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Cellounterricht Mannheim 

Cello spielen in Mannheim bei TonARTe 

Am TonARTe Cellounterricht Mannheim können bereits Kinder ab 4 Jahren teilnehmen. 
Wir unterrichten gerne in Gruppen, um dann im weiteren Verlauf des Unterrichts mit 
Einzelstunden auf die ganz individuellen Bedürfnisse unserer CelloschülerInnen 
einzugehen. 

Strichtechnik, Bogenführung und Werkanalyse helfen, sich komplett am Instrument zu 
betätigen. 
Cello spielen macht Spaß und fordert jeden Tag auf´s neue, daher freuen wir uns über 
die langjährige Erfahrung unserer verschiedenen Cello-LehrerInnen, die von Note zu 
Note, Phrase zu Phrase und Takt zu Takt führen. 
Unsere Schüler entscheiden mit, welche Stücke sie erlernen wollen und können in alle 
musikalischen Genres eintauchen. 
Obwohl das Cello eher im klassischen Metier gehandelt, gibt es in heutiger Zeit auch 
etliche Gegenströmungen. Die Zahl unerschiedlicher Cello-Kompositionen ist nahezu 
unbegrenzt und es gibt bei uns Möglichkeiten, das Instrument nicht nur in der 
Kammermusik zu spielen, sondern gerne auch in Bands oder modernen Ensembles mit 
unüblicher Besetzung. 

Metallica auf Cello, sind wir verrückt? 

Ja, ein bisschen schon, aber sehen sie selbst… 
Sie sind sich nicht ganz sicher und haben spezifische Fragen? 
Vereinbaren sie hier einen Beratungstermin und wir helfen ihnen sehr gerne… 

Geschichte 

Herkunft, Namensgebung und bauliche Entwicklungen 
Musizierende Engel mit kleiner Bassgeige (1535–1536) 
Fünfsaitige Bassgeige mit Stachel (Syntagma Musicum) 

Das Violoncello ist der Bass der Viola-da-braccio-Familie, einer Gattung von 
Streichinstrumenten, die sich im 15. und 16. Jahrhundert parallel zu den Gamben 
entwickelt hatte. Zu dieser Familie gehören auch die heutigen Violinen und Violen. Diese 
Instrumente hatten drei oder vier in Quinten gestimmte Saiten. 

Ab etwa der Mitte des 16. Jahrhunderts waren vier Saiten häufig. Typische Stimmungen 
für das Bassinstrument waren F-c-g, B¹-F-c-g und C-G-d-a. Die Stimmung vom B¹ aus 
hielt sich in Frankreich und England bis zum Ende des 17. Jahrhunderts, in Bologna war  
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bis 1700 die Stimmung C-G-d-g üblich. Ab etwa 1730 überwog die Quintstimmung auf 
dem Ton C in ganz Europa. 

Zunächst lautete die Bezeichnung des Instruments einfach Bassvioline, Bassgeige oder 
französisch basse de violon bzw. italienisch basso di viola da braccio, in Italien auch 
Violone und gelegentlich Violoncino. Manchmal wurden diese frühen Bassgeigen bei 
Prozessionen getragen. Im Boden von alten Instrumenten findet man mitunter in der 
Nähe des Halses zwei kleine Löcher, durch die vermutlich eine Schnur gezogen und dann 
mit einem Tragegurt um die Schulter verbunden wurde. Dieses ermöglichte den 
Musikern, auch im Stehen und Laufen zu spielen. 

In den Zwölf Triosonaten des italienischen Komponisten Giulio Cesare Arresti aus dem 
Jahre 1665 schließlich erscheint in gleicher Bedeutung wie Violoncino erstmals die 
Diminutivform Violoncello. Violoncello heißt also wörtlich „kleine Großviola“ (oder 
kleiner Violone/Kontrabass). 

