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FONO FORUM 07/0680

G egen Ende des 17. Jahrhundert ver-
drängte die Traversflöte die bis da-
hin dominierende Blockflöte. Sie

besaß das breitere Klangspektrum, konnte
flexibel die Klangfarben verändern und
hatte zudem einen größeren Tonumfang.
Durch die „Principes de la Flûte“ des genia-
len Flötenvirtuosen Jacques Hotteterre,
1707 in Paris veröffentlicht, ist die damalige
Bau- und Spielweise (Artikulation, Verzie-
rungspraxis etc.) überliefert: Das dreiteilige
konische Instrument bestand aus einem
Kopfstück mit dem Mundloch, aus dem
Mittelstück mit sechs Löchern und aus ei-
nem „Füßgen“ mit einer Klappe. Im Laufe
der Zeit wurden bis zu sechs auswechselba-
re Mittelstücke („corps de rechange“) ein-
geführt, mit deren Hilfe man das Instru-
ment verlängern, aber auch verkürzen
konnte, um so die erforderliche Stimmung
zu erreichen. Nach Einführung der tempe-
rierten Stimmung um 1750 entwickelten
die Flötenbauer einen chromatischen Klap-
penmechanismus, um so die Intonations-
schwierigkeiten zu lösen. Die bereits vor-
handene eine Klappe wurde um drei weitere
ergänzt. Nun konnte auch in bisher un-
günstigen Tonarten musiziert werden.Außer-
dem wurden die Tonlöcher vergrößert, um
einen stärkeren Klang erzeugen zu können.
Immerhin musste sich die Traversflöte im
letzten Drittel des 18. Jahrhunderts zuneh-
mend auch im Orchester behaupten. Auf
den hier vorgestellten Einspielungen sind
ausschließlich Kopien historischer Flöten

aus den Werkstätten so berühmter Instru-
mentenbauer wie Pierre Naust (Paris), Karl
August und Heinrich Grenser (Dresden)
oder Carlo Palanca (Italien) zu hören.

Hotteterre bezeichnete die Traversflöte
als „eines der angenehmsten Instrumente“;
Frank Theuns, Flötist des Trios „Les Buffar-
dins“, zwingt mit seinem geschmeidigen
Spiel von Werken Joseph Bodin de Boismor-
tiers zur gleichen Einsicht. Sein brillanter
Ton ist galant im wahrsten Sinne des Wor-
tes; zudem beherrscht er perfekt die Tech-
nik des „flattement“, des „bebenden“ Tons.
Unterstützte bereits Boismortier Couperins
Bemühungen um einen „goût réuni“, um
eine Vereinigung des italienischen mit dem

französischen Geschmack, so setzte
sich im deutschsprachigen Raum zeit-
gleich Georg Philipp Telemann für ei-
nen „vermischten Geschmack“ ein,
zusätzlich gewürzt mit einer Prise
deutschen polyphonen Gustos. Dass
Telemanns Musik mehr ist als das, was
in den Noten steht, verdeutlicht die fa-
belhaft stilsichere, temperamentvoll
und virtuos musizierende Münchner
Cammer-Music mit Flötist Michael
Schmidt-Casdorff an seinen 1734 ver-
öffentlichten zwölf „Solos à Violon ou
Traversiere avec la Basse chiffrée“.

Sonaten und Trios von Wilhelm Friede-
mann Bach werden gleich auf zwei CDs
vorgestellt. Leider sind bei den Angaben der
sehr lebendig und kontrastreich musizier-
ten Berlin-Classics-Einspielung etliche
Fehler unterlaufen: Bei den beiden Sonaten
e-Moll und F-Dur, die erst vor kurzem von
Peter Wollny entdeckt wurden, handelt es
sich mitnichten um die verschollenen So-
naten Falck 51 und 52. Die sind leider im-
mer noch nicht wieder aufgetaucht. Wie
sehr sich inzwischen das Cembalo neben
der Traversflöte emanzipiert hat, macht
Sabine Bauer in der CPO-Einspielung im
Zusammenspiel mit den Flötisten Karl
Kaiser und Michael Schneider differenziert
und sensibel deutlich. Leider stimmt bei
dieser Aufnahme die Programmfolge mit
dem informativen Einführungstext von
Peter Wollny nicht überein.

