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SCHUBERT'S GUITARS

Fernando Riscado Cordas and Izhar Elias guitar

Franz Schubert (17971828
Arrangements by Fernando Riscado Cordas

Sonata No.13 in A major, D 664

1 1. Allegro Moderato 10:36
2 IIl. Andante 3:52
31l Allegro 8:42

Sonata No. 21 (orig.) in Bb major, D 960

4 1. Molto Moderato 18:16
5 1l. Andante sostenuto 7:57
6 lll. Scherzo, Allegro vivace con delicatezza  4:47
7 V. Allegro ma non troppo - Presto 8:34

Total Playing Time: 62:49 min.

Played on two original early 19th century guitars by Bernard Enzensperger
Strung with gut strings by Toro and Kiirschner

a'=430 Hz

To increase playability the keys of Sonata No. 21 have been altered:
I. Original: Bb major - arrangement: C major

II. Original: C# minor - arrangement: E minor

IIl. Original: Bb major/Bb minor - arrangement: C major/C minor
IV.Original: Bb major - arrangement: C major

Cover photo: early 19th century glasses in the style of Schubert



Schubert's Guitars
The Guitar through the eyes of the master

The two sonatas on this CD were composed in two periods during which life looked
very different for the composer Franz Schubert (1797-1828). The first, the Piano
Sonata in A major, D 664, usually called 'the litle A major sonata', was written
while on a long trip during the summer of 1819, when he exchanged the busy and
polluted streets of Vienna for the beauties of nature in northern Austria. The second,
the Piano Sonata in Bb major, D 960, his last piano sonata, was composed almost
ten years later in 1828. By this time, he was at last enjoying increasing fame as a
composer, but his health had deteriorated so much that he did not survive to enjoy
this success for long.

Schubert's language

Fernando Riscado Cordas has arranged these masterpieces for guitar duo. An impor-
tant factor in the choice of these works is that they share certain properties that are
very suitable to the character of the guitar. As in all of his instrumental music, the vocal
character of Schubert's piano sonatas can be heard very clearly in their melodies. The
phrases have very natural fluidity and contours, and an entirely unforced narrative
character that suggests a sung text. In terms of the structure of each movement, it is nota-
ble that contrasting melodic themes, seemingly different from each other in appearance
and content, are in fact an extension of each other in terms of their song-like nature.
So often in sonatas by Schubert’s contemporaries one sees that the contrast between
the two themes means that one of the two has a non-guitaristic texture. If one theme
is lyrical, transparent and easy to play on the guitar, then the other theme is often the
opposite: weightier and conceived with more complex chords or interspersed with
instrumental fireworks, whereby a real fortissimo is not infrequently demanded. The focus
of the guitar is not on extremes of loudness or multitudes of notes. In that sense this is
not a medium with which one aims to blow the listener off their chair, but rather to lure
them in and invite them to be attentive to the many small details and nuances in a per-



formance. The early 19th century guitar, strung with gut strings, is an instrument that
shines in being able to combine melody with harmony, enhancing this further with
a rich palette of timbres. Because guitarists play each note with two fingertips and
are always in direct contact with the string and the sound, they can create nuances in
sound that are very detailed and that can change in an instant. The difference in char-
acter in the two melodic themes of Schubert's sonatas can thus be presented even
with better clarity and with more effective colouration than, for example, on a piano.
Each theme can be given its own specific sound to make it even more expressive. In
addition to the character of the melodic themes in the compositions on this album, the
accompaniment passages - the repeating note patterns in the background - take forms
that will be immediately recognisable to guitarists; these being guitaristic and highly
reminiscent of original guitar repertoire from the same period.

That is why this music sometimes appears to have been conceived for the guitar, and
perhaps this is not surprising, given that Franz Schubert himself owned two guitars.
The guitar was a very popular instrument during the three decades that Schubert
lived. It was played by people from all walks of life, and was certainly used regularly
in the musical salons in which Schubert himself took part. Many a guitarist who looks
info this conjures their own image of a Franz Schubert who composed with a guitar
on his lap. There is however no evidence that this was the case, if only because it is
known that Schubert composed without the aid of an instrument. Nevertheless, there
is plenty of evidence that the instrument was one with which Schubert would have
come info contact everywhere, and was very much a presence in the musical world
in which he found himself. There are first editions of his songs written for voice and
guitar, some occasional works by him that use the guitar, pictures of Schubert featuring
a guitar or a guitar player, and indeed written sources by members of his circle of
friends, showing that there was a lot of guitar playing going on in his environment.

