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L’espace Entre Nous



The blend of flute and guitar is ideal for a sense 
of intimacy, tonal balance, and lyrical 
expressiveness. Yet the repertoire in such 
concerts has often consisted mainly of 
transcriptions, which are delightful but fail to 
cater for the full musical potential inherent in 
this form of chamber music. Contemporary 
composers are now responding to the 
challenge of providing original works exploring 
the full resources of this medium, uniting 
virtuosity with the complementary requisites of 
sensitive artistry. Moreover they are creating 
pieces of true imaginative depth and substance 
which incorporate modern techniques and 
structures. Thus composers from the USA and 
Russia present here distinctive approaches to 
the flute and guitar combination.      
            
Noel Zahler, Head of the Carnegie Mellon 
University School of Music, Pittsburgh, has 
written a variety of vocal and instrumental 
compositions. The recipient of many awards 
including a Fulbright/Hayes Fellowship to study 
in Italy, and a United States of America National 
Endowment for the Humanities Scholarship, Dr 
Zahler is also Vice President of the American 
Composers Alliance (a national organization 
founded by Aaron Copland and Roger Sessions 
in 1937), a member of the Board of Directors of 
the American Composers Forum and on the 

Board of Trustees of the Manhattan Sinfonietta.
            
The composer has provided the following 
introductory note:
L’espace entre nous was commissioned for this 
recording by Gro Sandvik and Stein-Erik Olsen 
and is dedicated to them both…for me it has 
proved to be a remarkable experience filled with 
the opportunity to explore a soundscape that 
can only be realized by the finest of performers. 
I thank the artists for their willingness to 
experiment and for the brilliant final 
performance presented here.
            
Early on in the composing process Gro Sandvik 
wrote to me asking what I would name the 
composition. My reaction was one of surprise, I 
rarely name works until after I’ve finished them 
and the imaginative process that brought the 
composition into its realization has given me a 
chance to reflect on the result.
             
I wrestled with the request for several days and 
replied that I would, for the time being, call this 
composition L’espace entre nous (‘The Space 
Between Us’). The title signified, for me, a 
number of important compositional 
considerations that would need to be weighed 
for these two very special instruments and 
performers.

L’ESPACE
 ENTRE NOUS
by Graham Wade
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Ave Maria begins with a poignant melody 
steadily increasing in intensity over a chord 
accompaniment. This leads to a fervent dance 
with occasional strummed chords and 
concludes with a positive Amen.
            
Dies Irae, marked adagio, opens with dotted 
rhythms and an eight bar solo guitar 
introduction. After the flute’s first entrance, the 
mood changes to a jauntily defiant dance. A 
further episode, piu mosso, introduces a theme 
with vigorous drive, accompanied by strummed 
chords, advancing to a coda both meditative 
and poignant. Offertorium presents a serene 
melody with much intricate embellishment.
            
Tuba Mirum, in ternary form, begins with a 
manic waltz, contrasted against a central meno 
mosso section played with pizzicato 
accompaniment. The first statement 
recapitulates in brilliant mood.
            
Credo at first provides an arpeggiated 
accompaniment to the thoughtful exclamations 
of the flute. But, defying expectation, the 
movement suddenly evolves into an eastern 
dance in six-eight time, with occasional bars of 
seven-eight and five-eight as extra rhythmic 
spice.
            
Gloria is an extended work, starting with rapid 
guitar arpeggio patterns and the flute gently 
calling. Once more there is a touch of the orient 
climaxing in rapidly repeated tremolo notes on 
the guitar. A middle section changes the 
atmosphere with dramatic melodies over a 
dancing staccato accompaniment and many 
subtly varied syncopated effects. Finally Vivo in 
four-four time advances towards a stirring 
finale. We hear whistles and speaking voices 

exclaiming ‘Gloria’, followed by a brilliant coda.
            
Edison Denisov (1929-1996), born in Tomsk, 
studied mathematics and physics at Tomsk 
University, graduating in 1951. Shostakovich, 
however, was sent some of the young man’s 
scores and recommended that Denisov should 
take composition lessons at the Moscow 
Conservatory. Denisov finished this course in 
1956 and became a teacher of analysis and 
counterpoint at the same institution. Following 
the fall of the communist regime, Denisov was 
appointed as professor of composition.
            