Die Sonaten von Johann Christoph Fried-

rich Bach atmen mit ihrer Partnerschaft
zwischen Traversflöte und Cembalo ein-
schließlich des Violoncellos bereits die Luft
der Vorklassik, einfühlsam herausgearbei-
tet von Marcello Gatti, Giovanni Togni und
Giovanna Barbati. Was für Instrumente
verwendet wurden, ist nicht dokumentiert.

Die zwei Flötenkonzerte sowie das aparte
Konzert für Flöte und Harfe von Mozart
strafen seine Bemerkung, er könne die
Flöte nicht leiden, Lügen. Ganz im Ge-
genteil. Marten Roots empfindsamer und
modulierfähiger Ton mischt sich ideal mit
dem Ensembleklang, mit seinem tänzeri-
schen Gestus und den brillanten Läufen
setzt er Glanzlichter darauf.

In Trios Joseph
Haydns aus den
1780er Jahren musizieren Kiyomi Suga,
Natsumi Wakamatsu und Hidemi Suzuki
stilbewusst, mit Witz und Heiterkeit, voller
Intimität und mitunter auch melancho-
lisch überschattet. Leider fehlen auch hier
die Instrumentenangaben.

Wie sehr die Traversflöte damals ein Ins-
trument für Kenner und Liebhaber war,
zeigen eine Sonate, ein Trio, zwei Quartette
und ein Quintett von Friedrich Hartmann
Graf (1727-1795) – eine absolut lohnende
Entdeckung. Sehr lebendig präsentiert
durch das Ensemble Schönbrunn mit Flötist
Marten Root, zupackend in den schnellen
Sätzen, mit redendem Gestus in den lyrisch-
empfindsamen Passagen, zudem absolut
stilsicher in Phrasierung und Artikulation.

Ingeborg Allihn

Boismortier, Sonaten op. 91 u. a.; Les
Buffardins; Accent/Note1 CD 24168
Telemann, Solos; Münchner Cammer-
Music; NCA/H’Art 2 CD 60145
W. F. Bach, Sonaten, Trios; Wilbert
Hazelzet, Marion Moonen (Flöte), Jacques
Ogg (Cembalo, Klavier), Jaap ter Linden
(Cello); Berlin Classics/Edel CD 0017802
W. F. Bach, Sonaten, Trios; Camerata
Köln; CPO/JPC CD 777 086-2
J. C. F. Bach, Sonaten; Marcello Gatti (Flö-
te), Giovanni Togni (Klavier), Giovanna
Barbati (Cello); Symphonia/HM CD 042012
Mozart, Konzerte KV 299, 313 und 314;
Marten Root (Flöte), Masumi Nagasawa
(Harfe), Ensemble Schönbrunn;
Globe/Note1 CD 5213
Haydn, Trios Hob. IV:6-11; Kiyomi Suga
(Flöte), Natsumi Wakamatsu (Violine), Hi-
demi Suzuki (Cello); Arte dell’arco/Codæx
CD 013
Graf, Kammermusik; Ensemble
Schönbrunn; Globe/Note 1 CD 5212

Quer statt Block
Die Traversflöte war das Lieblingsinstrument der Aristokratie und der aufstrebenden bürgerlichen 

Klasse in der ersten Hälfte des 18. Jahrhunderts. Mehrere Neueinspielungen 

machen mit dem Instrument und seinem Repertoire vertraut

Für Hotteterre war die Traversflöte 
„eines der angenehmsten Instrumente“
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Gehaltvoll
Franz Alexander

Pössinger (1767-
1827) kannte man

bislang allenfalls aus den Fußnoten der
Beethoven-Biographik, als Gutachter für
Beethovens Streichquintett und Bearbeiter
des vierten Klavierkonzerts. Dass er mit sei-
nen Streichtrios selbst charmante Kam-
mermusik geschrieben hat, ist eine Überra-
schung. Pössingers dichter Triosatz gibt
Bratsche und Cello die Gelegenheit zu kon-
zertieren, während die Geige auch einmal
in die Begleiterrolle schlüpft. Gehaltvolle
Sonatensätze wechseln ab mit eleganten
Variationsfolgen und witzigen Menuetten.
Lohnende Werke also, die einem das aus
Mitgliedern der Kölner Alte-Musik-Szene
bestehende Ensemble Kontraste auch
schmackhaft zu machen versteht. Hin und
wieder würde man sich von Geigerin Sylvie
Kraus jedoch eine sicherere Intonation
wünschen. afri

Musik ★★★
Klang ★★★★

Pössinger, Musik für Streichtrio;
Kontraste Köln (2004)
Capriccio/Delta CD 67162 (61’)

