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Etwa im Jahre 1990 kam Andreas Spreer und
mir während einer Aufnahme die Idee, ein-
mal auf einer CD den Unterschied der Klang-
eigenheiten verschiedener Flügel zu demon-
strieren. Diese Idee entstand aus der Be-
schäftigung vornehmlich mit Bösendorfer-
und Steinway-Flügeln, deren unterschiedli-
cher „Sound“ uns immer wieder faszinierte.
Aus diesem Grundgedanken entwickelte sich
allmählich der Plan, möglichst viele in Kon-
zertsälen anzutreffende Marken von Flügeln
mit ihren Flaggschiffen an Hand von charak-
teristischen Klangbeispielen vorzuführen.

Die wichtigste Überlegung war das Pro-
gramm, denn alle sollten sich gut präsentie-
ren können, es sollte ein interessantes,
abwechslungsreiches Programm werden.
Nach vielen verworfenen Konzepten kam
uns der Gedanke, ein nur der Musik des
20. Jahrhunderts gewidmetes Programm zu-
sammenzustellen: hier gibt es klanglich sehr
unterschiedliche Konzepte der Komponi-
sten, gibt es reizvolle Kontraste und einen
großen Fundus von Stücken, die nicht jeder-

mann geläufig sind. Hinzu kam die eigen-
nützige Möglichkeit, mir sehr liebgewordene
Stücke in einem ganz anderen Zusammen-
hang gemeinsam aufzunehmen, jedes für sich
stehen zu lassen und jedes in einer mir ad-
äquat erscheinenden Klangwelt darstellen zu
könen.

Claude Debussy wollte mit seiner L’isle
joyeuse von 1904 die pianistischen Schwierig-
keiten von Balakirews Islamey übertrumpfen,
er sagte stolz „Mon dieu, wie ist das schwer
zu spielen, dieses Stück vereinigt in sich, wie
es mir scheinen will, alle Arten, mit dem Kla-
vier umzugehen, denn es verbindet Kraft und
Anmut, wenn ich so sagen darf.“ Angeregt
wurde das Werk von Watteaus Bild
„Embarquement pour Cythère“, aber die
klangliche Umsetzung der Malerei hat sehr
viel mehr Esprit, Kraft und Sinnlichkeit als
das Vorbild! Für das „Klavier ohne Hämmer“
Debussy’s schien der Flügel von Yamaha
das rechte Timbre in diesem Reigen von Flü-
geln zu haben.

Igor Strawinsky steht im Zusammen-
hang mit seiner Einordnung in die Szenerie
der Neuen Musik auf mehreren Positionen

gleichzeitig. Seine Klassizität, seine Lust am
Parodieren, an der Verarbeitung anderer
Stilelemente (siehe hier Jazz und Tango), die
kühne Harmonik, rhythmische Delikatesse
läßt ihn uns in allen Verkleidungen doch im-
mer schnell als Strawinsky erkennen. Die Pia-
no-Rag-Music entstand 1919, als der Jazz in die
Alte Welt überzuschwappen begann, das
Stück ist Artur Rubinstein gewidmet, der es
aber nie gespielt hat. Der parodistische Ef-
fekt eines originalen Ragtime wird überhöht
durch eine komplexe Rhythmik, die Strawin-
sky durch das Fortlassen von Taktstrichen
ganz einfach erscheinen läßt. Der Tango aus
dem Jahre 1940 ist eine humoristische Spie-
lerei ähnlicher Art, hier wird ein Tango nur
durch kleine ironische Färbungen zu „Stra-
winsky“, die äußere Form des Ablaufs und
der Grundstimmung bleibt ganz erhalten.
Das dritte Stück auf dieser Aufnahme ist wie-
derum Parodie, diesmal gleich für eine ganze
Elefantenherde: die Circus-Polka wurde als
Ballettmusik für das Elefantenballett des
Barum & Bailey Circus in New York in der
Choreographie von George Balachine ge-
schrieben (1942) und ist Zirkusmusik rein-

ster Sorte. Das Zitat von Schubert (Militär-
marsch) am Schluß verlangt eigentlich nach
der originalen Blaskapelle, aber auch dem
Klavier macht es hier Spaß. Der Steinway
Modell D ist für diese Musik ideal, denn er ist
universell im Klang, kann für alle Instrumente
stehen, hat die Durchschlagskraft für die
Härten des Klaviersatzes von Strawinsky,
aber auch die zarten Töne für die Pirouetten
der Zirkusprinzessin auf dem Seil in der Polka.

Alexander Scriabin ist eine schillernde
Person der neueren Musik, ein Mystiker,
Phantast, Pianist ersten Ranges, der sich in
seinem Œuvre fast ausschließlich dem Kla-
vier gewidmet hat. Die Vierte Sonate Fis-Dur
op.30 entstand 1903 und steht ähnlich wie
Bergs Sonate kurz vor dem endgültigen Ab-
schied von der traditionellen Tonalität.
Scriabins Tonsprache hat neben ausgepräg-
ter Klangsinnlichkeit eine starke rhythmische
Komponente, der virtuose Klaviersatz erfor-
dert Kraft und Brio, eine Kombination, die
wir im großen Modell (308 cm) von Fazioli
wiederfanden.

Alban Berg erprobte seine extremen
Ausdruckswelten quasi als Gesellenstück in
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Nicht nur Pianisten, auch viele Konzert-
besucher kennen die Unterschiede zwischen
verschiedenen Flügeln. Schwerer fällt es da-
gegen bisweilen, bei einer Aufnahme im
nachhinein zu erkennen, welche Marke be-
nutzt worden ist. Die Aufnahmetechnik und
vieles andere beeinflussen den Klang stark.
Es läßt sich nicht mehr auseinander halten, in
welchem Maße z. B. eine klangliche Färbung
durch die Mikrofone einerseits und durch
das Instrument andererseits bestimmt wur-
de. „Ist es überhaupt möglich, das unter-
schiedliche Timbre einzelner Marken auf ei-
nem Tonträger zu Gehör zu bringen?“ Die-
ser Frage – und nicht etwa der nach dem
schönsten Instrument – wollten wir mit dem
vorliegenden Projekt nachgehen.

Wir bemühten uns, keines der fünf Instru-
mente zu bevorzugen und alle so gut wie
möglich zu präsentieren. Objektiv gleich wa-
ren bei allen Aufnahmen die folgenden Para-
meter:
– der Aufnahmeraum
– die komplette Übertragungskette von den

Mikrofonen bis zum Aufzeichnungsgerät
– der Standort, die Höhe und die Aus-
richtung der Mikrofone
– der Abstand des Mikrofonstativs bis zum
äußeren Rand des Flügels
– die Höhe der Stimmung (Kammerton a =
442 Hz)
– die Stücke von Boris Blacher und natürlich
– der Pianist

Alle Aufnahmen fanden innerhalb einer
Woche statt. Die Abfolge der Blacher Stücke
entspricht der alphabetischen Liste der Her-
stellerfirmen; die übrigen Werke erscheinen
in der entgegengesetzten Reihenfolge.

ZUM KLANG DER AUFNAHME
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der Ausbildung bei Arnold Schönberg an sei-
ner Sonate op.1. Sie wurde 1909 in Wien ge-
schrieben und erklingt hier natürlich auf dem
Instrument, das ihr Schöpfer selbst spielte:
ein Bösendorfer Imperial. Dieser Flügel hat
die warme Tiefe im Klang und große dynami-
sche Möglichkeiten. Das Werk übt auf mich
immer eine große Faszination durch sein
ganz spezielles Timbre aus, die Sonate (ein-
sätzig geblieben, obwohl größer geplant,
Schönberg segnete die Form der Einsätzig-
keit mit den Worten ab, es sei nun alles ge-
sagt, das Stück zu Ende) streift noch ganz
leicht die Tonalität h-Moll, schwingt sich aber
in einem ständig ,Ausdruck‘ verlangenden
Bogen von einer harmonischen Kühnheit zur
nächsten. Adorno hat diese Sonate in einem
Aufsatz über „den Meister des kleinsten
Übergangs“ sehr schön analysiert.

Karlheinz Stockhausen schrieb sein
Klavierstück IX im Jahre 1961. Die Grundidee
dieses Werkes ist „der Übergang von hoher
rhythmischer Regelmäßigkeit zu rhythmi-
scher Auflösung“ (Herbert Henck). „Periodi-
zität und eine ganze Reihe von Graden der
Aperiodizität. Starre, ,monotone‘ Ereignisse

verwandeln sich in flexible, ,polytone‘; sie
stehen unvermittelt schroff nebeneinander
oder mischen sich in stets neuen Verbindun-
gen“ (Karlheinz Stockhausen). „Das Ganze
ist ein Glücksfall der Harmonie von Extre-
men: primitiv und raffiniert, didaktisch und
unterhaltsam, simpel und virtuos“ (Klaus
Billing). Die gläsernen Klänge dieses Stückes,
die Abgründe zwischen schwarzem Baß und
schwerelosem Diskant schienen uns sehr gut
zum großen Flügel EN von Bechstein zu
passen; die langen Nachhallzeiten dieses In-
strumentes geben den Mischklängen Stock-
hausens etwas Unirdisches, Schwebendes,
ganz neue Töne entstehen durch Überlage-
rung von Obertönen.

Wenn nun jeder Flügel mit einem Werk
erklingt, das eine Affinität zum jeweiligen
Klangcharakter haben soll, ist doch ein Ver-
gleich nur wie zwischen Äpfeln und Birnen
möglich: es ist alles Obst oder alles Klavier.
Ich suchte lange nach einem Stück, das über-
all angemessen erklingen kann, so kurz ist,
um auch beim fünften Hören noch unter-
haltsam zu sein und das möglichst breite
klangliche Anforderungen stellt. Ich wurde

fündig bei Boris Blacher. Seine kurzen
Stücke aus dem Jahr 1943 bieten neben einer
am Jazz (man bedenke die Entstehungszeit!)
orientierten Sprache auch quasi Kontra-
punktisches (im zweiten Stück), die Lineari-
tät läßt die Flügel gleichsam „an sich“ klingen.
So mag man sich an diesem Beispiel seine
Lieblingsklangwolke suchen und finden, daß
auch auf anderen Wolken schöne Klavier-
klänge den Hörer erfreuen können.

  Gerrit Zitterbart

wurde 1952 in Göttingen geboren. Nach dem
Abitur 1971 begann er ein Studium an der
Hochschule für Musik und Theater Hanno-
ver bei Erika Haase, das er nach der Künst-
lerischen Reifeprüfung in der Solistenklasse
bei Karl Engel fortsetzte. Neben dem Studi-
um besuchte der junge Pianist Kurse am Mo-
zarteum in Salzburg bei Hans Leygraf, er er-
hielt Kammermusikunterricht bei Carl See-
mann und György Sebök. 1979 wurde das
Studium mit dem Konzertexamen an der

Hochschule Hannover abgeschlosssen, es
folgten noch fruchtbare Begegnungen mit
Stefan Askenase. 1976 gründete Gerrit
Zitterbart mit Ulrich Beetz und Birgit
Erichson das Abegg Trio. Das Trio erhielt
wichtige Auszeichnungen (Colmar, Bonn,
Genf, Bordeaux, Hannover, Zwickau), mach-
te weltweite Tourneen und spielte zahlrei-
che CDs ein, die mehrfach beim „Preis der
Deutschen Schallplattenkritik“ ausgezeich-
net wurden. Preise in Kammermusikwett-
bewerben in Zürich, Hannover und Florenz
in verschiedenen Duos mit Cello, Flöte und
Violine sind die Früchte der umfänglichen
weiteren kammermusikalischen Aktivitäten
Gerrit Zitterbarts. Solistisch trat der Pianist
seit Anfang der 70er Jahre in zahlreichen
Klavierabenden und Orchesterkonzerten
auf, er wurde vom Deutschen Musikrat zwei-
mal durch die Aufnahme in die Künstlerliste
der „Konzerte junger Künstler“ gefördert.
Auf dem Label TACET sind bereits CDs mit
Werken von Mozart, Beethoven und Chopin
erschienen. Seit 1981 betreut Gerrit Zitter-
bart eine Klavierklasse an der Hochschule für
Musik und Theater Hannover.
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mer schnell als Strawinsky erkennen. Die Pia-
no-Rag-Music entstand 1919, als der Jazz in die
Alte Welt überzuschwappen begann, das
Stück ist Artur Rubinstein gewidmet, der es
aber nie gespielt hat. Der parodistische Ef-
fekt eines originalen Ragtime wird überhöht
durch eine komplexe Rhythmik, die Strawin-
sky durch das Fortlassen von Taktstrichen
ganz einfach erscheinen läßt. Der Tango aus
dem Jahre 1940 ist eine humoristische Spie-
lerei ähnlicher Art, hier wird ein Tango nur
durch kleine ironische Färbungen zu „Stra-
winsky“, die äußere Form des Ablaufs und
der Grundstimmung bleibt ganz erhalten.
Das dritte Stück auf dieser Aufnahme ist wie-
derum Parodie, diesmal gleich für eine ganze
Elefantenherde: die Circus-Polka wurde als
Ballettmusik für das Elefantenballett des
Barum & Bailey Circus in New York in der
Choreographie von George Balachine ge-
schrieben (1942) und ist Zirkusmusik rein-

ster Sorte. Das Zitat von Schubert (Militär-
marsch) am Schluß verlangt eigentlich nach
der originalen Blaskapelle, aber auch dem
Klavier macht es hier Spaß. Der Steinway
Modell D ist für diese Musik ideal, denn er ist
universell im Klang, kann für alle Instrumente
stehen, hat die Durchschlagskraft für die
Härten des Klaviersatzes von Strawinsky,
aber auch die zarten Töne für die Pirouetten
der Zirkusprinzessin auf dem Seil in der Polka.

Alexander Scriabin ist eine schillernde
Person der neueren Musik, ein Mystiker,
Phantast, Pianist ersten Ranges, der sich in
seinem Œuvre fast ausschließlich dem Kla-
vier gewidmet hat. Die Vierte Sonate Fis-Dur
op.30 entstand 1903 und steht ähnlich wie
Bergs Sonate kurz vor dem endgültigen Ab-
schied von der traditionellen Tonalität.
Scriabins Tonsprache hat neben ausgepräg-
ter Klangsinnlichkeit eine starke rhythmische
Komponente, der virtuose Klaviersatz erfor-
dert Kraft und Brio, eine Kombination, die
wir im großen Modell (308 cm) von Fazioli
wiederfanden.

Alban Berg erprobte seine extremen
Ausdruckswelten quasi als Gesellenstück in
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Nicht nur Pianisten, auch viele Konzert-
besucher kennen die Unterschiede zwischen
verschiedenen Flügeln. Schwerer fällt es da-
gegen bisweilen, bei einer Aufnahme im
nachhinein zu erkennen, welche Marke be-
nutzt worden ist. Die Aufnahmetechnik und
vieles andere beeinflussen den Klang stark.
Es läßt sich nicht mehr auseinander halten, in
welchem Maße z. B. eine klangliche Färbung
durch die Mikrofone einerseits und durch
das Instrument andererseits bestimmt wur-
de. „Ist es überhaupt möglich, das unter-
schiedliche Timbre einzelner Marken auf ei-
nem Tonträger zu Gehör zu bringen?“ Die-
ser Frage – und nicht etwa der nach dem
schönsten Instrument – wollten wir mit dem
vorliegenden Projekt nachgehen.

Wir bemühten uns, keines der fünf Instru-
mente zu bevorzugen und alle so gut wie
möglich zu präsentieren. Objektiv gleich wa-
ren bei allen Aufnahmen die folgenden Para-
meter:
– der Aufnahmeraum
– die komplette Übertragungskette von den

Mikrofonen bis zum Aufzeichnungsgerät
– der Standort, die Höhe und die Aus-
richtung der Mikrofone
– der Abstand des Mikrofonstativs bis zum
äußeren Rand des Flügels
– die Höhe der Stimmung (Kammerton a =
442 Hz)
– die Stücke von Boris Blacher und natürlich
– der Pianist

Alle Aufnahmen fanden innerhalb einer
Woche statt. Die Abfolge der Blacher Stücke
entspricht der alphabetischen Liste der Her-
stellerfirmen; die übrigen Werke erscheinen
in der entgegengesetzten Reihenfolge.

ZUM KLANG DER AUFNAHME
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der Ausbildung bei Arnold Schönberg an sei-
ner Sonate op.1. Sie wurde 1909 in Wien ge-
schrieben und erklingt hier natürlich auf dem
Instrument, das ihr Schöpfer selbst spielte:
ein Bösendorfer Imperial. Dieser Flügel hat
die warme Tiefe im Klang und große dynami-
sche Möglichkeiten. Das Werk übt auf mich
immer eine große Faszination durch sein
ganz spezielles Timbre aus, die Sonate (ein-
sätzig geblieben, obwohl größer geplant,
Schönberg segnete die Form der Einsätzig-
keit mit den Worten ab, es sei nun alles ge-
sagt, das Stück zu Ende) streift noch ganz
leicht die Tonalität h-Moll, schwingt sich aber
in einem ständig ,Ausdruck‘ verlangenden
Bogen von einer harmonischen Kühnheit zur
nächsten. Adorno hat diese Sonate in einem
Aufsatz über „den Meister des kleinsten
Übergangs“ sehr schön analysiert.

Karlheinz Stockhausen schrieb sein
Klavierstück IX im Jahre 1961. Die Grundidee
dieses Werkes ist „der Übergang von hoher
rhythmischer Regelmäßigkeit zu rhythmi-
scher Auflösung“ (Herbert Henck). „Periodi-
zität und eine ganze Reihe von Graden der
Aperiodizität. Starre, ,monotone‘ Ereignisse

verwandeln sich in flexible, ,polytone‘; sie
stehen unvermittelt schroff nebeneinander
oder mischen sich in stets neuen Verbindun-
gen“ (Karlheinz Stockhausen). „Das Ganze
ist ein Glücksfall der Harmonie von Extre-
men: primitiv und raffiniert, didaktisch und
unterhaltsam, simpel und virtuos“ (Klaus
Billing). Die gläsernen Klänge dieses Stückes,
die Abgründe zwischen schwarzem Baß und
schwerelosem Diskant schienen uns sehr gut
zum großen Flügel EN von Bechstein zu
passen; die langen Nachhallzeiten dieses In-
strumentes geben den Mischklängen Stock-
hausens etwas Unirdisches, Schwebendes,
ganz neue Töne entstehen durch Überlage-
rung von Obertönen.

Wenn nun jeder Flügel mit einem Werk
erklingt, das eine Affinität zum jeweiligen
Klangcharakter haben soll, ist doch ein Ver-
gleich nur wie zwischen Äpfeln und Birnen
möglich: es ist alles Obst oder alles Klavier.
Ich suchte lange nach einem Stück, das über-
all angemessen erklingen kann, so kurz ist,
um auch beim fünften Hören noch unter-
haltsam zu sein und das möglichst breite
klangliche Anforderungen stellt. Ich wurde

fündig bei Boris Blacher. Seine kurzen
Stücke aus dem Jahr 1943 bieten neben einer
am Jazz (man bedenke die Entstehungszeit!)
orientierten Sprache auch quasi Kontra-
punktisches (im zweiten Stück), die Lineari-
tät läßt die Flügel gleichsam „an sich“ klingen.
So mag man sich an diesem Beispiel seine
Lieblingsklangwolke suchen und finden, daß
auch auf anderen Wolken schöne Klavier-
klänge den Hörer erfreuen können.

  Gerrit Zitterbart

wurde 1952 in Göttingen geboren. Nach dem
Abitur 1971 begann er ein Studium an der
Hochschule für Musik und Theater Hanno-
ver bei Erika Haase, das er nach der Künst-
lerischen Reifeprüfung in der Solistenklasse
bei Karl Engel fortsetzte. Neben dem Studi-
um besuchte der junge Pianist Kurse am Mo-
zarteum in Salzburg bei Hans Leygraf, er er-
hielt Kammermusikunterricht bei Carl See-
mann und György Sebök. 1979 wurde das
Studium mit dem Konzertexamen an der

Hochschule Hannover abgeschlosssen, es
folgten noch fruchtbare Begegnungen mit
Stefan Askenase. 1976 gründete Gerrit
Zitterbart mit Ulrich Beetz und Birgit
Erichson das Abegg Trio. Das Trio erhielt
wichtige Auszeichnungen (Colmar, Bonn,
Genf, Bordeaux, Hannover, Zwickau), mach-
te weltweite Tourneen und spielte zahlrei-
che CDs ein, die mehrfach beim „Preis der
Deutschen Schallplattenkritik“ ausgezeich-
net wurden. Preise in Kammermusikwett-
bewerben in Zürich, Hannover und Florenz
in verschiedenen Duos mit Cello, Flöte und
Violine sind die Früchte der umfänglichen
weiteren kammermusikalischen Aktivitäten
Gerrit Zitterbarts. Solistisch trat der Pianist
seit Anfang der 70er Jahre in zahlreichen
Klavierabenden und Orchesterkonzerten
auf, er wurde vom Deutschen Musikrat zwei-
mal durch die Aufnahme in die Künstlerliste
der „Konzerte junger Künstler“ gefördert.
Auf dem Label TACET sind bereits CDs mit
Werken von Mozart, Beethoven und Chopin
erschienen. Seit 1981 betreut Gerrit Zitter-
bart eine Klavierklasse an der Hochschule für
Musik und Theater Hannover.
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Etwa im Jahre 1990 kam Andreas Spreer und
mir während einer Aufnahme die Idee, ein-
mal auf einer CD den Unterschied der Klang-
eigenheiten verschiedener Flügel zu demon-
strieren. Diese Idee entstand aus der Be-
schäftigung vornehmlich mit Bösendorfer-
und Steinway-Flügeln, deren unterschiedli-
cher „Sound“ uns immer wieder faszinierte.
Aus diesem Grundgedanken entwickelte sich
allmählich der Plan, möglichst viele in Kon-
zertsälen anzutreffende Marken von Flügeln
mit ihren Flaggschiffen an Hand von charak-
teristischen Klangbeispielen vorzuführen.

Die wichtigste Überlegung war das Pro-
gramm, denn alle sollten sich gut präsentie-
ren können, es sollte ein interessantes,
abwechslungsreiches Programm werden.
Nach vielen verworfenen Konzepten kam
uns der Gedanke, ein nur der Musik des
20. Jahrhunderts gewidmetes Programm zu-
sammenzustellen: hier gibt es klanglich sehr
unterschiedliche Konzepte der Komponi-
sten, gibt es reizvolle Kontraste und einen
großen Fundus von Stücken, die nicht jeder-

mann geläufig sind. Hinzu kam die eigen-
nützige Möglichkeit, mir sehr liebgewordene
Stücke in einem ganz anderen Zusammen-
hang gemeinsam aufzunehmen, jedes für sich
stehen zu lassen und jedes in einer mir ad-
äquat erscheinenden Klangwelt darstellen zu
könen.

Claude Debussy wollte mit seiner L’isle
joyeuse von 1904 die pianistischen Schwierig-
keiten von Balakirews Islamey übertrumpfen,
er sagte stolz „Mon dieu, wie ist das schwer
zu spielen, dieses Stück vereinigt in sich, wie
es mir scheinen will, alle Arten, mit dem Kla-
vier umzugehen, denn es verbindet Kraft und
Anmut, wenn ich so sagen darf.“ Angeregt
wurde das Werk von Watteaus Bild
„Embarquement pour Cythère“, aber die
klangliche Umsetzung der Malerei hat sehr
viel mehr Esprit, Kraft und Sinnlichkeit als
das Vorbild! Für das „Klavier ohne Hämmer“
Debussy’s schien der Flügel von Yamaha
das rechte Timbre in diesem Reigen von Flü-
geln zu haben.
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der Neuen Musik auf mehreren Positionen
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Nicht nur Pianisten, auch viele Konzert-
besucher kennen die Unterschiede zwischen
verschiedenen Flügeln. Schwerer fällt es da-
gegen bisweilen, bei einer Aufnahme im
nachhinein zu erkennen, welche Marke be-
nutzt worden ist. Die Aufnahmetechnik und
vieles andere beeinflussen den Klang stark.
Es läßt sich nicht mehr auseinander halten, in
welchem Maße z. B. eine klangliche Färbung
durch die Mikrofone einerseits und durch
das Instrument andererseits bestimmt wur-
de. „Ist es überhaupt möglich, das unter-
schiedliche Timbre einzelner Marken auf ei-
nem Tonträger zu Gehör zu bringen?“ Die-
ser Frage – und nicht etwa der nach dem
schönsten Instrument – wollten wir mit dem
vorliegenden Projekt nachgehen.

Wir bemühten uns, keines der fünf Instru-
mente zu bevorzugen und alle so gut wie
möglich zu präsentieren. Objektiv gleich wa-
ren bei allen Aufnahmen die folgenden Para-
meter:
– der Aufnahmeraum
– die komplette Übertragungskette von den

Mikrofonen bis zum Aufzeichnungsgerät
– der Standort, die Höhe und die Aus-
richtung der Mikrofone
– der Abstand des Mikrofonstativs bis zum
äußeren Rand des Flügels
– die Höhe der Stimmung (Kammerton a =
442 Hz)
– die Stücke von Boris Blacher und natürlich
– der Pianist

Alle Aufnahmen fanden innerhalb einer
Woche statt. Die Abfolge der Blacher Stücke
entspricht der alphabetischen Liste der Her-
stellerfirmen; die übrigen Werke erscheinen
in der entgegengesetzten Reihenfolge.
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der Ausbildung bei Arnold Schönberg an sei-
ner Sonate op.1. Sie wurde 1909 in Wien ge-
schrieben und erklingt hier natürlich auf dem
Instrument, das ihr Schöpfer selbst spielte:
ein Bösendorfer Imperial. Dieser Flügel hat
die warme Tiefe im Klang und große dynami-
sche Möglichkeiten. Das Werk übt auf mich
immer eine große Faszination durch sein
ganz spezielles Timbre aus, die Sonate (ein-
sätzig geblieben, obwohl größer geplant,
Schönberg segnete die Form der Einsätzig-
keit mit den Worten ab, es sei nun alles ge-
sagt, das Stück zu Ende) streift noch ganz
leicht die Tonalität h-Moll, schwingt sich aber
in einem ständig ,Ausdruck‘ verlangenden
Bogen von einer harmonischen Kühnheit zur
nächsten. Adorno hat diese Sonate in einem
Aufsatz über „den Meister des kleinsten
Übergangs“ sehr schön analysiert.

Karlheinz Stockhausen schrieb sein
Klavierstück IX im Jahre 1961. Die Grundidee
dieses Werkes ist „der Übergang von hoher
rhythmischer Regelmäßigkeit zu rhythmi-
scher Auflösung“ (Herbert Henck). „Periodi-
zität und eine ganze Reihe von Graden der
Aperiodizität. Starre, ,monotone‘ Ereignisse

verwandeln sich in flexible, ,polytone‘; sie
stehen unvermittelt schroff nebeneinander
oder mischen sich in stets neuen Verbindun-
gen“ (Karlheinz Stockhausen). „Das Ganze
ist ein Glücksfall der Harmonie von Extre-
men: primitiv und raffiniert, didaktisch und
unterhaltsam, simpel und virtuos“ (Klaus
Billing). Die gläsernen Klänge dieses Stückes,
die Abgründe zwischen schwarzem Baß und
schwerelosem Diskant schienen uns sehr gut
zum großen Flügel EN von Bechstein zu
passen; die langen Nachhallzeiten dieses In-
strumentes geben den Mischklängen Stock-
hausens etwas Unirdisches, Schwebendes,
ganz neue Töne entstehen durch Überlage-
rung von Obertönen.