Bekannte Geigenbauer des 16. Jahrhunderts, die bereits solche Instrumente anfertigten, 
sind u. a. Andrea Amati (ca. 1505–1577), Gasparo da Salo (1540–1609) und Giovanni 
Paolo Maggini (1581–1632). Im 17. Jahrhundert ist Antonio Stradivari (etwa 1644–
1737) hervorzuheben, der den Schallkörper etwas verkleinerte und so die bis heute 
gültigen Maße festlegte, aber auch beispielsweise Domenico Montagnana und Matteo 
Goffriller. 
Unbekannter Maler (ca. 1764–1767), Porträt von Luigi Boccherini mit einem 
Violoncello, noch ohne Stachel. 

Neben den herkömmlichen Viersaitern entstanden in der Frühzeit des Violoncellos um 
1700 auch fünfsaitige Modelle. Michael Praetorius kennt bereits 1619 eine fünfsaitige 
Bas-Geig de bracio in der Stimmung F1-C-G-d-a.[7] Auf vielen zeitgenössischen 
Gemälden finden sich „Violoncelli“ mit einer fünften Saite. Ein solches auf 1717 datiertes 
Instrument aus Gent befindet sich im Musée Instrumental, Brüssel. Auch J. S. Bach 
komponierte seine Sechste Suite für Violoncello solo D-Dur (BWV 1012) für ein 
Violoncello mit einer fünften Saite, auf e‘ gestimmt. Solche Instrumente werden heute 
Violoncello piccolo genannt, ein Begriff, der historisch jedoch fragwürdig ist. 

Anders als die Gambe erhielten einige Violoncelli schon kurz nach 1600 einen Stachel an 
der Unterseite des Korpus. Der Stachel wurde im Orchester ab etwa 1820 zunehmend 
verwendet; Solisten spielten jedoch häufig noch bis etwa 1850 „stachelfrei“. Der Stachel 
läuft durch eine Holzbirne, die in den Unterklotz eingelassen ist. Ab etwa 1860 setzte 
sich die Verwendung einer Feststellschraube für den Stachel durch. Grund für dieses 
bauliche Veränderung war der häufigere Einsatz des Vibrato und der hohen Lagen. 

Die Größe der Violoncelli war im Barock nicht einheitlich. Es gab Instrumente in 
mehreren Größen, die der Bass-, Bariton- und Tenorlage entsprachen. Die kleineren 
Violoncelli wurden oft eine Quarte oder Quinte höher gestimmt.[8] Die frühen 
Instrumente wurden teilweise mit Bünden versehen. Johann Joachim Quantz erwähnt 
diese Praxis noch in seinem Versuch.[9] 
Verwendung in der Musik 
Notation 



 

 

Der verwendete Notenschlüssel ist in erster Linie der Bassschlüssel. Hohe Passagen 
werden auch im Tenorschlüssel oder im Violinschlüssel notiert. In älteren 
Notenausgaben findet sich etwa bei Dvořák, Beethoven, Bruckner auch eine Notation im 
nach unten oktavierten Violinschlüssel; diese Musik muss dann eine Oktave tiefer 
gespielt werden als notiert. (Dies ist meist dann der Fall, wenn der Tenorschlüssel gar 
nicht verwendet wird. In Ausgaben, die den Tenorschlüssel für mittelhohe Passagen 
einsetzen, ist der Violinschlüssel fast nie oktavierend zu verstehen.) 

In Partituren wird die Violoncellostimme unten über der Stimme des Kontrabasses 
notiert. Fehlt diese, nimmt sie selbst den untersten Platz ein. 
Solistische Verwendung 

Siehe Unterartikel: Musik für Violoncello 
17. Jahrhundert 

Im 17. Jahrhundert nahm das Violoncello die wichtige Rolle des „Generalbass“ ein 
(zusammen mit Cembalo, Orgel oder Laute). Die Melodie oblag hohen Instrumenten, 
etwa in Violinsonaten, Flötensonaten, Arien usw. verwendet wurde. Allerdings gab es 
nach 1650 auch Sonaten für tiefe Instrumente, und zwar viele für die Gambe, weniger 
für das Violoncello und das Fagott. Viel Gambenmusik wird heute aber auch auf dem 
Violoncello gespielt, da die Gambe nach 1750 weitgehend außer Gebrauch kam. 

