SLO
45. Piranski glasbeni večeri (2023)
5. koncert, Križni hodnik Minoritskega samostana Piran, 27. julija ob 21h
Pihalni kvintet Kalamos
Anamarija Tomac Krečič, flavta
Cristina Monticoli, oboa
Marco Masini, klarinet
Matteo Rivi, fagot
Guglielmo Pellarin, rog

Franz Danzi (1763–1826): Pihalni kvintet v g-molu, op. 56, št. 2
 	Allegretto
 	Andante
 	Menuet
 	Allegro
Darius Milhaud (1892–1974): Ognjišče kralja Renéja (La Cheminée du Roi René), op. 205
   	Procesija (Cortège)
   	Jutranjica (Aubade)
    	Žonglerji (Jongleurs)
    	Sarabanda (La maousinglade)
    	Dvoboji z lokom (Joutes sur l’arc)
    	Lov ob mestu Valabre (Chasse a Valabre)
    	Madrigral – Nokturno (Madrigal – Nocturne)
*** 
Primož Ramovš (1921–1999): Pihalni kvintet št. 1, op. 21
Allegro vivace
Adagio non troppo
Moderato
Vivo
Alexander Zemlinsky (1871–1942): Humoreska (Rondo)
György Ligeti (1923–2006): Šest bagatel za pihalni kvintet
Predhodnik pihalnega kvinteta je bila zasedba, ki so jo po nemško imenovali Harmoniemusik in se je na tamkajšnjih dvorih dokončno uveljavila v drugi polovici 18. stoletja. Praviloma je bila sestavljena iz dveh rogov, prav toliko fagotov ter vsaj dveh sopranskih glasbil, običajno oboj in klarinetov, ker pa so navedena glasbila zmožna nuditi razmeroma glasben ton, so povečini ta sestav rabili ob prostočasnem muziciranju na prostem (ti. divertimento). Vendar pa zaradi tehnične okornosti sestava, sploh izjemno zahtevnega nadzorovanja tonskih višin in iz njih izhajajočih skladateljskih omejitev, ta zvrst na dvoru ni uživala tolikšnega ugleda kot godalni kvartet, ki se je skozi klasicizem uveljavil kot kronski komorni žanr. Šele konec 18. stoletja je prinesel številne tehnične izboljšave v izdelovanju pihal in trobil, v prvi vrsti sistem zaklopk, ki je glasbenikom omogočil lažje izvajanje virtuoznih pasaž, s tem pa tudi skladateljem razširil razumevanje teh instrumentov in možnih izraznih sredstev ob komponiranju zanje. 
Ta zgodovinski potek je porodil zasedbo pihalnega kvinteta. Za utemeljitelja zmesi zvočnih barv flavte, oboe, klarineta, roga in fagota velja češki skladatelj in teoretik Anton Reicha, čigar skladbe za to zasedbo so v drugem desetletju 19. stoletja navdušile pariška občinstva in mu prinesle velik finančni donos. Za novo modno muho je slišal tudi Franz Danzi, pretežno uspešen operni skladatelj v nemškem kulturnem prostoru, ki je le nekaj let po objavi Reichovih pihalnih kvintetov pariškemu založniku poslal triptih svojih. Posvetil jih je prav Reichi, ki jih je tudi osebno uredil in nekoliko popravil, zato je tudi založnik na naslovnici izdaje raje izpostavil ime slavnega Reiche in ne za francosko publiko relativno obskurnega Danzija. Naslomba na Reichovo utemeljitev zvrsti je razvidna v enakovredni obravnavi vseh pet glasov, »nišo« za svoje kvintete pa je skladatelj našel v bistveno nižjih tehničnih zahtevah izvajalcem ter poudarjeni melodioznosti. Četudi Danzijevi kvinteti ne izkoriščajo vseh zmožnosti, ki jih nudi ta sestav, in veljajo za kompozicijsko staromodne, saj so čvrsto zasidrani v klasicističnem glasbenem jeziku, pa zaradi pionirskega raziskovanja idiomatike pihalnega kvinteta ti veljajo za dokument zgodnje ustvarjalnosti za to zasedbo in danes daleč najbolj priljubljena skladateljeva dela. 