Wenn nun jeder Flügel mit einem Werk
erklingt, das eine Affinität zum jeweiligen
Klangcharakter haben soll, ist doch ein Ver-
gleich nur wie zwischen Äpfeln und Birnen
möglich: es ist alles Obst oder alles Klavier.
Ich suchte lange nach einem Stück, das über-
all angemessen erklingen kann, so kurz ist,
um auch beim fünften Hören noch unter-
haltsam zu sein und das möglichst breite
klangliche Anforderungen stellt. Ich wurde

fündig bei Boris Blacher. Seine kurzen
Stücke aus dem Jahr 1943 bieten neben einer
am Jazz (man bedenke die Entstehungszeit!)
orientierten Sprache auch quasi Kontra-
punktisches (im zweiten Stück), die Lineari-
tät läßt die Flügel gleichsam „an sich“ klingen.
So mag man sich an diesem Beispiel seine
Lieblingsklangwolke suchen und finden, daß
auch auf anderen Wolken schöne Klavier-
klänge den Hörer erfreuen können.

  Gerrit Zitterbart

wurde 1952 in Göttingen geboren. Nach dem
Abitur 1971 begann er ein Studium an der
Hochschule für Musik und Theater Hanno-
ver bei Erika Haase, das er nach der Künst-
lerischen Reifeprüfung in der Solistenklasse
bei Karl Engel fortsetzte. Neben dem Studi-
um besuchte der junge Pianist Kurse am Mo-
zarteum in Salzburg bei Hans Leygraf, er er-
hielt Kammermusikunterricht bei Carl See-
mann und György Sebök. 1979 wurde das
Studium mit dem Konzertexamen an der

Hochschule Hannover abgeschlosssen, es
folgten noch fruchtbare Begegnungen mit
Stefan Askenase. 1976 gründete Gerrit
Zitterbart mit Ulrich Beetz und Birgit
Erichson das Abegg Trio. Das Trio erhielt
wichtige Auszeichnungen (Colmar, Bonn,
Genf, Bordeaux, Hannover, Zwickau), mach-
te weltweite Tourneen und spielte zahlrei-
che CDs ein, die mehrfach beim „Preis der
Deutschen Schallplattenkritik“ ausgezeich-
net wurden. Preise in Kammermusikwett-
bewerben in Zürich, Hannover und Florenz
in verschiedenen Duos mit Cello, Flöte und
Violine sind die Früchte der umfänglichen
weiteren kammermusikalischen Aktivitäten
Gerrit Zitterbarts. Solistisch trat der Pianist
seit Anfang der 70er Jahre in zahlreichen
Klavierabenden und Orchesterkonzerten
auf, er wurde vom Deutschen Musikrat zwei-
mal durch die Aufnahme in die Künstlerliste
der „Konzerte junger Künstler“ gefördert.
Auf dem Label TACET sind bereits CDs mit
Werken von Mozart, Beethoven und Chopin
erschienen. Seit 1981 betreut Gerrit Zitter-
bart eine Klavierklasse an der Hochschule für
Musik und Theater Hannover.
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Etwa im Jahre 1990 kam Andreas Spreer und
mir während einer Aufnahme die Idee, ein-
mal auf einer CD den Unterschied der Klang-
eigenheiten verschiedener Flügel zu demon-
strieren. Diese Idee entstand aus der Be-
schäftigung vornehmlich mit Bösendorfer-
und Steinway-Flügeln, deren unterschiedli-
cher „Sound“ uns immer wieder faszinierte.
Aus diesem Grundgedanken entwickelte sich
allmählich der Plan, möglichst viele in Kon-
zertsälen anzutreffende Marken von Flügeln
mit ihren Flaggschiffen an Hand von charak-
teristischen Klangbeispielen vorzuführen.

Die wichtigste Überlegung war das Pro-
gramm, denn alle sollten sich gut präsentie-
ren können, es sollte ein interessantes,
abwechslungsreiches Programm werden.
Nach vielen verworfenen Konzepten kam
uns der Gedanke, ein nur der Musik des
20. Jahrhunderts gewidmetes Programm zu-
sammenzustellen: hier gibt es klanglich sehr
unterschiedliche Konzepte der Komponi-
sten, gibt es reizvolle Kontraste und einen
großen Fundus von Stücken, die nicht jeder-

mann geläufig sind. Hinzu kam die eigen-
nützige Möglichkeit, mir sehr liebgewordene
Stücke in einem ganz anderen Zusammen-
hang gemeinsam aufzunehmen, jedes für sich
stehen zu lassen und jedes in einer mir ad-
äquat erscheinenden Klangwelt darstellen zu
könen.

Claude Debussy wollte mit seiner L’isle
joyeuse von 1904 die pianistischen Schwierig-
keiten von Balakirews Islamey übertrumpfen,
er sagte stolz „Mon dieu, wie ist das schwer
zu spielen, dieses Stück vereinigt in sich, wie
es mir scheinen will, alle Arten, mit dem Kla-
vier umzugehen, denn es verbindet Kraft und
Anmut, wenn ich so sagen darf.“ Angeregt
wurde das Werk von Watteaus Bild
„Embarquement pour Cythère“, aber die
klangliche Umsetzung der Malerei hat sehr
viel mehr Esprit, Kraft und Sinnlichkeit als
das Vorbild! Für das „Klavier ohne Hämmer“
Debussy’s schien der Flügel von Yamaha
das rechte Timbre in diesem Reigen von Flü-
geln zu haben.

Igor Strawinsky steht im Zusammen-
hang mit seiner Einordnung in die Szenerie
der Neuen Musik auf mehreren Positionen

gleichzeitig. Seine Klassizität, seine Lust am
Parodieren, an der Verarbeitung anderer
Stilelemente (siehe hier Jazz und Tango), die
kühne Harmonik, rhythmische Delikatesse
läßt ihn uns in allen Verkleidungen doch im-
mer schnell als Strawinsky erkennen. Die Pia-
no-Rag-Music entstand 1919, als der Jazz in die
Alte Welt überzuschwappen begann, das
Stück ist Artur Rubinstein gewidmet, der es
aber nie gespielt hat. Der parodistische Ef-
fekt eines originalen Ragtime wird überhöht
durch eine komplexe Rhythmik, die Strawin-
sky durch das Fortlassen von Taktstrichen
ganz einfach erscheinen läßt. Der Tango aus
dem Jahre 1940 ist eine humoristische Spie-
lerei ähnlicher Art, hier wird ein Tango nur
durch kleine ironische Färbungen zu „Stra-
winsky“, die äußere Form des Ablaufs und
der Grundstimmung bleibt ganz erhalten.
Das dritte Stück auf dieser Aufnahme ist wie-
derum Parodie, diesmal gleich für eine ganze
Elefantenherde: die Circus-Polka wurde als
Ballettmusik für das Elefantenballett des
Barum & Bailey Circus in New York in der
Choreographie von George Balachine ge-
schrieben (1942) und ist Zirkusmusik rein-

ster Sorte. Das Zitat von Schubert (Militär-
marsch) am Schluß verlangt eigentlich nach
der originalen Blaskapelle, aber auch dem
Klavier macht es hier Spaß. Der Steinway
Modell D ist für diese Musik ideal, denn er ist
universell im Klang, kann für alle Instrumente
stehen, hat die Durchschlagskraft für die
Härten des Klaviersatzes von Strawinsky,
aber auch die zarten Töne für die Pirouetten
der Zirkusprinzessin auf dem Seil in der Polka.

Alexander Scriabin ist eine schillernde
Person der neueren Musik, ein Mystiker,
Phantast, Pianist ersten Ranges, der sich in
seinem Œuvre fast ausschließlich dem Kla-
vier gewidmet hat. Die Vierte Sonate Fis-Dur
op.30 entstand 1903 und steht ähnlich wie
Bergs Sonate kurz vor dem endgültigen Ab-
schied von der traditionellen Tonalität.
Scriabins Tonsprache hat neben ausgepräg-
ter Klangsinnlichkeit eine starke rhythmische
Komponente, der virtuose Klaviersatz erfor-
dert Kraft und Brio, eine Kombination, die
wir im großen Modell (308 cm) von Fazioli
wiederfanden.

Alban Berg erprobte seine extremen
Ausdruckswelten quasi als Gesellenstück in
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Nicht nur Pianisten, auch viele Konzert-
besucher kennen die Unterschiede zwischen
verschiedenen Flügeln. Schwerer fällt es da-
gegen bisweilen, bei einer Aufnahme im
nachhinein zu erkennen, welche Marke be-
nutzt worden ist. Die Aufnahmetechnik und
vieles andere beeinflussen den Klang stark.
Es läßt sich nicht mehr auseinander halten, in
welchem Maße z. B. eine klangliche Färbung
durch die Mikrofone einerseits und durch
das Instrument andererseits bestimmt wur-
de. „Ist es überhaupt möglich, das unter-
schiedliche Timbre einzelner Marken auf ei-
nem Tonträger zu Gehör zu bringen?“ Die-
ser Frage – und nicht etwa der nach dem
schönsten Instrument – wollten wir mit dem
vorliegenden Projekt nachgehen.

Wir bemühten uns, keines der fünf Instru-
mente zu bevorzugen und alle so gut wie
möglich zu präsentieren. Objektiv gleich wa-
ren bei allen Aufnahmen die folgenden Para-
meter:
– der Aufnahmeraum
– die komplette Übertragungskette von den

Mikrofonen bis zum Aufzeichnungsgerät
– der Standort, die Höhe und die Aus-
richtung der Mikrofone
– der Abstand des Mikrofonstativs bis zum
äußeren Rand des Flügels
– die Höhe der Stimmung (Kammerton a =
442 Hz)
– die Stücke von Boris Blacher und natürlich
– der Pianist

Alle Aufnahmen fanden innerhalb einer
Woche statt. Die Abfolge der Blacher Stücke
entspricht der alphabetischen Liste der Her-
stellerfirmen; die übrigen Werke erscheinen
in der entgegengesetzten Reihenfolge.
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der Ausbildung bei Arnold Schönberg an sei-
ner Sonate op.1. Sie wurde 1909 in Wien ge-
schrieben und erklingt hier natürlich auf dem
Instrument, das ihr Schöpfer selbst spielte:
ein Bösendorfer Imperial. Dieser Flügel hat
die warme Tiefe im Klang und große dynami-
sche Möglichkeiten. Das Werk übt auf mich
immer eine große Faszination durch sein
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sätzig geblieben, obwohl größer geplant,
Schönberg segnete die Form der Einsätzig-
keit mit den Worten ab, es sei nun alles ge-
sagt, das Stück zu Ende) streift noch ganz
leicht die Tonalität h-Moll, schwingt sich aber
in einem ständig ,Ausdruck‘ verlangenden
Bogen von einer harmonischen Kühnheit zur
nächsten. Adorno hat diese Sonate in einem
Aufsatz über „den Meister des kleinsten
Übergangs“ sehr schön analysiert.

Karlheinz Stockhausen schrieb sein
Klavierstück IX im Jahre 1961. Die Grundidee
dieses Werkes ist „der Übergang von hoher
rhythmischer Regelmäßigkeit zu rhythmi-
scher Auflösung“ (Herbert Henck). „Periodi-
zität und eine ganze Reihe von Graden der
Aperiodizität. Starre, ,monotone‘ Ereignisse

verwandeln sich in flexible, ,polytone‘; sie
stehen unvermittelt schroff nebeneinander
oder mischen sich in stets neuen Verbindun-
gen“ (Karlheinz Stockhausen). „Das Ganze
ist ein Glücksfall der Harmonie von Extre-
men: primitiv und raffiniert, didaktisch und
unterhaltsam, simpel und virtuos“ (Klaus
Billing). Die gläsernen Klänge dieses Stückes,
die Abgründe zwischen schwarzem Baß und
schwerelosem Diskant schienen uns sehr gut
zum großen Flügel EN von Bechstein zu
passen; die langen Nachhallzeiten dieses In-
strumentes geben den Mischklängen Stock-
hausens etwas Unirdisches, Schwebendes,
ganz neue Töne entstehen durch Überlage-
rung von Obertönen.

Wenn nun jeder Flügel mit einem Werk
erklingt, das eine Affinität zum jeweiligen
Klangcharakter haben soll, ist doch ein Ver-
gleich nur wie zwischen Äpfeln und Birnen
möglich: es ist alles Obst oder alles Klavier.
Ich suchte lange nach einem Stück, das über-
all angemessen erklingen kann, so kurz ist,
um auch beim fünften Hören noch unter-
haltsam zu sein und das möglichst breite
klangliche Anforderungen stellt. Ich wurde

fündig bei Boris Blacher. Seine kurzen
Stücke aus dem Jahr 1943 bieten neben einer
am Jazz (man bedenke die Entstehungszeit!)
orientierten Sprache auch quasi Kontra-
punktisches (im zweiten Stück), die Lineari-
tät läßt die Flügel gleichsam „an sich“ klingen.
So mag man sich an diesem Beispiel seine
Lieblingsklangwolke suchen und finden, daß
auch auf anderen Wolken schöne Klavier-
klänge den Hörer erfreuen können.

  Gerrit Zitterbart
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wichtige Auszeichnungen (Colmar, Bonn,
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te weltweite Tourneen und spielte zahlrei-
che CDs ein, die mehrfach beim „Preis der
Deutschen Schallplattenkritik“ ausgezeich-
net wurden. Preise in Kammermusikwett-
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Around 1990, whilst Andreas Spreer and I
were making a recording, we hit upon the
idea of demonstrating on one CD the char-
acteristic sounds of different types of grand
piano. This idea arose because we worked
largely with Bösendorf and Steinway grand
pianos and were forever fascinated by their
different sounds. From this basic idea we
gradually developed the plan of demonstrat-
ing the showpiece grand pianos of as many
different manufacturers as possible generally
to be found in concert halls, using character-
istic musical examples.

Our most important consideration was
the choice of repertoire, as we wanted each
instrument to have the chance of presenting
itself to best effect and the selection of music
to be interesting and varied. After discarding
a number of drafts we hit on the idea of com-
piling an album consisting entirely of twenti-
eth century music, as it offers such a wide va-
riety of different-sounding concepts from dif-
ferent composers, intriguing contrasts and a
large range of pieces not well known to most

people. Also, I had selfish reasons for want-
ing to have the chance to record all together
works which I had grown to love, in a com-
pletely different context, to let each piece
stand as it was, and to perform each piece in
the musical setting which I felt was right.

Claude Debussy with his L’isle joyeuse of
1904 wanted to outdo the technical difficulty
of Balakirev’s Islamey. He said proudly: “Mon
dieu, how hard this is to play, this piece com-
bines within itself, it seems to me, all man-
ners of playing the piano, it combines power
and gracefulness, if I may be permitted to say
so.” The work was inspired by Watteau’s
picture “Embarquement pour Cythère”, but
the musical version has far more spirit,
power and sensuality than the painting on
which it was modelled. For the “piano with-
out hammers” of Debussy, the grand piano
by Yamaha seemed to offer the right tim-
bre from this round of pianos.

Igor Strawinsky is ranked in the scenery
of new music and occupies several positions
at the same time with his exemplariness, his
love of parody and of using other stylistic ele-
ments (here he included jazz and tango), his

bold harmonics and his exquisite use of
rhythm; and yet in all his guises he is always
quickly recognisable as Stravinsky. His Piano
Rag Music was written in 1919, as jazz was
beginning to overflow into the Old World;
the piece is dedicated to Artur Rubinstein,
who, however, never played it. The paro-
distic effect of an original ragtime is intensi-
fied by a complex rhythm, which Stravinsky
made appear quite simple by leaving out the
bar lines. The Tango from 1940 is a humo-
ristic play of a similar kind. Here a tango is
rendered “Stravinsky-like” merely by means
of ironical nuances; the external form of the
music and of the basic mood remains the
same. The third piece on this recording is an-
other parody, this time for a whole herd of
elephants: the Circus Polka was written as bal-
let music for the Elephant Ballet of the
Barnum & Bailey Circus in New York in the
choreography of George Balanchine (1942)
and is purest circus music. The quotation
from Schubert’s Military March at the end
really calls for the original brass band, but it is
fun even for the piano. The Steinway Model
D was ideal for this music, for it has a univer-

sal sound and can represent all the instru-
ments; it has the power for Stravinsky’s
harsh piano setting, yet can convey the deli-
cate notes for the pirouettes of the circus
princess on the rope in the polka.

Alexander Scriabin was a shining per-
sonality of modern music, a mystic, a vision-
ary and a first-rate pianist, who composed al-
most entirely for the piano. The Fourth So-
nata in F Sharp Major op.30 written in 1903,
was, like Berg’s Sonata, composed shortly
before its author’s final departure from tradi-
tional tonality. Scriabin’s tonal language in-
cludes emphatic sensuality of sound and a
strong rhythmic component; the virtuoso pi-
ano setting demands both strength and brio,
a combination which we discovered in the
large model (308 cm) by Fazioli.

Alban Berg tested out the extremes of
his worlds of expression in his Sonata op. 1,
so to speak as a qualifying essay while under
instruction from Arnold Schoenberg. It was
written in 1909 in Vienna and we naturally
demonstrated its sound on the instrument
which its creator played himself: a
Bösendorf Imperial. This grand piano has
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warm depths of sound and great dynamic po-
tential. The work has always hold a particular
fascination for me with its special timbre: the
sonata (which remained a one-movement
work, although it was originally planned to be
larger: Schoenberg blessed the one-move-
ment form, saying that everything had been
said, the piece was complete) just gently
touches the tonality of B Minor but then
swings in an arc demanding constant “ex-
pression” from one piece of harmonic bold-
ness to the next. Adorno made an excellent
analysis of this sonata in an essay about the
“Master of the smallest development”.

Karlheinz Stockhausen wrote his Piano
Piece IX in 1961. The underlying idea of this
work was the “transition from great rhyth-
mical regularity to rhythmic dissolution”
(Herbert Henck). “Metre and a whole range
of levels of ametre. Rigid, ‘monotone’ events
are transformed into flexible ‘polytones’;
they stand brusquely right next to one an-
other or are blended constantly into new
connections” (Karlheinz Stockhausen). “The
whole thing is a piece of luck in the harmony
of extremes: primitive and refined, didactic

and entertaining, simple and virtuoso” (Klaus
Billing). The glassy tones of this piece, the
abysses between black bass and weightless
descant seemed to us to suit very well the
large Bechstein EN grand piano : the long
lasting echoes of this instrument convey a
somewhat unearthly, floating quality to
Stockhausen’s mixed sounds and entirely
new tones arise through the layering of the
overtones.

If I were to play on each grand piano that
work with the greatest affinity to its particu-
lar sound character, then there could be no
direct comparison: it would be like compar-
ing apples with pears, all fruit or “all music”. I
therefore spent a long time searching for the
piece which could sound good on all the in-
struments, was short enough to be still en-
tertaining on the fifth time of hearing and yet
made a range of musical demands. I finally hit
on Boris Blacher. His short pieces written
in 1943 offer not only a language oriented to-
wards jazz (one must bear in mind the date of
composition) but also a type of counterpoint
in the second piece, and yet the linearity al-
lows the pianos as it were to “be them-

selves”. So it is possible with this example to
find one’s favourite cloud and discover that
the listener can still delight in pleasant piano
sounds on the other clouds.

 Gerrit Zitterbart

from Carl Seemann and György Sebök. In
1979 he completed his studies at the Hano-
ver College with a concert examination; a
number of fruitful encounters with Stefan
Askenase followed. In 1976 Gerrit Zitter-
bart, Ulrich Beetz and Birgit Erichson
founded the Abegg Trio. The Trio received a
number of important awards (Colmar, Bonn,
Geneva, Bordeaux, Hanover, Zwickau),
toured worldwide and recorded numerous
CDs, several times receiving the “German
Record Critics’ Prize”. Awards in chamber
music contests in Zurich, Hanover and Flor-
ence in a number of duos with cello, flute and
violin are the fruits of Gerrit Zitterbart’s fur-
ther extensive activities in the field of cham-
ber music. As a soloist he has performed nu-
merous recitals and concerts with orchestra
since the early 1970’s. He was twice recog-
nised by the German Music Council by being
listed among the artists in “Concerts by
Young Artists”. On the TACET label he has
already recorded CDs with works by
Mozart, Beethoven and Chopin. Since 1981
Gerrit Zitterbart has also given piano classes
at the College of Music and Drama in Hanover.

Gerrit Zitterbart was born in Göttingen in
1952. After his “Abitur” in 1971 he com-
menced his studies at the College of Music
and Drama in Hanover under Erika Haase,
continuing, after his musical proficiency ex-
amination in the soloists’ class, under the tui-
tion of Karl Engel. Parallel with his studies the
young pianist attended classes at the
Mozarteum in Salzburg under Hans Leygraf
and received chamber music instruction
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Not only pianists but also many concert-
goers know the difference between different
grand pianos. It is occasionally more difficult,
on the other hand, to recognise subse-
quently which piano was used for a particular
recording. The recording technique and
many other factors have a strong influence
on the sound. It is not possible to tell, for ex-
ample, to what extent a nuance of sound was
created by the microphones or by the instru-
ment itself. “Is it at all possible to convey the
different timbre of individual makes of instru-
ment in a recording?” It was this question,
and not the question of which instrument
was best, which we wanted to pursue in this
production.

We made every effort not to give prefer-
ence to any of the five instruments and to
present them all as well as possible. The fol-
lowing parameters were objectively the
same for all the recordings:
– the room in which the recording took
place

– the complete transfer chain from micro-
phones to recording equipment
– the positioning, height and directioning of
the microphones
– the distance from the microphone stand to
the outer edge of the piano
– the pitch to which the piano was tuned
(Concert Pitch A = 442 Hz)
– the pieces by Boris Blacher,
and, of course,
– the pianist.

The recordings all took place within the
course of a week. The sequence of the
Blacher pieces is in alphabetical order of the
piano manufacturers; the other works are in
the reverse order.

ABOUT THE SOUND QUALITY OF
THIS RECORDING

C’est aux alentours de l’année 1990, au
cours d’un enregistrement, que vint l’idée à
Andreas Spreer et à moi-même, de
démontrer un jour sur un CD les différences
des caractéristiques sonores de divers
pianos à queue. Cette idée était née de
l’occupation avec des pianos à queue en
premier lieu de Bösendorfer et Steinway,
dont le «sound» différent nous a chaque fois
fasciné. A partir de cette idée de base, le
projet a été progressivement développé, à
savoir de présenter au moyen d’exemples
sonores caractéristiques autant de marques
de pianos à queue que possible avec leurs
«vaisseaux amiraux», retrouvées dans les
salles de concert.

La considération la plus importante a été
le programme, car tous les instruments
devaient être à même de bien se présenter,
promettant ainsi un programme intéressant
et varié. Un grand nombre de conceptions
abandonnées, l’idée nous vint de composer
un programme voué uniquement à la mu-
sique du 20ème siècle: ici au niveau de la

sonorité il y a un grand nombre de con-
ceptions très différentes des compositeurs, il
y a des contrastes attrayants et un fonds
important de morceaux qui ne sont pas
connus de tout le monde. S’y ajoutait une
occasion d’intérêt personnel d’enregistrer
en commun des morceaux qui me sont
devenus particulièrement chers dans un
contexte tout à fait différent, de laisser
chaque morceau isolé et de pouvoir les
représenter tous dans un monde sonore me
semblant adéquat.

Claude Debussy avait l’intention de
l’emporter sur les difficultés d’Islamey de
Balakirew avec son oeuvre L’isle joyeuse de
l’année 1904, il a dit fièrement «Mon dieu,
que c’est difficile à jouer, ce morceau unit en
soi, comme il me semble, toutes les manières
de traiter le piano, car il associe vigueur et
élégance, si j’ose m’exprimer ainsi.» L’oeuvre
a été inspirée par le tableau de Watteau
«Embarquement pour Cythère» mais la
transposition sonore de la peinture a
beaucoup plus d’esprit, de vigueur et de
sensualité que le modèle! Pour le «piano sans
marteaux» de Debussy, le piano à queue de
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Around 1990, whilst Andreas Spreer and I
were making a recording, we hit upon the
idea of demonstrating on one CD the char-
acteristic sounds of different types of grand
piano. This idea arose because we worked
largely with Bösendorf and Steinway grand
pianos and were forever fascinated by their
different sounds. From this basic idea we
gradually developed the plan of demonstrat-
ing the showpiece grand pianos of as many
different manufacturers as possible generally
to be found in concert halls, using character-
istic musical examples.

Our most important consideration was
the choice of repertoire, as we wanted each
instrument to have the chance of presenting
itself to best effect and the selection of music
to be interesting and varied. After discarding
a number of drafts we hit on the idea of com-
piling an album consisting entirely of twenti-
eth century music, as it offers such a wide va-
riety of different-sounding concepts from dif-
ferent composers, intriguing contrasts and a
large range of pieces not well known to most

people. Also, I had selfish reasons for want-
ing to have the chance to record all together
works which I had grown to love, in a com-
pletely different context, to let each piece
stand as it was, and to perform each piece in
the musical setting which I felt was right.

Claude Debussy with his L’isle joyeuse of
1904 wanted to outdo the technical difficulty
of Balakirev’s Islamey. He said proudly: “Mon
dieu, how hard this is to play, this piece com-
bines within itself, it seems to me, all man-
ners of playing the piano, it combines power
and gracefulness, if I may be permitted to say
so.” The work was inspired by Watteau’s
picture “Embarquement pour Cythère”, but
the musical version has far more spirit,
power and sensuality than the painting on
which it was modelled. For the “piano with-
out hammers” of Debussy, the grand piano
by Yamaha seemed to offer the right tim-
bre from this round of pianos.

Igor Strawinsky is ranked in the scenery
of new music and occupies several positions
at the same time with his exemplariness, his
love of parody and of using other stylistic ele-
ments (here he included jazz and tango), his

bold harmonics and his exquisite use of
rhythm; and yet in all his guises he is always
quickly recognisable as Stravinsky. His Piano
Rag Music was written in 1919, as jazz was
beginning to overflow into the Old World;
the piece is dedicated to Artur Rubinstein,
who, however, never played it. The paro-
distic effect of an original ragtime is intensi-
fied by a complex rhythm, which Stravinsky
made appear quite simple by leaving out the
bar lines. The Tango from 1940 is a humo-
ristic play of a similar kind. Here a tango is
rendered “Stravinsky-like” merely by means
of ironical nuances; the external form of the
music and of the basic mood remains the
same. The third piece on this recording is an-
other parody, this time for a whole herd of
elephants: the Circus Polka was written as bal-
let music for the Elephant Ballet of the
Barnum & Bailey Circus in New York in the
choreography of George Balanchine (1942)
and is purest circus music. The quotation
from Schubert’s Military March at the end
really calls for the original brass band, but it is
fun even for the piano. The Steinway Model
D was ideal for this music, for it has a univer-

sal sound and can represent all the instru-
ments; it has the power for Stravinsky’s
harsh piano setting, yet can convey the deli-
cate notes for the pirouettes of the circus
princess on the rope in the polka.

Alexander Scriabin was a shining per-
sonality of modern music, a mystic, a vision-
ary and a first-rate pianist, who composed al-
most entirely for the piano. The Fourth So-
nata in F Sharp Major op.30 written in 1903,
was, like Berg’s Sonata, composed shortly
before its author’s final departure from tradi-
tional tonality. Scriabin’s tonal language in-
cludes emphatic sensuality of sound and a
strong rhythmic component; the virtuoso pi-
ano setting demands both strength and brio,
a combination which we discovered in the
large model (308 cm) by Fazioli.