Erste Solomusik für das Violoncello gibt es von Giovanni Battista degli Antonii und 
Domenico Gabrielli (jeweils 1687), wenig später von Giuseppe Maria Jacchini (1692) 
und Evaristo Felice Dall’Abaco und anderen. 
18. Jahrhundert 

Den Typus des solistischen Instrumentalkonzerts prägte entscheidend Antonio Vivaldi. 
Von Antonio Vivaldi sind 27 Violoncellokonzerte erhalten. Vor allem er führte die 
Dreisätzigkeit (schnell-langsam-schnell) und die Ritornellform als gängige 
Kompositionsmethode ein. Letztere kennzeichnet fast alle ersten Sätze seiner 
Solokonzerte und meistens auch den letzten Satz. Johann Sebastian Bach, der regen 
Anteil an den instrumententechnischen Entwicklungen seiner Zeit nahm, widmete um 
1720 dem Violoncello die bedeutenden sechs „Suiten für Violoncello solo“ (BWV 1007–
1012). 
Haydns Violoncellokonzerte gehören heute zum Standardrepertoire. 

Seit dieser Zeit setzte sich das Violoncello allmählich gegen die Gambe durch und bekam 
über den Generalbass hinaus eine eigene musikalische Bedeutung. Die Gambe kam bald 
darauf völlig außer Gebrauch. Um 1750 gab es außerhalb von Kirche und Hof eine 
lebendige bürgerliche Musikkultur. Kompositionen wurden oft nur einmal aufgeführt; 
das Publikum war vor allem an Neuem interessiert. So konnten die Werke der 
zahlreichen Komponisten häufig keinen größeren und längerfristigen Bekanntheitsgrad 
erreichen. 

Manches hat aber auch überdauert, etwa die mehr als 40 Violoncello-Sonaten, die Luigi 
Boccherini (1743–1805) komponierte. Außerdem sind von ihm zwölf 
Violoncellokonzerte bekannt. Diese ragen mit ihrem melodischen Glanz und ihrer  



 

 

spieltechnischen Brillanz auch unter den Violoncellokonzerten anderer italienischer 
Musiker aus dem letzten Drittel des 18. Jahrhunderts (u. a. Giovanni Battista Cirri, Luigi  

 

Borghi, Domenico Lanzetti) heraus. Die beiden fast gleichzeitig entstandenen 
Violoncellokonzerte von Joseph Haydn in C-dur und D-dur zählen heute zu den 
meistgespielten Werken. 

Etwa ab 1770 etablierte sich das Violoncello in den entstehenden Formen der 
Kammermusik. Im Streichquartett, im Klaviertrio und den davon abgeleiteten 
Besetzungen (-quintett, -sextett usw.) war es seitdem regelmäßig vertreten. 

Der Sonatentypus für ein Melodieinstrument und Klavier, den wir heute als „klassisch” 
bezeichnen, wurde vor allem von Ludwig van Beethoven weiterentwickelt. Nach dem 
Vorbild seiner fünf bedeutenden „Sonaten für Klavier und Violoncello“ schufen 
Komponisten im 19. Jahrhundert und in der ersten Hälfte des 20. Jahrhunderts über 150 
Sonaten. 
19. Jahrhundert 
Camille Saint-Saëns schrieb viele bekannte Werke für Violoncello. 