Da program po kurioziteti iz samega obdobja rojstva zvrsti obsega le še dela, nastala v 20. stoletju, ni slučaj. Pariška navdušenost nad zvenom pihalnega kvinteta je namreč kmalu usahnila in se v tolikšni meri nikoli ni razširila tudi na druga evropska glasbena središča. Šele obujeno zanimanje za komorno ansambelsko glasbo, kontrasta razbohotenim proporcem poznoromantičnega simfoničnega korpusa, je prineslo nova tehtna dela za to zasedbo, ki je s svojo fascinantno mešanico petih tako samosvojih zvočnih barv ponujala polje za skladateljski eksperiment. 
Med najbolj slavna dela po ponovni oživitvi zanimanja za to zvrst spada Kamin kralja Renéja Dariusa Milhauda. Gre za predelavo filmske glasbe, ki jo je s svojima kolegoma Arthurjem Honeggerjem ter Rogerom Désormièrom leta 1939 spisal za film Calvacade d'amour. Scenarij trikrat naslika enako ljubezensko zgodbo, postavljeno v različna zgodovinska obdobja – 15., 19. in 20. stoletje –, na ta način pa so si delo razdelili tudi skladatelji. Milhaud je prevzel srednjeveško epizodo, navdih pa je poiskal v legendah o Renéju Anjoujskem, takratnem grofu dežele Provanse, ki ga zgodovina pomni kot spretnega politika, umetnika in nasploh velikega ljubitelja ter mecena umetnosti in znanosti, zgodbe pa kot prireditelja veličastnih viteških iger in gorečega zagovornika viteške olike. Njegov grad še danes stoji ob reki Roni, nedaleč stran od skladateljevega rojstnega mesta Aix-en-Provance. Tako kot so pripovedke običajno vse prej kot zanesljive rekonstrukcije, nas tudi glasbeni jezik, po katerem poseže Milhaud, ne želi neposredno prestaviti v srednjeveško glasbeno govorico. Znano je, da je ob pripravah na skladanje študiral dela, nastala v poznosrednjeveškem obdobju, in tudi uporabljeni tropi nas res večkrat spomnijo na odmeve glasbe tistega časa. Pa vendar gre pri Kaminu kralja Renéja, filmski glasbi, predelani v suito sedmih miniatur, za prepoznavno Milhaudovo skladateljsko potezo: na idealizirano preteklost je namigoval z distanco, ki jo do minulih epoh lahko goji človek modernosti. Šele ta odmik pa mu je omogočil, da se do te nekdanjosti tudi opredeli, v tem primeru s polno mero občudovanja srednjeveške dvorne omike in galantnosti.  
Tudi deli Primoža Ramovša in Györgyja Ligetija zrcalita poteze vračanja k preteklemu z vidika sedanjega. Ramovšev Pihalni kvintet št. 1 je eno prvih tehtnejših del v skladateljevem izjemno bogatem in raznolikem opusu, napisal ga je kot učenec kompozicije pri vsega sedemnajstih letih. Neoklasicistično mišljenje botruje občutku tonalnosti, ki ga elegantno zamegljuje z uporabo različnih harmonskih tehnik. Enako velja za Ligetijevih Šest bagatel, le da ima izbira tega pristopa v njegovem primeru drugačno ozadje. Tonalnost je v prvih desetletjih po drugi svetovni vojni namreč obveljala za eno izmed zapovedi institucionaliziranega sloga v državah vzhodnega bloka, ki so se s tovrstnimi skladateljskimi vodili želele razlikovati od elitističnega zahodnjaškega modernizma. Ligeti se v tem delu jasno drži začrtanih omejitev, evidenten je Bartokov zgled tako v harmonski govorici kot tudi v naslanjanju na melodične principe madžarskega ljudskega izročila, vendar želi znotraj tega skladateljskega horizonta najti možnosti za širitev glasbenega izrazja. Skladba je bila ob premieri leta 1956 izvedena kot petstavčna (zaradi pretiranih disonanc je bila umaknjena sklepna, šesta bagatela), le tri tedne po krstni izvedbi pa je skladatelj vzlic novih političnih zaostritev na Madžarskem prebegnil čez železno zaveso in se v naslednjih desetletjih na zahodu uveljavil kot eden izmed najbolj samosvojih glasbenih modernistov. 
