdings ein schicksal, das sie mit vielen anderen, ähnlich begabten 
männlichen Komponisten teilt.
neben der tatsache, dass sie ohne frage eine sehr fähige Komponistin war, 
deren Werk sich mit dem ihrer männlichen Zeitgenossen messen kann, trägt 
zu ihrer wachsenden Popularität bei, dass die frauenbewegung der 1970er 
und 1980er Jahre die aufmerksamkeit mehr und mehr auf kunstschaffende 
frauen lenkte, so dass heute sowohl Musikschaffende als auch das Publikum 
willens und neugierig sind, sich mit dem kompositorischen Werk einer frau 
auseinanderzusetzen. Damit verschafft ihr nun ihr geschlecht einen Vorteil, 
was freilich keineswegs im sinne smyths gewesen wäre.
sie kämpfte ein Leben lang darum, sich als Komponistin durchzusetzen 
und als solche Anerkennung in der Öffentlichkeit zu finden. Dennoch ist ihr 
bekanntestes Werk The March of The Women, mit dem sie die hymne der 
englischen frauenbewegung schuf.

Two Interlinked French Folk Melodies ist ein hübsches Kammermusikstück für 
flöte, oboe und Klavier. Wegen Verhinderung von tom owen übernimmt 
Julian shevlin seinen Part auf der Violine. Die beiden Melodien gehen 
nahtlos in einander über. Vielleicht erkennen sie ja eine von beiden.

Clara Schumann (1819 - 1896) Drei Romanzen 
für Violine und Klavier op. 22
andante molto – allegretto – Leidenschaftlich schnell

nach dem Umzug nach Düsseldorf im frühjahr 1853 lebten clara und 
robert schumann schließlich in einem haus, das groß genug war, um clara 
die Möglichkeit zu geben, dort üben und komponieren zu können, ohne 
ihren Mann beim Komponieren zu stören. In diesem sommer, schuf sie 
mehrere Werke, darunter die Drei Romanzen für Violine und Klavier op. 22, 
die im Jahr 1855 in Leipzig veröffentlicht wurden.
Im Deutschland des neunzehnten Jahrhunderts bedeutete der vage Begriff 
„romanze“ oft einfach ein kurzes stück für Klavier oder für ein anderes 
Instrument mit Klavierbegleitung. clara schumann widmete ihre Drei 
Romanzen dem geiger Joseph Joachim (1831-1907), der mit schumanns 
befreundet war und im selben Jahr, 1853, den 20-jährigen Johannes 
Brahms dort eingeführt hatte; eine schicksalhafte Zusammenkunft, wenn 
man bedenkt, mit welchen elogen einerseits schumann in seiner Neuen 
Zeitschrift für Musik den jungen Brahms als den künftigen Messias unter 
den Komponisten ankündigte,  dieser andererseits später nach roberts 
tod eine bedeutende rolle im Leben claras spielte. Joachim führte die 
stücke später vor dem englischen König georg V. von hannover auf, sehr 
zur Zufriedenheit des musikalischen Monarchen.
Der zweite satz aus diesem op. 22, g-Moll, ist das zentrale stück des Werkes 
und repräsentativ für alle drei sätze. er fällt auf durch seine attraktive Lyrik. 
Das klagende hauptthema schafft eine atmosphäre der Melancholie, die 
einen deutlichen Vorgeschmack auf den hochfliegenden Mittelteil bietet. 
Jetzt in der haupttonart nimmt dieses zweite thema eine extrovertierte, 
beinahe majestätische Qualität an, am reinsten dargestellt durch seine 
aggressiven aufwärtssprünge und kräftigen arpeggien. Das B-Dur-
Material wechselt ab mit abschnitten rascher Imitationen zwischen 
Klavier und Violine, ehe der Weg noch einmal für das eröffnende g-Moll-
thema freigegeben wird; dieses Mal spielt das Klavier eine größere rolle 
in der thematischen ausführung. eine machtvolle g-Moll-Version des 
aufsteigenden themas aus dem Mittelteil erscheint kurz vor dem schluss, 
der aus einem überraschenden Pizzicato-akkord besteht.
nr. 1 und 3 sind ähnlich aufgebaut mit kontrastierenden mittleren abschnitten, 
umschlossen von wiederholtem lyrischem Material. entwicklung durch 
Variation ist weniger angesagt als klare abgrenzung der form durch die 
melodische organisation. Das Werk ist frei von kompliziertem Klaviersatz, 



den die Komponistin in außergewöhnlichem Maße beherrschte. Der 
Violinsatz ist ebenso instrumentengerecht wie effektiv.