As one of the leading Russian composers of the 
post-Shostakovich era, Denisov was a fearless 
pioneer in the introduction of avant-garde 
music to a country formerly bereft of 
progressive experimentation. A prolific 
composer, he wrote stage works, vocal music, 
orchestral and chamber pieces, and a quantity 
of solo instrumental items including a Sonata for 
guitar (1981). He also wrote scores for some 
sixty films.
            
Sonata for flute and guitar, written in 1977, 
though dedicated to Eckhardt Haupt and 
Monika Röst was first performed by Irene 
Losben and Nicolay Komoliatov in Moscow in 
1978. It is an extended work of virtuosic 
proportions, each movement being a quite 
separate entity with stark contrasts to the 
others.
            
Dialogue, written without time signature, begins 
with a flute melody, the guitar responding with 
intermittent single notes and gentle chords. For 
a while the flute remains the dominant partner 
till a state of equality is reached and the guitar 
assumes a more positive lyrical approach. The 
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If we think about the flute and guitar, they are 
very different instruments. One is made of wood 
and string, the other of metal. One is plucked to 
produce its sound; the other uses the human 
breath to signal its presence. One is capable of 
creating long melodic lines while the other is 
one of the most ephemeral of presences at best. 
These, if you will, are just some of the spaces 
between them!
            
What I became interested in was mediating that 
space. Finding a way to bring the instruments 
together so that, at times, the instrument being 
heard might be imperceptible from the other. 
This ambiguity is portrayed through a 
systematic use of the different modes of attack, 
resonance, and unusual timbral qualities shared 
by each instrument.  The flute and guitar, like 
most other traditional instruments, have the 
ability of coloring their own sound with 
elements of noise. It is the breath of the flute 
player and the pluck of the string that are the 
excitation to set each of these instruments into 
motion. Those qualities are explored throughout 
the work using extended techniques in 
combination with the more traditional manner 
of performance. The integration of these sounds 
and the unusual spectral components they 
create gives the composition its unique palette.
            
The opening ten measures set up a refrain that is 
introduced at strategic moments of the 
composition. Though the return of this material 
is not always literal, the purpose is the same: to 
measure where we have ventured from where 
we began. In this sense the work can be heard 
as a set of timbral and textural reflections that, 
in the end, always ask the same question what is 
L’espace entre nous?

Nikita Koshkin, guitarist, composer and teacher, 
began to study music at the age of fourteen 
when his grandfather presented him with a 
guitar and a recording of Andrés Segovia. Soon 
afterwards he decided this would be his future 
career and went on to study guitar and 
composition at the Moscow Conservatory and 
the Russian Academy of Music.    Koshkin 
achieved immediate international fame as a 
composer with The Prince’s Toys (1980) and 
Usher Waltz (1984) and is now acclaimed as one 
of the major creative artists of the 
contemporary guitar. His many other 
compositions played world-wide include The 
Porcelain Tower, Andante quasi Passacaglia 
e Toccata:Rain, The Fall of Birds, Prelude and 
Waltz: Homage to Segovia, Changing the Guard, 
Sonata for guitar solo, and Suite for Four 
Guitars, written for the Georgia Guitar Quartet, 
2007. He has given recitals in various countries 
including Russia, the Netherlands, France, 
Germany, the United Kingdom, the Czech 
Republic, Poland, and the United States and 
made a number of recordings.
            
Oratorium Lacrimae, dedicated to Gro Sandvik 
and Stein-Erik Olsen, can be approached at 
various levels either as a superbly integrated 
suite or a remarkable amalgamation of pieces 
under titles which usually receive a very 
different kind of treatment in a religious context. 
Thus it can be seen as offering a commentary 
on modern values compared with the more 
settled beliefs of previous generations. For that 
reason, as the composer has himself explained, 
the title of Oratorium Lacrimae was chosen, 
projecting through traditional forms a variety of 
startling perspectives in a complex array of 
themes, colours and moods.
            



combination of the flute’s quarter notes and the 
guitar’s precise intonation gives the sound 
colours an eerie luminosity.
            
Notturno evokes a very different mood. Marked 
moderato and in four-four rhythm, it has a 
traditionally tonal atmosphere, articulated by 
the guitar, while the flute theme is essentially 
neo-romantic. However, while the guitar 
accompaniment remains constant in texture 
throughout, the flute’s part becomes 
increasingly intense with rapid scale passages 
and intricacy of detail. Towards the end, echoes 
of the atonal world penetrate while the guitar 
continues comparatively unperturbed.
            
