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L'immagino di Corelli. Sonaten op. 5
Nr. 1, 3, 4 und 8-10; Susanne Scholz,
Michael Hell (2016); Querstand

Seit Jahrzehnten tobt unter Barock-
geigern ein erbitterter Glaubenskrieg, ob
man das Instrument zwischen Schulter
und Kinn einklemmen darf (was insge-
samt mehr Sicherheit verleiht und einen
wilderen Bogenstrich erméglicht) oder nur
locker auf das Schliisselbein legen soll (was
einen resonanzreicheren Klang zur Folge
hat, aber den Lagenwechsel erschwert).
Entschérfen liefSe sich das Problem, wenn
man es zeitlich, raumlich, sozial und mit
Blick auf das jeweilige Stiick viel starker
differenzieren wiirde.

Genau dies tut nun Susanne Scholz,
wenn sie in finf Violinsonaten aus Corel-
lis legendédrem Opus 5 — die Sonate Nr. 10
erklingt hier in einer Cembalotranskrip-
tion aus der Zeit um 1720 - zwar auf ein
und derselben Geige, aber mit drei ver-
schiedenen Bogen in drei verschiedenen
Techniken spielt. Dabei geht sie sogar so
weit, in der Sonate Nr. 1 die Geige nicht
auf, sondern unter dem Schliisselbein
und den Bogen mit dem Daumen nicht
an der Stange, sondern unter dem Frosch
zu halten, wie es im 17. Jahrhundert eine
verbreitete Praxis war.

Dass dies alles nicht nur eine Frage der
reinen Lehre ist, sondern erhebliche Aus-
wirkungen auf das Resonanzverhalten des
Instruments sowie auf die Artikulation
und Tempowahl des Spielers hat, wird in
dieser Aufnahme exemplarisch deutlich:
Der Unterschied zur Sonate Nr. 4, die mit
einem Bogenmodell und einer Technik
aus der Mitte des 18. Jahrhunderts gespielt
wird und ebenmaéfliger klingt als die Sona-
te Nr. 1, ist ohrenfillig.

Auch in der Wahl der Verzierungen,
der Cembali und der Stimmungen bie-
tet Scholz im Verbund mit Michael Hell
ein Hochstmafl an historisch fundier-
ten Varianten. Somit findet, was Edu-
ard Melkus 1972 mit seiner epochalen
Archiv-Produktion dieser Sonaten ange-
stof8en hat, hier eine verdienstvolle Fort-
setzung. Auch mit Blick auf die gute, ideo-
logiefreie Dokumentation im Beiheft ist
diese CD fiir Geiger ein unbedingtes Muss.

Matthias Hengelbrock
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Prism I. Bach: Fuge Es-Dur; Schosta-
kowitsch: Streichquartett Nr. 15 Es-Dur;
Beethoven; Streichquartett Es-Dur op. 127;
Danish String Quartet (2017); ECM

Das Beethoven-Jubilaum 2020 wirft
seine Schatten voraus. Viele Interpreten
nehmen den Vorlauf zum 250. Geburtsjahr
des Komponisten als Anreiz, sein Schaffen
neu zu beleuchten, auch das Danish String
Quartet. In einem Aufnahmezyklus mit
dem Titel ,,Prism® riickt das Ensemble die
finf letzten Quartette von Beethoven in
den Fokus und konfrontiert sie mit je einer
Bach-Fuge und einem Werk eines spéteren
Meisters, um die Traditionslinien der Mu-
sik zu verfolgen. Eine schliissige Idee, weil
Beethovens Polyfonie bei Bach ankniipft
und seine neuartige Klangsprache viele
Komponisten nach ihm beeinflusst hat.

Allerdings wirkt das Konzept auf dem
Papier noch iiberzeugender als in der Re-
alitdt der ersten Folge: Die blof zweimi-
niitige Fuge von Bach in Es-Dur aus dem
Wohltemperierten Klavier geht neben den
zwei gewichtigen Werken von Beethoven
und Schostakowitsch in derselben Tonart
unter und bleibt deshalb nicht wirklich als
roter Faden présent.

Doch davon abgesehen hinterlassen das
Programm und die Interpretation einen
so starken Eindruck, wie es bei diesem
Ensemble zu erwarten war. Im diisteren
letzten, aus sechs langsamen Sitzen gebau-
ten Streichquartett von Dmitri Schosta-
kowitsch formuliert das Danish String
Quartet die Gesten der Einsamkeit oft mit
kahlem, nacktem Klang. Die steilen Cres-
cendi im zweiten Satz schneiden scharf in
die Stille hinein und reiflen ab ins Nichts.
Keine Warme, kein Trost, nur Bitternis und
spater ein eisiger Trauermarsch.