Schubert's guitars

On top of all this, Schubert owned guitars made by the two best Viennese luthiers:



Johann Georg Stauffer and Bernard Enzensperger. His Stauffer was an early example
which, in terms of construction, dated back to just before the innovations that made
this maker famous. Schubert's Enzensperger guitar already had some of those in-
novations, and it is an extra special feature of this recording that both Fernando and
Izhar play on original Enzensperger guitars. These guitars were built between 1830
and 1834, so not many years after Schubert's death. The building style of these
guitars is related to the innovations that Johann Georg Stauffer had introduced in the
1820s, such as a raised fingerboard and exira frets in order to be able to play higher
passages. At the same time, Enzensperger also retained elements from more traditional
guitars. For example, his guitars do not have an adjustable guitar neck that floats
above the soundboard, as most guitars from that time now had; a development that
Stauffer had initiated. Stauffer and his Viennese contemporaries had a considerable
urge to experiment. Another sonata, written by Schubert in 1824, was probably com-
missioned by guitarist and arpeggione virtuoso Vincenz Schuster. This was written for
a unique venture: a guitar-like instrument called the Arpeggione, which was invented
by none other than Johann Georg Stauffer. This is just one other example of Schubert’s
connection to the guitar and Vienna's most famous guitar maker.

Sonata D 664

In 1817, Franz Schubert met Johann Michael Vogl, a baritone singer associated with
the Vienna Court Opera whose vocal qualities he greatly admired. Conversely, Vogl
was very impressed with Schubert's compositions, and especially his songs. The two
began a fruitful composing and performing collaboration, and in 1819 undertook a
lengthy concert tour through northern Austria. On this trip they visited several friends
and colleagues, gave domestic concerts and made plans for the future. Johan Vogl
was already reaching the end of his opera career, but found a new artistic impulse
in the songs of his talented friend. Schubert, as his protégé, was able to benefit from
his patron's financial resources and network. These connections were very welcome,
as Schubert had already been proven unable to sell himself; he relied heavily on the
help of friends and admirers throughout his short life. Hearing the melodic themes of






the piano sonata D 664, one can well imagine the summer atmosphere in which the
composer and his performing partner found themselves. He dedicated the piece to a
pianist he met while traveling, and whom he thought was "very pretty". Luckily, she
also played the piano very well, but the relationship never blossomed into anything
more than what might have been a summer crush.

Sonata D 960

The second sonata in this recording, D 960, comes from a much less rosy period in
Schubert's life, namely 1828, the year of his death. It was to be his last piano sonata,
written in the remaining few months of his life. Schubert died on November 19 of that
year, at the age of 31. The sonata is part of a set of three sonatas, the first sketches of
which date from the spring of 1828. These three piano sonatas were created more or
less simultaneously, the idea being to compose a trilogy, and Schubert's intention being
to publish them as such. The last version of the manuscript of the last sonata (D 960) is
dated September 26, 1828, just a few months before his death. Schubert tried in vain
to get the three sonatas published. The tifle page should have been printed with a dedic-
ation fo the composer and pianist Johann Nepomuk Hummel. When Schubert died all
of his manuscripts ended up with his brother Ferdinand, who sold the three sonatas to
the publisher Diabelli in 1839. Diabelli published the sonatas but with a dedication
to Robert Schumann, probably because Hummel had already died by that time. The
previously mentioned vocal character of the melodies is also clearly audible in this
sonafa. The main melody is very clearly the narrator of the story. Aided by emphases,
resting points, rubati and articulation, it is given clear enunciation from which only the
text is missing. In this case however, the building blocks related to Schubert's craft of
songwriting are embedded in a structure that is larger in scope than in the shorter A
maijor sonata, D 664. The dimensions of the sections of D 960 are larger, the modula-
tions more daring, the musical story more far-reaching, and performers must also be
able to oversee a much larger arc of tension. As with D 664 the thematic material and
all of the accompaniment motifs are guitaristic in nature. The farreaching nature of



this musical story can be heard right at the beginning of the sonata. The opening
theme meanders serenely around the pillars of its own tonality until a penetrating silence
takes over the stage. A ftrill from a different key, from a different world, gives the
listener a frightening glimpse into the mortal fears of a composer tormented by fate.