Tudi Alexander Zemlinsky je bil tik pred začetkom druge svetovne vojne prisiljen prebežati. Zaradi svojega judovskega porekla se je iz nemške prestolnice sprva preselil na rodni Dunaj, po Anschlussu pa je zatočišče pred nacističnim režimom našel v New Yorku. Četudi so mnogi uspešni evropski skladatelji, med njimi tudi skladateljev svak Arnold Schönberg, onkraj velike luže prejeli profesure in naročila za nova dela, je bil Zemlinsky v ZDA pozabljen tako iz strani ustanov kot tudi svojih skladateljskih kolegov. Četudi je svoj čas slovel po napeti, temačni glasbi in turobnih tematikah svojih oper, je v želji po zaslužku je na vzhodni obali spisal nekaj prostodušnih del, med njimi tudi Humoresko, ki prikliče odmeve Četrte simfonije njegovega velikega vzornika Gustava Mahlerja, nasploh pa so mnogi v tem delu prepoznali skladateljevo domotožje po Dunaju in nostalgijo po preprostejših časih. Izkazalo se je, da je bila Humoreska tudi zadnje dejanje v opusu Zemlinskega; kmalu po nastanku skladbe ga je večkrat zadela kap, kar ga je prisililo v opustitev skladanja, umrl pa je za pljučnico leta 1942. 
										     Lovrenc Rogelj















ITA
45ª edizione delle Serate musicali piranesi (2023)
Concerto n. 5, Chiostro del Convento di frati Minori di Pirano, 27 luglio 2023 alle 21.00
Quintetto di fiati Kalamos
Anamarija Tomac Krečič, flauto
Cristina Monticoli, oboe
Marco Masini, clarinetto
Matteo Rivi, fagotto
Guglielmo Pellarin, corno

Franz Danzi (1763–1826): Quintetto per fiati in sol minore, op. 56, n. 2
 	Allegretto
 	Andante
 	Menuet
 	Allegro
Darius Milhaud (1892–1974): La Cheminée du Roi René / Il Camino del Re Renato
   	Processione (Cortège)
   	Serenata mattutina (Aubade)
    	Giocolieri (Jongleurs)
    	Sarabanda (La maousinglade)
    	Duelli con l'arco (Joutes sur l’arc)
    	Caccia a Valabre (Chasse a Valabre)
    	Madrigale – Notturno (Madrigal – Nocturne)
*** 
Primož Ramovš (1921–1999): Quintetto per fiati n. 1, op. 21
Allegro vivace
Adagio non troppo
Moderato
Vivo
Alexander Zemlinsky (1871–1942): Umoresca (Rondò)
György Ligeti (1923–2006): Sei bagatelle per quintetto di fiati

Il precursore del quintetto di fiati era un ensemble chiamato in tedesco Harmoniemusik, che si affermò definitivamente nelle corti tedesche nella seconda metà del XVIII secolo. Questo era normalmente composto da due corni, altrettanti fagotti e almeno due strumenti sopranini, solitamente oboe e clarinetti. Dal momento che questi strumenti sono capaci di produrre un suono relativamente forte, questa formazione veniva utilizzata principalmente per la musica da divertimento all'aperto. Tuttavia, a causa della sua tecnica goffa, in particolare il controllo estremamente difficile delle altezze tonali e le limitazioni compositive che ne derivavano, questo genere non godeva della stessa stima alla corte come il quartetto d'archi, che si affermò come il genere da camera per eccellenza durante il classicismo. Solo alla fine del XVIII secolo, con numerosi miglioramenti tecnici nella costruzione di strumenti a fiato e ottoni e soprattutto con l'introduzione del sistema delle chiavi, i musicisti riuscirono a eseguire passaggi virtuosistici con maggiore facilità, ampliando così la comprensione dei compositori di questi strumenti e delle possibili espressioni compositive per essi.
Questo corso storico ha dato vita alla formazione del quintetto di fiati. Il compositore e teorico ceco Anton Reicha è considerato il fondatore dell'insieme di timbri di flauto, oboe, clarinetto, corno e fagotto, le cui composizioni per questa formazione hanno entusiasmato il pubblico parigino e gli hanno procurato un grande guadagno finanziario nel secondo decennio del XIX secolo. Anche Franz Danzi, un compositore d'opera principalmente di successo nel contesto culturale tedesco, aveva sentito parlare di questa nuova moda e inviò a un editore parigino un trittico dei suoi quintetti di fiati solo pochi anni dopo la pubblicazione di quelli di Reicha. Li dedicò proprio a Reicha, che li corresse e li modificò personalmente, motivo per cui l'editore preferì mettere in evidenza sulla copertina il nome del famoso Reicha piuttosto che quello del relativamente oscuro Danzi per il pubblico francese. L'omaggio a Reicha come fondatore del genere si riflette nel trattamento paritario di tutti e cinque i suoni, mentre il compositore ha trovato la sua "nicchia" per i suoi quintetti in esigenze tecniche molto più basse per gli esecutori e in una melodia enfatizzata. Anche se i quintetti di Danzi non sfruttano tutte le possibilità offerte da questa formazione e sono considerati composizioni antiquate, essendo fermamente ancorate al linguaggio musicale classicista, tuttavia, a causa della loro pionieristica esplorazione degli aspetti idiomatici del quintetto di fiati, sono considerati un documento della prima creatività per questa formazione e oggi sono le opere più popolari del compositore.