Ganz anders der Ton in Beethovens op.
127: Dort packen die Musiker kraftvoll in
die Saiten, nicht nur beim orchestralen Be-
ginn. Die raschen Sitze dringen energisch
voran, ohne jede Spatwerk-Verklarung, im
Adagio singt das Danish String Quartet da-
gegen mit einem dichten Legato. Dass die
melodische Linie da zu Beginn einen Tick
zu gleichférmig phrasiert riiberkommt,
gehort zu den ganz wenigen Durchhéngern
eines insgesamt packenden Albums.

Marcus Stabler
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Mozart: Klavierquartette KV 478 und 493;
Daniel Barenboim, Michael Barenboim, Yu-
lia Deyneka, Kian Soltani (2017); Deutsche
Grammophon

Wie Daniel Barenboims kiirzlich er-
schienener Brahms-Sinfonien-Zyklus
ist die vorliegende CD in Berlins Pierre-
Boulez-Saal aufgenommen worden.
Das Beiheft gibt an, dass es sich um
Live-Mitschnitte handelt; zwar bricht nach
KV 493 ein wohlverdienter Applausorkan
los, ansonsten ist die Aufnahme weitge-
hend frei von Nebengerduschen.

Beide Auffithrungen zeichnen sich
durch das fantasievolle Spiel aller Betei-
ligten aus. Dass die meisten Impulse von
Daniel Barenboim ausgehen, liegt in der
Natur der Sache, denn einerseits ist er der
Seniorpartner des Ensembles, andererseits
sind die Werke an sich bis zu einem gewis-
sen Grad verkappte Klavierkonzerte. Das
Streichertrio — von der Aufnahmetechnik
regelrecht im Klavierklang eingenistet —
tritt meist geschlossen auf, mal sich mit
dem Klavier abwechselnd, mal mit ihm
zusammen, wéhrend dieses durchgehend
zwischen solistischen und begleitenden
Aufgaben wechselt.

Daniel Barenboim gestaltet die zahl-
reichen virtuosen Laufe kristallklar und
mit perfektem Timing. Die Uberleitungen
zwischen den verschiedenen Abschnitten
klingen bei ihm zwingend und entbehren
nicht einer Prise Humor. Seine Ausschmii-
ckungen des Klavierparts sind diskret und
passend angebracht, vor allem eine kleine
Kadenz im Finale von KV 478. Die drei
Streicher, Michael Barenboim, Yulia Dey-
neka und Kian Soltani, erweisen sich als
starke, aber teamfihige Personlichkeiten,
die optimal aufeinander eingestimmt sind:
Thnen gelingt eine abwechslungsreiche
Gestaltung des motivischen Materials.
Beim stetigen Frage-und-Antwort-Spiel
zwischen Streichern und Klavier reagieren
sie lebhaft auf die Uberraschungen, mit
denen Barenboim Senior immer wieder
aufwartet. Bei den Sonatenhauptsitzen
wird die Wiederholung des zweiten Teiles
beachtet, was nicht oft vorkommt und sich
hier dank der interpretatorischen Intensi-
tat der Musiker bezahlt macht.

Carlos Maria Solare



Lortzing: Der Wildschiitz. Harmoniemusik
von Andreas N. Tarkmann; Stuttgart Winds
(2017); cpo

Diese Produktion erfreut schon, bevor
man den ersten Ton hort: In seinem ebenso
informativen wie humorvollen Text erldu-
tert der Arrangeur Andreas N. Tarkmann
die Harmoniemusik im Allgemeinen, die
Musik Albert Lortzings im Besonderen
und seine Herangehensweise bei der
Ubertragung eines Opern-Sujets auf ein
Bldserensemble. Tarkmanns Einlassungen
stimmen nachdenklich, denn in der Tat ist
es schon bezeichnend, dass Albert Lortzing
(1801-51), der Begriinder der deutschen
Spieloper, mit seinen ,,Hits“ wie ,,Zar und
Zimmermann, ,Der Wildschiitz* u. a. fast
ganzlich aus den Spielplanen verschwun-
den ist. Da wird mittlerweile eine ganze
Kunstgattung ignoriert, von der Tarkmann
so kostlich anmerkt, dass er sich bei ihr
als junger Opernbesucher von der schwe-
ren dramatischen Kost mancher ,Walkii-
ren*- oder ,,Elektra“- Auffithrung erholen
konnte.