Serenade, in three-eight time, offers another 
sharp contrast. The ‘serenade’ is very much 
rooted in the contemporary world, being 
angular and full of unexpected twists and turns. 
Often the two partners collaborate in perfect 
synthesis but elsewhere individual identity is 
asserted, as the instruments seem to compete 
or mimic each other. Contrast and rhythmic 
modifications propel the music forwards with 
great momentum, the ending coming upon us 
almost as a surprise.
                        
Lowell Liebermann (b. New York, 1961), 
American composer, conductor and pianist, 
made his public debut at the Carnegie Hall at 
the age of sixteen playing his First Piano Sonata. 
His compositions include operatic and 
orchestral pieces (among them several 
concertos), vocal works, chamber music, and a 
number of piano and flute solos. Richard Freed 
has observed that Liebermann’s music ‘though 
labelled conservative by some critics...is notable 
for its stylistic resourcefulness and polished 
craftsmanship’, though ‘it resists identification 

with any particular school of composition’.
           
Sonata for flute and guitar, in two movements, 
was commissioned by the Barlow Endowment 
for Music Composition at Brigham Young 
University. It is dedicated to Paula Robison and 
Eliot Fisk, who premiered the work at St Paul’s 
Chapel, New York City, on 15 March, 1989.
            
The opening Nocturne is an extended 
movement in four-four time, marked Adagio 
comodo. At the outset the flute’s introductory 
trills attract attention before launching into a 
winding theme performed over an arpeggiated 
guitar accompaniment. Eventually multiple trills 
in the treble indicate a new development in 
which flute and guitar engage in detailed filigree 
leading to a section marked Doppio movimento. 
Here the time signature changes to nine-eight 
and twelve-eight, the accompaniment 
modifying its previous patterns, while the flute 
performs warbling trills that suggest agitated 
bird song. The final section begins with Tempo I, 
and once more Doppio movimento, this time 
with a sense of increasing resolution and 
progression towards a more pastoral nocturnal 
mood.
            
The last movement, with no title, marked 
Allegro and in twelve-eight time, offers a 
vigorous gigue-like theme of frenetic rhythmic 
drive and a mildly dissident guitar 
accompaniment. Following a downward 
chromatic run from the guitar, triplets from the 
flute are matched against groups of four 
semiquavers and quintuplets. Finally the music 
progresses in an exciting blend of colour and 
harmony to a climax of strummed chords, 
arpeggios from the guitar, and brilliant flute 
scales.
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Kombinasjonen av fløyte og gitar skaper 
forventninger om musikalsk intimitet, klanglig 
likevekt og et lyrisk uttrykk. Likevel består 
repertoaret for denne besetningen ofte av 
transkripsjoner, som i seg selv kan være 
tiltalende, men som ofte ikke makter å realisere  
det potensialet som finnes i denne formen for 
kammermusikk. Flere samtidskomponister 
svarer nå på denne utfordringen ved å skrive 
originale verk som utforsker ressursene i dette 
mediet til fulle, gjennom å forene det virtuose 
med et utfyllende krav om kunstnerisk følsom-
het. I tillegg lager de idérik musikk med dybde 
og kjerne som tar i bruk nyskapende teknikker 
og strukturer. Amerikanske og russiske kompo-
nister legger her fram ulike og særegne verk for 
denne instrumentbesetningen.
            
Noel Zahler, leder for Carnegie Mellon 
University School of Music i Pittsburgh, har 
skrevet for en rekke instrumentale og vokale 
besetninger. Han har mottatt flere priser, blant 
dem et Fulbright/Hayes-stipend til studier i 
Italia og et stipend fra USA National Endow-
ment for the Humanities. Dr. Zahler er også 
visepresident i American Composers Alliance 
(en nasjonal organisasjon som ble grunnlagt av 
Aaron Copland og Roger Sessions i 1937). Han 
er styremedlem i American Composers Forum 
og har tillitsverv i Manhattan Sinfonietta.