Il fatto che il programma includa solo opere scritte nel XX secolo, senza opere risalenti alla nascita del genere, non è una coincidenza. L'entusiasmo di Parigi per il timbro del quintetto di fiati è infatti presto svanito e non si è mai diffuso allo stesso modo in altri centri musicali europei. Solo il rinnovato interesse per la musica da camera in ensemble, in contrasto con le proporzioni effusive del corpo sinfonico del tardo Romanticismo, ha portato nuove opere significative per questa formazione, che con la sua affascinante miscela di cinque colori sonori così distintivi ha offerto un campo per l'esperimento compositivo.
Tra le opere più famose dopo la rinascita dell'interesse per questo genere c'è Il camino del re Renato di Darius Milhaud. Si tratta di un adattamento della colonna sonora che scrisse con i suoi colleghi Arthur Honegger e Roger Désormière nel 1939 per il film Calvacade d'amour. La sceneggiatura racconta tre volte la stessa storia d'amore, ambientata in epoche storiche diverse: il XV, il XIX e il XX secolo, e in questo modo anche i compositori si sono divisi il lavoro. Milhaud ha preso in carico l'episodio medievale, trovando ispirazione nelle leggende di Renato d'Angiò, allora conte della Provenza, ricordato dalla storia come un abile politico, un artista e un grande appassionato e mecenate di arte e scienza, e nelle storie come organizzatore di spettacolari giochi cavallereschi e fervente sostenitore dell'etichetta cavalleresca. Il suo castello sorge ancora oggi sul fiume Rodano, non lontano dalla città natale del compositore, Aix-en-Provence. Come le storie, che sono tutt'altro che ricostruzioni affidabili, anche il linguaggio musicale a cui Milhaud fa riferimento non vuole trasportarci direttamente nel discorso musicale medievale. È noto che, durante la preparazione della composizione, ha studiato opere composte nel tardo Medioevo, e i tropi utilizzati ci ricordano spesso gli echi della musica di quel tempo. Tuttavia, Il camino del re Renato, la musica del film rielaborata in una suite di sette miniature, è una mossa compositiva tipica di Milhaud: allude all'ideale del passato con la distanza che una persona moderna può mantenere dalle epoche passate. Solo questo distacco gli ha permesso di definire quest'antico passato, in questo caso con un pieno senso di ammirazione per l'etichetta cortese e la galanteria medievale.
Anche le opere di Primož Ramovš e György Ligeti riflettono il processo di ritorno al passato dal punto di vista del presente. Il Quintetto per fiati n. 1 di Ramovš è una delle prime opere significative nel suo straordinariamente ricco e variegato opus, scritto quando era ancora uno studente di composizione di soli diciassette anni. Il pensiero neoclassico sottende un senso di tonalità che egli elegantemente offusca attraverso l'uso di diverse tecniche armoniche. Lo stesso vale per le Sei bagatelle di Ligeti, sebbene la scelta di questo approccio nel suo caso abbia un contesto diverso. Nei primi decenni dopo la seconda guerra mondiale, la tonalità è diventata una delle norme dello stile istituzionalizzato nei paesi del blocco orientale, che volevano distinguersi dal modernismo elitario dell'Occidente attraverso tali linee guida compositive. In quest'opera, Ligeti aderisce chiaramente ai limiti imposti con un'evidente influenza di Bartok sia nel linguaggio armonico che nell'aderenza ai principi melodici della tradizione folcloristica ungherese. Ciononostante, all'interno di questo orizzonte compositivo, Ligeti cerca comunque di trovare possibilità per espandere l'espressione musicale. La composizione è stata presentata in anteprima nel 1956 come un'opera in cinque movimenti (a causa delle eccessive dissonanze, la sesta e finale bagatella è stata omessa). Solo tre settimane dopo la prima esecuzione, il compositore fuggì oltre la Cortina di ferro a causa del rafforzamento delle tensioni politiche in Ungheria e nei decenni successivi si affermò come uno dei modernisti musicali più originali in Occidente.