Alban Berg tested out the extremes of
his worlds of expression in his Sonata op. 1,
so to speak as a qualifying essay while under
instruction from Arnold Schoenberg. It was
written in 1909 in Vienna and we naturally
demonstrated its sound on the instrument
which its creator played himself: a
Bösendorf Imperial. This grand piano has
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warm depths of sound and great dynamic po-
tential. The work has always hold a particular
fascination for me with its special timbre: the
sonata (which remained a one-movement
work, although it was originally planned to be
larger: Schoenberg blessed the one-move-
ment form, saying that everything had been
said, the piece was complete) just gently
touches the tonality of B Minor but then
swings in an arc demanding constant “ex-
pression” from one piece of harmonic bold-
ness to the next. Adorno made an excellent
analysis of this sonata in an essay about the
“Master of the smallest development”.

Karlheinz Stockhausen wrote his Piano
Piece IX in 1961. The underlying idea of this
work was the “transition from great rhyth-
mical regularity to rhythmic dissolution”
(Herbert Henck). “Metre and a whole range
of levels of ametre. Rigid, ‘monotone’ events
are transformed into flexible ‘polytones’;
they stand brusquely right next to one an-
other or are blended constantly into new
connections” (Karlheinz Stockhausen). “The
whole thing is a piece of luck in the harmony
of extremes: primitive and refined, didactic

and entertaining, simple and virtuoso” (Klaus
Billing). The glassy tones of this piece, the
abysses between black bass and weightless
descant seemed to us to suit very well the
large Bechstein EN grand piano : the long
lasting echoes of this instrument convey a
somewhat unearthly, floating quality to
Stockhausen’s mixed sounds and entirely
new tones arise through the layering of the
overtones.

If I were to play on each grand piano that
work with the greatest affinity to its particu-
lar sound character, then there could be no
direct comparison: it would be like compar-
ing apples with pears, all fruit or “all music”. I
therefore spent a long time searching for the
piece which could sound good on all the in-
struments, was short enough to be still en-
tertaining on the fifth time of hearing and yet
made a range of musical demands. I finally hit
on Boris Blacher. His short pieces written
in 1943 offer not only a language oriented to-
wards jazz (one must bear in mind the date of
composition) but also a type of counterpoint
in the second piece, and yet the linearity al-
lows the pianos as it were to “be them-

selves”. So it is possible with this example to
find one’s favourite cloud and discover that
the listener can still delight in pleasant piano
sounds on the other clouds.

 Gerrit Zitterbart

from Carl Seemann and György Sebök. In
1979 he completed his studies at the Hano-
ver College with a concert examination; a
number of fruitful encounters with Stefan
Askenase followed. In 1976 Gerrit Zitter-
bart, Ulrich Beetz and Birgit Erichson
founded the Abegg Trio. The Trio received a
number of important awards (Colmar, Bonn,
Geneva, Bordeaux, Hanover, Zwickau),
toured worldwide and recorded numerous
CDs, several times receiving the “German
Record Critics’ Prize”. Awards in chamber
music contests in Zurich, Hanover and Flor-
ence in a number of duos with cello, flute and
violin are the fruits of Gerrit Zitterbart’s fur-
ther extensive activities in the field of cham-
ber music. As a soloist he has performed nu-
merous recitals and concerts with orchestra
since the early 1970’s. He was twice recog-
nised by the German Music Council by being
listed among the artists in “Concerts by
Young Artists”. On the TACET label he has
already recorded CDs with works by
Mozart, Beethoven and Chopin. Since 1981
Gerrit Zitterbart has also given piano classes
at the College of Music and Drama in Hanover.

Gerrit Zitterbart was born in Göttingen in
1952. After his “Abitur” in 1971 he com-
menced his studies at the College of Music
and Drama in Hanover under Erika Haase,
continuing, after his musical proficiency ex-
amination in the soloists’ class, under the tui-
tion of Karl Engel. Parallel with his studies the
young pianist attended classes at the
Mozarteum in Salzburg under Hans Leygraf
and received chamber music instruction
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Not only pianists but also many concert-
goers know the difference between different
grand pianos. It is occasionally more difficult,
on the other hand, to recognise subse-
quently which piano was used for a particular
recording. The recording technique and
many other factors have a strong influence
on the sound. It is not possible to tell, for ex-
ample, to what extent a nuance of sound was
created by the microphones or by the instru-
ment itself. “Is it at all possible to convey the
different timbre of individual makes of instru-
ment in a recording?” It was this question,
and not the question of which instrument
was best, which we wanted to pursue in this
production.

We made every effort not to give prefer-
ence to any of the five instruments and to
present them all as well as possible. The fol-
lowing parameters were objectively the
same for all the recordings:
– the room in which the recording took
place

– the complete transfer chain from micro-
phones to recording equipment
– the positioning, height and directioning of
the microphones
– the distance from the microphone stand to
the outer edge of the piano
– the pitch to which the piano was tuned
(Concert Pitch A = 442 Hz)
– the pieces by Boris Blacher,
and, of course,
– the pianist.

The recordings all took place within the
course of a week. The sequence of the
Blacher pieces is in alphabetical order of the
piano manufacturers; the other works are in
the reverse order.

ABOUT THE SOUND QUALITY OF
THIS RECORDING

C’est aux alentours de l’année 1990, au
cours d’un enregistrement, que vint l’idée à
Andreas Spreer et à moi-même, de
démontrer un jour sur un CD les différences
des caractéristiques sonores de divers
pianos à queue. Cette idée était née de
l’occupation avec des pianos à queue en
premier lieu de Bösendorfer et Steinway,
dont le «sound» différent nous a chaque fois
fasciné. A partir de cette idée de base, le
projet a été progressivement développé, à
savoir de présenter au moyen d’exemples
sonores caractéristiques autant de marques
de pianos à queue que possible avec leurs
«vaisseaux amiraux», retrouvées dans les
salles de concert.

La considération la plus importante a été
le programme, car tous les instruments
devaient être à même de bien se présenter,
promettant ainsi un programme intéressant
et varié. Un grand nombre de conceptions
abandonnées, l’idée nous vint de composer
un programme voué uniquement à la mu-
sique du 20ème siècle: ici au niveau de la

sonorité il y a un grand nombre de con-
ceptions très différentes des compositeurs, il
y a des contrastes attrayants et un fonds
important de morceaux qui ne sont pas
connus de tout le monde. S’y ajoutait une
occasion d’intérêt personnel d’enregistrer
en commun des morceaux qui me sont
devenus particulièrement chers dans un
contexte tout à fait différent, de laisser
chaque morceau isolé et de pouvoir les
représenter tous dans un monde sonore me
semblant adéquat.

Claude Debussy avait l’intention de
l’emporter sur les difficultés d’Islamey de
Balakirew avec son oeuvre L’isle joyeuse de
l’année 1904, il a dit fièrement «Mon dieu,
que c’est difficile à jouer, ce morceau unit en
soi, comme il me semble, toutes les manières
de traiter le piano, car il associe vigueur et
élégance, si j’ose m’exprimer ainsi.» L’oeuvre
a été inspirée par le tableau de Watteau
«Embarquement pour Cythère» mais la
transposition sonore de la peinture a
beaucoup plus d’esprit, de vigueur et de
sensualité que le modèle! Pour le «piano sans
marteaux» de Debussy, le piano à queue de
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Around 1990, whilst Andreas Spreer and I
were making a recording, we hit upon the
idea of demonstrating on one CD the char-
acteristic sounds of different types of grand
piano. This idea arose because we worked
largely with Bösendorf and Steinway grand
pianos and were forever fascinated by their
different sounds. From this basic idea we
gradually developed the plan of demonstrat-
ing the showpiece grand pianos of as many
different manufacturers as possible generally
to be found in concert halls, using character-
istic musical examples.

Our most important consideration was
the choice of repertoire, as we wanted each
instrument to have the chance of presenting
itself to best effect and the selection of music
to be interesting and varied. After discarding
a number of drafts we hit on the idea of com-
piling an album consisting entirely of twenti-
eth century music, as it offers such a wide va-
riety of different-sounding concepts from dif-
ferent composers, intriguing contrasts and a
large range of pieces not well known to most

people. Also, I had selfish reasons for want-
ing to have the chance to record all together
works which I had grown to love, in a com-
pletely different context, to let each piece
stand as it was, and to perform each piece in
the musical setting which I felt was right.

Claude Debussy with his L’isle joyeuse of
1904 wanted to outdo the technical difficulty
of Balakirev’s Islamey. He said proudly: “Mon
dieu, how hard this is to play, this piece com-
bines within itself, it seems to me, all man-
ners of playing the piano, it combines power
and gracefulness, if I may be permitted to say
so.” The work was inspired by Watteau’s
picture “Embarquement pour Cythère”, but
the musical version has far more spirit,
power and sensuality than the painting on
which it was modelled. For the “piano with-
out hammers” of Debussy, the grand piano
by Yamaha seemed to offer the right tim-
bre from this round of pianos.

Igor Strawinsky is ranked in the scenery
of new music and occupies several positions
at the same time with his exemplariness, his
love of parody and of using other stylistic ele-
ments (here he included jazz and tango), his

bold harmonics and his exquisite use of
rhythm; and yet in all his guises he is always
quickly recognisable as Stravinsky. His Piano
Rag Music was written in 1919, as jazz was
beginning to overflow into the Old World;
the piece is dedicated to Artur Rubinstein,
who, however, never played it. The paro-
distic effect of an original ragtime is intensi-
fied by a complex rhythm, which Stravinsky
made appear quite simple by leaving out the
bar lines. The Tango from 1940 is a humo-
ristic play of a similar kind. Here a tango is
rendered “Stravinsky-like” merely by means
of ironical nuances; the external form of the
music and of the basic mood remains the
same. The third piece on this recording is an-
other parody, this time for a whole herd of
elephants: the Circus Polka was written as bal-
let music for the Elephant Ballet of the
Barnum & Bailey Circus in New York in the
choreography of George Balanchine (1942)
and is purest circus music. The quotation
from Schubert’s Military March at the end
really calls for the original brass band, but it is
fun even for the piano. The Steinway Model
D was ideal for this music, for it has a univer-

sal sound and can represent all the instru-
ments; it has the power for Stravinsky’s
harsh piano setting, yet can convey the deli-
cate notes for the pirouettes of the circus
princess on the rope in the polka.

Alexander Scriabin was a shining per-
sonality of modern music, a mystic, a vision-
ary and a first-rate pianist, who composed al-
most entirely for the piano. The Fourth So-
nata in F Sharp Major op.30 written in 1903,
was, like Berg’s Sonata, composed shortly
before its author’s final departure from tradi-
tional tonality. Scriabin’s tonal language in-
cludes emphatic sensuality of sound and a
strong rhythmic component; the virtuoso pi-
ano setting demands both strength and brio,
a combination which we discovered in the
large model (308 cm) by Fazioli.

Alban Berg tested out the extremes of
his worlds of expression in his Sonata op. 1,
so to speak as a qualifying essay while under
instruction from Arnold Schoenberg. It was
written in 1909 in Vienna and we naturally
demonstrated its sound on the instrument
which its creator played himself: a
Bösendorf Imperial. This grand piano has
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warm depths of sound and great dynamic po-
tential. The work has always hold a particular
fascination for me with its special timbre: the
sonata (which remained a one-movement
work, although it was originally planned to be
larger: Schoenberg blessed the one-move-
ment form, saying that everything had been
said, the piece was complete) just gently
touches the tonality of B Minor but then
swings in an arc demanding constant “ex-
pression” from one piece of harmonic bold-
ness to the next. Adorno made an excellent
analysis of this sonata in an essay about the
“Master of the smallest development”.

Karlheinz Stockhausen wrote his Piano
Piece IX in 1961. The underlying idea of this
work was the “transition from great rhyth-
mical regularity to rhythmic dissolution”
(Herbert Henck). “Metre and a whole range
of levels of ametre. Rigid, ‘monotone’ events
are transformed into flexible ‘polytones’;
they stand brusquely right next to one an-
other or are blended constantly into new
connections” (Karlheinz Stockhausen). “The
whole thing is a piece of luck in the harmony
of extremes: primitive and refined, didactic

and entertaining, simple and virtuoso” (Klaus
Billing). The glassy tones of this piece, the
abysses between black bass and weightless
descant seemed to us to suit very well the
large Bechstein EN grand piano : the long
lasting echoes of this instrument convey a
somewhat unearthly, floating quality to
Stockhausen’s mixed sounds and entirely
new tones arise through the layering of the
overtones.

If I were to play on each grand piano that
work with the greatest affinity to its particu-
lar sound character, then there could be no
direct comparison: it would be like compar-
ing apples with pears, all fruit or “all music”. I
therefore spent a long time searching for the
piece which could sound good on all the in-
struments, was short enough to be still en-
tertaining on the fifth time of hearing and yet
made a range of musical demands. I finally hit
on Boris Blacher. His short pieces written
in 1943 offer not only a language oriented to-
wards jazz (one must bear in mind the date of
composition) but also a type of counterpoint
in the second piece, and yet the linearity al-
lows the pianos as it were to “be them-

selves”. So it is possible with this example to
find one’s favourite cloud and discover that
the listener can still delight in pleasant piano
sounds on the other clouds.

 Gerrit Zitterbart

from Carl Seemann and György Sebök. In
1979 he completed his studies at the Hano-
ver College with a concert examination; a
number of fruitful encounters with Stefan
Askenase followed. In 1976 Gerrit Zitter-
bart, Ulrich Beetz and Birgit Erichson
founded the Abegg Trio. The Trio received a
number of important awards (Colmar, Bonn,
Geneva, Bordeaux, Hanover, Zwickau),
toured worldwide and recorded numerous
CDs, several times receiving the “German
Record Critics’ Prize”. Awards in chamber
music contests in Zurich, Hanover and Flor-
ence in a number of duos with cello, flute and
violin are the fruits of Gerrit Zitterbart’s fur-
ther extensive activities in the field of cham-
ber music. As a soloist he has performed nu-
merous recitals and concerts with orchestra
since the early 1970’s. He was twice recog-
nised by the German Music Council by being
listed among the artists in “Concerts by
Young Artists”. On the TACET label he has
already recorded CDs with works by
Mozart, Beethoven and Chopin. Since 1981
Gerrit Zitterbart has also given piano classes
at the College of Music and Drama in Hanover.

Gerrit Zitterbart was born in Göttingen in
1952. After his “Abitur” in 1971 he com-
menced his studies at the College of Music
and Drama in Hanover under Erika Haase,
continuing, after his musical proficiency ex-
amination in the soloists’ class, under the tui-
tion of Karl Engel. Parallel with his studies the
young pianist attended classes at the
Mozarteum in Salzburg under Hans Leygraf
and received chamber music instruction
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Not only pianists but also many concert-
goers know the difference between different
grand pianos. It is occasionally more difficult,
on the other hand, to recognise subse-
quently which piano was used for a particular
recording. The recording technique and
many other factors have a strong influence
on the sound. It is not possible to tell, for ex-
ample, to what extent a nuance of sound was
created by the microphones or by the instru-
ment itself. “Is it at all possible to convey the
different timbre of individual makes of instru-
ment in a recording?” It was this question,
and not the question of which instrument
was best, which we wanted to pursue in this
production.

We made every effort not to give prefer-
ence to any of the five instruments and to
present them all as well as possible. The fol-
lowing parameters were objectively the
same for all the recordings:
– the room in which the recording took
place

– the complete transfer chain from micro-
phones to recording equipment
– the positioning, height and directioning of
the microphones
– the distance from the microphone stand to
the outer edge of the piano
– the pitch to which the piano was tuned
(Concert Pitch A = 442 Hz)
– the pieces by Boris Blacher,
and, of course,
– the pianist.

The recordings all took place within the
course of a week. The sequence of the
Blacher pieces is in alphabetical order of the
piano manufacturers; the other works are in
the reverse order.

ABOUT THE SOUND QUALITY OF
THIS RECORDING

C’est aux alentours de l’année 1990, au
cours d’un enregistrement, que vint l’idée à
Andreas Spreer et à moi-même, de
démontrer un jour sur un CD les différences
des caractéristiques sonores de divers
pianos à queue. Cette idée était née de
l’occupation avec des pianos à queue en
premier lieu de Bösendorfer et Steinway,
dont le «sound» différent nous a chaque fois
fasciné. A partir de cette idée de base, le
projet a été progressivement développé, à
savoir de présenter au moyen d’exemples
sonores caractéristiques autant de marques
de pianos à queue que possible avec leurs
«vaisseaux amiraux», retrouvées dans les
salles de concert.

La considération la plus importante a été
le programme, car tous les instruments
devaient être à même de bien se présenter,
promettant ainsi un programme intéressant
et varié. Un grand nombre de conceptions
abandonnées, l’idée nous vint de composer
un programme voué uniquement à la mu-
sique du 20ème siècle: ici au niveau de la

sonorité il y a un grand nombre de con-
ceptions très différentes des compositeurs, il
y a des contrastes attrayants et un fonds
important de morceaux qui ne sont pas
connus de tout le monde. S’y ajoutait une
occasion d’intérêt personnel d’enregistrer
en commun des morceaux qui me sont
devenus particulièrement chers dans un
contexte tout à fait différent, de laisser
chaque morceau isolé et de pouvoir les
représenter tous dans un monde sonore me
semblant adéquat.

Claude Debussy avait l’intention de
l’emporter sur les difficultés d’Islamey de
Balakirew avec son oeuvre L’isle joyeuse de
l’année 1904, il a dit fièrement «Mon dieu,
que c’est difficile à jouer, ce morceau unit en
soi, comme il me semble, toutes les manières
de traiter le piano, car il associe vigueur et
élégance, si j’ose m’exprimer ainsi.» L’oeuvre
a été inspirée par le tableau de Watteau
«Embarquement pour Cythère» mais la
transposition sonore de la peinture a
beaucoup plus d’esprit, de vigueur et de
sensualité que le modèle! Pour le «piano sans
marteaux» de Debussy, le piano à queue de
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Around 1990, whilst Andreas Spreer and I
were making a recording, we hit upon the
idea of demonstrating on one CD the char-
acteristic sounds of different types of grand
piano. This idea arose because we worked
largely with Bösendorf and Steinway grand
pianos and were forever fascinated by their
different sounds. From this basic idea we
gradually developed the plan of demonstrat-
ing the showpiece grand pianos of as many
different manufacturers as possible generally
to be found in concert halls, using character-
istic musical examples.

Our most important consideration was
the choice of repertoire, as we wanted each
instrument to have the chance of presenting
itself to best effect and the selection of music
to be interesting and varied. After discarding
a number of drafts we hit on the idea of com-
piling an album consisting entirely of twenti-
eth century music, as it offers such a wide va-
riety of different-sounding concepts from dif-
ferent composers, intriguing contrasts and a
large range of pieces not well known to most

people. Also, I had selfish reasons for want-
ing to have the chance to record all together
works which I had grown to love, in a com-
pletely different context, to let each piece
stand as it was, and to perform each piece in
the musical setting which I felt was right.

Claude Debussy with his L’isle joyeuse of
1904 wanted to outdo the technical difficulty
of Balakirev’s Islamey. He said proudly: “Mon
dieu, how hard this is to play, this piece com-
bines within itself, it seems to me, all man-
ners of playing the piano, it combines power
and gracefulness, if I may be permitted to say
so.” The work was inspired by Watteau’s
picture “Embarquement pour Cythère”, but
the musical version has far more spirit,
power and sensuality than the painting on
which it was modelled. For the “piano with-
out hammers” of Debussy, the grand piano
by Yamaha seemed to offer the right tim-
bre from this round of pianos.

Igor Strawinsky is ranked in the scenery
of new music and occupies several positions
at the same time with his exemplariness, his
love of parody and of using other stylistic ele-
ments (here he included jazz and tango), his

bold harmonics and his exquisite use of
rhythm; and yet in all his guises he is always
quickly recognisable as Stravinsky. His Piano
Rag Music was written in 1919, as jazz was
beginning to overflow into the Old World;
the piece is dedicated to Artur Rubinstein,
who, however, never played it. The paro-
distic effect of an original ragtime is intensi-
fied by a complex rhythm, which Stravinsky
made appear quite simple by leaving out the
bar lines. The Tango from 1940 is a humo-
ristic play of a similar kind. Here a tango is
rendered “Stravinsky-like” merely by means
of ironical nuances; the external form of the
music and of the basic mood remains the
same. The third piece on this recording is an-
other parody, this time for a whole herd of
elephants: the Circus Polka was written as bal-
let music for the Elephant Ballet of the
Barnum & Bailey Circus in New York in the
choreography of George Balanchine (1942)
and is purest circus music. The quotation
from Schubert’s Military March at the end
really calls for the original brass band, but it is
fun even for the piano. The Steinway Model
D was ideal for this music, for it has a univer-

sal sound and can represent all the instru-
ments; it has the power for Stravinsky’s
harsh piano setting, yet can convey the deli-
cate notes for the pirouettes of the circus
princess on the rope in the polka.

Alexander Scriabin was a shining per-
sonality of modern music, a mystic, a vision-
ary and a first-rate pianist, who composed al-
most entirely for the piano. The Fourth So-
nata in F Sharp Major op.30 written in 1903,
was, like Berg’s Sonata, composed shortly
before its author’s final departure from tradi-
tional tonality. Scriabin’s tonal language in-
cludes emphatic sensuality of sound and a
strong rhythmic component; the virtuoso pi-
ano setting demands both strength and brio,
a combination which we discovered in the
large model (308 cm) by Fazioli.

Alban Berg tested out the extremes of
his worlds of expression in his Sonata op. 1,
so to speak as a qualifying essay while under
instruction from Arnold Schoenberg. It was
written in 1909 in Vienna and we naturally
demonstrated its sound on the instrument
which its creator played himself: a
Bösendorf Imperial. This grand piano has
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warm depths of sound and great dynamic po-
tential. The work has always hold a particular
fascination for me with its special timbre: the
sonata (which remained a one-movement
work, although it was originally planned to be
larger: Schoenberg blessed the one-move-
ment form, saying that everything had been
said, the piece was complete) just gently
touches the tonality of B Minor but then
swings in an arc demanding constant “ex-
pression” from one piece of harmonic bold-
ness to the next. Adorno made an excellent
analysis of this sonata in an essay about the
“Master of the smallest development”.

Karlheinz Stockhausen wrote his Piano
Piece IX in 1961. The underlying idea of this
work was the “transition from great rhyth-
mical regularity to rhythmic dissolution”
(Herbert Henck). “Metre and a whole range
of levels of ametre. Rigid, ‘monotone’ events
are transformed into flexible ‘polytones’;
they stand brusquely right next to one an-
other or are blended constantly into new
connections” (Karlheinz Stockhausen). “The
whole thing is a piece of luck in the harmony
of extremes: primitive and refined, didactic

and entertaining, simple and virtuoso” (Klaus
Billing). The glassy tones of this piece, the
abysses between black bass and weightless
descant seemed to us to suit very well the
large Bechstein EN grand piano : the long
lasting echoes of this instrument convey a
somewhat unearthly, floating quality to
Stockhausen’s mixed sounds and entirely
new tones arise through the layering of the
overtones.

If I were to play on each grand piano that
work with the greatest affinity to its particu-
lar sound character, then there could be no
direct comparison: it would be like compar-
ing apples with pears, all fruit or “all music”. I
therefore spent a long time searching for the
piece which could sound good on all the in-
struments, was short enough to be still en-
tertaining on the fifth time of hearing and yet
made a range of musical demands. I finally hit
on Boris Blacher. His short pieces written
in 1943 offer not only a language oriented to-
wards jazz (one must bear in mind the date of
composition) but also a type of counterpoint
in the second piece, and yet the linearity al-
lows the pianos as it were to “be them-

selves”. So it is possible with this example to
find one’s favourite cloud and discover that
the listener can still delight in pleasant piano
sounds on the other clouds.

 Gerrit Zitterbart

from Carl Seemann and György Sebök. In
1979 he completed his studies at the Hano-
ver College with a concert examination; a
number of fruitful encounters with Stefan
Askenase followed. In 1976 Gerrit Zitter-
bart, Ulrich Beetz and Birgit Erichson
founded the Abegg Trio. The Trio received a
number of important awards (Colmar, Bonn,
Geneva, Bordeaux, Hanover, Zwickau),
toured worldwide and recorded numerous
CDs, several times receiving the “German
Record Critics’ Prize”. Awards in chamber
music contests in Zurich, Hanover and Flor-
ence in a number of duos with cello, flute and
violin are the fruits of Gerrit Zitterbart’s fur-
ther extensive activities in the field of cham-
ber music. As a soloist he has performed nu-
merous recitals and concerts with orchestra
since the early 1970’s. He was twice recog-
nised by the German Music Council by being
listed among the artists in “Concerts by
Young Artists”. On the TACET label he has
already recorded CDs with works by
Mozart, Beethoven and Chopin. Since 1981
Gerrit Zitterbart has also given piano classes
at the College of Music and Drama in Hanover.

Gerrit Zitterbart was born in Göttingen in
1952. After his “Abitur” in 1971 he com-
menced his studies at the College of Music
and Drama in Hanover under Erika Haase,
continuing, after his musical proficiency ex-
amination in the soloists’ class, under the tui-
tion of Karl Engel. Parallel with his studies the
young pianist attended classes at the
Mozarteum in Salzburg under Hans Leygraf
and received chamber music instruction
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Not only pianists but also many concert-
goers know the difference between different
grand pianos. It is occasionally more difficult,
on the other hand, to recognise subse-
quently which piano was used for a particular
recording. The recording technique and
many other factors have a strong influence
on the sound. It is not possible to tell, for ex-
ample, to what extent a nuance of sound was
created by the microphones or by the instru-
ment itself. “Is it at all possible to convey the
different timbre of individual makes of instru-
ment in a recording?” It was this question,
and not the question of which instrument
was best, which we wanted to pursue in this
production.

We made every effort not to give prefer-
ence to any of the five instruments and to
present them all as well as possible. The fol-
lowing parameters were objectively the
same for all the recordings:
– the room in which the recording took
place

– the complete transfer chain from micro-
phones to recording equipment
– the positioning, height and directioning of
the microphones
– the distance from the microphone stand to
the outer edge of the piano
– the pitch to which the piano was tuned
(Concert Pitch A = 442 Hz)
– the pieces by Boris Blacher,
and, of course,
– the pianist.

The recordings all took place within the
course of a week. The sequence of the
Blacher pieces is in alphabetical order of the
piano manufacturers; the other works are in
the reverse order.

ABOUT THE SOUND QUALITY OF
THIS RECORDING

C’est aux alentours de l’année 1990, au
cours d’un enregistrement, que vint l’idée à
Andreas Spreer et à moi-même, de
démontrer un jour sur un CD les différences
des caractéristiques sonores de divers
pianos à queue. Cette idée était née de
l’occupation avec des pianos à queue en
premier lieu de Bösendorfer et Steinway,
dont le «sound» différent nous a chaque fois
fasciné. A partir de cette idée de base, le
projet a été progressivement développé, à
savoir de présenter au moyen d’exemples
sonores caractéristiques autant de marques
de pianos à queue que possible avec leurs
«vaisseaux amiraux», retrouvées dans les
salles de concert.