Tarkmann ist es mit seiner Adaption
des ,Wildschiitz“ sowie zweier Ouvertii-
ren (,Regina“ ,Zar und Zimmermann®)
wunderbar gelungen, Lortzings volkstiim-
lich-heitere Tonsprache auf den Punkt zu
bringen. Er belésst es dabei durchaus nicht
bei der simplen Umsetzung der eingingi-
gen Melodien, sondern versteht es meis-
terhaft, Ensemblepartien als Dialoge ohne
Worte instrumental darzustellen.

Von der Besetzung mit je zwei Oboen,
Klarinetten, Hornern, Fagotten und einem
Kontrabass folgt Tarkmann dem Vorbild
der Harmoniebesetzung der Mozart-Zeit.
Lediglich bei der ,Regina“-Ouvertiire
kommt aus instrumentaltechnischen
Griinden eine Flote hinzu.

Die Stuttgart Winds, das Blaserensem-
ble des SWR-Symphonieorchesters, sind
horbar begeistert von Tarkmanns Lort-
zing. Streckenweise scheint man sich re-
gelrecht in einen Klangrausch zu steigern!
Das gerit jedoch nie auler Kontrolle: Mit
perfektem Zusammenspiel werden immer
neue Farben hervorgezaubert, stets unter
Einhaltung der Ensembledisziplin.

Holger Arnold
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Mussorgsky: Bilder einer Ausstellung;
Rachmaninow: Etudes-Tableaux op. 33
und op. 39 (Ausztige); Fauré Quartett
(2018); Berlin Classics

Erika Geldsetzer (Violine), Sascha
Frombling (Viola), Konstantin Heidrich
(Cello) und Dirk Mommertz (Piano) ha-
ben sich die ,Bilder einer Ausstellung®
zu eigen gemacht. Diese Bearbeitung ist
eher eine emotionale Ergdnzung als eine
klangliche Neuschopfung, da auch hier
das Klavier, wiewohl nicht durchgingig
prasent, klare Dominanz behalt. Man hat
standig altvertraute musikalische Wieder-
begegnungen in dieser Ausstellung. Und
wenn man die bekannten Orchesteradap-
tionen ebenfalls als Erinnerungsmaterial
hinzuzieht, so hat auch der Streicherklang
mitunter einen Wiedererkennungseffekt.

Beim Fauré-Quartett ist er aber viel bieg-
samer, in den Ausdrucksfarben intensiver.
Hier agieren die Streichinstrumente sehr
konzentriert und spannungsreich ohne
Weichspiileffekt wie bei den Wiedergaben
mit vollem Orchester. Vielmehr halten sich
Kaffeehaus-Charme, kernig sprechender
Klangeffekt und nahezu cineastisch span-
nungsreiches Musizieren die Waage. Wem
die Orchesterfassungen zu glatt sind und
die Wiedergabe am Klavier zu anstrengend
ist, kann hier einen Zugang in das Werk
finden.

Vorausgestellt hat das Quartett fiinf Stii-
cke aus den Etudes-Tableaux von Rach-
maninow. Durch die drei Streicher klingt
der Marsch (op. 39/9) weniger martialisch
als etwa unter den strengen Handen der
russischen Pianistenschule, Rotkidppchen
(op. 39/6) werden die Knie etwas weicher,
und die Mowen scheinen iiber den Wellen
des Meeres sehnstichtiger zu singen denn
je (op. 39/2). Diese Pianistenmusik, die
durchaus auch perkussive Anmutungen
haben kann, erhilt durch die Bearbeitung
fur Klavierquartett eine gesanglichere, wei-
chere Note und legt durch die Aufteilung
auf vier Instrumente manche harmonische
Struktur deutlicher frei. Die Musik wird
zudem atmosphdrisch verstirkt und ist
somit leichter konsumierbar.

Johannes Schmitz

DAS NEUGEBORNE KINDELEIN
Weihnachtskantaten von Buxtehude, Tei¢mann & Bach
La Petite Bande
Sigiswald Kuifken

Sigiswald Kuijken
zum 75. Geburtstag
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DIE KAMMERMUISKAUFNAHMEN 1978-2007
Werke von Couperin, Rameau, Corelli, Bach,, Haydn & Mozart
Sigiswald, Wieland & Barthold Kuijken, Robert Kohnen w.a.