Fanny Hensel (geb. Mendelssohn, 1805-1847) Trio d-Moll 
für Violine, Violoncello und Klavier op. 11
allegro molto vivace – andante espressivo – Lied: allegretto –  
finale: allegro moderato

Die kompositorische Begabung der älteren schwester felix Mendelssohns, 
die mit dem Berliner hofmaler Wilhelm hensel verheiratet war, ist lange 
Zeit unbeachtet geblieben. erst in den letzten drei  Jahrzehnten hat eine 
systematische sichtung ihres Œuvres und dessen erschließung für die 
musikalische Praxis stattgefunden. Im Zentrum ihres Werks standen zwar 
das Lied (über 250 Lieder sind von ihr erhalten) und das Klavierstück – 
Fanny war eine begnadete Pianistin, – aber es finden sich auch wertvolle 
Kammermusiken wie das es-Dur-streichquartett oder das späte Klaviertrio 
in d-Moll, das bei einer „sonntagsmusik“ im hause Mendelssohn am 11. april 
1847 anlässlich des geburtstages ihrer schwester rebecca uraufgeführt 
wurde.
es ist unmöglich, von fanny Mendelssohns musikalischem schaffen zu reden, 
ohne die Kunst liebende atmosphäre im Berliner haus der Bankiersfamilie 
Mendelssohn zu erwähnen. In den seinerzeit berühmten „sonntagsmusiken” 
wurde Kammermusik aufgeführt, wie z.B. das geniale oktett des jungen 
felix, aber auch Werke in kleinen orchesterbesetzungen, wozu sich die 
gesamte gesellschaftliche und geistige elite Berlins zusammenfand. 
nachdem felix 1829 das elternhaus für seine Bildungsreisen durch europa 
verlassen hatte, übernahm fanny die Leitung der reihe, die sie bis zu ihrem 
überraschenden tod im Mai 1847 innehatte. Die sonntagsmusiken waren 
fast der einzige ort, an dem man ihre Kompositionen hören konnte, denn 
ihre ambitionen als Komponistin fanden in ihrer familie nicht ungeteilte 
Zustimmung. 
Ihr Vater sah in der rolle des Komponisten die gefahr, sich z.B. beim 
Kampf um Verlagsverträge oder aufführungen u.U. auch kompromittieren 
zu müssen, was einer frau nicht zuzumuten sei, während andererseits ihr 
Bruder jeder dilettierenden Kompositionstätigkeit im „nebenberuf” kritisch 
gegenüberstand. erst in fannys letztem Lebensjahr 1846 gab er seinen 
„handwerkssegen” für die Publikation ihrer ersten sechs opera mit Liedern 
und Klavierstücken.
Diesem „Segen“ war eine sehr bescheidene und vorsichtige briefliche 
Mitteilung fannys an ihren Bruder vorausgegangen, die folgendermaßen 
lautete:

Berlin, 9. Juli 1846
eigentlich sollte ich Dir jetzt gar nicht zumuthen, diesen Quark zu lesen, 
beschäftigt wie Du bist, wenn ich Dir nicht hätte schreiben müssen, um Dir 
etwas mitzuteilen. Da ich aber von anfang an weiß, dass es Dir nicht recht 
ist, so werde ich mich etwas ungeschickt dazu anstellen, denn lache mich 
aus oder nicht, ich habe mit 40 Jahren eine furcht vor meinen Brüdern, 
wie ich sie mit 14 vor meinem Vater gehabt habe, oder vielmehr furcht ist 
nicht das rechte Wort, sondern der Wunsch, euch allen, die ich liebe, es 
in meinem ganzen Leben recht zu machen. Mit einem Wort, ich fange an 
herauszugeben, ich habe herrn Bock’s treuer Liebeswerbung um meine 
Lieder, u. seinen vortheilhaften Bedingungen endlich ein geneigtes ohr 
geliehn. Verdruß wirst Du hoffentlich auf keine Weise dabei haben, da ich 
um Dir jeden etwa unangenehmen Moment zu ersparen, wie Du siehst, 
durchaus selbständig verfahren bin, u. so hoffe ich, wirst Du es mir nicht 
übel nehmen.

soweit das Zitat. fannys letztes größeres Werk war das Klaviertrio in d-Moll 
von 1847. es ist in seinem aufbau eng an das d-Moll-trio ihres Bruders 
angelehnt, zeigt aber doch deutliche Unterschiede in der tonsprache. In 
seinem kraftvollen gestus, seinem einfallsreichtum und seinem meisterlichen 
einsatz der tonarten gilt es als eine ihrer reifsten Kompositionen.
Die sonatenhauptsatzform des Kopfsatzes ist sehr persönlich gehandhabt. 
Die themen zeigen trotz unterschiedlichen charakters verwandte Züge. so 
haben wir es mit einem weit ausladenden hauptthema zu tun, dem ein 
ähnlich gebautes, aber weiblicheres zweites thema folgt. Dieses zweite 
thema hat der Komponistin wohl auch besonders gut gefallen; denn sie 
lässt es an entscheidenden stellen zur freude des hörers immer wieder 
auftauchen. auch den besinnlichen charakter des langsamen satzes 
erzeugen zwei ähnlich gebaute, durch punktierte Motive gekennzeichnete 
Themen. Den stärksten Kontrast zum Werk ihres Bruders finden wir im Fehlen 
eines bei felix so beliebten scherzos. stattdessen gibt es einen allegretto-
satz, der mit Lied überschrieben ist. Die Liedmelodie hat wiederum 
ähnlichkeit mit dem weiblichen thema des ersten satzes. Der schlusssatz 
nimmt dann den stürmischen charakter des Kopfsatzes wieder auf, wobei 
der kämpferische ton jetzt durch einen tänzerischen ersetzt wird, der das 
Werk brillant zu ende führt.