Fernando Riscado Cordas and Izhar Elias

Fernando and Izhar are internationally recognised specialists in the field of historical
guitars, and as a duo they focus mainly on early 19th century guitar music played on
instruments from that time. Their lively playing is based on an extensive and in-depth
knowledge of historical performance practice. They share their great knowledge and
musicality at venues and festivals worldwide, and they have won several important
prizes. Fernando is affiliated with the Royal Conservatoire in The Hague and Izhar
teaches at the Conservatory of Amsterdam.










Schuberts Gitaren

De Gitaar door de ogen van de meester

De twee sonates op deze CD zijn gecomponeerd in twee periodes waarin het leven
er voor de componist, Franz Schubert (1797-1828) zeer verschillend uitzag. De
eerste, Pianosonate in A majeur, D 664, meestal ‘de kleine A majeur sonate’
genoemd, schreef hij tijdens een lange rondreis, in de zomer van 1819, toen hij de
drukke en vervuilde straten van Wenen verruilde voor de schone natuur van noordelijk
Oostenrijk. De tweede sonate, Pianosonate in Bb majeur, D 960, zijn laatste piano-
sonate, componeerde hij een kleine tien jaar lafer, in 1828. In dit jaar genoot hij
als componist eindelijk een toenemende bekendheid, maar door zijn aftakelende
gezondheid en vroegtijdig overlijden profiteerde hij weinig van dit succes.

Schuberts taal

Fernando Riscado Cordas bewerkte deze fantastische composities voor gitaar duo.
Een belangrijke beweegreden hiervoor is het feit dat deze stukken bepaalde eigen-
schappen bezitten die erg goed aansluiten bij het karakter van de gitaar. Zoals in
al zijn instrumentale muziek is het vocale karakter van de melodieén in Schuberts
pianosonates zeer goed voelbaar. De frases zijn vloeiend, vertellend op natuurlijke
wijze, nergens geforceerd en met een profilering die een gezongen tekst suggereert.
Qua opbouw van de delen is het bijzonder dat de contrasterende melodische the-
ma’s, die qua verschijning en inhoud weliswaar van elkaar verschillen, op het punt
van zangerigheid in elkaars verlengde liggen. Zo dikwiils ziet men bij sonates van
tijdgenoten dat het contrast tussen de twee thema's betekent dat een van de twee een
niet gitaristische textuur heeft. Is het ene thema zangerig, transparant en makkelijk
speelbaar op gitaar, dan is het andere thema vaak het tegenovergestelde. Lijvig, ge-
dacht vanuit complexe akkoorden, of doorspekt met instrumentaal vuurwerk; waarbij
niet zelden om een écht fortissimo gevraagd wordt. De focus ligt bij de gitaar niet
op het vlak van een overtreffend volume of een veelheid aan noten. In die zin is dit



geen medium waarmee men de luisteraar van z'n stoel blaast, maar eerder naar
zich toe lokt en uitnodigt om oplettend te zijn voor alle kleine details en nuances. De
vroeg 19e eeuwse gitaar, bespannen met darmsnaren is een instrument dat schittert
in het kunnen combineren van melodie met harmonie en dit verder kunnen verrijken
met een rijk pallet aan klankkleuren. Omdat een gitarist met twee vingertoppen één
noot maakt en steeds in direct contact staat met de snaar en de klank, kan deze een
klanknuancering maken die zeer gedetailleerd is en snel kan wisselen. Het karak-
terverschil in de twee melodische thema’s van Schuberts sonates kan zodoende nog
duidelijker worden neergezet en beter gekleurd worden dan op bijvoorbeeld een
piano. Elk thema kan een eigen specifieke klank krijgen om nog sprekender te zijn.
Naast het karakter van de melodische thema’s uit de composities van dit album heb-
ben ook de begeleidende passages - de repeterende notenpatronen op de achter-
grond - een vorm die onmiddellijk door gitaristen herkend zal worden; deze zijn
gitaristisch en doen denken aan het originele gitaarrepertoire uvit dezelfde periode.