SigiswaLD KUuuken

The Concertos
Thie Accent Recondings 2006-2016

DIE KONZERTAUFNAHMEN 2006-2016
Werke von Vivaldi, Bach, Telemann, Haydn & Mozart
La Petite Bande
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Debussy, Ravel: Streichquartette; Jerusa-
lem Quartet (2017); harmonia mundi

Wer die Streichquartette von Claude
Debussy und Maurice Ravel auf CD verof-
fentlicht, muss sich den Vergleich mit der
Referenz aus dem Mutterland der Kom-
ponisten gefallen lassen. Und da hat das
Jerusalem Quartet mit seiner Aufnahme
- wenn auch auf sehr hohem Niveau - ei-
nen schweren Stand, etwa gegen die Ein-
spielung des Quatuor Hermes (FF 05/18).

Gleich im ersten Satz des Debus-
sy-Quartetts fallt auf, dass die jungen
Franzosen noch einen Tick raffinierter und
differenzierter streichen als die Kollegen.
Wenn Debussy das Kopfthema nach etwa
einer Minute wieder aufgreift und plotzlich
in eine andere Tonart riickt, wirkt das beim
Quatuor Hermes wie ein sanfter Schock,
wihrend das Jerusalem Quartet das Pia-
nissimo zwar weich und leise spielt, aber
eben ohne jene Extraportion Klangmagie,
die ein Stiick wie das Streichquartett von
Debussy schon braucht, um seinen ganzen
Zauber zu entfalten.

Dieser Moment steht beispielhatft fiir den
Gesamteindruck: In der Fokussierung auf
den Fluss, auf die grofen Linien der Musik,
neigt das Jerusalem Quartet dazu, leichter
iiber Details hinwegzuspielen, etwa iiber
das Decrescendo in den gezupften Akkor-
den im zweiten Satz oder den Neueinsatz
des Themas im neunten Takt des Andanti-
no, der beim Jerusalem Quartet eine Spur
— aber wirklich nur eine Spur - beildufiger
wirkt als in der franzésischen Aufnahme.

Klanglich setzt das Jerusalem Quartet
auf einen dunkleren Ton, gerade in der
ersten Geige, die der Primarius Alexander
Pavlovsky oft mit einem relativ schnel-
len Vibrato spielt, wihrend das Quatuor
Hermes dies schlanker und heller angeht.
Das ist auch so im Streichquartett von
Maurice Ravel, bei dem das Jerusalem
Quartet mir personlich noch besser ge-
fallt als in seiner Debussy-Interpretation
- wegen der flexiblen Tempi, aber auch
wegen der sehr ausgewogenen Balance, die
den Mittelstimmen eine auffallend starke
Prasenz gewdhrt und damit den harmo-
nischen Reichtum der Musik besonders
schon abbildet.

Marcus Stibler
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Weisse: Sonate fur Klarinette und Klavier,
op. 10; Quintett fur Klarinette und Streich-
quartett; Berolina Ensemble (2018); MDG
(SACD)

Heinrich Hofmann, Hugo Kaun, Ernst
Rudorff, Waldemar von Bausznern - ohne
das in der bundesdeutschen Hauptstadt
anséssige Berolina Ensemble wiirde man
die aufgelisteten Komponistennamen wohl
kaum kennen. 2013 begannen die insge-
samt zehn Musiker, Kammermusik der
vergessenen Meister aufzunehmen, jetzt
kann das Berolina Ensemble mit einer
weiteren echten Entdeckung aufwarten:
Klarinetten-Kammermusik von Hans
Weisse (1892-1940). Gibe es den kundi-
gen Booklet-Text nicht, wir wiissten kaum
etwas {iber den in Wien geborenen und
spiter in die USA emigrierten Komponis-
ten. Weisse, so erfahren wir im Booklet,
studierte ab 1908 in Wien bei Heinrich
Schenker, dem er zeitlebens eng verbunden
blieb, und ab 1910 zusitzlich bei Guido
Adler. Der Dirigent Wilhelm Furtwingler
war einer seiner Forderer.