La considération la plus importante a été
le programme, car tous les instruments
devaient être à même de bien se présenter,
promettant ainsi un programme intéressant
et varié. Un grand nombre de conceptions
abandonnées, l’idée nous vint de composer
un programme voué uniquement à la mu-
sique du 20ème siècle: ici au niveau de la

sonorité il y a un grand nombre de con-
ceptions très différentes des compositeurs, il
y a des contrastes attrayants et un fonds
important de morceaux qui ne sont pas
connus de tout le monde. S’y ajoutait une
occasion d’intérêt personnel d’enregistrer
en commun des morceaux qui me sont
devenus particulièrement chers dans un
contexte tout à fait différent, de laisser
chaque morceau isolé et de pouvoir les
représenter tous dans un monde sonore me
semblant adéquat.

Claude Debussy avait l’intention de
l’emporter sur les difficultés d’Islamey de
Balakirew avec son oeuvre L’isle joyeuse de
l’année 1904, il a dit fièrement «Mon dieu,
que c’est difficile à jouer, ce morceau unit en
soi, comme il me semble, toutes les manières
de traiter le piano, car il associe vigueur et
élégance, si j’ose m’exprimer ainsi.» L’oeuvre
a été inspirée par le tableau de Watteau
«Embarquement pour Cythère» mais la
transposition sonore de la peinture a
beaucoup plus d’esprit, de vigueur et de
sensualité que le modèle! Pour le «piano sans
marteaux» de Debussy, le piano à queue de
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Around 1990, whilst Andreas Spreer and I
were making a recording, we hit upon the
idea of demonstrating on one CD the char-
acteristic sounds of different types of grand
piano. This idea arose because we worked
largely with Bösendorf and Steinway grand
pianos and were forever fascinated by their
different sounds. From this basic idea we
gradually developed the plan of demonstrat-
ing the showpiece grand pianos of as many
different manufacturers as possible generally
to be found in concert halls, using character-
istic musical examples.

Our most important consideration was
the choice of repertoire, as we wanted each
instrument to have the chance of presenting
itself to best effect and the selection of music
to be interesting and varied. After discarding
a number of drafts we hit on the idea of com-
piling an album consisting entirely of twenti-
eth century music, as it offers such a wide va-
riety of different-sounding concepts from dif-
ferent composers, intriguing contrasts and a
large range of pieces not well known to most

people. Also, I had selfish reasons for want-
ing to have the chance to record all together
works which I had grown to love, in a com-
pletely different context, to let each piece
stand as it was, and to perform each piece in
the musical setting which I felt was right.

Claude Debussy with his L’isle joyeuse of
1904 wanted to outdo the technical difficulty
of Balakirev’s Islamey. He said proudly: “Mon
dieu, how hard this is to play, this piece com-
bines within itself, it seems to me, all man-
ners of playing the piano, it combines power
and gracefulness, if I may be permitted to say
so.” The work was inspired by Watteau’s
picture “Embarquement pour Cythère”, but
the musical version has far more spirit,
power and sensuality than the painting on
which it was modelled. For the “piano with-
out hammers” of Debussy, the grand piano
by Yamaha seemed to offer the right tim-
bre from this round of pianos.

Igor Strawinsky is ranked in the scenery
of new music and occupies several positions
at the same time with his exemplariness, his
love of parody and of using other stylistic ele-
ments (here he included jazz and tango), his

bold harmonics and his exquisite use of
rhythm; and yet in all his guises he is always
quickly recognisable as Stravinsky. His Piano
Rag Music was written in 1919, as jazz was
beginning to overflow into the Old World;
the piece is dedicated to Artur Rubinstein,
who, however, never played it. The paro-
distic effect of an original ragtime is intensi-
fied by a complex rhythm, which Stravinsky
made appear quite simple by leaving out the
bar lines. The Tango from 1940 is a humo-
ristic play of a similar kind. Here a tango is
rendered “Stravinsky-like” merely by means
of ironical nuances; the external form of the
music and of the basic mood remains the
same. The third piece on this recording is an-
other parody, this time for a whole herd of
elephants: the Circus Polka was written as bal-
let music for the Elephant Ballet of the
Barnum & Bailey Circus in New York in the
choreography of George Balanchine (1942)
and is purest circus music. The quotation
from Schubert’s Military March at the end
really calls for the original brass band, but it is
fun even for the piano. The Steinway Model
D was ideal for this music, for it has a univer-

sal sound and can represent all the instru-
ments; it has the power for Stravinsky’s
harsh piano setting, yet can convey the deli-
cate notes for the pirouettes of the circus
princess on the rope in the polka.

Alexander Scriabin was a shining per-
sonality of modern music, a mystic, a vision-
ary and a first-rate pianist, who composed al-
most entirely for the piano. The Fourth So-
nata in F Sharp Major op.30 written in 1903,
was, like Berg’s Sonata, composed shortly
before its author’s final departure from tradi-
tional tonality. Scriabin’s tonal language in-
cludes emphatic sensuality of sound and a
strong rhythmic component; the virtuoso pi-
ano setting demands both strength and brio,
a combination which we discovered in the
large model (308 cm) by Fazioli.

Alban Berg tested out the extremes of
his worlds of expression in his Sonata op. 1,
so to speak as a qualifying essay while under
instruction from Arnold Schoenberg. It was
written in 1909 in Vienna and we naturally
demonstrated its sound on the instrument
which its creator played himself: a
Bösendorf Imperial. This grand piano has

WHAT ABOUT THIS, MR.CLEMENTI?

10 11

T A C E TT A C E T

warm depths of sound and great dynamic po-
tential. The work has always hold a particular
fascination for me with its special timbre: the
sonata (which remained a one-movement
work, although it was originally planned to be
larger: Schoenberg blessed the one-move-
ment form, saying that everything had been
said, the piece was complete) just gently
touches the tonality of B Minor but then
swings in an arc demanding constant “ex-
pression” from one piece of harmonic bold-
ness to the next. Adorno made an excellent
analysis of this sonata in an essay about the
“Master of the smallest development”.

Karlheinz Stockhausen wrote his Piano
Piece IX in 1961. The underlying idea of this
work was the “transition from great rhyth-
mical regularity to rhythmic dissolution”
(Herbert Henck). “Metre and a whole range
of levels of ametre. Rigid, ‘monotone’ events
are transformed into flexible ‘polytones’;
they stand brusquely right next to one an-
other or are blended constantly into new
connections” (Karlheinz Stockhausen). “The
whole thing is a piece of luck in the harmony
of extremes: primitive and refined, didactic

and entertaining, simple and virtuoso” (Klaus
Billing). The glassy tones of this piece, the
abysses between black bass and weightless
descant seemed to us to suit very well the
large Bechstein EN grand piano : the long
lasting echoes of this instrument convey a
somewhat unearthly, floating quality to
Stockhausen’s mixed sounds and entirely
new tones arise through the layering of the
overtones.

If I were to play on each grand piano that
work with the greatest affinity to its particu-
lar sound character, then there could be no
direct comparison: it would be like compar-
ing apples with pears, all fruit or “all music”. I
therefore spent a long time searching for the
piece which could sound good on all the in-
struments, was short enough to be still en-
tertaining on the fifth time of hearing and yet
made a range of musical demands. I finally hit
on Boris Blacher. His short pieces written
in 1943 offer not only a language oriented to-
wards jazz (one must bear in mind the date of
composition) but also a type of counterpoint
in the second piece, and yet the linearity al-
lows the pianos as it were to “be them-

selves”. So it is possible with this example to
find one’s favourite cloud and discover that
the listener can still delight in pleasant piano
sounds on the other clouds.

 Gerrit Zitterbart

from Carl Seemann and György Sebök. In
1979 he completed his studies at the Hano-
ver College with a concert examination; a
number of fruitful encounters with Stefan
Askenase followed. In 1976 Gerrit Zitter-
bart, Ulrich Beetz and Birgit Erichson
founded the Abegg Trio. The Trio received a
number of important awards (Colmar, Bonn,
Geneva, Bordeaux, Hanover, Zwickau),
toured worldwide and recorded numerous
CDs, several times receiving the “German
Record Critics’ Prize”. Awards in chamber
music contests in Zurich, Hanover and Flor-
ence in a number of duos with cello, flute and
violin are the fruits of Gerrit Zitterbart’s fur-
ther extensive activities in the field of cham-
ber music. As a soloist he has performed nu-
merous recitals and concerts with orchestra
since the early 1970’s. He was twice recog-
nised by the German Music Council by being
listed among the artists in “Concerts by
Young Artists”. On the TACET label he has
already recorded CDs with works by
Mozart, Beethoven and Chopin. Since 1981
Gerrit Zitterbart has also given piano classes
at the College of Music and Drama in Hanover.

Gerrit Zitterbart was born in Göttingen in
1952. After his “Abitur” in 1971 he com-
menced his studies at the College of Music
and Drama in Hanover under Erika Haase,
continuing, after his musical proficiency ex-
amination in the soloists’ class, under the tui-
tion of Karl Engel. Parallel with his studies the
young pianist attended classes at the
Mozarteum in Salzburg under Hans Leygraf
and received chamber music instruction

GERRIT ZITTERBART

12 13

T A C E TT A C E T

Not only pianists but also many concert-
goers know the difference between different
grand pianos. It is occasionally more difficult,
on the other hand, to recognise subse-
quently which piano was used for a particular
recording. The recording technique and
many other factors have a strong influence
on the sound. It is not possible to tell, for ex-
ample, to what extent a nuance of sound was
created by the microphones or by the instru-
ment itself. “Is it at all possible to convey the
different timbre of individual makes of instru-
ment in a recording?” It was this question,
and not the question of which instrument
was best, which we wanted to pursue in this
production.

We made every effort not to give prefer-
ence to any of the five instruments and to
present them all as well as possible. The fol-
lowing parameters were objectively the
same for all the recordings:
– the room in which the recording took
place

– the complete transfer chain from micro-
phones to recording equipment
– the positioning, height and directioning of
the microphones
– the distance from the microphone stand to
the outer edge of the piano
– the pitch to which the piano was tuned
(Concert Pitch A = 442 Hz)
– the pieces by Boris Blacher,
and, of course,
– the pianist.

The recordings all took place within the
course of a week. The sequence of the
Blacher pieces is in alphabetical order of the
piano manufacturers; the other works are in
the reverse order.

ABOUT THE SOUND QUALITY OF
THIS RECORDING

C’est aux alentours de l’année 1990, au
cours d’un enregistrement, que vint l’idée à
Andreas Spreer et à moi-même, de
démontrer un jour sur un CD les différences
des caractéristiques sonores de divers
pianos à queue. Cette idée était née de
l’occupation avec des pianos à queue en
premier lieu de Bösendorfer et Steinway,
dont le «sound» différent nous a chaque fois
fasciné. A partir de cette idée de base, le
projet a été progressivement développé, à
savoir de présenter au moyen d’exemples
sonores caractéristiques autant de marques
de pianos à queue que possible avec leurs
«vaisseaux amiraux», retrouvées dans les
salles de concert.

La considération la plus importante a été
le programme, car tous les instruments
devaient être à même de bien se présenter,
promettant ainsi un programme intéressant
et varié. Un grand nombre de conceptions
abandonnées, l’idée nous vint de composer
un programme voué uniquement à la mu-
sique du 20ème siècle: ici au niveau de la

sonorité il y a un grand nombre de con-
ceptions très différentes des compositeurs, il
y a des contrastes attrayants et un fonds
important de morceaux qui ne sont pas
connus de tout le monde. S’y ajoutait une
occasion d’intérêt personnel d’enregistrer
en commun des morceaux qui me sont
devenus particulièrement chers dans un
contexte tout à fait différent, de laisser
chaque morceau isolé et de pouvoir les
représenter tous dans un monde sonore me
semblant adéquat.

Claude Debussy avait l’intention de
l’emporter sur les difficultés d’Islamey de
Balakirew avec son oeuvre L’isle joyeuse de
l’année 1904, il a dit fièrement «Mon dieu,
que c’est difficile à jouer, ce morceau unit en
soi, comme il me semble, toutes les manières
de traiter le piano, car il associe vigueur et
élégance, si j’ose m’exprimer ainsi.» L’oeuvre
a été inspirée par le tableau de Watteau
«Embarquement pour Cythère» mais la
transposition sonore de la peinture a
beaucoup plus d’esprit, de vigueur et de
sensualité que le modèle! Pour le «piano sans
marteaux» de Debussy, le piano à queue de
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Around 1990, whilst Andreas Spreer and I
were making a recording, we hit upon the
idea of demonstrating on one CD the char-
acteristic sounds of different types of grand
piano. This idea arose because we worked
largely with Bösendorf and Steinway grand
pianos and were forever fascinated by their
different sounds. From this basic idea we
gradually developed the plan of demonstrat-
ing the showpiece grand pianos of as many
different manufacturers as possible generally
to be found in concert halls, using character-
istic musical examples.

Our most important consideration was
the choice of repertoire, as we wanted each
instrument to have the chance of presenting
itself to best effect and the selection of music
to be interesting and varied. After discarding
a number of drafts we hit on the idea of com-
piling an album consisting entirely of twenti-
eth century music, as it offers such a wide va-
riety of different-sounding concepts from dif-
ferent composers, intriguing contrasts and a
large range of pieces not well known to most

people. Also, I had selfish reasons for want-
ing to have the chance to record all together
works which I had grown to love, in a com-
pletely different context, to let each piece
stand as it was, and to perform each piece in
the musical setting which I felt was right.

Claude Debussy with his L’isle joyeuse of
1904 wanted to outdo the technical difficulty
of Balakirev’s Islamey. He said proudly: “Mon
dieu, how hard this is to play, this piece com-
bines within itself, it seems to me, all man-
ners of playing the piano, it combines power
and gracefulness, if I may be permitted to say
so.” The work was inspired by Watteau’s
picture “Embarquement pour Cythère”, but
the musical version has far more spirit,
power and sensuality than the painting on
which it was modelled. For the “piano with-
out hammers” of Debussy, the grand piano
by Yamaha seemed to offer the right tim-
bre from this round of pianos.

Igor Strawinsky is ranked in the scenery
of new music and occupies several positions
at the same time with his exemplariness, his
love of parody and of using other stylistic ele-
ments (here he included jazz and tango), his

bold harmonics and his exquisite use of
rhythm; and yet in all his guises he is always
quickly recognisable as Stravinsky. His Piano
Rag Music was written in 1919, as jazz was
beginning to overflow into the Old World;
the piece is dedicated to Artur Rubinstein,
who, however, never played it. The paro-
distic effect of an original ragtime is intensi-
fied by a complex rhythm, which Stravinsky
made appear quite simple by leaving out the
bar lines. The Tango from 1940 is a humo-
ristic play of a similar kind. Here a tango is
rendered “Stravinsky-like” merely by means
of ironical nuances; the external form of the
music and of the basic mood remains the
same. The third piece on this recording is an-
other parody, this time for a whole herd of
elephants: the Circus Polka was written as bal-
let music for the Elephant Ballet of the
Barnum & Bailey Circus in New York in the
choreography of George Balanchine (1942)
and is purest circus music. The quotation
from Schubert’s Military March at the end
really calls for the original brass band, but it is
fun even for the piano. The Steinway Model
D was ideal for this music, for it has a univer-

sal sound and can represent all the instru-
ments; it has the power for Stravinsky’s
harsh piano setting, yet can convey the deli-
cate notes for the pirouettes of the circus
princess on the rope in the polka.

Alexander Scriabin was a shining per-
sonality of modern music, a mystic, a vision-
ary and a first-rate pianist, who composed al-
most entirely for the piano. The Fourth So-
nata in F Sharp Major op.30 written in 1903,
was, like Berg’s Sonata, composed shortly
before its author’s final departure from tradi-
tional tonality. Scriabin’s tonal language in-
cludes emphatic sensuality of sound and a
strong rhythmic component; the virtuoso pi-
ano setting demands both strength and brio,
a combination which we discovered in the
large model (308 cm) by Fazioli.

Alban Berg tested out the extremes of
his worlds of expression in his Sonata op. 1,
so to speak as a qualifying essay while under
instruction from Arnold Schoenberg. It was
written in 1909 in Vienna and we naturally
demonstrated its sound on the instrument
which its creator played himself: a
Bösendorf Imperial. This grand piano has
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warm depths of sound and great dynamic po-
tential. The work has always hold a particular
fascination for me with its special timbre: the
sonata (which remained a one-movement
work, although it was originally planned to be
larger: Schoenberg blessed the one-move-
ment form, saying that everything had been
said, the piece was complete) just gently
touches the tonality of B Minor but then
swings in an arc demanding constant “ex-
pression” from one piece of harmonic bold-
ness to the next. Adorno made an excellent
analysis of this sonata in an essay about the
“Master of the smallest development”.

Karlheinz Stockhausen wrote his Piano
Piece IX in 1961. The underlying idea of this
work was the “transition from great rhyth-
mical regularity to rhythmic dissolution”
(Herbert Henck). “Metre and a whole range
of levels of ametre. Rigid, ‘monotone’ events
are transformed into flexible ‘polytones’;
they stand brusquely right next to one an-
other or are blended constantly into new
connections” (Karlheinz Stockhausen). “The
whole thing is a piece of luck in the harmony
of extremes: primitive and refined, didactic

and entertaining, simple and virtuoso” (Klaus
Billing). The glassy tones of this piece, the
abysses between black bass and weightless
descant seemed to us to suit very well the
large Bechstein EN grand piano : the long
lasting echoes of this instrument convey a
somewhat unearthly, floating quality to
Stockhausen’s mixed sounds and entirely
new tones arise through the layering of the
overtones.

If I were to play on each grand piano that
work with the greatest affinity to its particu-
lar sound character, then there could be no
direct comparison: it would be like compar-
ing apples with pears, all fruit or “all music”. I
therefore spent a long time searching for the
piece which could sound good on all the in-
struments, was short enough to be still en-
tertaining on the fifth time of hearing and yet
made a range of musical demands. I finally hit
on Boris Blacher. His short pieces written
in 1943 offer not only a language oriented to-
wards jazz (one must bear in mind the date of
composition) but also a type of counterpoint
in the second piece, and yet the linearity al-
lows the pianos as it were to “be them-

selves”. So it is possible with this example to
find one’s favourite cloud and discover that
the listener can still delight in pleasant piano
sounds on the other clouds.

 Gerrit Zitterbart

from Carl Seemann and György Sebök. In
1979 he completed his studies at the Hano-
ver College with a concert examination; a
number of fruitful encounters with Stefan
Askenase followed. In 1976 Gerrit Zitter-
bart, Ulrich Beetz and Birgit Erichson
founded the Abegg Trio. The Trio received a
number of important awards (Colmar, Bonn,
Geneva, Bordeaux, Hanover, Zwickau),
toured worldwide and recorded numerous
CDs, several times receiving the “German
Record Critics’ Prize”. Awards in chamber
music contests in Zurich, Hanover and Flor-
ence in a number of duos with cello, flute and
violin are the fruits of Gerrit Zitterbart’s fur-
ther extensive activities in the field of cham-
ber music. As a soloist he has performed nu-
merous recitals and concerts with orchestra
since the early 1970’s. He was twice recog-
nised by the German Music Council by being
listed among the artists in “Concerts by
Young Artists”. On the TACET label he has
already recorded CDs with works by
Mozart, Beethoven and Chopin. Since 1981
Gerrit Zitterbart has also given piano classes
at the College of Music and Drama in Hanover.

Gerrit Zitterbart was born in Göttingen in
1952. After his “Abitur” in 1971 he com-
menced his studies at the College of Music
and Drama in Hanover under Erika Haase,
continuing, after his musical proficiency ex-
amination in the soloists’ class, under the tui-
tion of Karl Engel. Parallel with his studies the
young pianist attended classes at the
Mozarteum in Salzburg under Hans Leygraf
and received chamber music instruction

GERRIT ZITTERBART
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Not only pianists but also many concert-
goers know the difference between different
grand pianos. It is occasionally more difficult,
on the other hand, to recognise subse-
quently which piano was used for a particular
recording. The recording technique and
many other factors have a strong influence
on the sound. It is not possible to tell, for ex-
ample, to what extent a nuance of sound was
created by the microphones or by the instru-
ment itself. “Is it at all possible to convey the
different timbre of individual makes of instru-
ment in a recording?” It was this question,
and not the question of which instrument
was best, which we wanted to pursue in this
production.

We made every effort not to give prefer-
ence to any of the five instruments and to
present them all as well as possible. The fol-
lowing parameters were objectively the
same for all the recordings:
– the room in which the recording took
place

– the complete transfer chain from micro-
phones to recording equipment
– the positioning, height and directioning of
the microphones
– the distance from the microphone stand to
the outer edge of the piano
– the pitch to which the piano was tuned
(Concert Pitch A = 442 Hz)
– the pieces by Boris Blacher,
and, of course,
– the pianist.

The recordings all took place within the
course of a week. The sequence of the
Blacher pieces is in alphabetical order of the
piano manufacturers; the other works are in
the reverse order.

ABOUT THE SOUND QUALITY OF
THIS RECORDING

C’est aux alentours de l’année 1990, au
cours d’un enregistrement, que vint l’idée à
Andreas Spreer et à moi-même, de
démontrer un jour sur un CD les différences
des caractéristiques sonores de divers
pianos à queue. Cette idée était née de
l’occupation avec des pianos à queue en
premier lieu de Bösendorfer et Steinway,
dont le «sound» différent nous a chaque fois
fasciné. A partir de cette idée de base, le
projet a été progressivement développé, à
savoir de présenter au moyen d’exemples
sonores caractéristiques autant de marques
de pianos à queue que possible avec leurs
«vaisseaux amiraux», retrouvées dans les
salles de concert.

La considération la plus importante a été
le programme, car tous les instruments
devaient être à même de bien se présenter,
promettant ainsi un programme intéressant
et varié. Un grand nombre de conceptions
abandonnées, l’idée nous vint de composer
un programme voué uniquement à la mu-
sique du 20ème siècle: ici au niveau de la

sonorité il y a un grand nombre de con-
ceptions très différentes des compositeurs, il
y a des contrastes attrayants et un fonds
important de morceaux qui ne sont pas
connus de tout le monde. S’y ajoutait une
occasion d’intérêt personnel d’enregistrer
en commun des morceaux qui me sont
devenus particulièrement chers dans un
contexte tout à fait différent, de laisser
chaque morceau isolé et de pouvoir les
représenter tous dans un monde sonore me
semblant adéquat.

Claude Debussy avait l’intention de
l’emporter sur les difficultés d’Islamey de
Balakirew avec son oeuvre L’isle joyeuse de
l’année 1904, il a dit fièrement «Mon dieu,
que c’est difficile à jouer, ce morceau unit en
soi, comme il me semble, toutes les manières
de traiter le piano, car il associe vigueur et
élégance, si j’ose m’exprimer ainsi.» L’oeuvre
a été inspirée par le tableau de Watteau
«Embarquement pour Cythère» mais la
transposition sonore de la peinture a
beaucoup plus d’esprit, de vigueur et de
sensualité que le modèle! Pour le «piano sans
marteaux» de Debussy, le piano à queue de
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Yamaha semblait avoir le timbre adéquat
dans notre ronde de pianos.

Igor Stravinsky range simultanément
sur plusieurs positions lors d’une classi-
fication dans le scénario de la Musique
Nouvelle: son classicisme, son goût pour la
parodie, la transformation d’éléments
stylistiques étrangers (voir ici jazz et tango),
l’harmonie audacieuse et la délicatesse
rythmique nous permettent quand même de
le reconnaître malgré tous les déguisements
en tant que Stravinsky. La Piano-Rag-Music
date de l’année 1919, d’une période où le
jazz a commencé à envahir l’Ancien Monde ,
le morceau est dédié à Artur Rubinstein qui
ne l’a cependant jamais joué. L’effet
parodique d’un ragtime original est surélevé
par une rythmique complexe que Stravinsky
fait paraître facile en ôtant les barres de
mesure. Le Tango datant de l’année 1940 est
un amusement humoristique d’un type
semblable. Ici un tango devient «Stravinsky»
au seul moyen de petites colorations
ironiques, la forme extérieure du déroule-
ment et l’atmosphère de base sont tout à fait
maintenues. Le troisième morceau de

l’enregistrement présent est encore de la
parodie, cette fois pour tout un troupeau
d’éléphants: la Polka de cirque a été composée
en tant que musique de ballet pour le ballet
d’éléphants du Cirque Barnum & Bailey à
New York dans la choréographie de George
Balanchine (1942) et c’est de la musique de
cirque à l’état pur. La citation de Schubert
(marche militaire) à la fin exige au fond
l’orchestre à cuivre original, mais le piano y
prend également plaisir. Le modèle D de
Steinway est idéal pour cette musique car
le son est universel et peut représenter tous
les instruments, il a la force percutante
convenant aux rigueurs de l’écriture piani-
stique de Stravinsky mais également les sons
doux allant avec les pirouettes de la danseuse
de corde dans cette polka.

Alexandre Scriabine est un personnage
ambigu de la musique plus nouvelle, mys-
tique, rêveur et pianiste de premier rang qui
s’est adonné dans son œuvre presque ex-
clusivement au piano. La Quatrième Sonate en
fa dièse majeur op. 30 a été composée en
1903 et se range, similairement à la sonate de
Berg, immédiatement avant les adieux

définitifs de la tonalité traditionelle. Le
langage musical de Scriabine présente à côté
d’une sensualité sonore prononcée une forte
composante rythmique, l’écriture pianistique
virtuose exige vigueur et brio, une combi-
naison que nous avons retrouvé dans le
grand modèle (308 cm) de Fazioli.

Alban Berg a éprouvé ses mondes ex-
pressifs extrêmes en quelque sorte en tant
que pièce d’apprenti au cours de ses études
chez Arnold Schönberg dans sa Sonate op. 1.
Elle a été écrite en 1909 à Vienne et on
l’entend ici naturellement sur l’instrument
que son créateur a joué lui-même: un
Bösendorfer Impérial. Ce piano à queue a
une profondeur chaude du son et de grandes
possibilités dynamiques. L’oeuvre me fascine
toujours par son timbre très particulier, la
sonate (restée à un mouvement bien qu’elle
ait été projetée plus grande, Schönberg a
donné son approbation à la forme à un
mouvement avec les paroles tout serait dit
maintenant, le morceau fini) effleure encore
doucement la tonalité si mineur, s’élance
toutefois dans un détour exigeant toujours
de l’«expression» d’une audace harmonique

à l’autre. Adorno a très bien analysé cette
sonate dans un essai au sujet du «Maître de la
petite transition».

Karlheinz Stockhausen a écrit son
Morceau de piano IX en 1961. L’idée de base
de cette oeuvre est «le passage d’une haute
régularité rythmique à la dissolution ryth-
mique» (Herbert Henck). «Périodicité et
toute une série de degrés d’apériodicité. Des
événements «monotones» rigides se méta-
morphosent en événements «polytones»; ils
sont mis de façon abrupte immédiatement
l’un à côté de l’autre ou se mélangent pour
former des combinaisons toujours nou-
velles» (Karlheinz Stockhausen). «Le tout est
un coup de chance de l’harmonie d’ex-
trêmes: primitif et raffiné, didactique et
divertissant, simple et virtuos» (Klaus
Billing). Les sons cristallins de ce morceau,
les abîmes entre la basse noire et le déchant
sans pesanteur nous semblaient très bien al-
ler avec le grand piano à queue EN de
Bechstein; les longs temps de réverbé-
ration de cet instrument donnent aux sons
mixtes de Stockhausen quelque chose qui
n’est pas de ce monde, quelque chose de
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planant, par superposition des harmoniques
se forment des sons tout à fait nouveaux.