Daarom lijkt deze muziek soms wel vanuit de gitaar bedacht te zijn; misschien is
dit ook niet verrassend, gezien het feit dat Franz Schubert zelf twee gitaren bezat.
De gitaar was een zeer populair instrument gedurende de drie decennia van Schu-
berts leven. Het werd bespeeld door lieden uit alle rangen en standen en zeker
regelmatig in de muzikale salons waaraan Schubert zelf deelnam. Menig gitarist
die zich hierin verdiept droomt stiekem van een Franz Schubert die met gitaar op
schoot heeft gecomponeerd; daar is echter geen bewijs voor. Al is het alleen omdat
bekend is dat Schubert zonder behulp van een instrument componeerde. Er is echter
wel genoeg bewijs dat in de muzikale wereld waarin Schubert zich bevond het
instrument duidelijk aanwezig was en dat Schubert er linksom of rechtsom mee in
aanraking is geweest. Er zijn eerste uitgaven van zijn liederen voor zang en gitaar,
enkele gelegenheidswerken van hem met gitaar, afbeeldingen van de componist
waarop een gitaar, of gitaarspeler voorkomt en de geschreven bronnen van leden
vit zijn vriendenkring, waaruit blijkt dat er om hem heen flink gitaar werd gespeeld.






Schuberts gitaren

Bovendien had Schubert gitaren van de twee beste Weense gitaarbouwers in zijn
bezit: Johann Georg Stauffer en Bernard Enzensperger. Van Stauffer bezat hij een
vroeg instrument, dat qua bouwwijze stamt van vlak voor de beroemde vernieuwingen
die hijzelf had ingezet. Schuberts Enzensperger gitaar had al wel een aantal van die
vernieuwingen. Het is daarom extra bijzonder dat Fernando en Izhar op dit album
beiden een originele Enzensperger gitaar bespelen. Deze gitaren zijn beide gebouwd
in de periode tussen 1830 en 1834, dus niet veel jaar na het overlijden van Schu-
bert. De bouwstijl van de gitaren is verwant aan de vernieuwingen die Johann Georg
Stauffer in de jaren 20 had doorgevoerd, zoals een verhoogde toets en exira fretten
om hogere passages te kunnen spelen. Tegelijkertijd hield Enzensperger ook nog vast
aan elementen van traditionelere gitaren. Zo hebben zijn gitaren bijvoorbeeld geen
verstelbare gitaarhals die boven het bovenblad zweeft, zoals de meeste gitaren uit die
tijd inmiddels hadden, een ontwikkeling die Stauffer in gang had gezet. Stauffer en zijn
Weense tijdgenoten hadden een behoorlijke drang tot experimenteren.

Een andere sonate, die Schubert in 1824 schreef; waarschijnlijk op verzoek van
de gitarist en arpeggione-virtuoos Vincenz Schuster, werd geschreven voor een uniek
experiment, een gitaarachtig instrument: de Arpeggione, uitgevonden door niemand
minder dan Johann Georg Stauffer. Zo is Schubert ook nog op deze manier verbonden
aan de gitaar en zijn meest bekende Weense gitaarbouwer.

Sonate D 664

In 1817 ontmoette Franz Schubert Johann Michael Vogl, een baritonzanger die aan
de Weense Hofopera verbonden was en wiens zangkwaliteiten hij erg bewonderde.
Omgekeerd was Vogl erg onder de indruk van Schuberts composities, met name zijn
liederen. De twee begonnen een vruchtbare componeer en concert samenwerking en
ondernamen in 1819 een maandenlange concertreis door noordelijk Oostenrijk. Op
deze reis bezochten zij verschillende vrienden en collega’s, gaven huisconcerten en
maakten plannen voor de toekomst. Johan Vogl bevond zich reeds in de nadagen van