Die Mehrzahl der bedeutenden Komponisten des 19. Jahrhunderts widmeten sich vor 
allem Violine und Klavier als konzertanten Instrumenten. Dennoch gibt es eine Reihe 
von Kompositionen für Violoncello und Orchester, die bis heute einen unangefochtenen 
Platz im Konzertrepertoire einnehmen. Dazu zählen vor allem die Violoncellokonzerte 
von Robert Schumann, Camille Saint-Saëns und Antonín Dvořák sowie die 
„Rokokovariationen“ von Pjotr Iljitsch Tschaikowski. Von Beethoven gibt es außerdem 
ein „Tripelkonzert für Klavier, Violine und Violoncello“. 

Johannes Brahms komponierte zwei „Sonaten für Violoncello und Klavier“ sowie ein 
„Doppelkonzert für Violine und Violoncello“, das von Beethovens Tripelkonzert 
inspiriert ist. Auch Camille Saint-Saëns schrieb zwei Violoncellosonaten, des Weiteren 
hat das Violoncello in seiner Orchestersuite „Le carnaval des animaux: fantaisie 
zoologique“ einen Auftritt als „Le cygne“, der Schwan. Zur Gruppe wichtiger 
Violoncellokomponisten zählen außerdem noch Felix Mendelssohn Bartholdy, Édouard 
Lalo, Eugen d’Albert, Edward Elgar sowie Max Bruch und Ferdinand Thieriot. 
20. Jahrhundert 

Von den Komponisten des 20. Jahrhunderts ist das Violoncello als Soloinstrument 
reichlich bedacht worden. Viele Kompositionen, die es in seiner ganzen Vielfalt 
umfassen, wurden von den großen Virtuosen dieses Jahrhunderts inspiriert und sind 
diesen gewidmet. 
Pau Casals 

Allen voran sind wohl Pau Casals (oft: Pablo Casals), Mstislaw Rostropowitsch, Pierre 
Fournier, Jacqueline du Pré, Yo-Yo Ma, Mischa Maisky, Gregor Piatigorsky und, 
insbesondere als Interpret zeitgenössischer Musik, Siegfried Palm zu nennen. Für 
Rostropowitsch schrieb Dmitri Schostakowitsch zwei Konzerte; außerdem gibt es  



 

 

 

Konzerte und andere Solowerke u. a. von Kalevi Aho, Henri Dutilleux, Giorgio Federico 
Ghedini, György Ligeti, Witold Lutosławski, Krzysztof Penderecki, Sergei Prokofjew, 
Bernd Alois Zimmermann und Firəngiz Əlizadə, von denen einige für Palm komponiert 
wurden. Von dem tschechischen Komponisten Bohuslav Martinů wurden zwei 
Violoncellokonzerte und zahlreiche Sonaten für Violoncello verfasst. Der 
Zwölftontechnik in Violoncello-Kompositionen bedienten sich unter anderen Ernst 
Krenek und Hans Werner Henze. 

 

 

Im 20. Jahrhundert begann man auch in der Violoncellomusik zu experimentieren. 
Technische Neuerung machten das Speichern der Musik auf Tonträgern möglich, die 
elektronisch verändert und bearbeitet werden konnten. So befassten sich im 20. 
Jahrhundert erstmals Komponisten mit dem Violoncello in Verbindung mit Elektronik 
und Tonband, aber auch mit elektrisch verstärkten Violoncelli und ähnlichen 
Neuerungen. Eine Vielzahl spieltechnischer Erweiterungen wurden zum Beispiel in 
Helmut Lachenmanns Stück Pression für einen Violoncellisten komponiert. Die bis dahin 
ungewöhnlichen Spieltechniken wie Streichen mit Überdruck hinter dem Steg oder auf 
dem Saitenhalter, Klopfen und Reiben mit den Fingern auf der Korpusdecke, Streichen 
der Saiten von unten oder Flageolett-Glissandi produzieren eine große Palette von 
Klängen mit hohem Geräuschanteil. Die Werke ONE8 von John Cage und Mit diesen 
Händen von Dieter Schnebel entstanden unter Mitarbeit des Cellisten Michael Bach und 
beziehen mehrstimmige Klänge ein, die mit dem Rundbogen erzeugt werden. 
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