Si maintenant chaque piano à queue
résonne avec une oeuvre devant présenter
une affinité au caractère sonore respectif, la
comparaison n’est cependant possible
qu’entre pommes et poires: ce sont tous des
fruits ou tous des pianos. J’ai longtemps
cherché une pièce pouvant résonner de
façon adéquate sur chaque instrument, étant
assez brève pour être divertissante toujours
à la cinquième écoute et présentant des
exigences sonores aussi larges que possible.
Je l’ai découverte chez Boris Blacher. Ses
pièces brèves de l’année 1943 offrent à côté
d’un langage orienté au jazz (que l’on
considère la période de leur composition!),
la linéarité fait résonner les pianos pour ainsi
dire «pour eux». Que chacun veuille se
chercher au moyen de cet exemple son
nuage sonore favori et trouver qu’également
sur d’autres nuages de beaux sons pia-
nistiques peuvent réjour l’auditeur.

Gerrit Zitterbart

étendues dans le domaine de la musique de
chambre de Gerrit Zitterbart sont des prix
lors de Concours de Musique de Chambre à
Zurich, Hanovre et Florence dans des duos
différents avec violoncelle, flûte et violon. En
tant que soliste, le pianiste s’est produit à
partir des années 70 dans de nombreux
récitals de piano et des concerts d’orchestre.
Il a été deux fois promu par le «Deutscher
Musikrat» par l’inscription sur la liste d’ar-
tistes des «Concerts de jeunes artistes». Sur
le label Tacet ont paru déjà des CD avec des
oeuvres de Mozart, Beethoven et Chopin.
Depuis 1981, Gerrit Zitterbart s’occupe
d’une classe de piano dans l’Ecole Supérieure
de Musique et d’Art Dramatique de
Hanovre.

Gerrit Zitterbart est né en 1952 à Göttingen.
Après le baccalauréat en 1971, il a commencé
ses études dans l’Ecole Supérieure de
Musique et d’Art Dramatique de Hanovre
chez Erika Haase et les a poursuivi après
l’examen de maturité artistique dans la classe
de solistes chez Karl Engel. A côté de ces
études, le jeune pianiste a fréquenté des
cours au Mozarteum de Salzbourg chez Hans
Leygraf et il a pris des cours de musique de
chambre chez Carl Seemann et György
Sebök. En 1979, il a terminé ses études par
l’examen de concert dans l’Ecole Supérieure
de Hanovre auquel ont encore suivi des
rencontres productives avec Stefan Aske-
nase. En 1976, Gerrit Zitterbart a fondé avec
Ulrich Beetz et Birgit Erichson le Trio Abegg.
Ce Trio a obtenu des distinctions im-
portantes (Colmar, Bonn, Genève, Bor-
deaux, Hanovre, Zwickau), il a réalisé des
tournées mondiales et a enregistré de
nombreux CD, dont plusieurs ont été
décorés du «Prix des Critiques Allemands du
Disque». Les fruits des autres activités

GERRIT ZITTERBART

Non seulement les pianistes mais également
les auditeurs de concerts connaissent les
différences entre différents pianos à queue.
Parfois il est cependant plus difficile de
reconnaître dans un enregistrement ultéri-
eurement quelle marque a été utilisée. Le
son est influencé de façon importante par la
technique d’enregistrement et par d’autres
facteurs. On ne peut plus distinguer dans
quelle mesure p.ex. une coloration sonore a
été déterminée par les microphones d’une
part ou par l’instrument d’autre part. «Est-ce
qu’il est au juste possible de faire entendre
sur un support du son le timbre différent des
différentes marques?» C’est cette question –
et non celle de savoir quel instrument est le
plus beau – à laquelle nous avions l’intention
de nous livrer par avec le présent projet.

Nous nous sommes efforcés de ne
favoriser aucun des instruments et de les
présenter tous aussi avantageusement que
possible. Les paramètres suivants ont été
objectivement les mêmes sur tous les
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enregistrements:
– la salle d’enregistrement
– la chaîne de transmission complète à partir
des microphones jusqu’à l’appareil d’enregi-
strement
– l’emplacement, la hauteur et le pointage
des microphones
– la distance du support du microphone
jusqu’au bord extérieur du piano à queue
– la hauteur de l’accord (diapason de
chambre a = 442 Hz)
– les pièces de Boris Blacher et naturel-
lement
– le pianiste

Tous les enregistrements ont eu lieu en
l’espace d’une semaine. L’ordre des pièces
de Blacher correspond à la liste alphabétique
des manufactures; les autres œuvres ap-
paraissent dans l’ordre inverse.

IMPRESSUM

Mikrofone: 2 Brüel & Kjær 4003
                 2 Schoeps CMC 5 MK 2
Mischpult: Studer 961
A/D-Wandler: Sony PCM 2000
Lautsprecher: Genelec 1022 A
Kopfhörer: Stax Lambda Professional

Aufgenommen: 1993
Festeburgkirche Frankfurt
Technische Ausrüstung: TACET
Übersetzungen: Jenny Poole-Hardt (English)

         Christa Trautner (French)
Satz: Toms Spogis
Grafik Design: Julia Zancker, Hamburg
Aufnahme und Produktion: Andreas Spreer
 C    P   1993 TACET
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Yamaha semblait avoir le timbre adéquat
dans notre ronde de pianos.

Igor Stravinsky range simultanément
sur plusieurs positions lors d’une classi-
fication dans le scénario de la Musique
Nouvelle: son classicisme, son goût pour la
parodie, la transformation d’éléments
stylistiques étrangers (voir ici jazz et tango),
l’harmonie audacieuse et la délicatesse
rythmique nous permettent quand même de
le reconnaître malgré tous les déguisements
en tant que Stravinsky. La Piano-Rag-Music
date de l’année 1919, d’une période où le
jazz a commencé à envahir l’Ancien Monde ,
le morceau est dédié à Artur Rubinstein qui
ne l’a cependant jamais joué. L’effet
parodique d’un ragtime original est surélevé
par une rythmique complexe que Stravinsky
fait paraître facile en ôtant les barres de
mesure. Le Tango datant de l’année 1940 est
un amusement humoristique d’un type
semblable. Ici un tango devient «Stravinsky»
au seul moyen de petites colorations
ironiques, la forme extérieure du déroule-
ment et l’atmosphère de base sont tout à fait
maintenues. Le troisième morceau de

l’enregistrement présent est encore de la
parodie, cette fois pour tout un troupeau
d’éléphants: la Polka de cirque a été composée
en tant que musique de ballet pour le ballet
d’éléphants du Cirque Barnum & Bailey à
New York dans la choréographie de George
Balanchine (1942) et c’est de la musique de
cirque à l’état pur. La citation de Schubert
(marche militaire) à la fin exige au fond
l’orchestre à cuivre original, mais le piano y
prend également plaisir. Le modèle D de
Steinway est idéal pour cette musique car
le son est universel et peut représenter tous
les instruments, il a la force percutante
convenant aux rigueurs de l’écriture piani-
stique de Stravinsky mais également les sons
doux allant avec les pirouettes de la danseuse
de corde dans cette polka.

Alexandre Scriabine est un personnage
ambigu de la musique plus nouvelle, mys-
tique, rêveur et pianiste de premier rang qui
s’est adonné dans son œuvre presque ex-
clusivement au piano. La Quatrième Sonate en
fa dièse majeur op. 30 a été composée en
1903 et se range, similairement à la sonate de
Berg, immédiatement avant les adieux

définitifs de la tonalité traditionelle. Le
langage musical de Scriabine présente à côté
d’une sensualité sonore prononcée une forte
composante rythmique, l’écriture pianistique
virtuose exige vigueur et brio, une combi-
naison que nous avons retrouvé dans le
grand modèle (308 cm) de Fazioli.

Alban Berg a éprouvé ses mondes ex-
pressifs extrêmes en quelque sorte en tant
que pièce d’apprenti au cours de ses études
chez Arnold Schönberg dans sa Sonate op. 1.
Elle a été écrite en 1909 à Vienne et on
l’entend ici naturellement sur l’instrument
que son créateur a joué lui-même: un
Bösendorfer Impérial. Ce piano à queue a
une profondeur chaude du son et de grandes
possibilités dynamiques. L’oeuvre me fascine
toujours par son timbre très particulier, la
sonate (restée à un mouvement bien qu’elle
ait été projetée plus grande, Schönberg a
donné son approbation à la forme à un
mouvement avec les paroles tout serait dit
maintenant, le morceau fini) effleure encore
doucement la tonalité si mineur, s’élance
toutefois dans un détour exigeant toujours
de l’«expression» d’une audace harmonique

à l’autre. Adorno a très bien analysé cette
sonate dans un essai au sujet du «Maître de la
petite transition».

Karlheinz Stockhausen a écrit son
Morceau de piano IX en 1961. L’idée de base
de cette oeuvre est «le passage d’une haute
régularité rythmique à la dissolution ryth-
mique» (Herbert Henck). «Périodicité et
toute une série de degrés d’apériodicité. Des
événements «monotones» rigides se méta-
morphosent en événements «polytones»; ils
sont mis de façon abrupte immédiatement
l’un à côté de l’autre ou se mélangent pour
former des combinaisons toujours nou-
velles» (Karlheinz Stockhausen). «Le tout est
un coup de chance de l’harmonie d’ex-
trêmes: primitif et raffiné, didactique et
divertissant, simple et virtuos» (Klaus
Billing). Les sons cristallins de ce morceau,
les abîmes entre la basse noire et le déchant
sans pesanteur nous semblaient très bien al-
ler avec le grand piano à queue EN de
Bechstein; les longs temps de réverbé-
ration de cet instrument donnent aux sons
mixtes de Stockhausen quelque chose qui
n’est pas de ce monde, quelque chose de
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planant, par superposition des harmoniques
se forment des sons tout à fait nouveaux.

Si maintenant chaque piano à queue
résonne avec une oeuvre devant présenter
une affinité au caractère sonore respectif, la
comparaison n’est cependant possible
qu’entre pommes et poires: ce sont tous des
fruits ou tous des pianos. J’ai longtemps
cherché une pièce pouvant résonner de
façon adéquate sur chaque instrument, étant
assez brève pour être divertissante toujours
à la cinquième écoute et présentant des
exigences sonores aussi larges que possible.
Je l’ai découverte chez Boris Blacher. Ses
pièces brèves de l’année 1943 offrent à côté
d’un langage orienté au jazz (que l’on
considère la période de leur composition!),
la linéarité fait résonner les pianos pour ainsi
dire «pour eux». Que chacun veuille se
chercher au moyen de cet exemple son
nuage sonore favori et trouver qu’également
sur d’autres nuages de beaux sons pia-
nistiques peuvent réjour l’auditeur.

Gerrit Zitterbart

étendues dans le domaine de la musique de
chambre de Gerrit Zitterbart sont des prix
lors de Concours de Musique de Chambre à
Zurich, Hanovre et Florence dans des duos
différents avec violoncelle, flûte et violon. En
tant que soliste, le pianiste s’est produit à
partir des années 70 dans de nombreux
récitals de piano et des concerts d’orchestre.
Il a été deux fois promu par le «Deutscher
Musikrat» par l’inscription sur la liste d’ar-
tistes des «Concerts de jeunes artistes». Sur
le label Tacet ont paru déjà des CD avec des
oeuvres de Mozart, Beethoven et Chopin.
Depuis 1981, Gerrit Zitterbart s’occupe
d’une classe de piano dans l’Ecole Supérieure
de Musique et d’Art Dramatique de
Hanovre.

Gerrit Zitterbart est né en 1952 à Göttingen.
Après le baccalauréat en 1971, il a commencé
ses études dans l’Ecole Supérieure de
Musique et d’Art Dramatique de Hanovre
chez Erika Haase et les a poursuivi après
l’examen de maturité artistique dans la classe
de solistes chez Karl Engel. A côté de ces
études, le jeune pianiste a fréquenté des
cours au Mozarteum de Salzbourg chez Hans
Leygraf et il a pris des cours de musique de
chambre chez Carl Seemann et György
Sebök. En 1979, il a terminé ses études par
l’examen de concert dans l’Ecole Supérieure
de Hanovre auquel ont encore suivi des
rencontres productives avec Stefan Aske-
nase. En 1976, Gerrit Zitterbart a fondé avec
Ulrich Beetz et Birgit Erichson le Trio Abegg.
Ce Trio a obtenu des distinctions im-
portantes (Colmar, Bonn, Genève, Bor-
deaux, Hanovre, Zwickau), il a réalisé des
tournées mondiales et a enregistré de
nombreux CD, dont plusieurs ont été
décorés du «Prix des Critiques Allemands du
Disque». Les fruits des autres activités

GERRIT ZITTERBART

Non seulement les pianistes mais également
les auditeurs de concerts connaissent les
différences entre différents pianos à queue.
Parfois il est cependant plus difficile de
reconnaître dans un enregistrement ultéri-
eurement quelle marque a été utilisée. Le
son est influencé de façon importante par la
technique d’enregistrement et par d’autres
facteurs. On ne peut plus distinguer dans
quelle mesure p.ex. une coloration sonore a
été déterminée par les microphones d’une
part ou par l’instrument d’autre part. «Est-ce
qu’il est au juste possible de faire entendre
sur un support du son le timbre différent des
différentes marques?» C’est cette question –
et non celle de savoir quel instrument est le
plus beau – à laquelle nous avions l’intention
de nous livrer par avec le présent projet.

Nous nous sommes efforcés de ne
favoriser aucun des instruments et de les
présenter tous aussi avantageusement que
possible. Les paramètres suivants ont été
objectivement les mêmes sur tous les
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enregistrements:
– la salle d’enregistrement
– la chaîne de transmission complète à partir
des microphones jusqu’à l’appareil d’enregi-
strement
– l’emplacement, la hauteur et le pointage
des microphones
– la distance du support du microphone
jusqu’au bord extérieur du piano à queue
– la hauteur de l’accord (diapason de
chambre a = 442 Hz)
– les pièces de Boris Blacher et naturel-
lement
– le pianiste

Tous les enregistrements ont eu lieu en
l’espace d’une semaine. L’ordre des pièces
de Blacher correspond à la liste alphabétique
des manufactures; les autres œuvres ap-
paraissent dans l’ordre inverse.
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Yamaha semblait avoir le timbre adéquat
dans notre ronde de pianos.

Igor Stravinsky range simultanément
sur plusieurs positions lors d’une classi-
fication dans le scénario de la Musique
Nouvelle: son classicisme, son goût pour la
parodie, la transformation d’éléments
stylistiques étrangers (voir ici jazz et tango),
l’harmonie audacieuse et la délicatesse
rythmique nous permettent quand même de
le reconnaître malgré tous les déguisements
en tant que Stravinsky. La Piano-Rag-Music
date de l’année 1919, d’une période où le
jazz a commencé à envahir l’Ancien Monde ,
le morceau est dédié à Artur Rubinstein qui
ne l’a cependant jamais joué. L’effet
parodique d’un ragtime original est surélevé
par une rythmique complexe que Stravinsky
fait paraître facile en ôtant les barres de
mesure. Le Tango datant de l’année 1940 est
un amusement humoristique d’un type
semblable. Ici un tango devient «Stravinsky»
au seul moyen de petites colorations
ironiques, la forme extérieure du déroule-
ment et l’atmosphère de base sont tout à fait
maintenues. Le troisième morceau de

l’enregistrement présent est encore de la
parodie, cette fois pour tout un troupeau
d’éléphants: la Polka de cirque a été composée
en tant que musique de ballet pour le ballet
d’éléphants du Cirque Barnum & Bailey à
New York dans la choréographie de George
Balanchine (1942) et c’est de la musique de
cirque à l’état pur. La citation de Schubert
(marche militaire) à la fin exige au fond
l’orchestre à cuivre original, mais le piano y
prend également plaisir. Le modèle D de
Steinway est idéal pour cette musique car
le son est universel et peut représenter tous
les instruments, il a la force percutante
convenant aux rigueurs de l’écriture piani-
stique de Stravinsky mais également les sons
doux allant avec les pirouettes de la danseuse
de corde dans cette polka.

Alexandre Scriabine est un personnage
ambigu de la musique plus nouvelle, mys-
tique, rêveur et pianiste de premier rang qui
s’est adonné dans son œuvre presque ex-
clusivement au piano. La Quatrième Sonate en
fa dièse majeur op. 30 a été composée en
1903 et se range, similairement à la sonate de
Berg, immédiatement avant les adieux

définitifs de la tonalité traditionelle. Le
langage musical de Scriabine présente à côté
d’une sensualité sonore prononcée une forte
composante rythmique, l’écriture pianistique
virtuose exige vigueur et brio, une combi-
naison que nous avons retrouvé dans le
grand modèle (308 cm) de Fazioli.

Alban Berg a éprouvé ses mondes ex-
pressifs extrêmes en quelque sorte en tant
que pièce d’apprenti au cours de ses études
chez Arnold Schönberg dans sa Sonate op. 1.
Elle a été écrite en 1909 à Vienne et on
l’entend ici naturellement sur l’instrument
que son créateur a joué lui-même: un
Bösendorfer Impérial. Ce piano à queue a
une profondeur chaude du son et de grandes
possibilités dynamiques. L’oeuvre me fascine
toujours par son timbre très particulier, la
sonate (restée à un mouvement bien qu’elle
ait été projetée plus grande, Schönberg a
donné son approbation à la forme à un
mouvement avec les paroles tout serait dit
maintenant, le morceau fini) effleure encore
doucement la tonalité si mineur, s’élance
toutefois dans un détour exigeant toujours
de l’«expression» d’une audace harmonique

à l’autre. Adorno a très bien analysé cette
sonate dans un essai au sujet du «Maître de la
petite transition».

Karlheinz Stockhausen a écrit son
Morceau de piano IX en 1961. L’idée de base
de cette oeuvre est «le passage d’une haute
régularité rythmique à la dissolution ryth-
mique» (Herbert Henck). «Périodicité et
toute une série de degrés d’apériodicité. Des
événements «monotones» rigides se méta-
morphosent en événements «polytones»; ils
sont mis de façon abrupte immédiatement
l’un à côté de l’autre ou se mélangent pour
former des combinaisons toujours nou-
velles» (Karlheinz Stockhausen). «Le tout est
un coup de chance de l’harmonie d’ex-
trêmes: primitif et raffiné, didactique et
divertissant, simple et virtuos» (Klaus
Billing). Les sons cristallins de ce morceau,
les abîmes entre la basse noire et le déchant
sans pesanteur nous semblaient très bien al-
ler avec le grand piano à queue EN de
Bechstein; les longs temps de réverbé-
ration de cet instrument donnent aux sons
mixtes de Stockhausen quelque chose qui
n’est pas de ce monde, quelque chose de
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planant, par superposition des harmoniques
se forment des sons tout à fait nouveaux.

Si maintenant chaque piano à queue
résonne avec une oeuvre devant présenter
une affinité au caractère sonore respectif, la
comparaison n’est cependant possible
qu’entre pommes et poires: ce sont tous des
fruits ou tous des pianos. J’ai longtemps
cherché une pièce pouvant résonner de
façon adéquate sur chaque instrument, étant
assez brève pour être divertissante toujours
à la cinquième écoute et présentant des
exigences sonores aussi larges que possible.
Je l’ai découverte chez Boris Blacher. Ses
pièces brèves de l’année 1943 offrent à côté
d’un langage orienté au jazz (que l’on
considère la période de leur composition!),
la linéarité fait résonner les pianos pour ainsi
dire «pour eux». Que chacun veuille se
chercher au moyen de cet exemple son
nuage sonore favori et trouver qu’également
sur d’autres nuages de beaux sons pia-
nistiques peuvent réjour l’auditeur.

Gerrit Zitterbart

étendues dans le domaine de la musique de
chambre de Gerrit Zitterbart sont des prix
lors de Concours de Musique de Chambre à
Zurich, Hanovre et Florence dans des duos
différents avec violoncelle, flûte et violon. En
tant que soliste, le pianiste s’est produit à
partir des années 70 dans de nombreux
récitals de piano et des concerts d’orchestre.
Il a été deux fois promu par le «Deutscher
Musikrat» par l’inscription sur la liste d’ar-
tistes des «Concerts de jeunes artistes». Sur
le label Tacet ont paru déjà des CD avec des
oeuvres de Mozart, Beethoven et Chopin.
Depuis 1981, Gerrit Zitterbart s’occupe
d’une classe de piano dans l’Ecole Supérieure
de Musique et d’Art Dramatique de
Hanovre.

Gerrit Zitterbart est né en 1952 à Göttingen.
Après le baccalauréat en 1971, il a commencé
ses études dans l’Ecole Supérieure de
Musique et d’Art Dramatique de Hanovre
chez Erika Haase et les a poursuivi après
l’examen de maturité artistique dans la classe
de solistes chez Karl Engel. A côté de ces
études, le jeune pianiste a fréquenté des
cours au Mozarteum de Salzbourg chez Hans
Leygraf et il a pris des cours de musique de
chambre chez Carl Seemann et György
Sebök. En 1979, il a terminé ses études par
l’examen de concert dans l’Ecole Supérieure
de Hanovre auquel ont encore suivi des
rencontres productives avec Stefan Aske-
nase. En 1976, Gerrit Zitterbart a fondé avec
Ulrich Beetz et Birgit Erichson le Trio Abegg.
Ce Trio a obtenu des distinctions im-
portantes (Colmar, Bonn, Genève, Bor-
deaux, Hanovre, Zwickau), il a réalisé des
tournées mondiales et a enregistré de
nombreux CD, dont plusieurs ont été
décorés du «Prix des Critiques Allemands du
Disque». Les fruits des autres activités

GERRIT ZITTERBART

Non seulement les pianistes mais également
les auditeurs de concerts connaissent les
différences entre différents pianos à queue.
Parfois il est cependant plus difficile de
reconnaître dans un enregistrement ultéri-
eurement quelle marque a été utilisée. Le
son est influencé de façon importante par la
technique d’enregistrement et par d’autres
facteurs. On ne peut plus distinguer dans
quelle mesure p.ex. une coloration sonore a
été déterminée par les microphones d’une
part ou par l’instrument d’autre part. «Est-ce
qu’il est au juste possible de faire entendre
sur un support du son le timbre différent des
différentes marques?» C’est cette question –
et non celle de savoir quel instrument est le
plus beau – à laquelle nous avions l’intention
de nous livrer par avec le présent projet.

Nous nous sommes efforcés de ne
favoriser aucun des instruments et de les
présenter tous aussi avantageusement que
possible. Les paramètres suivants ont été
objectivement les mêmes sur tous les
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enregistrements:
– la salle d’enregistrement
– la chaîne de transmission complète à partir
des microphones jusqu’à l’appareil d’enregi-
strement
– l’emplacement, la hauteur et le pointage
des microphones
– la distance du support du microphone
jusqu’au bord extérieur du piano à queue
– la hauteur de l’accord (diapason de
chambre a = 442 Hz)
– les pièces de Boris Blacher et naturel-
lement
– le pianiste

Tous les enregistrements ont eu lieu en
l’espace d’une semaine. L’ordre des pièces
de Blacher correspond à la liste alphabétique
des manufactures; les autres œuvres ap-
paraissent dans l’ordre inverse.
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Yamaha semblait avoir le timbre adéquat
dans notre ronde de pianos.

Igor Stravinsky range simultanément
sur plusieurs positions lors d’une classi-
fication dans le scénario de la Musique
Nouvelle: son classicisme, son goût pour la
parodie, la transformation d’éléments
stylistiques étrangers (voir ici jazz et tango),
l’harmonie audacieuse et la délicatesse
rythmique nous permettent quand même de
le reconnaître malgré tous les déguisements
en tant que Stravinsky. La Piano-Rag-Music
date de l’année 1919, d’une période où le
jazz a commencé à envahir l’Ancien Monde ,
le morceau est dédié à Artur Rubinstein qui
ne l’a cependant jamais joué. L’effet
parodique d’un ragtime original est surélevé
par une rythmique complexe que Stravinsky
fait paraître facile en ôtant les barres de
mesure. Le Tango datant de l’année 1940 est
un amusement humoristique d’un type
semblable. Ici un tango devient «Stravinsky»
au seul moyen de petites colorations
ironiques, la forme extérieure du déroule-
ment et l’atmosphère de base sont tout à fait
maintenues. Le troisième morceau de

l’enregistrement présent est encore de la
parodie, cette fois pour tout un troupeau
d’éléphants: la Polka de cirque a été composée
en tant que musique de ballet pour le ballet
d’éléphants du Cirque Barnum & Bailey à
New York dans la choréographie de George
Balanchine (1942) et c’est de la musique de
cirque à l’état pur. La citation de Schubert
(marche militaire) à la fin exige au fond
l’orchestre à cuivre original, mais le piano y
prend également plaisir. Le modèle D de
Steinway est idéal pour cette musique car
le son est universel et peut représenter tous
les instruments, il a la force percutante
convenant aux rigueurs de l’écriture piani-
stique de Stravinsky mais également les sons
doux allant avec les pirouettes de la danseuse
de corde dans cette polka.

Alexandre Scriabine est un personnage
ambigu de la musique plus nouvelle, mys-
tique, rêveur et pianiste de premier rang qui
s’est adonné dans son œuvre presque ex-
clusivement au piano. La Quatrième Sonate en
fa dièse majeur op. 30 a été composée en
1903 et se range, similairement à la sonate de
Berg, immédiatement avant les adieux

définitifs de la tonalité traditionelle. Le
langage musical de Scriabine présente à côté
d’une sensualité sonore prononcée une forte
composante rythmique, l’écriture pianistique
virtuose exige vigueur et brio, une combi-
naison que nous avons retrouvé dans le
grand modèle (308 cm) de Fazioli.

Alban Berg a éprouvé ses mondes ex-
pressifs extrêmes en quelque sorte en tant
que pièce d’apprenti au cours de ses études
chez Arnold Schönberg dans sa Sonate op. 1.
Elle a été écrite en 1909 à Vienne et on
l’entend ici naturellement sur l’instrument
que son créateur a joué lui-même: un
Bösendorfer Impérial. Ce piano à queue a
une profondeur chaude du son et de grandes
possibilités dynamiques. L’oeuvre me fascine
toujours par son timbre très particulier, la
sonate (restée à un mouvement bien qu’elle
ait été projetée plus grande, Schönberg a
donné son approbation à la forme à un
mouvement avec les paroles tout serait dit
maintenant, le morceau fini) effleure encore
doucement la tonalité si mineur, s’élance
toutefois dans un détour exigeant toujours
de l’«expression» d’une audace harmonique

à l’autre. Adorno a très bien analysé cette
sonate dans un essai au sujet du «Maître de la
petite transition».

Karlheinz Stockhausen a écrit son
Morceau de piano IX en 1961. L’idée de base
de cette oeuvre est «le passage d’une haute
régularité rythmique à la dissolution ryth-
mique» (Herbert Henck). «Périodicité et
toute une série de degrés d’apériodicité. Des
événements «monotones» rigides se méta-
morphosent en événements «polytones»; ils
sont mis de façon abrupte immédiatement
l’un à côté de l’autre ou se mélangent pour
former des combinaisons toujours nou-
velles» (Karlheinz Stockhausen). «Le tout est
un coup de chance de l’harmonie d’ex-
trêmes: primitif et raffiné, didactique et
divertissant, simple et virtuos» (Klaus
Billing). Les sons cristallins de ce morceau,
les abîmes entre la basse noire et le déchant
sans pesanteur nous semblaient très bien al-
ler avec le grand piano à queue EN de
Bechstein; les longs temps de réverbé-
ration de cet instrument donnent aux sons
mixtes de Stockhausen quelque chose qui
n’est pas de ce monde, quelque chose de
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planant, par superposition des harmoniques
se forment des sons tout à fait nouveaux.