Komponisten har følgende innledende betrakt-
ninger: 
L’espace entre nous ble bestilt til denne 
innspillingen av Gro Sandvik og Stein-Erik Olsen 
og er tilegnet dem begge… det ble for meg en 
helt spesiell opplevelse og erfaring å få mulighe-
ten til utforske et lydlandskap som bare de 
fineste utøvere kan realisere. Jeg takker 
musikerne for viljen til å eksperimentere og for 
den strålende framføringen som nå foreligger. 

Tidlig i komposisjonsprosessen skrev Gro 
Sandvik til meg og spurte hvilken tittel jeg ville 
gi verket. Jeg ble overrasket, for jeg navngir 
sjelden stykker før jeg har ferdigstilt dem og før 
jeg har fått tenkt gjennom utfallet av den 
forestillingsrekken som ligger til grunn for 
musikken.
             
Jeg kjempet med spørsmålet i flere dager og 
endte med å svare at jeg for øyeblikket ville kalle 
verket for L’espace entre nous (‘Rommet 
mellom oss’). For meg viste denne tittelen til 
noen avgjørende kompositoriske hensyn som 
jeg måtte legge vekt på, stilt overfor to særpre-
gede instrumenter og utøvere.
Gitar og fløyte er svært ulike instrumenter. Det 
ene er et strengeinstrument av tre, mens det 
andre er av metall. På gitar lages lyden ved å 
plukke på strengene; på fløyte er det utøverens 

L’ESPACE
 ENTRE NOUS
av Graham Wade
(Oversettelse: Hild Borchgrevink)



akkompagnement. Dette leder til en lidenskape-
lig dans avbrutt av enkelte brutte akkorder, og 
avsluttes med et positivt ladet Amen.
            
Dies Irae, som er markert adagio, åpner med 
stakkato rytmer og en åtte takters innledning i 
gitar. Etter fløytens første innsats forandrer 
stemningen seg til en flakkende, egenrådig 
dans. Ytterligere en episode, piu mosso, 
introduserer et tema med kraftig driv, 
akkompagnert av brutte akkorder, framover 
mot en coda som både er meditativ og 
betagende. Offertorium folder ut en verdig 
melodi med intrikate forsiringer.
            
Tuba Mirum, som er tredelt, begynner med en 
manisk vals, som blir satt opp mot en sentral 
meno mosso-seksjon spilt med pizzicato 
akkompagnement. Det innledende temaet 
kommer så tilbake i briljant versjon.
            
Credo akkompagnerer først fløytens ettertenk-
somme utbrudd med brutte akkorder. Men, i 
motsetning til hva vi forventer, utvikler satsen 
seg plutselig til en orientalsk dans i 6/8-takt, av 
og til med enkelte innskutte takter i 7/8 – og 5/8 
som ekstra rytmisk krydder.
            
Gloria er større i utstrekning og begynner med 
raske, brutte akkordmønstre under en mildt 
kallende fløyte. Igjen får vi et anstrøk av orient, 
som kulminerer i hurtige, gjentatte tremoloto-
ner i gitaren. Midtdelen endrer stemningen ved 
å innføre dramatiske melodilinjer over et 
stakkato, dansende underlag, noe som gir en 
nesten umerkelig synkopert effekt. Til sist 
beveger Vivo seg i 4/4-takt mot en gripende 
avslutning. Vi hører jublende fuglekvitter og 
talestemmer som utbryter ‘Gloria!’ etterfulgt av 
en glitrende coda. 

Edison Denisov (1929-1996), født i Tomsk, 
studerte matematikk og fysikk ved universitetet 
i Tomsk, der han avla eksamen i 1951. Sjostako-
vitsj fikk tilsendt noen av den unge mannens 
partiturer og anbefalte Denisov å ta timer ved 
konservatoriet i Moskva. Denisov avsluttet disse 
kursene i 1956 og ble satt til å undervise i 
analyse og kontrapunkt ved samme institusjon. 
Etter kommunismens fall ble Denisov ansatt 
som professor i komposisjon. 

Som en av de ledende russiske komponistene i 
generasjonen etter Sjostakovitsj, var Denisov en 
uredd foregangsmann når det gjaldt å introdu-
sere avantgardemusikk i et land som inntil da 
hadde vært forhindret fra å utforske og eksperi-
mentere. Han var en fremragende komponist og 
skrev teatermusikk, vokalmusikk, orkesterverk 
og kammermusikk, samt et antall soloverk, blant 
dem en sonate for gitar (Sonata, 1981). Han 
skrev også musikk til omkring 60 filmer.
            