zijn operacarriére, maar vond in de liederen van zijn getalenteerde vriend nieuwe
artistieke zingeving. Schubert, als zijn protegé, kon profiteren van de financiéle mid-
delen en het netwerk van zijn beschermheer. Dit aangereikte netwerk was zeer welkom
omdat de componist al had bewezen niet het talent te bezitten zichzelf te verkopen.
Gedurende zijn korte leven leunde hij sterk op de hulp van vrienden en bewonderaars.
Men kan zich bij het horen van de melodische thema’s van de pianosonate, D 664,
goed de zomerse sfeer inbeelden waarin de componist en zijn compagnon zich bev-
onden. Het stuk droeg hij op aan een pianiste die hij op reis ontmoette. Hij vond
haar ‘héél erg knap’; en gelukkig, ze speelde ook prima piano. Het was echter in die
volgorde. Wie weet een zomerse verliefdheid?

Sonate D 960

De tweede sonate op deze CD, D 960, komt uit een veel minder rooskleurige periode
in Schuberts leven, namelik 1828, het jaar van zijn overlijden. Het is zijn laatste
pianosonate, geschreven in 1828 in de laatste maanden van zijn leven. Schubert over-
leed op 19 november van dat jaar, op 31-jarige leeftijd. De sonate maakt onderdeel
uit van een set van drie sonates waarvan de eerste schetsen dateren van de lente van
1828. Deze drie pianosonates zijn min of meer gelijktijdig ontstaan, de opzet was een
trilogie; het was Schuberts infentie ze als zodanig uit te geven. De laatste versie van
de partituur van de laatste sonate (D 960) is gedateerd: 26 september 1828, slechts
een paar maanden voor zijn overlijden. Schubert probeerde tevergeefs de drie
sonates uvitgegeven fe krijgen. Op de titelpagina had moeten komen: opdragen aan
(componist/pianist) Johann Nepomuk Hummel. Toen Schubert overleed kwamen alle
manuscripten bij zijn broer Ferdinand terecht, die de drie sonates in 1839 verkocht
aan vitgever Diabelli. Deze verzorgde een vitgave, maar dan opgedragen aan Robert
Schumann; Waarschijnlijk omdat Hummel inmiddels dood was.

Ook in deze sonate is het eerdergenoemde vocale karakter van de melodie duidelijk
hoorbaar. De hoofdmelodie is zeer duidelijk de verteller van het verhaal. Geholpen
door klemtonen, rustpunten, rubati en articulatie krijgt deze een duidelijke dictie waar-



bij enkel de tekst nog ontbreekt. Deze aan Schuberts liedkunst verwante bouwstenen
zijn hier echter ingebed in een structuur die grootser is van omvang dan bij de
kleine A majeur sonate, D 664. De dimensies van de secties van D 960 zijn groter,
de modulaties gewaagder, het muzikale verhaal verstrekkender en ook de vitvoerders
moefen een grofere spanningsboog kunnen overzien. Net zoals in D 664 zijn ook
hier het thematisch materiaal en alle begeleidingsmotieven gitaristisch van aard. Hoe
verstrekkend het muzikale verhaal is hoort men al aan het begin van de sonate. Het
openingsthema meandert sereen rond de pilaren van zijn eigen fonaliteit totdat een
indringende sfilte het toneel overneemt. Een friller uit een andere toonsoort, uit een
andere wereld, geeft de luisteraar een beangstigende inkijk in de doodsangsten van
de door het noodlot getergde componist.

Fernando Riscado Cordas en Izhar Elias

Fernando en Izhar zijn internationaal erkende specialisten op het gebied van his-
torische gitaren. Als duo leggen zij zich vooral toe op vroeg 19e eeuwse gitaar-
muziek gespeeld op instrumenten uit die tijd. Hun levendige spel is gefundeerd op
vitgebreide verdieping in de historische uitvoeringspraktijk. Ze delen hun grote ken-
nis en muzikaliteit op podia en tijdens festivals wereldwijd. Ze hebben meerdere bel-
angrijke prijzen in de wacht gesleept. Fernando is verbonden aan het Koninklijk Con-
servatorium van Den Haag en Izhar doceert aan het Conservatorium van Amsterdam.
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