Si maintenant chaque piano à queue
résonne avec une oeuvre devant présenter
une affinité au caractère sonore respectif, la
comparaison n’est cependant possible
qu’entre pommes et poires: ce sont tous des
fruits ou tous des pianos. J’ai longtemps
cherché une pièce pouvant résonner de
façon adéquate sur chaque instrument, étant
assez brève pour être divertissante toujours
à la cinquième écoute et présentant des
exigences sonores aussi larges que possible.
Je l’ai découverte chez Boris Blacher. Ses
pièces brèves de l’année 1943 offrent à côté
d’un langage orienté au jazz (que l’on
considère la période de leur composition!),
la linéarité fait résonner les pianos pour ainsi
dire «pour eux». Que chacun veuille se
chercher au moyen de cet exemple son
nuage sonore favori et trouver qu’également
sur d’autres nuages de beaux sons pia-
nistiques peuvent réjour l’auditeur.

Gerrit Zitterbart

étendues dans le domaine de la musique de
chambre de Gerrit Zitterbart sont des prix
lors de Concours de Musique de Chambre à
Zurich, Hanovre et Florence dans des duos
différents avec violoncelle, flûte et violon. En
tant que soliste, le pianiste s’est produit à
partir des années 70 dans de nombreux
récitals de piano et des concerts d’orchestre.
Il a été deux fois promu par le «Deutscher
Musikrat» par l’inscription sur la liste d’ar-
tistes des «Concerts de jeunes artistes». Sur
le label Tacet ont paru déjà des CD avec des
oeuvres de Mozart, Beethoven et Chopin.
Depuis 1981, Gerrit Zitterbart s’occupe
d’une classe de piano dans l’Ecole Supérieure
de Musique et d’Art Dramatique de
Hanovre.

Gerrit Zitterbart est né en 1952 à Göttingen.
Après le baccalauréat en 1971, il a commencé
ses études dans l’Ecole Supérieure de
Musique et d’Art Dramatique de Hanovre
chez Erika Haase et les a poursuivi après
l’examen de maturité artistique dans la classe
de solistes chez Karl Engel. A côté de ces
études, le jeune pianiste a fréquenté des
cours au Mozarteum de Salzbourg chez Hans
Leygraf et il a pris des cours de musique de
chambre chez Carl Seemann et György
Sebök. En 1979, il a terminé ses études par
l’examen de concert dans l’Ecole Supérieure
de Hanovre auquel ont encore suivi des
rencontres productives avec Stefan Aske-
nase. En 1976, Gerrit Zitterbart a fondé avec
Ulrich Beetz et Birgit Erichson le Trio Abegg.
Ce Trio a obtenu des distinctions im-
portantes (Colmar, Bonn, Genève, Bor-
deaux, Hanovre, Zwickau), il a réalisé des
tournées mondiales et a enregistré de
nombreux CD, dont plusieurs ont été
décorés du «Prix des Critiques Allemands du
Disque». Les fruits des autres activités

GERRIT ZITTERBART

Non seulement les pianistes mais également
les auditeurs de concerts connaissent les
différences entre différents pianos à queue.
Parfois il est cependant plus difficile de
reconnaître dans un enregistrement ultéri-
eurement quelle marque a été utilisée. Le
son est influencé de façon importante par la
technique d’enregistrement et par d’autres
facteurs. On ne peut plus distinguer dans
quelle mesure p.ex. une coloration sonore a
été déterminée par les microphones d’une
part ou par l’instrument d’autre part. «Est-ce
qu’il est au juste possible de faire entendre
sur un support du son le timbre différent des
différentes marques?» C’est cette question –
et non celle de savoir quel instrument est le
plus beau – à laquelle nous avions l’intention
de nous livrer par avec le présent projet.

Nous nous sommes efforcés de ne
favoriser aucun des instruments et de les
présenter tous aussi avantageusement que
possible. Les paramètres suivants ont été
objectivement les mêmes sur tous les
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enregistrements:
– la salle d’enregistrement
– la chaîne de transmission complète à partir
des microphones jusqu’à l’appareil d’enregi-
strement
– l’emplacement, la hauteur et le pointage
des microphones
– la distance du support du microphone
jusqu’au bord extérieur du piano à queue
– la hauteur de l’accord (diapason de
chambre a = 442 Hz)
– les pièces de Boris Blacher et naturel-
lement
– le pianiste

Tous les enregistrements ont eu lieu en
l’espace d’une semaine. L’ordre des pièces
de Blacher correspond à la liste alphabétique
des manufactures; les autres œuvres ap-
paraissent dans l’ordre inverse.
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Yamaha semblait avoir le timbre adéquat
dans notre ronde de pianos.

Igor Stravinsky range simultanément
sur plusieurs positions lors d’une classi-
fication dans le scénario de la Musique
Nouvelle: son classicisme, son goût pour la
parodie, la transformation d’éléments
stylistiques étrangers (voir ici jazz et tango),
l’harmonie audacieuse et la délicatesse
rythmique nous permettent quand même de
le reconnaître malgré tous les déguisements
en tant que Stravinsky. La Piano-Rag-Music
date de l’année 1919, d’une période où le
jazz a commencé à envahir l’Ancien Monde ,
le morceau est dédié à Artur Rubinstein qui
ne l’a cependant jamais joué. L’effet
parodique d’un ragtime original est surélevé
par une rythmique complexe que Stravinsky
fait paraître facile en ôtant les barres de
mesure. Le Tango datant de l’année 1940 est
un amusement humoristique d’un type
semblable. Ici un tango devient «Stravinsky»
au seul moyen de petites colorations
ironiques, la forme extérieure du déroule-
ment et l’atmosphère de base sont tout à fait
maintenues. Le troisième morceau de

l’enregistrement présent est encore de la
parodie, cette fois pour tout un troupeau
d’éléphants: la Polka de cirque a été composée
en tant que musique de ballet pour le ballet
d’éléphants du Cirque Barnum & Bailey à
New York dans la choréographie de George
Balanchine (1942) et c’est de la musique de
cirque à l’état pur. La citation de Schubert
(marche militaire) à la fin exige au fond
l’orchestre à cuivre original, mais le piano y
prend également plaisir. Le modèle D de
Steinway est idéal pour cette musique car
le son est universel et peut représenter tous
les instruments, il a la force percutante
convenant aux rigueurs de l’écriture piani-
stique de Stravinsky mais également les sons
doux allant avec les pirouettes de la danseuse
de corde dans cette polka.

Alexandre Scriabine est un personnage
ambigu de la musique plus nouvelle, mys-
tique, rêveur et pianiste de premier rang qui
s’est adonné dans son œuvre presque ex-
clusivement au piano. La Quatrième Sonate en
fa dièse majeur op. 30 a été composée en
1903 et se range, similairement à la sonate de
Berg, immédiatement avant les adieux

définitifs de la tonalité traditionelle. Le
langage musical de Scriabine présente à côté
d’une sensualité sonore prononcée une forte
composante rythmique, l’écriture pianistique
virtuose exige vigueur et brio, une combi-
naison que nous avons retrouvé dans le
grand modèle (308 cm) de Fazioli.

Alban Berg a éprouvé ses mondes ex-
pressifs extrêmes en quelque sorte en tant
que pièce d’apprenti au cours de ses études
chez Arnold Schönberg dans sa Sonate op. 1.
Elle a été écrite en 1909 à Vienne et on
l’entend ici naturellement sur l’instrument
que son créateur a joué lui-même: un
Bösendorfer Impérial. Ce piano à queue a
une profondeur chaude du son et de grandes
possibilités dynamiques. L’oeuvre me fascine
toujours par son timbre très particulier, la
sonate (restée à un mouvement bien qu’elle
ait été projetée plus grande, Schönberg a
donné son approbation à la forme à un
mouvement avec les paroles tout serait dit
maintenant, le morceau fini) effleure encore
doucement la tonalité si mineur, s’élance
toutefois dans un détour exigeant toujours
de l’«expression» d’une audace harmonique

à l’autre. Adorno a très bien analysé cette
sonate dans un essai au sujet du «Maître de la
petite transition».

Karlheinz Stockhausen a écrit son
Morceau de piano IX en 1961. L’idée de base
de cette oeuvre est «le passage d’une haute
régularité rythmique à la dissolution ryth-
mique» (Herbert Henck). «Périodicité et
toute une série de degrés d’apériodicité. Des
événements «monotones» rigides se méta-
morphosent en événements «polytones»; ils
sont mis de façon abrupte immédiatement
l’un à côté de l’autre ou se mélangent pour
former des combinaisons toujours nou-
velles» (Karlheinz Stockhausen). «Le tout est
un coup de chance de l’harmonie d’ex-
trêmes: primitif et raffiné, didactique et
divertissant, simple et virtuos» (Klaus
Billing). Les sons cristallins de ce morceau,
les abîmes entre la basse noire et le déchant
sans pesanteur nous semblaient très bien al-
ler avec le grand piano à queue EN de
Bechstein; les longs temps de réverbé-
ration de cet instrument donnent aux sons
mixtes de Stockhausen quelque chose qui
n’est pas de ce monde, quelque chose de
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planant, par superposition des harmoniques
se forment des sons tout à fait nouveaux.

Si maintenant chaque piano à queue
résonne avec une oeuvre devant présenter
une affinité au caractère sonore respectif, la
comparaison n’est cependant possible
qu’entre pommes et poires: ce sont tous des
fruits ou tous des pianos. J’ai longtemps
cherché une pièce pouvant résonner de
façon adéquate sur chaque instrument, étant
assez brève pour être divertissante toujours
à la cinquième écoute et présentant des
exigences sonores aussi larges que possible.
Je l’ai découverte chez Boris Blacher. Ses
pièces brèves de l’année 1943 offrent à côté
d’un langage orienté au jazz (que l’on
considère la période de leur composition!),
la linéarité fait résonner les pianos pour ainsi
dire «pour eux». Que chacun veuille se
chercher au moyen de cet exemple son
nuage sonore favori et trouver qu’également
sur d’autres nuages de beaux sons pia-
nistiques peuvent réjour l’auditeur.

Gerrit Zitterbart

étendues dans le domaine de la musique de
chambre de Gerrit Zitterbart sont des prix
lors de Concours de Musique de Chambre à
Zurich, Hanovre et Florence dans des duos
différents avec violoncelle, flûte et violon. En
tant que soliste, le pianiste s’est produit à
partir des années 70 dans de nombreux
récitals de piano et des concerts d’orchestre.
Il a été deux fois promu par le «Deutscher
Musikrat» par l’inscription sur la liste d’ar-
tistes des «Concerts de jeunes artistes». Sur
le label Tacet ont paru déjà des CD avec des
oeuvres de Mozart, Beethoven et Chopin.
Depuis 1981, Gerrit Zitterbart s’occupe
d’une classe de piano dans l’Ecole Supérieure
de Musique et d’Art Dramatique de
Hanovre.

Gerrit Zitterbart est né en 1952 à Göttingen.
Après le baccalauréat en 1971, il a commencé
ses études dans l’Ecole Supérieure de
Musique et d’Art Dramatique de Hanovre
chez Erika Haase et les a poursuivi après
l’examen de maturité artistique dans la classe
de solistes chez Karl Engel. A côté de ces
études, le jeune pianiste a fréquenté des
cours au Mozarteum de Salzbourg chez Hans
Leygraf et il a pris des cours de musique de
chambre chez Carl Seemann et György
Sebök. En 1979, il a terminé ses études par
l’examen de concert dans l’Ecole Supérieure
de Hanovre auquel ont encore suivi des
rencontres productives avec Stefan Aske-
nase. En 1976, Gerrit Zitterbart a fondé avec
Ulrich Beetz et Birgit Erichson le Trio Abegg.
Ce Trio a obtenu des distinctions im-
portantes (Colmar, Bonn, Genève, Bor-
deaux, Hanovre, Zwickau), il a réalisé des
tournées mondiales et a enregistré de
nombreux CD, dont plusieurs ont été
décorés du «Prix des Critiques Allemands du
Disque». Les fruits des autres activités

GERRIT ZITTERBART

Non seulement les pianistes mais également
les auditeurs de concerts connaissent les
différences entre différents pianos à queue.
Parfois il est cependant plus difficile de
reconnaître dans un enregistrement ultéri-
eurement quelle marque a été utilisée. Le
son est influencé de façon importante par la
technique d’enregistrement et par d’autres
facteurs. On ne peut plus distinguer dans
quelle mesure p.ex. une coloration sonore a
été déterminée par les microphones d’une
part ou par l’instrument d’autre part. «Est-ce
qu’il est au juste possible de faire entendre
sur un support du son le timbre différent des
différentes marques?» C’est cette question –
et non celle de savoir quel instrument est le
plus beau – à laquelle nous avions l’intention
de nous livrer par avec le présent projet.

Nous nous sommes efforcés de ne
favoriser aucun des instruments et de les
présenter tous aussi avantageusement que
possible. Les paramètres suivants ont été
objectivement les mêmes sur tous les

QUANT AU SON DE
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enregistrements:
– la salle d’enregistrement
– la chaîne de transmission complète à partir
des microphones jusqu’à l’appareil d’enregi-
strement
– l’emplacement, la hauteur et le pointage
des microphones
– la distance du support du microphone
jusqu’au bord extérieur du piano à queue
– la hauteur de l’accord (diapason de
chambre a = 442 Hz)
– les pièces de Boris Blacher et naturel-
lement
– le pianiste

Tous les enregistrements ont eu lieu en
l’espace d’une semaine. L’ordre des pièces
de Blacher correspond à la liste alphabétique
des manufactures; les autres œuvres ap-
paraissent dans l’ordre inverse.
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que son créateur a joué lui-même: un
Bösendorfer Impérial. Ce piano à queue a
une profondeur chaude du son et de grandes
possibilités dynamiques. L’oeuvre me fascine
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Billing). Les sons cristallins de ce morceau,
les abîmes entre la basse noire et le déchant
sans pesanteur nous semblaient très bien al-
ler avec le grand piano à queue EN de
Bechstein; les longs temps de réverbé-
ration de cet instrument donnent aux sons
mixtes de Stockhausen quelque chose qui
n’est pas de ce monde, quelque chose de
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le label Tacet ont paru déjà des CD avec des
oeuvres de Mozart, Beethoven et Chopin.
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d’une classe de piano dans l’Ecole Supérieure
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Hanovre.
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chez Erika Haase et les a poursuivi après
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Carl Bechstein mit seinem
ersten Klavier (1853)

Zeittafel

1826 Geburt Carl Friedrich Wilhelm
Bechsteins

1853 Gründung der Klavierfabrik
Bechstein in Berlin

1856 Fertigstellung des ersten Flügels
1870–97 Erweiterungen der Produktions-

flächen
1885 erste eigene Auslandsnieder-

lassung in London,
Aufbau eines weltweiten
Vertriebsnetzes

1900 Tod Carl Friedrich Wilhelm
Bechsteins. Die Söhne Edwin,
Carl und Johannes übernehmen
die Leitung des Unternehmens

1923 Gründung der Bechstein AG
Jetzige Eigentümer:
Karl Schulze, Bodo Schirmer,
Lothar Thomma

History

1826 Birth of Carl Friedrich Wilhelm
Bechstein

1853 Bechstein pianoforte factory
founded in Berlin

1856 Completion of the first
grand piano

1870–97 Production premises extended
1885 First own foreign branch set up

in London, worldwide sales
network established

1900 Death of Carl Friedrich Wilhelm
Bechstein. His sons Edwin, Carl
and Johannes took over the
management of the company.

1923 Bechstein AG founded.
Present owners:
Karl Schulze, Bodo Schirmer,
Lothar Thomma
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Table chronologique

1826 Naissance de Carl Friedrich
Wilhelm Bechstein

1853 Fondation de la manufacture de
pianos Bechstein à Berlin

1856 Achèvement du premier piano
à queue

1870–97 Extension des surfaces de
production

1885 Fondation de la première
succursale étrangère à Londres,
organisation d’un réseau de
distribution mondiale

1900 Décès de Carl Friedrich Wilhelm
Bechstein. Les fils Edwin, Carl et
Johannes assument la direction
de l’établissement

1923 Fondation de la SA Bechstein
Propriétaires actuels:
Karl Schulze, Bodo Schirmer,
Lothar Thomma
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Zeittafel

1794 Geburt von Ignaz Bösendorfer
 ab 1813 Lehre bei Josef Brodmann
1828 Gewerbeanmeldung für Klavier-

baubetrieb in Wien
1839,
1845 Goldmedaillen der Industrie

ausstellungen in Wien
1839 Titel „k. u. k. Hof- und

Kammerklavierverfertiger“, bis
Ende 1918 auf den Resonanz-
böden zu sehen

1859 Tod von Ignaz Bösendorfer, der
jüngste Sohn Ludwig (geb. 1835)
übernimmt den Betrieb

1860 neue Fabrik in Neu-Wien
1870 Umzug ins heutige Fabrikgebäude
1909 da ohne Nachkommen, verkauft

Ludwig Bösendorfer an Carl
Hutterstrasser

1919 Tod von Ludwig Bösendorfer
1931 Umwandlung in OHG

jetziger Eigentümer:
Kimball International Inc./USA

Technische Details

Die Kastenwand unterscheidet sich wesent-
lich von der aller anderen Flügel. Sie wird
nicht aus einem Stück gebogen, sondern aus
mehreren Teilen zusammengesetzt. Das
Innere der Wand besteht aus dem gleichen
im Quartier-Schnitt geschnittenen Spezial-
Fichtenholz wie der Resonanzboden.

Ludwig Bösendorfer (1835–1919)
in einer zeitgenössischen Karikatur
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1900 Death of Carl Friedrich Wilhelm
Bechstein. His sons Edwin, Carl
and Johannes took over the
management of the company.

1923 Bechstein AG founded.
Present owners:
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T A C E TT A C E T

Table chronologique

1826 Naissance de Carl Friedrich
Wilhelm Bechstein

1853 Fondation de la manufacture de
pianos Bechstein à Berlin

1856 Achèvement du premier piano
à queue

1870–97 Extension des surfaces de
production

1885 Fondation de la première
succursale étrangère à Londres,
organisation d’un réseau de
distribution mondiale

1900 Décès de Carl Friedrich Wilhelm
Bechstein. Les fils Edwin, Carl et
Johannes assument la direction
de l’établissement
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Propriétaires actuels:
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T A C E TT A C E T

Zeittafel

1794 Geburt von Ignaz Bösendorfer
 ab 1813 Lehre bei Josef Brodmann
1828 Gewerbeanmeldung für Klavier-

baubetrieb in Wien
1839,
1845 Goldmedaillen der Industrie

ausstellungen in Wien
1839 Titel „k. u. k. Hof- und

Kammerklavierverfertiger“, bis
Ende 1918 auf den Resonanz-
böden zu sehen

1859 Tod von Ignaz Bösendorfer, der
jüngste Sohn Ludwig (geb. 1835)
übernimmt den Betrieb

1860 neue Fabrik in Neu-Wien
1870 Umzug ins heutige Fabrikgebäude
1909 da ohne Nachkommen, verkauft

Ludwig Bösendorfer an Carl
Hutterstrasser
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1931 Umwandlung in OHG

jetziger Eigentümer:
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mehreren Teilen zusammengesetzt. Das
Innere der Wand besteht aus dem gleichen
im Quartier-Schnitt geschnittenen Spezial-
Fichtenholz wie der Resonanzboden.

Ludwig Bösendorfer (1835–1919)
in einer zeitgenössischen Karikatur
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T A C E TT A C E T

History

1794 Birth of Ignaz Bösendorfer
 from
1813 Apprenticeship to Josef Brodmann
1828 Piano manufacturing company first

registered in Vienna
1839,
1845 Gold medals at the industrial

exhibitions in Vienna
1839 Title „Royal and Imperial

Manufacturer of Pianofortes to
Court and Chamber“; this
wording was still printed on the
base of the case up until the end
of 1918.

1859 Death of Ignaz Bösendorfer.
His youngest son Ludwig (born
1835) took over the company.

1860 New factory in Neu-Wien
1870 Company moved into premises

still occupied today.
1909 As he had no heirs, Ludwig

Bösendorfer sold the company to
Carl Hutterstrasser.

1919 Death of Ludwig Bösendorfer

1931 Company went public.
Present owner:
Kimball International Inc., USA

Technical details

The sides of the case are significantly diffe-
rent from those of all other grand pianos.
Rather than being formed from one bent
piece of wood, it is built from several pieces.
The inner part of the side is made from the
same special fir wood as the soundboard.

Table chronologique

1794 Naissance d’Ignaz Bösendorfer
 à partir de
1813 Apprentissage chez Josef

Brodmann
1828 Déclaration d’activité commer-

ciale de facture de pianos à Vienne
1839,
1845 Médailles d’or de l’Exposition de

l’Industrie à Vienne
1839 Titre «k.u.k. Hof- und Kammer-

klavierverfertiger» (manufacteur
de pianos royal et impérial de la
cour et de la chambre), que l’on
peut lire jusqu’à la fin de l’année
1918 sur les tables d’harmonie

1859 Décès d’Ignaz Bösendorfer, le fils
cadet Ludwig (né en 1835) prend
possession de l’établissement

1860 Nouvel établissement à Nouvelle-
Vienne

1870 Déménagement dans le bâtiment
actuel de la manufacture

1909 N’ayant aucune descendance,
Ludwig Bösendorfer vend sa
manufacture à Carl Hutterstrasser

1919 Décès de Ludwig Bösendorfer
1931 Transformation en une société

en nom collectif
Propriétaire actuel:
Kimball International Inc. /
Etats Unis

Détails techniques

La paroi de la caisse se distingue essen-
tiellement de celle de tous les autres pianos à
queue. Elle n’est pas cambrée d’une seule
pièce mais composée de plusieurs parties.
L’intérieur de la paroi est composé du même
bois spécial d’épicéa scié en quartier que la
caisse de résonance.

28 29

T A C E TT A C E T

Zeittafel

1944 Geburt Paolo Fazioli, Sohn eines
Möbelfabrikanten

1969 Ingenieurdiplom an der
Universität Rom

1971 Klavierdiplom am Conservatorio
G. Rossini in Pesaro

1978 Einrichtung der „Fabbrica di
Pianoforti Fazioli“ bei Venedig

1980 erste Prototypen von F 183, F 156
und F 278

1984 Beginn des Exports in die
wichtigsten europäischen Länder
und in die USA

1986 Fertigstellung der Prototypen
F 212 und F 308

1988 Verdoppelung der Produktions
fläche und der Produktion auf
7– 8 Flügel pro Monat

1992 Vorstellung der kompletten,
perfektionierten Flügelserie auf
der Frankfurter Musikmesse

Technische Details

– Mit 308 cm Länge ist der Fazioli F 308 der
größte aller Konzertflügel.
– das vierte Pedal (zweites von links): es
hebt sämtliche Hämmer näher an die Saiten
heran und verringert so die Lautstärke, ohne
den Klang zu verändern. Das linke Pedal da-
gegen verschiebt die Hämmer und ergibt da-
durch einen anderen Klang.
– große Sorgfalt und intensive Forschungs-
arbeit bei der Auswahl der verschiedenen
Hölzer. Resonanzboden aus Rotfichte aus
dem Fiemme-Tal (aus dem auch der Geigen-
bauer Stradivari seine Hölzer bezog).

30 31

T A C E TT A C E T

History

1944 Birth of Paolo Fazioli, son of a
furniture manufacturer

1969 Engineering degree at Rome
University

1971 Piano degree at the Conserva-
torio G. Rossini in Pesaro

1978 „Fabbrica di Pianoforti Fazioli“
set up near Venice

1980 First prototypes of F 183, F 156
and F 278

1984 Beginning of export to all the
major European countries and
the USA

1986 Completion of prototypes F 212
and F 308

1988 Both production and premises
doubled in size. 7–8 grand pianos
manufactured per month

1992 Complete, perfected series of
concert grand pianos presented
at the Frankfurt Music Fair.

Technical details

– The Fazioli F 308 with its 308 cm of length
is the largest concert grand piano in the
world.
– The fourth pedal (second from the left)
lifts all the hammers closer to the strings and
thus reduces the volume without altering the
sound quality. The left pedal, on the other
hand, moves the hammers, thus producing a
different sound.
– Great care is taken in researching and
choosing the right types of wood. The
soundboard is made of red fir wood from the
Fiemme valley (where violin maker Stradivari
also obtained his wood).

Table chronologique

1944 Naissance de Paolo Fazioli, fils
d’un manufacteur de meubles

1969 Diplôme d’ingénieur à
l’Université de Rome

1971 Diplôme de pianiste au Conser-
vatoire G. Rossini à Pesaro

1978 Etablissement de la „Fabbrica di
Pianoforti Fazioli“ près de Venise

1980 Premiers exemplaires types de
F 183, F 156 et F 278

1984 Début de l’exportation dans les
pays européens les plus
importants et aux Etats Unis

1986 Achèvement des exemplaires
types F 212 et F 308

1988 Redoublement des surfaces de
production et de la production à
7– 8 pianos à queue par mois

1992 Présentation de la série complète
et perfectionnée de pianos à
queue lors de la Messe Musicale
à Francfort

Détails techniques

– Avec une longueur de 308 cm, le Fazioli F
308 est le plus grand de tous les pianos de
concert.
– La quatrième pédale (la seconde de
gauche): elle lève et rapproche tous les
marteaux aux cordes et réduit ainsi
l’intensité sonore sans modifier le son. La
pédale gauche par contre déplace les mar-
teaux et produit ainsi un autre son.
– Les différents bois sont choisis avec
beaucoup de soin et à la suite de recherches
intenses. La table d’harmonie est faite de
sapin rouge de la vallée de la Fiemme (d’où le
luthier Stradivari a également reçu ces bois).
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Fiemme valley (where violin maker Stradivari
also obtained his wood).

Table chronologique

1944 Naissance de Paolo Fazioli, fils
d’un manufacteur de meubles

1969 Diplôme d’ingénieur à
l’Université de Rome

1971 Diplôme de pianiste au Conser-
vatoire G. Rossini à Pesaro

1978 Etablissement de la „Fabbrica di
Pianoforti Fazioli“ près de Venise

1980 Premiers exemplaires types de
F 183, F 156 et F 278

1984 Début de l’exportation dans les
pays européens les plus
importants et aux Etats Unis

1986 Achèvement des exemplaires
types F 212 et F 308

1988 Redoublement des surfaces de
production et de la production à
7– 8 pianos à queue par mois

1992 Présentation de la série complète
et perfectionnée de pianos à
queue lors de la Messe Musicale
à Francfort

Détails techniques

– Avec une longueur de 308 cm, le Fazioli F
308 est le plus grand de tous les pianos de
concert.
– La quatrième pédale (la seconde de
gauche): elle lève et rapproche tous les
marteaux aux cordes et réduit ainsi
l’intensité sonore sans modifier le son. La
pédale gauche par contre déplace les mar-
teaux et produit ainsi un autre son.
– Les différents bois sont choisis avec
beaucoup de soin et à la suite de recherches
intenses. La table d’harmonie est faite de
sapin rouge de la vallée de la Fiemme (d’où le
luthier Stradivari a également reçu ces bois).
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History

1794 Birth of Ignaz Bösendorfer
 from
1813 Apprenticeship to Josef Brodmann
1828 Piano manufacturing company first

registered in Vienna
1839,
1845 Gold medals at the industrial

exhibitions in Vienna
1839 Title „Royal and Imperial

Manufacturer of Pianofortes to
Court and Chamber“; this
wording was still printed on the
base of the case up until the end
of 1918.