Sonate for fløyte og gitar fra 1977 er tilegnet 
Eckhardt Haupt og Monika Röst, men ble 
framført første gang av Irene Losben og Nikolaj 
Komoliatov i Moskva i 1978. Det er et 
omfattende verk med virtuose proporsjoner, 
der hver sats er en utpreget selvstendig enhet 
og står i sterk kontrast til de øvrige.
            
Dialogue er skrevet uten tempoangivelse. Den 
begynner med en melodi i fløyte, som gitaren 
svarer på med tilbakevendende enkelttoner og 
dempede akkorder. En stund er fløyten den 
dominerende, fram til det oppstår en likevekt og 
gitaren gjenopptar en mer velvillig, lyrisk 
tilnærming. Kombinasjonen av fløytens kvartto-
ner og gitarens presise intonasjon gir klangfar-
gene et skinn av uhygge.
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pust som skaper den. Fløyten kan forme lange 
melodiske linjer, mens gitarens tilstedeværelse 
uansett er flyktig. Disse tingene er bare noen av 
rommene mellom dem! 
            
Jeg ble interessert i å skape overganger i dette 
rommet. Jeg ville finne måter å bringe 
instrumentene sammen på, slik at klangene fra 
tid til annen kunne flyte sammen og bli umulige 
å skille fra hverandre. En slik tvetydighet kan 
oppnås gjennom systematisk bruk av de 
forskjellige fasene i instrumentenes lydproduk-
sjon: attakk, resonans og uvanlige klangkvalite-
ter som finnes i begge instrumenter. Både 
fløyten og gitaren kan, som de fleste andre 
klassiske instrumenter, fargelegge sin egen 
klang med elementer av støy. Instrumentene blir 
satt i bevegelse henholdsvis av fløytistens pust 
og hvordan gitaristen plukker på strengen.  
Verket utforsker disse kvalitetene ved å 
kombinere utvidede spilleteknikker med mer 
tradisjonell instrumental praksis. Gjennom å 
integrere disse lydene og de uvanlige spektrale 
komponentene de skaper, får komposisjonen en 
unik klanglig palett.
            
De ti første taktene utgjør et omkved som 
vender tilbake på strategiske punkter i forløpet. 
Selv om dette materialet ikke alltid kommer 
tilbake i helt bokstavelig forstand, er formålet 
det samme: å merke av en avstand som er 
tilbakelagt i forhold til det stedet vi begynte. I 
denne betydningen kan verket høres som et sett 
av refleksjoner omkring klang og tekstur som 
stadig kretser rundt det samme spørsmålet: Hva 
er  L’espace entre nous?

Nikita Koshkin, gitarist, komponist og pedagog, 
begynte å spille som fjortenåring da bestefaren 

hans gav ham en gitar og en innspilling av 
Andrés Segovia. Like etter besluttet han at 
dette skulle bli hans framtidige karriere, og han 
studerte gitar og komposisjon ved konservato-
riet i Moskva og ved det russiske musikkakade-
miet.   Koshkin ble umiddelbart internasjonalt 
anerkjent som komponist med verkene The 
Prince’s Toys (1980) og Usher Waltz (1984) og 
regnes nå som en av gitarens store skapende 
kunstnere. Blant hans mange øvrige komposi-
sjoner som framføres over hele verden, finner vi 
The Porcelain Tower, Andante quasi Passacaglia 
e Toccata:Rain, The Fall of Birds, Prelude and 
Waltz: Homage to Segovia, Changing the Guard, 
Sonata for solo gitar og Suite for Four Guitars, 
skrevet til gitarkvartetten Georgia i 2007. Han 
har spilt konserter i mange land, blant annet i 
Russland, Holland, Frankrike, Tyskland, Storbri-
tannia, Tsjekkia, Polen og USA, og har gjort en 
rekke innspillinger.
            
Man kan nærme seg Oratorium Lacrimae, 
tilegnet Gro Sandvik og Stein-Erik Olsen, på 
ulike nivåer, enten det er som en subtilt 
sammenstilt suite eller en oppsiktsvekkende 
kombinasjon av stykker med titler som 
vanligvis, i en religiøs sammenheng, blir 
behandlet på andre måter. Man kan se verket 
som en kommentar til moderne verdier, sett i 
forhold til tidligere generasjoners mer fasttøm-
rede trosgrunnlag. Komponisten har selv 
forklart at dette er bakgrunnen for tittelen 
Oratorium Lacrimae, som ved hjelp av tradisjo-
nelle former nærmer seg et sammensatt felt av 
temaer, farger og stemninger fra en rekke 
overraskende synsvinkler.
            