Beteiligt
Die Begeisterung

und die Kenntnis,mit
denen Denis Gold-
feld (Jg. 1974) im
Booklet über das

Werk von Eugène Ysaye spricht, spiegeln
sich auch in seiner Interpretation wieder.
Der aus Russland stammende, u. a. bei
Zakhar Bron ausgebildete Geiger meldet
sich hier mit einer Auswahl aus den Solo-
sonaten op. 27 auf Schallplatte zurück. Sein
Ysaye klingt tonschön, geigerisch immer
souverän und emotional immer beteiligt.
Im Duo mit seinem jüngeren Bruder prä-
sentiert er außerdem drei raffinierte Minia-
turen für Violine und Klavier, die nur selten
gespielt werden. Poltergeräusche in Tr. 11.

N.H.

Musik ★★★★
Klang ★★★★

Ysaye, Sonaten für Violine solo op. 27 Nr.
1, 3 und 4, Au Rouet, Mazurka, Dans le
lointain; Denis Goldfeld (Violine), Vadim
Goldfeld (Klavier) (2004/05)
ZZT/Note1 CD 050602 (54’)

Was ist alt, was neu?

A ls man den kauzigen mikrotonalen
Meister des Jazz-Saxophons Joe Maneri

vor Jahren nach seinen Vorbildern fragte,
fielen keineswegs als Erstes Namen wie Ten-
ney, Scelsi oder Ligeti, sondern der Hinweis
auf griechische Folklore, die seit jeher mit
scheinbaren Dissonanzen selbstverständlich
umzugehen vermag. Nun konfrontiert uns
die amerikanische Geigerin Michelle Ma-
karski mit Sonaten Giuseppe Tartinis – und
offeriert in der zweiten Sonate Dissonan-
zen, die von Tartinis früher Berührung mit
istrischer Volksmusik herrühren könnten.
So spekulativ die Annahme ist, so sicher be-
legt sie doch,dass volksnahe Musik wie selbst-
verständlich Anomalien über die Jahrhun-
derte mitführt, die man gemeinhin als Ent-
deckung und Privileg der Moderne wertet.

Solchen unterirdisch fließenden Strömen
spürt Michelle Makarski in ihren Program-
men nach, schafft Verbindungen, deren at-
mosphärisch gefühlte Nähe stärker ist als
alle analytischen Konstruktionen der Mu-
sikwissenschaft. Wie in ihrem ersten CD-
Recital bringt sie Tartini zum Strahlen –
wieder mit vergleichsweise schlichten So-
naten. Dabei verzichtet sie klug auf die bei-
gegebenen Continuo-Stimmen, die der
Komponist selbst als Zugeständnis an den
Zeitgeschmack verstand.

Die eigentliche Entdeckung aber sind
zwei Stücke des 1951 im amerikanischen
Pasadena geborenen Donald Crockett. Sehr
sanglich und nobel schmiegt sich „To be
sung on the water“ in das Programm ein.
Ein ganz weites Hören und Musizieren ge-
lingt Makarski (und dem Bratschisten Ro-
nald Copes) hier, und es ist eines, das Trü-
bungen selbstverständlich kennt. Auch
manche Tartini-Sonate könnte man sich
übrigens als selbstvergessen lyrischen Ge-
sang vorstellen, der weit hinter allem Be-
wussten angekommen ist.

Tilman Urbach

Musik ★★★★★
Klang ★★★★★

To Be Sung on the Water: Werke von
Tartini und Crockett; Michelle Makarski
(Violine), Ronald Copes (Viola) (2004)
ECM/Universal CD 476 3102 (52’)

Zwischen Biedermeier
und Abgrund

Während die drei leichten Sonatinen
Franz Schuberts noch immer zum

Kernbestand der Hausmusik gehören, for-
dern die hier eingespielten Werke ausgespro-
chene Virtuosität; wenigstens das Rondo
und die Fantasie entstanden in enger Zusam-
menarbeit mit dem aus Böhmen stammen-
den Geiger Josef Slawik. Neben der außer-
ordentlichen Länge und formalen Konzep-
tion der Partituren werden es wohl vor
allem die technischen Herausforderungen
gewesen sein, die dazu führten, dass beide
Kompositionen nur selten im Konzertsaal
oder im Aufnahmestudio zu hören sind.
Darüber hinaus ist es Schuberts eigentüm-
liches Spiel zwischen äußerlichem Bieder-
meier und innerem Abgrund, an dem sich
jede Interpretation messen lassen muss.