Peter tonger



orchester Köln. In der Kammermusik ebenfalls aktiv, spielte oren shevlin mit 
Pinchas Zukerman, renaud capuçon, Barnabás Kelemen, elsbeth Moser, 
fazil say, christian gerhaher, Wolfram christ sowie dem Auryn Quartett und 
trat mehrfach in der Wigmore hall London auf. Kommende höhepunkte 
werden solokonzerte mit dem Brandenburgischen staatsorchester und die 
Uraufführung eines cellokonzertes des Komponisten Marco stroppa sein.
 

Gesa lücker, Klavier
Die Pianistin gesa Lücker studierte in hannover und wurde 
Preisträgerin der Bruno Frey Stiftung und verschiedener 
internationaler Wettbewerbe. als solistin und Kammermusikerin 
gastierte sie in new York und London und trat gemeinsam 
mit Musikern der symphonieorchester von amsterdam und 
rotterdam auf. Konzertreisen führten sie überdies nach 

china; weiterhin widmet sie sich der pädagogischen arbeit und wurde 
2010 Professorin für Klavier an der hfMt in Köln. ferner ist sie regelmäßiges 
Jury-Mitglied in nationalen und internationalen Wettbewerben und gibt 
Meisterkurse weltweit. solo und Kammermusikaufnahmen von gesa Lücker 
sind bei genuin und Wergo erschienen. 

Sunghyun Cho, Flöte
Der junge koreanische flötist sunghyun cho zählt zu den 
führenden Künstlern seiner generation. nach seinem 
Bachelorstudium am oberlin college conservatory of 
Music, ohio, U.s.a setzte er ein postgraduales studium an 
der hochschule für Musik, theater und Medien in hannover 
fort. 2009 wechselte cho dann für Masterstudium und 

Meisterklasse zu Professorin andrea Lieberknecht an die hochschule für 
Musik und theater München. 2013/2014 spielte er als akademist bei den 
Berliner Philharmonikern sowie 2015 als Soloflötist im Konzerthausorchester 
Berlin. In seiner jungen Karriere konnte sunghyun cho schon zahlreiche 
Preise gewinnen wie den 1. Preis der British Flute Society, London sowie 
den 1. Preis des Internationalen Flötenwettbewerbs »Friedrich Kuhlau«. er ist 
Mitglied des erfolgreichen Veits Quintet, das unter anderem den 2. Preis des 
Internationalen Carl Nielsen Kammermusikwettbewerbs in Kopenhagen 
gewann. 2016 erscheint ihre Debut-cD Veits Quintet. seit 2017 ist sunghyun 
cho solo-flötist des gürzenich-orchesters. 
 

Julian Shevlin, Violine
Julian shevlin hat weltweit konzertiert als solist und Kammer-
musiker, mit Dirigenten wie rafael frühbeck de Burgos und 
christian thielemann, und trat dabei in sälen wie der royal 
albert hall, dem gewandhaus Leipzig und dem opernhaus 
von sydney auf. er ist mehrfacher Preisträger von nationalen 
und internationalen Wettbewerben, wie dem International 

Yehudi Menuhin Violin Competition und gehört der Royal Society for the Arts 
an. Er hat häufig für Rundfunk & Fernsehen aufgenommen, mitunter beim 
Bayerischen-rundfunk, dem Westdeutschen rundfunk, dem südwestfunk, der 
BBc und der australian Broadcasting corporation. 1991 wurde Julian shevlin  
1. Konzertmeister des tonhalle-orchester Zürich und wechselte 1994 in 
gleicher Position zu den Münchner Philharmonikern. 

Oren Shevlin, Violoncello
Der englische cellist oren shevlin studierte bei raphael 
sommer, Boris Pergamenschikow und frans helmerson. schon 
im frühen alter erhielt er Unterricht bei Paul tortelier. er war 
Preisträger beim Internationalen Musikwettbewerb der ARD 
im fach cello-Klavier Duo, gewann den zweiten Preis beim 
International Paulo Cello Competition in helsinki und wurde 

2001 beim Rostropowitsch Cello Competition in Paris mit dem 2. grand Prix 
ausgezeichnet. als solist war er gast zahlreicher renommierter orchester 
wie dem finnischen radio-sinfonieorchester, dem orchestre de Paris und 
orchestre national de france, dem WDr sinfonieorchester und gürzenich-