Anche Alexander Zemlinsky fu costretto a fuggire poco prima dell'inizio della Seconda Guerra Mondiale a causa delle sue origini ebraiche. Si trasferì prima dalla capitale tedesca alla sua città natale, Vienna, e dopo l'Anschluss trovò rifugio a New York per sfuggire al regime nazista. Mentre molti rinomati compositori europei, tra cui il cognato di Zemlinsky, Arnold Schönberg, ricevevano incarichi accademici e commissioni per nuove opere oltre l'Oceano, Zemlinsky venne dimenticato negli Stati Uniti sia dalle istituzioni sia dai suoi colleghi compositori. Nonostante fosse noto per la sua musica tesa e oscura e per le tematiche cupe delle sue opere, scrisse alcune opere più spensierate nel desiderio di guadagnare sulla costa orientale statunitense, tra cui troviamo l'Umoresca, che richiama echi della Quarta Sinfonia del suo grande mentore Gustav Mahler. In quest'opera, molti hanno riconosciuto la nostalgia del compositore per Vienna e un anelito a tempi più semplici. Si è rivelato che l'Umoresca fu l'ultimo atto nell'opera di Zemlinsky. Infatti, poco dopo la creazione del brano, il compositore fu colpito da diversi ictus che lo costrinsero a rinunciare alla composizione. Morì di polmonite nel 1942.
Lovrenc Rogelj








ENG
45th Piran Music Evenings (2023)
Concert no. 5, Cloister of the Friars Minor Convent in Piran, 27th July 2023 at 21:00
Kalamos Wind Quintet
Anamarija Tomac Krečič, flute
Cristina Monticoli, oboe
Marco Masini, clarinet
Matteo Rivi, bassoon
Guglielmo Pellarin, horn

Franz Danzi (1763–1826): Wind Quintet in G minor op. 56, n. 2
 	Allegretto
 	Andante
 	Minuet
 	Allegro
Darius Milhaud (1892–1974): La Cheminée du Roi René / The Chimney of King René
   	Procession (Cortège)
   	Morning Serenade (Aubade)
    	Jugglers (Jongleurs)
    	Sarabande (La maousinglade)
    	Archery Duels (Joutes sur l’arc)
    	The Hunt at Valabre (Chasse a Valabre)
    	Madrigal – Nocturne (Madrigal – Nocturne)
*** 
Primož Ramovš (1921–1999): Wind Quintet No. 1 op. 21
Allegro vivace
Adagio non troppo
Moderato
Vivo
Alexander Zemlinsky (1871–1942): Humoresque (Rondeau)
György Ligeti (1923–2006): Six Bagatelles for Wind Quintet

The precursor of the wind quintet was an ensemble known as Harmoniemusik in German, which definitively established itself in German courts in the second half of the 18th century. This was typically composed of two horns, two bassoons, and at least two sopranino instruments, usually oboes and clarinets. Given that these instruments can produce a relatively loud sound, this formation was mainly used for outdoor entertainment music. However, due to its clumsy technique, particularly the extremely difficult control of tonal pitches and the resulting compositional limitations, this genre did not enjoy the same esteem at court as the string quartet, which asserted itself as the quintessential chamber genre during the Classical era. Only at the end of the 18th century, with numerous technical improvements in the construction of woodwind and brass instruments and especially with the introduction of the key system, were musicians able to perform virtuosic passages with greater ease, thus expanding composers' understanding of these instruments and the possible compositional expressions for them.
This historical trajectory gave rise to the formation of the wind quintet. The Czech composer and theorist Anton Reicha is considered the founder of the ensemble of timbres comprising the flute, oboe, clarinet, horn, and bassoon. His compositions for this formation excited the Parisian audience and procured him a significant financial gain in the second decade of the 19th century. Franz Danzi, primarily a successful opera composer in the German cultural context, had heard about this new trend and sent a triptych of his wind quintets to a Parisian publisher just a few years after the publication of Reicha's. He dedicated them to Reicha himself, who personally corrected and modified them, leading the publisher to highlight the famous Reicha's name rather than the relatively obscure Danzi's for the French audience on the cover. The tribute to Reicha as the founder of the genre is reflected in the equal treatment of all five sounds. Meanwhile, the composer found his "niche" for his quintets in much lower technical demands for the performers and an emphasised melody. Although Danzi's quintets do not exploit all the possibilities offered by this formation and are considered antiquated compositions, being firmly anchored in the Classicist musical language, they are nonetheless seen as a pioneering exploration of the idiomatic aspects of the wind quintet. Due to this, they are considered a testament to the initial creativity for this ensemble and today, are the composer's most popular works.