Dass sich nun Isabelle Faust dieser Heraus-
forderung stellt, mutet mit Blick auf ihr
Repertoire nur konsequent an. So steht auf
ihrem Notenpult die schwierige autographe
Version der Fantasie (und nicht die tech-
nisch bequemere postume Erstausgabe), de-
ren heikle Passagen sie mit unangestrengter
Bravour bezwingt. Zudem lassen ihr ange-
messen unterkühlter Ton sowie das mar-
kante Ausspielen der dynamischen Vorgaben
nie die Nähe zu falscher Sentimentalität
aufkommen – auch dieser späte Schubert
mutet wieder unendlich modern an.

Gleichwohl bleibt mir die Produktion ei-
genartig fremd. Ist es der Eindruck, dass Kla-
vier und Violine bisweilen eher ein Neben-
einander der Stimmen praktizieren? Ist es
das nicht immer klar konturierte Spiel von
Alexander Melnikov? Oder ist es die irritie-
rend weiträumige Akustik des Berliner
Teldex-Studios, das einen mit diesen Schu-
bert-Raritäten nicht so recht warm werden
lässt?

Michael Kube

Musik ★★★
Klang ★★★

Schubert, Fantasie D 934, Sonatine D 574,
Rondo brillant D 895; Isabelle Faust (Vio-
line), Alexander Melnikov (Klavier) (2004)
Harmonia Mundi France CD 901870 (58’)
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Klassisch-modern

D ie Gesamteinspielung der Quartette
Béla Bartóks durch das Fine Arts Quar-

tet von 1959, die hier technisch makellos
wieder veröffentlicht wird, mag spieltech-
nisch und interpretatorisch überholt sein.
Gleichwohl kommt ihr in der Rezeptions-
geschichte der Musik Bartóks ein Rang zu,
der kaum zu überschätzen ist und die Ver-
öffentlichung rechtfertigt.

Das Quartett präsentiert durch seine glät-
tenden Interpretationen Bartók als einen
Klassiker der Moderne. Und diese Interpre-
tationstendenz wirkt insgesamt recht zwie-
spältig. Einerseits rückt das Quartett durch
bestechende motivisch-thematische Präg-
nanz die Werke unmittelbar neben Beetho-
ven – und es bleibt erstaunlich, wie souve-
rän die Bartóksche Musik solcher Nähe ohne
Abfall standhält. Doch diese Beethoven-
Nähe nimmt der Musik andererseits zugleich
auch ihre immer noch bestürzende Moderni-
tät. So sehr also diese Musik an Klassizität
gewinnt, so sehr verliert sie ihre charakteris-
tische Modernität. Freilich musste um 1959,
zur Zeit der Einspielung dieser Werke, die
Klassizität dieser Musik erst noch interpre-
tatorisch erwiesen werden; denn sie stand
noch keinesfalls fest. Und erst seit dieser in-
terpretatorischen Tat konnten diese Quar-
tette ohne Niveauverlust wesentlich schrof-
fer, radikaler und auch intensiver interpre-
tiert werden.

Mitveröffentlicht ist auch ein wirklich
aufschlussreiches, geradezu spannendes, auf
Englisch geführtes Gespräch mit Mitglie-
dern des Quartetts über Aspekte des moti-
vischen Zusammenhangs und der Kompo-
sitionstechnik des ersten Quartetts. Auch
hier werden die eher traditionellen Züge
der Musik herausgestellt, als ob alles Neue
und Individuelle ein Makel sei, der herun-
tergespielt werden müsse.

Giselher Schubert

Musik ★★★
Klang ★★★

Bartók, Sämtliche Streichquartette; Fine
Arts Quartet (1959)
Music&Arts/Note1 3 CD 1176 (188’)

Taktischer Rückzug

A ls Dimitri Schostakowitsch sein erstes
Streichquartett komponierte, hatte er

bereits fünf Sinfonien sowie zwei avancier-
te Opern vorgelegt.Vermutlich hätte er sich
auch weiterhin auf diese Gattungen kon-
zentriert, wäre da nicht 1936 die lebensbe-
drohende Kritik Stalins an seiner zweiten
Oper „Lady Macbeth von Mzensk“ gewesen,
die ihn zu einem Umdenken zwang. Der
Gefahr bewusst – viele seiner Freunde und
Bekannten wurden in der Zeit der großen
Säuberung deportiert oder ermordet –,
wandte er sich fortan weniger angreifbaren
Formaten wie der Kammermusik oder un-
terwürfigen Huldigungswerken zu und ver-
einfachte seinen Stil, um dem Vorwurf des
Formalismus zu entgehen.