Ave Maria begynner med en gripende melodi 
som øker jevnt i intensitet over et akkordisk 
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Notturno setter en ganske annerledes stemning. 
Markert moderato og i fire fjerdedelstakt 
beveger den seg i tradisjonelt tonale omgivel-
ser, artikulert av gitaren, mens temaet i fløyte 
utvilsomt er neoromantisk. Imidlertid blir 
fløytestemmen mer og mer intens med hurtige 
skalapassasjer og intrikate detaljer, mens 
akkompagnementet i gitar beholder en 
gjennomgående konstant tekstur. Mot slutten 
bryter gjenklanger av en atonal verden 
igjennom, mens gitaren fortsetter uforstyrret. 
            
Serenade, i 3/8, byr på en annen skarp kontrast. 
‘Serenaden’ er i stor grad grunnfestet i et 
samtidsuttrykk og framstår kantete og full av 
uventede vridninger og vendinger. Ofte 
framstår de to instrumentene i perfekt syntese. 
Andre steder stadfester de hver sin identitet og 
synes å konkurrere med eller etterligne 
hverandre. Kontraster og rytmisk omforming 
driver musikken framover med stor kraft, og 
slutten kommer nesten overraskende på oss.
                        
Lowell Liebermann (f. New York, 1961), 
amerikansk komponist, dirigent og pianist, 
hadde sin offentlige debut i Carnegie Hall som 
sekstenåring og spilte da sin egen First Piano 
Sonata. Hans verk innbefatter opera, orkester-
verk (blant annet flere konserter), vokalverk, 
kammermusikk og et antall soloverk for klaver 
og for fløyte. Richard Freed har bemerket at 
Liebermanns musikk ‘til tross for at noen 
kritikere kaller den konservativ… har en stilistisk 
rikdom og en polert håndverksmessighet som 
er verdt å legge merke til’, selv om ’den motset-
ter seg å bli innordnet i noen bestemt komposi-
torisk skole.’
           
Sonata for fløyte og gitar i to satser er bestilt av 
Barlow Endowment for Music Composition ved 

Brigham Young University. Verket er tilegnet 
Paula Robison og Eliot Fisk, som urframførte 
verket i St Paul’s Chapel, New York City, 15. mars 
1989.
            
Åpningssatsen Nocturne er en omfattende sats 
i fire fjerdedelstakt, markert Adagio comodo. I 
begynnelsen er det fløytens innledende triller 
som tiltrekker seg oppmerksomhet, før disse 
blir opptakten til et spinnende tema som folder 
seg ut over brutte akkorder i gitar. Etter hvert 
innvarsler mangfoldige triller i høyt register en 
ny utvikling der fløyte og gitar går inn i detaljert 
filigransarbeid som munner ut i en seksjon 
markert Doppio movimento. Taktangivelsen 
forandres til 9/8 og 12/8, akkompagnementet 
blir tilpasset i forhold til foregående mønstre, 
mens fløyten spiller slående triller som minner 
om oppjaget fuglesang. Siste seksjon begynner 
med Tempo I, før Doppio movimento kommer 
tilbake, denne gangen med en følelse av 
forløsning og framdrift mot en mer pastoral, 
nattlig stemning.
            
Den siste satsen, som er uten tittel, er markert 
Allegro og går i 12/8. Den byr på et livfullt, 
gigue-lignende tema med intenst rytmisk driv 
og et forsiktig avvikende akkompagnement i 
gitar. Etter et nedadgående kromatisk løp i 
gitaren blir trioler i fløyte koblet med grupper 
på fire sekstendeler og kvintoler. Til sist beveger 
musikken seg framover i en fascinerende 
blanding av farger og harmonier til et klimaks av 
brutte akkorder, arpeggioer og glitrende 
fløyteskalaer.