Uber die beiden hier zu hérenden Werke
erfahren wir im Booklet leider nichts, nur,
dass die Sonate 1921 und das Quintett 1926
entstanden sind. Punkt. Und weil das so ist
und es sich hier zudem um zwei Welterst-
einspielungen handelt, befinden wir uns in
der heute nur noch ganz selten anzutref-
fenden Situation, dass wir uns einzig und
allein auf unsere eigenen Ohren verlassen
miissen. Und, ja, es sind zwei substanzvolle
Entdeckungen, die das Ensemble hier pra-
sentiert. Das gilt vor allem fiir die frithere
Sonate mit der ungewdhnlichen Satzfolge
Allegro - Allegro - Andante und ihrem
yunendlichen® Schmelz und himmlischen
Melodienreichtum. Noch ambitionierter,
in der ganzen Konzeption gleichwohl
weniger liberzeugend, gibt sich das mehr
als 40 Minuten dauernde Quintett. Es
rekurriert wie sein Schwesterwerk auf
Brahms, der die Klarinettenkammermusik
mit seinen spaten Werken fiir dieses Ins-
trument neu definiert hat. Die Klarinettistin
Friederike Roth agiert schlicht tiberragend,
aber das gilt auch fiir jhre Mitstreiter. Ein
weiteres Highlight im Preziosen-Repertoire
des Berolina-Ensembles.

Burkhard Schifer
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Schostakowitsch: Streichquartette Nr. 3
und 9; Goldmund Quartett (2018); Berlin
Classics

In der zweiten Halfte des Allegros aus
seinem dritten Streichquartett verzahnt
Dmitri Schostakowitsch den musikali-
schen Satz fiir kurze Zeit zu einem poly-
fonen Dickicht. Mit welcher Prazision die
Mitglieder des Goldmund Quartetts dort
die einzelnen Linien artikulieren und das
komplexe Geschehen transparent machen,
ist beeindruckend und eins von vielen
Beispielen fiir die handwerkliche Meister-
schaft der Aufnahme.

Das junge Ensemble nutzt seine strei-
cherische Brillanz und die klangliche Ho-
mogenitit, um die Charaktere plastisch
auszuformen, die Schostakowitsch gerade
in seinem dritten Quartett deutlich heraus-
stellt. Im zweiten Satz inszenieren die Mu-
siker ein eisiges Staccato, die Forte-Schla-
ge im Allegretto non troppo sind ruppig
angerissen, und mit dem Adagio kriecht
einem die bleierne Atmosphére von Angst,
Verzweiflung und Trauer in die Adern.

Ja, die Musik entfacht ihre Wirkung
auch ohne Kenntnis der biografischen
Situation des Komponisten, wie das En-
semble im Beiheft der CD betont. Man
muss nicht zwingend wissen, dass Schos-
takowitsch sein drittes Quartett 1946 aus
dem Schockzustand nach dem Zweiten
Weltkrieg heraus geschrieben hat, um die
existenzielle Wucht des Stiicks zu erfahren.
Aber es schadet auch nicht. Und mitunter
scheint es so, als hatte etwas mehr vom
Wissen um den doppelten Boden, mit dem
Schostakowitsch seine heiteren Momente
untergrébt, in die Interpretation einsi-
ckern diirfen. Da reicht die Aufnahme des
Goldmund Quartetts vielleicht nicht ganz
an den Zwischentonreichtum des Belcea
Quartet heran.

Aber das dndert nichts am hervorragen-
den Eindruck des Albums, der sich in der
Einspielung des neunten Quartetts bestatigt.
Auch da entfaltet das Goldmund Quartett
ein breites Spektrum an Farben, dynami-
schen Nuancen und Emotionen. Es reicht
vom Ausdruck inniger Sehnsucht im ersten
Adagio bis zum bizarren Scherzo, das in
der Einspielung klingt wie ein Teufelstanz.

Marcus Stdbler
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Schubert: Die Nacht. Arpeggione-Sonate,
Lieder; Friedrich Burgmiiller: Nocturnes;
Anja Lechner, Pablo Marquez (2016); ECM

Man konnte die Vorwiirfe schon ahnen,
bevor die CD iiberhaupt im Internet zum
Kommentieren freigegeben war: Weich-
gespiilte, gefillige Wellnessmusik wiirden
Anja Lechner und Pablo Méarquez produ-
zieren. Solche Kritik ist erstens wohlfeil
und zweitens ungerecht. Sie wirft Musi-
kern vor, dass sie an Anspriichen scheitern,
die sie gar nicht erfiillen wollten.

Lechner am Cello und Mérquez an der
Gitarre spielen Nocturnes von Friedrich
Burgmiiller, Transkriptionen von Schu-
bert-Liedern und Schuberts Arpeggio-
ne-Sonate. Die Musik dringt wie durch
einen Schleier zum Horer. Die Interpre-
tation ist frei von jeder Aggression. Selbst
die virtuosesten Stellen der Sonate klingen
melodids. Die Musiker spielen selten lauter
als mezzoforte und selten leiser als mezzo-
piano. Natiirlich kénnten Lechner und
Marquez lauter und leiser spielen, wenn sie
das vorhitten. Aber sie wollen Schuberts
Musik gar nicht bis zur gréfiten Wut und
zur tiefsten Verzweiflung ausreizen.