The fact that the programme includes only works written in the 20th century, with no pieces dating back to the birth of the genre, is no coincidence. Indeed, Paris's enthusiasm for the timbre of the wind quintet soon faded and never spread in the same way to other European musical centres. It was only the renewed interest in chamber music ensembles, in contrast to the effusive proportions of the late Romantic symphonic corpus, that brought about new significant works for this formation. With its captivating blend of five distinctly resonant colours, it offered a fertile ground for compositional experimentation.
Among the most famous works following the resurgence of interest in this genre is The Chimney of King René by Darius Milhaud. This is an adaptation of the soundtrack he wrote with his colleagues Arthur Honegger and Roger Désormière in 1939 for the film Cavalcade d'amour. The script tells the same love story three times, set in different historical eras: the 15th, 19th, and 20th centuries, and in this way, the composers divided the work among themselves. Milhaud took charge of the medieval episode, drawing inspiration from the legends of René of Anjou, then Count of Provence, remembered in history as a skilled politician, an artist, and a great enthusiast and patron of art and science, and in stories as an organiser of spectacular knightly games and a fervent supporter of chivalric etiquette. His castle still stands today on the River Rhone, not far from the composer's birthplace, Aix-en-Provence. Just like the stories, which are far from being reliable reconstructions, the musical language to which Milhaud refers does not seek to transport us directly into the medieval musical discourse. It is known that during the preparation of the composition, he studied works composed in the late Middle Ages, and the tropes used often remind us of echoes of the music of that time. However, The Chimney of King René, the film music reworked into a suite of seven miniatures, is a typical compositional move by Milhaud: it alludes to the ideal of the past with the distance that a modern person can maintain from those eras. Only this detachment allowed him to define this remote past, in this case, with a full sense of admiration for courtly etiquette and medieval gallantry.
The works of Primož Ramovš and György Ligeti also reflect the process of returning to the past from the viewpoint of the present. Ramovš's Wind Quintet No. 1 is one of the first significant pieces in his remarkably rich and varied opus, written when he was merely a seventeen-year-old composition student. A neoclassical thought underlies a sense of tonality which he elegantly obscures through the use of various harmonic techniques. The same is true for Ligeti's Six Bagatelles, though the choice of this approach in his case has a different context. In the early decades following the Second World War, tonality became one of the norms of the institutionalised style in Eastern Bloc countries, which aimed to distinguish themselves from the elitist modernism of the West through such compositional guidelines. In this work, Ligeti clearly adheres to the imposed boundaries with an evident influence of Bartók both in the harmonic language and in adhering to the melodic principles of Hungarian folk tradition. Nonetheless, within this compositional horizon, Ligeti still seeks to find possibilities for expanding musical expression. The composition premiered in 1956 as a five-movement work (due to excessive dissonances, the sixth and final bagatelle was omitted). Only three weeks after the first performance, the composer fled beyond the Iron Curtain due to the escalating political tensions in Hungary, and in the following decades, established himself as one of the most original musical modernists in the West.
Alexander Zemlinsky was also forced to flee shortly before the start of the Second World War due to his Jewish origins. He first moved from the German capital to his hometown, Vienna, and after the Anschluss, he sought refuge in New York to escape the Nazi regime. While many renowned European composers, including Zemlinsky's brother-in-law, Arnold Schönberg, received academic appointments and commissions for new works across the Atlantic, Zemlinsky was forgotten in the United States by both institutions and his fellow composers. Although he was known for his tense, dark music and the sombre themes of his works, he wrote some more carefree pieces in the hope of earning a living on the US East Coast. These included the Humoresque, which echoes the Fourth Symphony of his great mentor, Gustav Mahler. In this work, many have recognised the composer's nostalgia for Vienna and a longing for simpler times. The Humoresque proved to be Zemlinsky's swansong. In fact, soon after the creation of the piece, the composer suffered several strokes that forced him to give up composition. He died of pneumonia in 1942.
Lovrenc Rogelj
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