1859 Death of Ignaz Bösendorfer.
His youngest son Ludwig (born
1835) took over the company.

1860 New factory in Neu-Wien
1870 Company moved into premises

still occupied today.
1909 As he had no heirs, Ludwig

Bösendorfer sold the company to
Carl Hutterstrasser.

1919 Death of Ludwig Bösendorfer

1931 Company went public.
Present owner:
Kimball International Inc., USA

Technical details

The sides of the case are significantly diffe-
rent from those of all other grand pianos.
Rather than being formed from one bent
piece of wood, it is built from several pieces.
The inner part of the side is made from the
same special fir wood as the soundboard.

Table chronologique

1794 Naissance d’Ignaz Bösendorfer
 à partir de
1813 Apprentissage chez Josef

Brodmann
1828 Déclaration d’activité commer-

ciale de facture de pianos à Vienne
1839,
1845 Médailles d’or de l’Exposition de

l’Industrie à Vienne
1839 Titre «k.u.k. Hof- und Kammer-

klavierverfertiger» (manufacteur
de pianos royal et impérial de la
cour et de la chambre), que l’on
peut lire jusqu’à la fin de l’année
1918 sur les tables d’harmonie

1859 Décès d’Ignaz Bösendorfer, le fils
cadet Ludwig (né en 1835) prend
possession de l’établissement

1860 Nouvel établissement à Nouvelle-
Vienne

1870 Déménagement dans le bâtiment
actuel de la manufacture

1909 N’ayant aucune descendance,
Ludwig Bösendorfer vend sa
manufacture à Carl Hutterstrasser

1919 Décès de Ludwig Bösendorfer
1931 Transformation en une société

en nom collectif
Propriétaire actuel:
Kimball International Inc. /
Etats Unis

Détails techniques

La paroi de la caisse se distingue essen-
tiellement de celle de tous les autres pianos à
queue. Elle n’est pas cambrée d’une seule
pièce mais composée de plusieurs parties.
L’intérieur de la paroi est composé du même
bois spécial d’épicéa scié en quartier que la
caisse de résonance.
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Zeittafel

1944 Geburt Paolo Fazioli, Sohn eines
Möbelfabrikanten

1969 Ingenieurdiplom an der
Universität Rom

1971 Klavierdiplom am Conservatorio
G. Rossini in Pesaro

1978 Einrichtung der „Fabbrica di
Pianoforti Fazioli“ bei Venedig

1980 erste Prototypen von F 183, F 156
und F 278

1984 Beginn des Exports in die
wichtigsten europäischen Länder
und in die USA

1986 Fertigstellung der Prototypen
F 212 und F 308

1988 Verdoppelung der Produktions
fläche und der Produktion auf
7– 8 Flügel pro Monat

1992 Vorstellung der kompletten,
perfektionierten Flügelserie auf
der Frankfurter Musikmesse

Technische Details

– Mit 308 cm Länge ist der Fazioli F 308 der
größte aller Konzertflügel.
– das vierte Pedal (zweites von links): es
hebt sämtliche Hämmer näher an die Saiten
heran und verringert so die Lautstärke, ohne
den Klang zu verändern. Das linke Pedal da-
gegen verschiebt die Hämmer und ergibt da-
durch einen anderen Klang.
– große Sorgfalt und intensive Forschungs-
arbeit bei der Auswahl der verschiedenen
Hölzer. Resonanzboden aus Rotfichte aus
dem Fiemme-Tal (aus dem auch der Geigen-
bauer Stradivari seine Hölzer bezog).
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History

1944 Birth of Paolo Fazioli, son of a
furniture manufacturer

1969 Engineering degree at Rome
University

1971 Piano degree at the Conserva-
torio G. Rossini in Pesaro

1978 „Fabbrica di Pianoforti Fazioli“
set up near Venice

1980 First prototypes of F 183, F 156
and F 278

1984 Beginning of export to all the
major European countries and
the USA

1986 Completion of prototypes F 212
and F 308

1988 Both production and premises
doubled in size. 7–8 grand pianos
manufactured per month

1992 Complete, perfected series of
concert grand pianos presented
at the Frankfurt Music Fair.

Technical details

– The Fazioli F 308 with its 308 cm of length
is the largest concert grand piano in the
world.
– The fourth pedal (second from the left)
lifts all the hammers closer to the strings and
thus reduces the volume without altering the
sound quality. The left pedal, on the other
hand, moves the hammers, thus producing a
different sound.
– Great care is taken in researching and
choosing the right types of wood. The
soundboard is made of red fir wood from the
Fiemme valley (where violin maker Stradivari
also obtained his wood).

Table chronologique

1944 Naissance de Paolo Fazioli, fils
d’un manufacteur de meubles

1969 Diplôme d’ingénieur à
l’Université de Rome

1971 Diplôme de pianiste au Conser-
vatoire G. Rossini à Pesaro

1978 Etablissement de la „Fabbrica di
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1980 Premiers exemplaires types de
F 183, F 156 et F 278

1984 Début de l’exportation dans les
pays européens les plus
importants et aux Etats Unis

1986 Achèvement des exemplaires
types F 212 et F 308

1988 Redoublement des surfaces de
production et de la production à
7– 8 pianos à queue par mois

1992 Présentation de la série complète
et perfectionnée de pianos à
queue lors de la Messe Musicale
à Francfort

Détails techniques

– Avec une longueur de 308 cm, le Fazioli F
308 est le plus grand de tous les pianos de
concert.
– La quatrième pédale (la seconde de
gauche): elle lève et rapproche tous les
marteaux aux cordes et réduit ainsi
l’intensité sonore sans modifier le son. La
pédale gauche par contre déplace les mar-
teaux et produit ainsi un autre son.
– Les différents bois sont choisis avec
beaucoup de soin et à la suite de recherches
intenses. La table d’harmonie est faite de
sapin rouge de la vallée de la Fiemme (d’où le
luthier Stradivari a également reçu ces bois).



26 27

T A C E TT A C E T

History

1794 Birth of Ignaz Bösendorfer
 from
1813 Apprenticeship to Josef Brodmann
1828 Piano manufacturing company first

registered in Vienna
1839,
1845 Gold medals at the industrial

exhibitions in Vienna
1839 Title „Royal and Imperial

Manufacturer of Pianofortes to
Court and Chamber“; this
wording was still printed on the
base of the case up until the end
of 1918.

1859 Death of Ignaz Bösendorfer.
His youngest son Ludwig (born
1835) took over the company.

1860 New factory in Neu-Wien
1870 Company moved into premises

still occupied today.
1909 As he had no heirs, Ludwig

Bösendorfer sold the company to
Carl Hutterstrasser.

1919 Death of Ludwig Bösendorfer

1931 Company went public.
Present owner:
Kimball International Inc., USA

Technical details

The sides of the case are significantly diffe-
rent from those of all other grand pianos.
Rather than being formed from one bent
piece of wood, it is built from several pieces.
The inner part of the side is made from the
same special fir wood as the soundboard.

Table chronologique

1794 Naissance d’Ignaz Bösendorfer
 à partir de
1813 Apprentissage chez Josef

Brodmann
1828 Déclaration d’activité commer-

ciale de facture de pianos à Vienne
1839,
1845 Médailles d’or de l’Exposition de

l’Industrie à Vienne
1839 Titre «k.u.k. Hof- und Kammer-

klavierverfertiger» (manufacteur
de pianos royal et impérial de la
cour et de la chambre), que l’on
peut lire jusqu’à la fin de l’année
1918 sur les tables d’harmonie

1859 Décès d’Ignaz Bösendorfer, le fils
cadet Ludwig (né en 1835) prend
possession de l’établissement

1860 Nouvel établissement à Nouvelle-
Vienne

1870 Déménagement dans le bâtiment
actuel de la manufacture

1909 N’ayant aucune descendance,
Ludwig Bösendorfer vend sa
manufacture à Carl Hutterstrasser

1919 Décès de Ludwig Bösendorfer
1931 Transformation en une société

en nom collectif
Propriétaire actuel:
Kimball International Inc. /
Etats Unis

Détails techniques

La paroi de la caisse se distingue essen-
tiellement de celle de tous les autres pianos à
queue. Elle n’est pas cambrée d’une seule
pièce mais composée de plusieurs parties.
L’intérieur de la paroi est composé du même
bois spécial d’épicéa scié en quartier que la
caisse de résonance.

28 29

T A C E TT A C E T

Zeittafel

1944 Geburt Paolo Fazioli, Sohn eines
Möbelfabrikanten

1969 Ingenieurdiplom an der
Universität Rom

1971 Klavierdiplom am Conservatorio
G. Rossini in Pesaro

1978 Einrichtung der „Fabbrica di
Pianoforti Fazioli“ bei Venedig

1980 erste Prototypen von F 183, F 156
und F 278

1984 Beginn des Exports in die
wichtigsten europäischen Länder
und in die USA

1986 Fertigstellung der Prototypen
F 212 und F 308

1988 Verdoppelung der Produktions
fläche und der Produktion auf
7– 8 Flügel pro Monat

1992 Vorstellung der kompletten,
perfektionierten Flügelserie auf
der Frankfurter Musikmesse

Technische Details

– Mit 308 cm Länge ist der Fazioli F 308 der
größte aller Konzertflügel.
– das vierte Pedal (zweites von links): es
hebt sämtliche Hämmer näher an die Saiten
heran und verringert so die Lautstärke, ohne
den Klang zu verändern. Das linke Pedal da-
gegen verschiebt die Hämmer und ergibt da-
durch einen anderen Klang.
– große Sorgfalt und intensive Forschungs-
arbeit bei der Auswahl der verschiedenen
Hölzer. Resonanzboden aus Rotfichte aus
dem Fiemme-Tal (aus dem auch der Geigen-
bauer Stradivari seine Hölzer bezog).

30 31

T A C E TT A C E T

History

1944 Birth of Paolo Fazioli, son of a
furniture manufacturer

1969 Engineering degree at Rome
University

1971 Piano degree at the Conserva-
torio G. Rossini in Pesaro

1978 „Fabbrica di Pianoforti Fazioli“
set up near Venice

1980 First prototypes of F 183, F 156
and F 278

1984 Beginning of export to all the
major European countries and
the USA

1986 Completion of prototypes F 212
and F 308

1988 Both production and premises
doubled in size. 7–8 grand pianos
manufactured per month

1992 Complete, perfected series of
concert grand pianos presented
at the Frankfurt Music Fair.

Technical details
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Zeittafel

1836 Heinrich Engelhard Steinweg baut
in seiner Küche in Seesen/Harz
sein erstes Instrument.

1850 Steinweg wandert in die
Vereinigten Staaten aus

1853 nach Namensänderung gründet
Henry Engelhard Steinway mit
seinen Söhnen in New York das
Unternehmen Steinway & Sons

1867 im offiziellen Bericht der Pariser
Weltausstellung wird Steinway &
Sons lobend hervorgehoben.

1875 Gründung der Londoner
Niederlassung

1880 Gründung der Hamburger Fabrik
1904 Eröffnung der Verkaufsräume am

Jungfernstieg
1923–28 Einrichtung der Fabrik am

Rondenbarg/Hamburg
1990 der 500.000ste Flügel wird

fertiggestellt.
Jetzige Eigentümer: John P. und
Robert M. Birmingham,
Bruce A. Stevens

Technische Details

zwei wichtige Patente von Steinway & Sons:
– Tonhaltungspedal. Durch das mittlere Pe-
dal wird ein Mechanismus betätigt, der das
Zurückfallen einzelner abgehobener Däm-
pfer auf die Saiten verhindert und somit ein
Nachklingen dieser Töne unabhängig vom
Weiterspiel ermöglicht.
– Kreuzseitige Bespannung. Die Baßsaiten
verlaufen quer über die fächerförmig ange-
ordneten Saiten des Hauptsteges im Gegen-
satz zum Parallelverlauf aller Saiten in der
vorherigen Entwicklung des Klavierbaus.

34 35

T A C E TT A C E T

History

1836 Heinrich Engelhard Steinweg built
his first instrument in his kitchen
in Seesen in the Harz mountains.

1850 Steinweg emigrated to the USA
1853 After changing his name Henry

Engelhard Steinway and his sons
set up the company Steinway &
Sons in New York

1867 In the official report of the Paris
World Exhibition, Steinway &
Sons received great acclaim.

1875 Founding of the London branch
1880 Hamburg factory founded
1904 Sales rooms opened on the

Jungfernstieg, Hamburg
1923–28 Factory in Rondenbarg, Hamburg

set up
1990 Manufacture of the 500 000th

grand piano.
Present owners:  John P. and
Robert M. Birmingham,
Bruce A. Stevens

Technical details

Two important patents registered by
Steinway & Sons:
– Note-holding pedal. By means of the
middle pedal a mechanism is operated which
prevents the individually raised dampers
from falling back on to the strings and thus
enables these notes to carry on echoing,
regardless of further playing.
– Cross-stringing. The bass strings are
stretched crosswise above the fan-formation
strings of the main bridge, as opposed to the
parallel positioning of all strings in previous
piano manufacture.

Table chronologique

1836 Heinrich Engelhard Steinweg
fabrique son premier instrument
dans sa cuisine à Seesen/Harz

1850 Steinweg émigre aux Etats Unis
1853 Après avoir changé de nom,

Henry Engelhard Steinway fonde
avec ses fils à New York la
manufacture Steinway & Sons

1867 Dans le rapport officiel de
l’Exposition Mondiale de Paris,
Steinway & Sons est mentionné
en termes élogieux

1875 Fondation d’une succursale à
Londres

1880 Fondation d’une manufacture à
Hambourg

1904 Inauguration des salles de vente
au Jungfernstieg

1923–28 Etablissement de la manufacture
au Rondenbarg/Hambourg

1990 le 500.000ème piano à queue est
achevé

Propriétaires actuels:  John P.
et Robert M. Birmingham,
Bruce A. Stevens

Détails techniques

Deux brevets importants de Steinway &
Sons:
– Pédale de prolongation. Au moyen de la
pédale centrale un méchanisme est mis en
action qui empêche les étouffoirs levés
séparément de retomber sur les cordes et
qui permet ainsi une réverbération de ces
sons indépendamment du jeu ultérieur.
– Montage en cordes croisées. Les cordes
des basses sont tendues au travers des
cordes tendues en éventail du chevalet
principal contrairement au tendage parallèle
de toutes les cordes dans l’évolution
antérieure de la facture de pianos.
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Zeittafel

1887 Torakusu Yamaha baut sein
erstes Harmonium

1897 Yamaha übernimmt das Amt des
ersten Präsidenten

1900 erste Produktion von Pianos
1902 erste Produktion von Konzert-

flügeln
1904 Großer Ehrenpreis auf der

Weltausstellung von St. Louis
1932 Beginn der Orgelproduktion
1951 Eröffnung des Yamaha-Gebäudes

auf der Ginza/Tokyo
1954 Geburtsstunde der Yamaha-

Musikschulen
1958 Gründung der ersten ausländi-

schen Tochtergesellschaft Yamaha
de México S. A.

1965 erste Produktion von
Blasinstrumenten

1966 Gründung der Yamaha Europa
GmbH

1976 erste Produktion elektrischer/
elektronischer Pianos/Orgeln

1983 Einführung des Konzertflügels
CF-III

Technische Details

– Die Konzertflügel werden nur aus den je-
weils besten Materialien gefertigt; z. B.
Hammerkopffilz aus England und verschie-
denste Hölzer bester Qualität.
– Qualitätskontrolle ist deswegen so ein-
fach, da bis auf die Stahlsaiten alles aus eige-
ner Produktion kommt; herauszuheben sind
hier z. B. die Hammerköpfe und der Alu-
miniumbalken.
– Ausgewogene Mechanik.

Firmengründer Torakusu Yamaha
(1851–1916)
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seinen Söhnen in New York das
Unternehmen Steinway & Sons

1867 im offiziellen Bericht der Pariser
Weltausstellung wird Steinway &
Sons lobend hervorgehoben.

1875 Gründung der Londoner
Niederlassung

1880 Gründung der Hamburger Fabrik
1904 Eröffnung der Verkaufsräume am

Jungfernstieg
1923–28 Einrichtung der Fabrik am

Rondenbarg/Hamburg
1990 der 500.000ste Flügel wird

fertiggestellt.
Jetzige Eigentümer: John P. und
Robert M. Birmingham,
Bruce A. Stevens

Technische Details

zwei wichtige Patente von Steinway & Sons:
– Tonhaltungspedal. Durch das mittlere Pe-
dal wird ein Mechanismus betätigt, der das
Zurückfallen einzelner abgehobener Däm-
pfer auf die Saiten verhindert und somit ein
Nachklingen dieser Töne unabhängig vom
Weiterspiel ermöglicht.
– Kreuzseitige Bespannung. Die Baßsaiten
verlaufen quer über die fächerförmig ange-
ordneten Saiten des Hauptsteges im Gegen-
satz zum Parallelverlauf aller Saiten in der
vorherigen Entwicklung des Klavierbaus.
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History

1836 Heinrich Engelhard Steinweg built
his first instrument in his kitchen
in Seesen in the Harz mountains.

1850 Steinweg emigrated to the USA
1853 After changing his name Henry

Engelhard Steinway and his sons
set up the company Steinway &
Sons in New York

1867 In the official report of the Paris
World Exhibition, Steinway &
Sons received great acclaim.

1875 Founding of the London branch
1880 Hamburg factory founded
1904 Sales rooms opened on the

Jungfernstieg, Hamburg
1923–28 Factory in Rondenbarg, Hamburg

set up
1990 Manufacture of the 500 000th

grand piano.
Present owners:  John P. and
Robert M. Birmingham,
Bruce A. Stevens

Technical details

Two important patents registered by
Steinway & Sons:
– Note-holding pedal. By means of the
middle pedal a mechanism is operated which
prevents the individually raised dampers
from falling back on to the strings and thus
enables these notes to carry on echoing,
regardless of further playing.
– Cross-stringing. The bass strings are
stretched crosswise above the fan-formation
strings of the main bridge, as opposed to the
parallel positioning of all strings in previous
piano manufacture.

Table chronologique

1836 Heinrich Engelhard Steinweg
fabrique son premier instrument
dans sa cuisine à Seesen/Harz

1850 Steinweg émigre aux Etats Unis
1853 Après avoir changé de nom,

Henry Engelhard Steinway fonde
avec ses fils à New York la
manufacture Steinway & Sons

1867 Dans le rapport officiel de
l’Exposition Mondiale de Paris,
Steinway & Sons est mentionné
en termes élogieux

1875 Fondation d’une succursale à
Londres

1880 Fondation d’une manufacture à
Hambourg

1904 Inauguration des salles de vente
au Jungfernstieg

1923–28 Etablissement de la manufacture
au Rondenbarg/Hambourg

1990 le 500.000ème piano à queue est
achevé

Propriétaires actuels:  John P.
et Robert M. Birmingham,
Bruce A. Stevens

Détails techniques

Deux brevets importants de Steinway &
Sons:
– Pédale de prolongation. Au moyen de la
pédale centrale un méchanisme est mis en
action qui empêche les étouffoirs levés
séparément de retomber sur les cordes et
qui permet ainsi une réverbération de ces
sons indépendamment du jeu ultérieur.
– Montage en cordes croisées. Les cordes
des basses sont tendues au travers des
cordes tendues en éventail du chevalet
principal contrairement au tendage parallèle
de toutes les cordes dans l’évolution
antérieure de la facture de pianos.
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Zeittafel

1887 Torakusu Yamaha baut sein
erstes Harmonium

1897 Yamaha übernimmt das Amt des
ersten Präsidenten

1900 erste Produktion von Pianos
1902 erste Produktion von Konzert-

flügeln
1904 Großer Ehrenpreis auf der

Weltausstellung von St. Louis
1932 Beginn der Orgelproduktion
1951 Eröffnung des Yamaha-Gebäudes

auf der Ginza/Tokyo
1954 Geburtsstunde der Yamaha-

Musikschulen
1958 Gründung der ersten ausländi-

schen Tochtergesellschaft Yamaha
de México S. A.

1965 erste Produktion von
Blasinstrumenten

1966 Gründung der Yamaha Europa
GmbH

1976 erste Produktion elektrischer/
elektronischer Pianos/Orgeln

1983 Einführung des Konzertflügels
CF-III

Technische Details

– Die Konzertflügel werden nur aus den je-
weils besten Materialien gefertigt; z. B.
Hammerkopffilz aus England und verschie-
denste Hölzer bester Qualität.
– Qualitätskontrolle ist deswegen so ein-
fach, da bis auf die Stahlsaiten alles aus eige-
ner Produktion kommt; herauszuheben sind
hier z. B. die Hammerköpfe und der Alu-
miniumbalken.
– Ausgewogene Mechanik.

Firmengründer Torakusu Yamaha
(1851–1916)
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T A C E TT A C E T

Zeittafel

1836 Heinrich Engelhard Steinweg baut
in seiner Küche in Seesen/Harz
sein erstes Instrument.

1850 Steinweg wandert in die
Vereinigten Staaten aus

1853 nach Namensänderung gründet
Henry Engelhard Steinway mit
seinen Söhnen in New York das
Unternehmen Steinway & Sons

1867 im offiziellen Bericht der Pariser
Weltausstellung wird Steinway &
Sons lobend hervorgehoben.

1875 Gründung der Londoner
Niederlassung

1880 Gründung der Hamburger Fabrik
1904 Eröffnung der Verkaufsräume am

Jungfernstieg
1923–28 Einrichtung der Fabrik am

Rondenbarg/Hamburg
1990 der 500.000ste Flügel wird

fertiggestellt.
Jetzige Eigentümer: John P. und
Robert M. Birmingham,
Bruce A. Stevens

Technische Details

zwei wichtige Patente von Steinway & Sons:
– Tonhaltungspedal. Durch das mittlere Pe-
dal wird ein Mechanismus betätigt, der das
Zurückfallen einzelner abgehobener Däm-
pfer auf die Saiten verhindert und somit ein
Nachklingen dieser Töne unabhängig vom
Weiterspiel ermöglicht.
– Kreuzseitige Bespannung. Die Baßsaiten
verlaufen quer über die fächerförmig ange-
ordneten Saiten des Hauptsteges im Gegen-
satz zum Parallelverlauf aller Saiten in der
vorherigen Entwicklung des Klavierbaus.
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History

1836 Heinrich Engelhard Steinweg built
his first instrument in his kitchen
in Seesen in the Harz mountains.

1850 Steinweg emigrated to the USA
1853 After changing his name Henry

Engelhard Steinway and his sons
set up the company Steinway &
Sons in New York

1867 In the official report of the Paris
World Exhibition, Steinway &
Sons received great acclaim.

1875 Founding of the London branch
1880 Hamburg factory founded
1904 Sales rooms opened on the

Jungfernstieg, Hamburg
1923–28 Factory in Rondenbarg, Hamburg

set up
1990 Manufacture of the 500 000th

grand piano.
Present owners:  John P. and
Robert M. Birmingham,
Bruce A. Stevens

Technical details

Two important patents registered by
Steinway & Sons:
– Note-holding pedal. By means of the
middle pedal a mechanism is operated which
prevents the individually raised dampers
from falling back on to the strings and thus
enables these notes to carry on echoing,
regardless of further playing.
– Cross-stringing. The bass strings are
stretched crosswise above the fan-formation
strings of the main bridge, as opposed to the
parallel positioning of all strings in previous
piano manufacture.

Table chronologique

1836 Heinrich Engelhard Steinweg
fabrique son premier instrument
dans sa cuisine à Seesen/Harz

1850 Steinweg émigre aux Etats Unis
1853 Après avoir changé de nom,

Henry Engelhard Steinway fonde
avec ses fils à New York la
manufacture Steinway & Sons

1867 Dans le rapport officiel de
l’Exposition Mondiale de Paris,
Steinway & Sons est mentionné
en termes élogieux

1875 Fondation d’une succursale à
Londres

1880 Fondation d’une manufacture à
Hambourg

1904 Inauguration des salles de vente
au Jungfernstieg

1923–28 Etablissement de la manufacture
au Rondenbarg/Hambourg

1990 le 500.000ème piano à queue est
achevé

Propriétaires actuels:  John P.
et Robert M. Birmingham,
Bruce A. Stevens

Détails techniques

Deux brevets importants de Steinway &
Sons:
– Pédale de prolongation. Au moyen de la
pédale centrale un méchanisme est mis en
action qui empêche les étouffoirs levés
séparément de retomber sur les cordes et
qui permet ainsi une réverbération de ces
sons indépendamment du jeu ultérieur.
– Montage en cordes croisées. Les cordes
des basses sont tendues au travers des
cordes tendues en éventail du chevalet
principal contrairement au tendage parallèle
de toutes les cordes dans l’évolution
antérieure de la facture de pianos.

36 37
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Zeittafel

1887 Torakusu Yamaha baut sein
erstes Harmonium

1897 Yamaha übernimmt das Amt des
ersten Präsidenten

1900 erste Produktion von Pianos
1902 erste Produktion von Konzert-

flügeln
1904 Großer Ehrenpreis auf der

Weltausstellung von St. Louis
1932 Beginn der Orgelproduktion
1951 Eröffnung des Yamaha-Gebäudes

auf der Ginza/Tokyo
1954 Geburtsstunde der Yamaha-

Musikschulen
1958 Gründung der ersten ausländi-

schen Tochtergesellschaft Yamaha
de México S. A.

1965 erste Produktion von
Blasinstrumenten

1966 Gründung der Yamaha Europa
GmbH

1976 erste Produktion elektrischer/
elektronischer Pianos/Orgeln

1983 Einführung des Konzertflügels
CF-III

Technische Details

– Die Konzertflügel werden nur aus den je-
weils besten Materialien gefertigt; z. B.
Hammerkopffilz aus England und verschie-
denste Hölzer bester Qualität.
– Qualitätskontrolle ist deswegen so ein-
fach, da bis auf die Stahlsaiten alles aus eige-
ner Produktion kommt; herauszuheben sind
hier z. B. die Hammerköpfe und der Alu-
miniumbalken.
– Ausgewogene Mechanik.

Firmengründer Torakusu Yamaha
(1851–1916)



32 33

T A C E TT A C E T

Zeittafel

1836 Heinrich Engelhard Steinweg baut
in seiner Küche in Seesen/Harz
sein erstes Instrument.

1850 Steinweg wandert in die
Vereinigten Staaten aus

1853 nach Namensänderung gründet
Henry Engelhard Steinway mit
seinen Söhnen in New York das
Unternehmen Steinway & Sons

1867 im offiziellen Bericht der Pariser
Weltausstellung wird Steinway &
Sons lobend hervorgehoben.