Der Reiz dieser CD besteht im Klang
und in der Stimmung, die sie vermittelt.
Die ungewohnliche Besetzung mit Cello
und Gitarre tragt einen grofien Teil dazu
bei. Marquez ersetzt das Klavier in der
Sonate so, dass man es nicht vermisst. Er
eroffnet auch neue Perspektiven auf das
Werk. Was dem Gitarrenklang an Laut-
starke und Klarheit fehlt, macht er durch
Unmittelbarkeit wett: Man hort deutlich,
dass der Klang an der Gitarre direkt mit
den Fingern erzeugt wird, nicht tiber den
Umweg von Hebeln und Himmern wie am
Klavier. Die Gitarre klingt nattirlicher. Mit
dem sanften Celloton von Anja Lechner
ergibt sich ein meditativer, manchmal hyp-
notischer Klang, als wiirde man die Musik
nicht horen, sondern triumen.

Diese Herangehensweise mag nicht dem
Mainstream in der Interpretation romanti-
scher Musik entsprechen, aber sie hat ihre
Berechtigung. Wem sie zu gleichférmig
ist, dem stehen Dutzende andere, drama-
tischere Interpretationen der Sonate zur
Verfiigung.

Ole Pfliiger
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Scodanibbio: Alisei; Daniele Roccato,
Ensemble Ludus Gravis, Tonio Battista
(2014); ECM

Dieses Schimmern, dieses Flirren. Die-
ses stets ins Helle gerichtete Klangkonti-
nuum! Und das von einem Instrument,
das sonst eher sekundierenden Charak-
ter hat, zu den Tieftonern zihlte — tiber
Jahrhunderte. Es brauchte jemanden wie
Stefano Scodanibbio, um den Kontrabass
aufzuwecken, um ihn vollig neu zu denken.

Kein Wunder, dass John Cage an Scoda-
nibbio interessiert war. Im neuen Horen, in
der grundlegenden Diskussion, was Musik
heute sein kann, waren sich die beiden
wachen Geister nah. Und natiirlich kommt
einem gleich die Musik von Giacinto Scelsi
in den Sinn. Fiir diesen Einton-Klangspe-
zialisten hat Stefano Scodanibbio lange
gearbeitet. Gleich mehrere Komponisten
haben wiederum fiir ihn geschrieben: Bri-
an Ferneyhough etwa oder Xenakis und
nattirlich der Saitenfetischist Salvatore
Sciarrino. Hier aber geht es um Werke,
die Scodanibbio ganz aus dem Instrument,
dem Kontrabass, heraus erfunden hat.

Sein Freund, Kollege und Mitstreiter
Daniele Roccato hat nun mit der CD
»Alisei“ ein klingendes Vermichtnis ge-
schaffen. Mit Scodanibbio hatte er 2009
das achtkopfige Kontrabass-Ensemble
Ludus Gravis formiert. So erklingt das
,Ottetto” als musikalisches Farbenspiel,
als nuancensprithendes Stiick aneinander
ankniipfender Klangereignisse. Stefano
Scodanibbio schrieb es 2011, als er bereits
unheilbar an ALS erkrankt und nicht mehr
fahig war, Kontrabass zu spielen. Es stellt
Scodanibbios Gedankenwelt in summa dar,
erfordert es von den Ausfithrenden doch
all jene Spieltechniken, die der Italiener
erfunden und erweitert hat: darunter au-
Bergewohnliche Bogenfithrungen, allerlei
Abstufungen zwischen Gerausch und Ton,
aufflatternde Flageoletts und schweben-
de Oberton-Spektren. Auch in den ,Due
pezzi brillanti“ fiir Kontrabass solo bricht
die gestrichene Passage unvermittelt ins
Flageolett aus. Ein modernes Bravourstiick
fiirwahr. Es ist nicht das einzige auf dieser
wunderbaren CD.

Tilman Urbach
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YY) Trotz Bach-Inflation auf dem CD-
Markt also noch eine weitere Ein-
spielung der Johannes-Passion?
Wenn sie so ausfallt wie diese:
unbedingt. {{

Markus Thiel im Miinchner Merkur,
28.Februar 2018
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