Geradezu klassizistisch wirkt sein 1938
entstandenes erstes Streichquartett, harmo-
nisch simpel in C-Dur gehalten und durch-
setzt von tänzerischen Rhythmen. Doch hin-
ter dieser Fassade scheint immer wieder der
wahre Schostakowitsch durch, ob in den un-
gewöhnlichen harmonischen Rückungen
der langsamen Einleitung des Kopfsatzes
oder in den grotesk-stürmischen Passagen
des Finales. Gerade diese Elemente sind es,
die das Mandelring-Quartett in seiner
Interpretation betont. Eine ungemein in-
spirierte und klar strukturierte Aufnahme.

Geradezu volkstümlich gibt sich das 1944
entstandene zweite Quartett: Russische
Volksweisen und Walzerklänge fasst Schosta-
kowitsch zu einer suitenhaften Satzfolge
zusammen. Auch hier betonen die Inter-
preten das Abgründige dieser Musik, die
zwischen Totentanz und einer unwirkli-
chen Fröhlichkeit changiert.

Das vierte Streichquartett wagte der Kom-
ponist erst nach dem Tod Stalins zu ver-
öffentlichen,vier Jahre nach der Entstehung,
obwohl auch in diesem Werk folkloristische
Töne vorherrschen,vom Mandelring-Quar-
tett schmissig und mit viel Verve umgesetzt.

Martin Demmler

Musik ★★★★
Klang ★★★★★

Schostakowitsch, Streichquartette Vol. 1:
Nr. 1, 2 und 4; Mandelring-Quartett (2005)
Audite/Naxos SACD 92.526 (73’)

Türkische
Streichquartette

D ie Firma CPO betätigt sich hier einmal
mehr als engagierter Anwalt des türki-

schen Komponisten Ahmed Adnan Saygun
(1907-1991): Nachdem das findige Label
bereits seine Sinfonien für den Tonträ-
germarkt zugänglich gemacht hat, enthält
die vorliegende Doppel-CD nun sämtliche
vier Streichquartette aus seiner Feder.

Die Quartette umspannen einen Entste-
hungszeitraum von insgesamt 43 Jahren,
zeichnen jedoch keine auffälligen stilisti-
schen Wandlungen oder gar Brüche nach,
sondern prägen eine recht einheitliche
Klangsprache aus. Sie ist gekennzeichnet
von der für Saygun typischen Synthese aus
Elementen der türkischen Volksmusik wie
modal gefärbten „Makam“-Skalen und
asymmetrischen Taktarten einerseits und
westeuropäischen Formen, Fugen und Far-
ben andererseits, die stellenweise unüber-
hörbar auf Sayguns Studienzeit in Paris
und die Welt des Impressionismus verwei-
sen. Nicht zuletzt scheinen immer wieder –
wie etwa im rhythmisch vitalen „Animato“
des zweiten Quartetts – Parallelen zum
Schaffen von Béla Bartók auf, mit dem
Saygun 1936 eine folgenreiche musiketh-
nologische Forschungsreise durch Anato-
lien unternommen hat.

Das Resultat all dieser verschiedenen Ein-
flüsse ist ein sehr eigener und prägnanter
Tonfall, der stellenweise zu dichten und sug-
gestiven Momenten von großer kammermu-
sikalischer Intensität findet, doch vielleicht
auf Dauer ein wenig zu stark in melancho-
lisch-getragenen Stimmungen, gemäßigten
Tempi und gedeckten Farben daherkommt.
Aber das ist ja auch Geschmackssache. Dass
die Aufnahme eine wertvolle und spannen-
de Bereicherung des Repertoires darstellt,
steht außer Frage – zumal sich das vorzügli-
che Quatuor Danel der Werke mit souverä-
nem handwerklichen Können und expres-
sivem Engagement angenommen hat.