Gro Sandvik, Professor of Flute at the Grieg 
Academy, University of Bergen, studied with a 
number of eminent artists including Marcel 
Moyse and Bud Beyer. Between 1967 and 2005 
she was principal flute in the Bergen Philharmo-
nic Orchestra having previously held the same 
post in the Stavanger Symphony Orchestra. Gro 
Sandvik is a member of Bergen Woodwind 
Quintet, one of Scandinavia's leading chamber 
music groups, performing to great acclaim the 
world over. She enjoys an extremely active 
career as soloist and chamber music performer, 
which frequently  includes premier performan-
ces of numerous works written especially for 
her, and is much in demand as guest lecturer 
and flute educator.
          
Gro Sandvik has given masterclasses and 
concerts throughout the USA, as well as in 
Belgium, Poland, Britain, Costa Rica, and made 
a wide range of recordings of contemporary 
music with the Bergen Woodwind quintet, the 
guitarist Stein-Erik Olsen, and the pianist Einar 
Røttingen.

Gro Sandvik, professor i fløyte ved Griegakade-
miet, Universitetet i Bergen, studerte med en 
rekke framtredende artister, blant dem Marcel 
Moyse og Bud Beyer. Fra 1967 til 2005 var hun 
solofløytist i Bergen Filharmoniske Orkester, en 
stilling hun tidligere også hadde i Stavanger 
Symfoniorkester. Gro Sandvik er medlem av 
Bergen Blåsekvintett, som er blant Skandinavias 
ledende og internasjonalt anerkjente kamme-
rensembler. Hun har en meget aktiv karriere 
som solist og kammermusiker og urframfører 
ofte musikk som er skrevet spesielt til henne. 
Hun er også en etterspurt gjestelærer og 
fløytepedagog.
          
Gro Sandvik har gitt mesterklasser og spilt 
konserter ved en rekke universiteter i USA, så 
vel som i Belgia, Polen, Storbritannia, Finland og  
Costa Rica. Hun har gjort en rekke innspillinger 
av nyskrevet musikk; med Bergen Blåsekvintett, 
med gitaristen Stein-Erik Olsen og med 
pianisten Einar Røttingen. 
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Stein-Erik Olsen, Professor of Guitar at the 
Grieg Academy, Bergen, is a graduate of the 
Bergen Conservatory of Music and the 
Norwegian State Academy of Music. He also 
studied with Alexandre Lagoya, at the Conser-
vatoire National Supérieur de Musique de Paris, 
and with the Czech pianist Jiri Hlinka.

Following his international debut, in 1974 (when 
he represented Norway in the Expo Norr 
Festival in Sweden), Stein-Erik Olsen has given 
recitals and masterclasses throughout Europe, 
Great Britain, India and Korea, with many radio 
and television appearances. He has performed a 
variety of concertos with leading orchestras in 
Norway and abroad.            

In 1986 his debut recital at the Wigmore Hall, 
London, received great acclaim. Since then, 
Stein-Erik Olsen has had numerous works 
written for him by contemporary composers 
including Ketil Hvoslef, Olav Berg, John Duarte, 
Nikita Koshkin and Stepan Rak. His prolific 
recordings cover the whole range of guitar 
history but he is particularly renowned for his 
mastery of contemporary music. 

Stein-Erik Olsen, professor i gitar ved Griegaka-
demiet, Universitetet i Bergen, er utdannet ved 
Bergen Musikkonservatorium og Norges 
Musikkhøgskole. Han studerte også med 
Alexandre Lagoya ved Conservatoire National 
Supérieur de Musique de Paris og med den 
tjekkiske pianisten Jiri Hlinka.            

Etter at han debuterte internasjonalt i 1974 (da 
han representerte Norge under festivalen Expo 
Norr i Sverige), har Stein-Erik Olsen spilt 
konserter og gitt mesterklasser over hele 
Europa, i Storbritannia, India og Korea, deriblant 
flere opptredener i radio og på fjernsyn.  Han 
har spilt en rekke konserter med ledende 
orkestre i Norge og i utlandet. 

I 1986 fikk hans debutkonsert i Wigmore Hall i 
London svært god mottakelse. Siden den gang 
har Stein-Erik Olsen fått mange verk skrevet til 
seg, av komponister som Ketil Hvoslef, Olav 
Berg, John Duarte, Nikita Koshkin og Stepan 
Rak. Olsens mange innspillinger dekker hele det 
historiske gitarrepertoaret, og han er særlig 
anerkjent for sine tolkninger av samtidsmusikk.
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