1875 Gründung der Londoner
Niederlassung

1880 Gründung der Hamburger Fabrik
1904 Eröffnung der Verkaufsräume am

Jungfernstieg
1923–28 Einrichtung der Fabrik am

Rondenbarg/Hamburg
1990 der 500.000ste Flügel wird

fertiggestellt.
Jetzige Eigentümer: John P. und
Robert M. Birmingham,
Bruce A. Stevens

Technische Details

zwei wichtige Patente von Steinway & Sons:
– Tonhaltungspedal. Durch das mittlere Pe-
dal wird ein Mechanismus betätigt, der das
Zurückfallen einzelner abgehobener Däm-
pfer auf die Saiten verhindert und somit ein
Nachklingen dieser Töne unabhängig vom
Weiterspiel ermöglicht.
– Kreuzseitige Bespannung. Die Baßsaiten
verlaufen quer über die fächerförmig ange-
ordneten Saiten des Hauptsteges im Gegen-
satz zum Parallelverlauf aller Saiten in der
vorherigen Entwicklung des Klavierbaus.
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History

1836 Heinrich Engelhard Steinweg built
his first instrument in his kitchen
in Seesen in the Harz mountains.

1850 Steinweg emigrated to the USA
1853 After changing his name Henry

Engelhard Steinway and his sons
set up the company Steinway &
Sons in New York

1867 In the official report of the Paris
World Exhibition, Steinway &
Sons received great acclaim.

1875 Founding of the London branch
1880 Hamburg factory founded
1904 Sales rooms opened on the

Jungfernstieg, Hamburg
1923–28 Factory in Rondenbarg, Hamburg

set up
1990 Manufacture of the 500 000th

grand piano.
Present owners:  John P. and
Robert M. Birmingham,
Bruce A. Stevens

Technical details

Two important patents registered by
Steinway & Sons:
– Note-holding pedal. By means of the
middle pedal a mechanism is operated which
prevents the individually raised dampers
from falling back on to the strings and thus
enables these notes to carry on echoing,
regardless of further playing.
– Cross-stringing. The bass strings are
stretched crosswise above the fan-formation
strings of the main bridge, as opposed to the
parallel positioning of all strings in previous
piano manufacture.

Table chronologique

1836 Heinrich Engelhard Steinweg
fabrique son premier instrument
dans sa cuisine à Seesen/Harz

1850 Steinweg émigre aux Etats Unis
1853 Après avoir changé de nom,

Henry Engelhard Steinway fonde
avec ses fils à New York la
manufacture Steinway & Sons

1867 Dans le rapport officiel de
l’Exposition Mondiale de Paris,
Steinway & Sons est mentionné
en termes élogieux

1875 Fondation d’une succursale à
Londres

1880 Fondation d’une manufacture à
Hambourg

1904 Inauguration des salles de vente
au Jungfernstieg

1923–28 Etablissement de la manufacture
au Rondenbarg/Hambourg

1990 le 500.000ème piano à queue est
achevé

Propriétaires actuels:  John P.
et Robert M. Birmingham,
Bruce A. Stevens

Détails techniques

Deux brevets importants de Steinway &
Sons:
– Pédale de prolongation. Au moyen de la
pédale centrale un méchanisme est mis en
action qui empêche les étouffoirs levés
séparément de retomber sur les cordes et
qui permet ainsi une réverbération de ces
sons indépendamment du jeu ultérieur.
– Montage en cordes croisées. Les cordes
des basses sont tendues au travers des
cordes tendues en éventail du chevalet
principal contrairement au tendage parallèle
de toutes les cordes dans l’évolution
antérieure de la facture de pianos.
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T A C E TT A C E T

Zeittafel

1887 Torakusu Yamaha baut sein
erstes Harmonium

1897 Yamaha übernimmt das Amt des
ersten Präsidenten

1900 erste Produktion von Pianos
1902 erste Produktion von Konzert-

flügeln
1904 Großer Ehrenpreis auf der

Weltausstellung von St. Louis
1932 Beginn der Orgelproduktion
1951 Eröffnung des Yamaha-Gebäudes

auf der Ginza/Tokyo
1954 Geburtsstunde der Yamaha-

Musikschulen
1958 Gründung der ersten ausländi-

schen Tochtergesellschaft Yamaha
de México S. A.

1965 erste Produktion von
Blasinstrumenten

1966 Gründung der Yamaha Europa
GmbH

1976 erste Produktion elektrischer/
elektronischer Pianos/Orgeln

1983 Einführung des Konzertflügels
CF-III

Technische Details

– Die Konzertflügel werden nur aus den je-
weils besten Materialien gefertigt; z. B.
Hammerkopffilz aus England und verschie-
denste Hölzer bester Qualität.
– Qualitätskontrolle ist deswegen so ein-
fach, da bis auf die Stahlsaiten alles aus eige-
ner Produktion kommt; herauszuheben sind
hier z. B. die Hammerköpfe und der Alu-
miniumbalken.
– Ausgewogene Mechanik.

Firmengründer Torakusu Yamaha
(1851–1916)
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T A C E TT A C E T

Zeittafel

1836 Heinrich Engelhard Steinweg baut
in seiner Küche in Seesen/Harz
sein erstes Instrument.

1850 Steinweg wandert in die
Vereinigten Staaten aus

1853 nach Namensänderung gründet
Henry Engelhard Steinway mit
seinen Söhnen in New York das
Unternehmen Steinway & Sons

1867 im offiziellen Bericht der Pariser
Weltausstellung wird Steinway &
Sons lobend hervorgehoben.

1875 Gründung der Londoner
Niederlassung

1880 Gründung der Hamburger Fabrik
1904 Eröffnung der Verkaufsräume am

Jungfernstieg
1923–28 Einrichtung der Fabrik am

Rondenbarg/Hamburg
1990 der 500.000ste Flügel wird

fertiggestellt.
Jetzige Eigentümer: John P. und
Robert M. Birmingham,
Bruce A. Stevens

Technische Details

zwei wichtige Patente von Steinway & Sons:
– Tonhaltungspedal. Durch das mittlere Pe-
dal wird ein Mechanismus betätigt, der das
Zurückfallen einzelner abgehobener Däm-
pfer auf die Saiten verhindert und somit ein
Nachklingen dieser Töne unabhängig vom
Weiterspiel ermöglicht.
– Kreuzseitige Bespannung. Die Baßsaiten
verlaufen quer über die fächerförmig ange-
ordneten Saiten des Hauptsteges im Gegen-
satz zum Parallelverlauf aller Saiten in der
vorherigen Entwicklung des Klavierbaus.
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History

1836 Heinrich Engelhard Steinweg built
his first instrument in his kitchen
in Seesen in the Harz mountains.

1850 Steinweg emigrated to the USA
1853 After changing his name Henry

Engelhard Steinway and his sons
set up the company Steinway &
Sons in New York

1867 In the official report of the Paris
World Exhibition, Steinway &
Sons received great acclaim.

1875 Founding of the London branch
1880 Hamburg factory founded
1904 Sales rooms opened on the

Jungfernstieg, Hamburg
1923–28 Factory in Rondenbarg, Hamburg

set up
1990 Manufacture of the 500 000th

grand piano.
Present owners:  John P. and
Robert M. Birmingham,
Bruce A. Stevens

Technical details

Two important patents registered by
Steinway & Sons:
– Note-holding pedal. By means of the
middle pedal a mechanism is operated which
prevents the individually raised dampers
from falling back on to the strings and thus
enables these notes to carry on echoing,
regardless of further playing.
– Cross-stringing. The bass strings are
stretched crosswise above the fan-formation
strings of the main bridge, as opposed to the
parallel positioning of all strings in previous
piano manufacture.

Table chronologique

1836 Heinrich Engelhard Steinweg
fabrique son premier instrument
dans sa cuisine à Seesen/Harz

1850 Steinweg émigre aux Etats Unis
1853 Après avoir changé de nom,

Henry Engelhard Steinway fonde
avec ses fils à New York la
manufacture Steinway & Sons

1867 Dans le rapport officiel de
l’Exposition Mondiale de Paris,
Steinway & Sons est mentionné
en termes élogieux

1875 Fondation d’une succursale à
Londres

1880 Fondation d’une manufacture à
Hambourg

1904 Inauguration des salles de vente
au Jungfernstieg

1923–28 Etablissement de la manufacture
au Rondenbarg/Hambourg

1990 le 500.000ème piano à queue est
achevé

Propriétaires actuels:  John P.
et Robert M. Birmingham,
Bruce A. Stevens

Détails techniques

Deux brevets importants de Steinway &
Sons:
– Pédale de prolongation. Au moyen de la
pédale centrale un méchanisme est mis en
action qui empêche les étouffoirs levés
séparément de retomber sur les cordes et
qui permet ainsi une réverbération de ces
sons indépendamment du jeu ultérieur.
– Montage en cordes croisées. Les cordes
des basses sont tendues au travers des
cordes tendues en éventail du chevalet
principal contrairement au tendage parallèle
de toutes les cordes dans l’évolution
antérieure de la facture de pianos.
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T A C E TT A C E T

Zeittafel

1887 Torakusu Yamaha baut sein
erstes Harmonium

1897 Yamaha übernimmt das Amt des
ersten Präsidenten

1900 erste Produktion von Pianos
1902 erste Produktion von Konzert-

flügeln
1904 Großer Ehrenpreis auf der

Weltausstellung von St. Louis
1932 Beginn der Orgelproduktion
1951 Eröffnung des Yamaha-Gebäudes

auf der Ginza/Tokyo
1954 Geburtsstunde der Yamaha-

Musikschulen
1958 Gründung der ersten ausländi-

schen Tochtergesellschaft Yamaha
de México S. A.

1965 erste Produktion von
Blasinstrumenten

1966 Gründung der Yamaha Europa
GmbH

1976 erste Produktion elektrischer/
elektronischer Pianos/Orgeln

1983 Einführung des Konzertflügels
CF-III

Technische Details

– Die Konzertflügel werden nur aus den je-
weils besten Materialien gefertigt; z. B.
Hammerkopffilz aus England und verschie-
denste Hölzer bester Qualität.
– Qualitätskontrolle ist deswegen so ein-
fach, da bis auf die Stahlsaiten alles aus eige-
ner Produktion kommt; herauszuheben sind
hier z. B. die Hammerköpfe und der Alu-
miniumbalken.
– Ausgewogene Mechanik.

Firmengründer Torakusu Yamaha
(1851–1916)
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Zeittafel

1836 Heinrich Engelhard Steinweg baut
in seiner Küche in Seesen/Harz
sein erstes Instrument.

1850 Steinweg wandert in die
Vereinigten Staaten aus

1853 nach Namensänderung gründet
Henry Engelhard Steinway mit
seinen Söhnen in New York das
Unternehmen Steinway & Sons

1867 im offiziellen Bericht der Pariser
Weltausstellung wird Steinway &
Sons lobend hervorgehoben.

1875 Gründung der Londoner
Niederlassung

1880 Gründung der Hamburger Fabrik
1904 Eröffnung der Verkaufsräume am

Jungfernstieg
1923–28 Einrichtung der Fabrik am

Rondenbarg/Hamburg
1990 der 500.000ste Flügel wird

fertiggestellt.
Jetzige Eigentümer: John P. und
Robert M. Birmingham,
Bruce A. Stevens

Technische Details

zwei wichtige Patente von Steinway & Sons:
– Tonhaltungspedal. Durch das mittlere Pe-
dal wird ein Mechanismus betätigt, der das
Zurückfallen einzelner abgehobener Däm-
pfer auf die Saiten verhindert und somit ein
Nachklingen dieser Töne unabhängig vom
Weiterspiel ermöglicht.
– Kreuzseitige Bespannung. Die Baßsaiten
verlaufen quer über die fächerförmig ange-
ordneten Saiten des Hauptsteges im Gegen-
satz zum Parallelverlauf aller Saiten in der
vorherigen Entwicklung des Klavierbaus.
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History

1836 Heinrich Engelhard Steinweg built
his first instrument in his kitchen
in Seesen in the Harz mountains.

1850 Steinweg emigrated to the USA
1853 After changing his name Henry

Engelhard Steinway and his sons
set up the company Steinway &
Sons in New York

1867 In the official report of the Paris
World Exhibition, Steinway &
Sons received great acclaim.

1875 Founding of the London branch
1880 Hamburg factory founded
1904 Sales rooms opened on the

Jungfernstieg, Hamburg
1923–28 Factory in Rondenbarg, Hamburg

set up
1990 Manufacture of the 500 000th

grand piano.
Present owners:  John P. and
Robert M. Birmingham,
Bruce A. Stevens

Technical details

Two important patents registered by
Steinway & Sons:
– Note-holding pedal. By means of the
middle pedal a mechanism is operated which
prevents the individually raised dampers
from falling back on to the strings and thus
enables these notes to carry on echoing,
regardless of further playing.
– Cross-stringing. The bass strings are
stretched crosswise above the fan-formation
strings of the main bridge, as opposed to the
parallel positioning of all strings in previous
piano manufacture.

Table chronologique

1836 Heinrich Engelhard Steinweg
fabrique son premier instrument
dans sa cuisine à Seesen/Harz

1850 Steinweg émigre aux Etats Unis
1853 Après avoir changé de nom,

Henry Engelhard Steinway fonde
avec ses fils à New York la
manufacture Steinway & Sons

1867 Dans le rapport officiel de
l’Exposition Mondiale de Paris,
Steinway & Sons est mentionné
en termes élogieux

1875 Fondation d’une succursale à
Londres

1880 Fondation d’une manufacture à
Hambourg

1904 Inauguration des salles de vente
au Jungfernstieg

1923–28 Etablissement de la manufacture
au Rondenbarg/Hambourg

1990 le 500.000ème piano à queue est
achevé

Propriétaires actuels:  John P.
et Robert M. Birmingham,
Bruce A. Stevens

Détails techniques

Deux brevets importants de Steinway &
Sons:
– Pédale de prolongation. Au moyen de la
pédale centrale un méchanisme est mis en
action qui empêche les étouffoirs levés
séparément de retomber sur les cordes et
qui permet ainsi une réverbération de ces
sons indépendamment du jeu ultérieur.
– Montage en cordes croisées. Les cordes
des basses sont tendues au travers des
cordes tendues en éventail du chevalet
principal contrairement au tendage parallèle
de toutes les cordes dans l’évolution
antérieure de la facture de pianos.
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T A C E TT A C E T

Zeittafel

1887 Torakusu Yamaha baut sein
erstes Harmonium

1897 Yamaha übernimmt das Amt des
ersten Präsidenten

1900 erste Produktion von Pianos
1902 erste Produktion von Konzert-

flügeln
1904 Großer Ehrenpreis auf der

Weltausstellung von St. Louis
1932 Beginn der Orgelproduktion
1951 Eröffnung des Yamaha-Gebäudes

auf der Ginza/Tokyo
1954 Geburtsstunde der Yamaha-

Musikschulen
1958 Gründung der ersten ausländi-

schen Tochtergesellschaft Yamaha
de México S. A.

1965 erste Produktion von
Blasinstrumenten

1966 Gründung der Yamaha Europa
GmbH

1976 erste Produktion elektrischer/
elektronischer Pianos/Orgeln

1983 Einführung des Konzertflügels
CF-III

Technische Details

– Die Konzertflügel werden nur aus den je-
weils besten Materialien gefertigt; z. B.
Hammerkopffilz aus England und verschie-
denste Hölzer bester Qualität.
– Qualitätskontrolle ist deswegen so ein-
fach, da bis auf die Stahlsaiten alles aus eige-
ner Produktion kommt; herauszuheben sind
hier z. B. die Hammerköpfe und der Alu-
miniumbalken.
– Ausgewogene Mechanik.

Firmengründer Torakusu Yamaha
(1851–1916)
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History

1887 Torakusu Yamaha built his first
harmonium.

1897 Yamaha took over the post of
First President.

1900 First production of pianos
1902 First production of concert grand

pianos
1904 Great prize of honour at the

World Fair in St. Louis
1932 Commencement of organ

production
1951 Yamaha Building opened on the

Ginza, Tokyo
1954 Birth of the Yamaha Music

Schools
1958 First foreign subsidiary, Yamaha

de México S.A., set up
1965 First production of wind

instruments
1966 Yamaha Europa GmbH founded
1976 First production of electric/

electronic pianos and organs
1983 Introduction of the concert grand

piano CF-III.

Technical Details

– The concert grand pianos are manu-
factured entirely from the very best ma-
terials for the purpose: e. g. hammer head felt
from England and a wide range of top quality
types of wood.
– Quality control is so straightforward for
the simple reason that the company manu-
factures everything itself, with the exception
of the steel strings. The hammer heads and
the aluminium beams deserve special
mention here.
– Balanced mechanism.

Table chronologique

1887 Torakusu Yamaha fabrique son
premier harmonium

1897 Yamaha assume la fonction du
premier président

1900 Première production de pianos
1902 Première production de pianos

de concert
1904 Grand Prix d’Honneur à

l’Exposition Mondiale de St. Louis
1932 Début de production d’orgues
1951 Inauguration du bâtiment Yamaha

sur la Ginza/Tokio
1954 Date de création des écoles de

musique Yamaha
1958 Fondation de la première filiale

étrangère Yamaha de México S.A.
1965 Première production

d’instruments à vent
1966 Fondation de la Yamaha Europe

SARL
1976 Première production de pianos/

orgues électriques/électroniques
1983 Présentation du piano à queue de

concert CF-III

Détails techniques

– Les pianos de concert ne sont fabriqués
qu’à partir de matériaux de qualité supéri–
eure; p.ex. garniture de la tête du marteau
venant d’Angleterre et différents bois de
première qualité.
– Le contrôle de qualité est simple parce
que tous, à l’exception des cordes d’acier,
provient de la propre production; à relever
ici p.ex. les têtes des marteaux et les poutres
en aluminium
– Méchanique équilibrée.

28 29
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Zeittafel

1944 Geburt Paolo Fazioli, Sohn eines
Möbelfabrikanten

1969 Ingenieurdiplom an der
Universität Rom

1971 Klavierdiplom am Conservatorio
G. Rossini in Pesaro

1978 Einrichtung der „Fabbrica di
Pianoforti Fazioli“ bei Venedig

1980 erste Prototypen von F 183, F 156
und F 278

1984 Beginn des Exports in die
wichtigsten europäischen Länder
und in die USA

1986 Fertigstellung der Prototypen
F 212 und F 308

1988 Verdoppelung der Produktions
fläche und der Produktion auf
7– 8 Flügel pro Monat

1992 Vorstellung der kompletten,
perfektionierten Flügelserie auf
der Frankfurter Musikmesse

Technische Details

– Mit 308 cm Länge ist der Fazioli F 308 der
größte aller Konzertflügel.
– das vierte Pedal (zweites von links): es
hebt sämtliche Hämmer näher an die Saiten
heran und verringert so die Lautstärke, ohne
den Klang zu verändern. Das linke Pedal da-
gegen verschiebt die Hämmer und ergibt da-
durch einen anderen Klang.
– große Sorgfalt und intensive Forschungs-
arbeit bei der Auswahl der verschiedenen
Hölzer. Resonanzboden aus Rotfichte aus
dem Fiemme-Tal (aus dem auch der Geigen-
bauer Stradivari seine Hölzer bezog).

32 33
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Zeittafel

1836 Heinrich Engelhard Steinweg baut
in seiner Küche in Seesen/Harz
sein erstes Instrument.

1850 Steinweg wandert in die
Vereinigten Staaten aus

1853 nach Namensänderung gründet
Henry Engelhard Steinway mit
seinen Söhnen in New York das
Unternehmen Steinway & Sons

1867 im offiziellen Bericht der Pariser
Weltausstellung wird Steinway &
Sons lobend hervorgehoben.

1875 Gründung der Londoner
Niederlassung

1880 Gründung der Hamburger Fabrik
1904 Eröffnung der Verkaufsräume am

Jungfernstieg
1923–28 Einrichtung der Fabrik am

Rondenbarg/Hamburg
1990 der 500.000ste Flügel wird

fertiggestellt.
Jetzige Eigentümer: John P. und
Robert M. Birmingham,
Bruce A. Stevens

Technische Details

zwei wichtige Patente von Steinway & Sons:
– Tonhaltungspedal. Durch das mittlere Pe-
dal wird ein Mechanismus betätigt, der das
Zurückfallen einzelner abgehobener Däm-
pfer auf die Saiten verhindert und somit ein
Nachklingen dieser Töne unabhängig vom
Weiterspiel ermöglicht.
– Kreuzseitige Bespannung. Die Baßsaiten
verlaufen quer über die fächerförmig ange-
ordneten Saiten des Hauptsteges im Gegen-
satz zum Parallelverlauf aller Saiten in der
vorherigen Entwicklung des Klavierbaus.
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de México S.A., set up
1965 First production of wind

instruments
1966 Yamaha Europa GmbH founded
1976 First production of electric/
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1983 Introduction of the concert grand
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Technical Details

– The concert grand pianos are manu-
factured entirely from the very best ma-
terials for the purpose: e. g. hammer head felt
from England and a wide range of top quality
types of wood.
– Quality control is so straightforward for
the simple reason that the company manu-
factures everything itself, with the exception
of the steel strings. The hammer heads and
the aluminium beams deserve special
mention here.
– Balanced mechanism.

Table chronologique

1887 Torakusu Yamaha fabrique son
premier harmonium

1897 Yamaha assume la fonction du
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1900 Première production de pianos
1902 Première production de pianos

de concert
1904 Grand Prix d’Honneur à
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1932 Début de production d’orgues
1951 Inauguration du bâtiment Yamaha
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1954 Date de création des écoles de

musique Yamaha
1958 Fondation de la première filiale

étrangère Yamaha de México S.A.
1965 Première production

d’instruments à vent
1966 Fondation de la Yamaha Europe

SARL
1976 Première production de pianos/

orgues électriques/électroniques
1983 Présentation du piano à queue de

concert CF-III

Détails techniques

– Les pianos de concert ne sont fabriqués
qu’à partir de matériaux de qualité supéri–
eure; p.ex. garniture de la tête du marteau
venant d’Angleterre et différents bois de
première qualité.
– Le contrôle de qualité est simple parce
que tous, à l’exception des cordes d’acier,
provient de la propre production; à relever
ici p.ex. les têtes des marteaux et les poutres
en aluminium
– Méchanique équilibrée.
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1988 Verdoppelung der Produktions
fläche und der Produktion auf
7– 8 Flügel pro Monat

1992 Vorstellung der kompletten,
perfektionierten Flügelserie auf
der Frankfurter Musikmesse

Technische Details

– Mit 308 cm Länge ist der Fazioli F 308 der
größte aller Konzertflügel.
– das vierte Pedal (zweites von links): es
hebt sämtliche Hämmer näher an die Saiten
heran und verringert so die Lautstärke, ohne
den Klang zu verändern. Das linke Pedal da-
gegen verschiebt die Hämmer und ergibt da-
durch einen anderen Klang.
– große Sorgfalt und intensive Forschungs-
arbeit bei der Auswahl der verschiedenen
Hölzer. Resonanzboden aus Rotfichte aus
dem Fiemme-Tal (aus dem auch der Geigen-
bauer Stradivari seine Hölzer bezog).
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Vereinigten Staaten aus

1853 nach Namensänderung gründet
Henry Engelhard Steinway mit
seinen Söhnen in New York das
Unternehmen Steinway & Sons

1867 im offiziellen Bericht der Pariser
Weltausstellung wird Steinway &
Sons lobend hervorgehoben.

1875 Gründung der Londoner
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1880 Gründung der Hamburger Fabrik
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1923–28 Einrichtung der Fabrik am
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1990 der 500.000ste Flügel wird

fertiggestellt.
Jetzige Eigentümer: John P. und
Robert M. Birmingham,
Bruce A. Stevens

Technische Details

zwei wichtige Patente von Steinway & Sons:
– Tonhaltungspedal. Durch das mittlere Pe-
dal wird ein Mechanismus betätigt, der das
Zurückfallen einzelner abgehobener Däm-
pfer auf die Saiten verhindert und somit ein
Nachklingen dieser Töne unabhängig vom
Weiterspiel ermöglicht.
– Kreuzseitige Bespannung. Die Baßsaiten
verlaufen quer über die fächerförmig ange-
ordneten Saiten des Hauptsteges im Gegen-
satz zum Parallelverlauf aller Saiten in der
vorherigen Entwicklung des Klavierbaus.



0'45

1'27

0'48

Gesamtspielzeit: 61'20

WHAT ABOUT THIS, MR.CLEMENTI?

GERRIT ZITTERBART, Klavier

TACET 34

BORIS BLACHER
Trois pièces pour piano (1943)
“What about this, Mr.Clementi ?”

Allegro

Moderato

Allegro moderato

1
2
3

Allegro

Moderato

Allegro moderato

4
5
6

0'46

1'29

0'50

Allegro

Moderato

Allegro moderato

7
8
9

0'46

1'31

0'50

Allegro

Moderato

Allegro moderato

10
11
12

0'47

1'32

0'50

Allegro

Moderato

Allegro moderato

13
14
15

0'45

1'31

0'44

Flügel von Bechstein, Bösendorfer, Fazioli, Steinway, Yamaha

0'45

1'27

0'48

Gesamtspielzeit: 61'20

WHAT ABOUT THIS, MR.CLEMENTI?

GERRIT ZITTERBART, Klavier

TACET 34

BORIS BLACHER
Trois pièces pour piano (1943)
“What about this, Mr.Clementi ?”

Allegro

Moderato

Allegro moderato

1
2
3

Allegro

Moderato

Allegro moderato

4
5
6

0'46

1'29

0'50

Allegro

Moderato

Allegro moderato

7
8
9

0'46

1'31

0'50

Allegro

Moderato

Allegro moderato

10
11
12

0'47

1'32

0'50

Allegro

Moderato

Allegro moderato

13
14
15

0'45

1'31

0'44

Flügel von Bechstein, Bösendorfer, Fazioli, Steinway, Yamaha

Bösendorfer
290 Imperial

Fazioli
F 308

Steinway
D-274

Yamaha
CF-III

Bechstein
EN

IGOR STRAWINSKY

Piano Rag Music (1919)

Tango (1940)

Zirkuspolka (1942)
(Steinway)

17 3'03

3'14

3'30
18
19

CLAUDE DEBUSSY
L’isle joyeuse (Lesure Nr.106)
(Yamaha)

16 5'38

ALEXANDER SCRIABIN
Sonate Nr.4 op.30
Andante

Prestissimo volando
(Fazioli)

20 2'59

4'5921

ALBAN BERG
Sonate für Klavier op.1
(Bösendorfer)

22 11'04

KARLHEINZ STOCKHAUSEN
Klavierstück IX
(Bechstein)

23 11'08

TACET 34 Booklet  Rückseite

Bösendorfer
290 Imperial

Fazioli
F 308

Steinway
D-274

Yamaha
CF-III

Bechstein
EN

IGOR STRAWINSKY

Piano Rag Music (1919)

Tango (1940)

Zirkuspolka (1942)
(Steinway)

17 3'03

3'14

3'30
18
19

CLAUDE DEBUSSY
L’isle joyeuse (Lesure Nr.106)
(Yamaha)

16 5'38

ALEXANDER SCRIABIN
Sonate Nr.4 op.30
Andante

Prestissimo volando
(Fazioli)

20 2'59

4'5921

ALBAN BERG
Sonate für Klavier op.1
(Bösendorfer)

22 11'04

KARLHEINZ STOCKHAUSEN
Klavierstück IX
(Bechstein)

23 11'08

TACET 34 Booklet  Rückseite


	034_01
	034_02
	034_03
	034_04
	034_05
	034_06
	034_07
	034_08
	034_09
	034_10
	034_11
	034_12
	034_13
	034_14
	034_15
	034_16
	034_17
	034_18
	034_19
	034_20
	034_21
	034_22
	034_23
	034_24
	034_25
	034_26
	034_27
	034_28
	034_29
	034_30
	034_31
	034_32
	034_33
	034_34
	034_35
	034_36
	034_37
	034_38
	034_39
	034_40