Marcus Stäbler

Musik ★★★
Klang ★★★★

Saygun, Sämtliche Streichquartette;
Quatuor Danel (2003/04)
CPO/JPC 2 CD 999 923-2 (102’)
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Poetische
Miniaturen
Gehauchte Flöten-

töne im Pianissimo, ein schnarrender Kont-
rabass oder eine quäkende Oboe in extre-
mer Lage – Salvatore Sciarrino ist ein Meis-
ter zartester, subtilster Geräuschklänge.Aus
ihnen formt er sein unverwechselbares mu-
sikalisches Universum. Das gilt auch für
den 2003 entstandenen, groß angelegten
Liederzyklus „Quaderno di strada“. Es ist
eine Art musikalisches Tagebuch auf Texte,
die aus unterschiedlichsten Quellen stam-
men: Brieffragmente, Zitate aus Gedichten
oder Wandinschriften. Das Ergebnis sind
musikalische Momentaufnahmen, in de-
nen die wandlungsfähige Stimme Otto
Katzameiers meist nur sparsam und mit
zarten wenigen Figuren von einem kleinen
Ensemble klanglich grundiert wird. M.D.

Musik ★★★★★
Klang ★★★★★

Sciarrino, Quaderno di strada; Otto
Katzameier (Bariton), Klangforum Wien,
Sylvain Cambreling (2005)
Kairos/HM CD 0012482 (42’)

Labyrinth
Seit seinen kom-

positorischen Anfän-
gen spielt die Elekt-
ronik im Schaffen
des 1963 geborenen
Orm Finnendahl ei-

ne zentrale Rolle. Er arbeitet häufig mit
Verfahren, die er der Mathematik oder den
Naturwissenschaften entlehnt: Rekursio-
nen,Wachstums- und Verästelungsmodelle.
Die klanglichen Ergebnisse sind verblüf-
fend. Mikrotronal aufgefächert, bilden etwa
die „Versatzstücke“ für Klavier und mehr-
kanalige Zuspielung ein spannendes Laby-
rinth korrespondierender Klänge, während
in „Kommen und Gehen“ für Violine und
Tonband mit Klangtypen gespielt wird, die
sich zu einem stringenten und zugleich über-
raschenden Formverlauf ergänzen. M.D.

Musik ★★★★
Klang ★★★★

Finnendahl, Versatzstücke, Kommen und
Gehen, Rekurs, Fallstudien; Instrumental-
solisten, Ensemble Mosaik, Enno Poppe
(2001-05)
Wergo/Note1 CD 6562 2 (66’)

Klaviertrio
politisch

Eine Produktion,
die Augen und Ohren

öffnet. Dafür sorgen das höchst intelligent
zusammengestellte Programm, ein informa-
tives Booklet und eine Interpretation, die
auch die Zwischentöne der Werke abhorcht.
Denn gerade diese waren einst höchst bri-
sant. So ist der Rekurs auf jüdische Melo-
dien und Idiome vor dem Hintergrund der
von Stalin betriebenen Deportationen zu
verstehen (wir haben es also mit künstleri-
schem Widerstand in einer höchst unver-
dächtigen Gattung zu tun). Das fantasti-
sche Klaviertrio von Weinberg kann freilich
ohne das kurz zuvor entstandene von Schos-
takowitsch nicht gedacht werden – in jenen
Jahren standen beide Komponisten auch in
regem Austausch. mku

Musik ★★★★★
Klang ★★★★

Musica rara – musica famosa Vol. 2:
Werke von Weinberg, Weprik und
Schostakowitsch; Dmitry Sitkovetsky
(Violine), David Geringas (Cello), Jascha
Nemtsov (Klavier) (2004)
Hänssler/Naxos CD 98.491 (60’)

Bandbreite
Der amerikanische

Komponist und Pia-
nist William Bolcom
(geb. 1938) – er stu-
dierte noch bei Da-
rius Milhaud – gehört

zu den Vertretern der gemäßigten Moder-
ne. Die Breitenwirkung seines Schaffens,
das auch die Bereiche Jazz und Filmmusik
nicht auslässt, ist beachtlich. Die vier
Violinsonaten, entstanden zwischen 1956
und 1994, beleuchten Bolcoms stilistische
Bandbreite und Variabiltät (die zweite
Sonate ist dem Andenken des Jazz-Geigers
Joe Venuti gewidmet). Das Duo Solomia
Soroka und Arthur Greene gestaltet unprä-
tentiös, spontan und instrumental auf ho-
hem Niveau. N.H.

Musik ★★★
Klang ★★★★

Bolcom, Sämtliche Violinsonaten;
Solomia Soroka (Violine), Arthur Greene
(Klavier) (2005)
Naxos CD 8.559150 (76’)

080_83_CD_Kammer.qxt  06.06.2006  18:22 Uhr  Seite 83


