“Whiteman Judges Named,” read a small item on the
amusernent page of the New York Tribune of Janvary 4,
1924 “Committee Will Decide ‘What Is American Mu.
sie,” said the subhead. The body copy began: “Among
| the members of the committee of judges who will pass
on ‘What Is American Music? at the Paul Whiteman
concert to be given at Aeolian Hal, Tuesday aftermoon,
February 12, will be Sergei Rachmaninoff, Jascha Heifetz,
Efrem Zimbalist and_Afma Gluck. ... This question of
jost what is American music has arqused a tremendous
interest in music circles and Mr. Whiteman is receiving
every phase of manuscript, from blues to symphonies
Grorge Gershwin is at work on a jazz concerto . ..

The ftem was read to George Gershwin by his brother
Tra. The composer was in the final throes of readying the
score for Sweet Little Devil for its Buston tryout. He re-
membered tatking to Paul Whiteman sbout a propased,
eventual jazz concert For which he would produce a large
wark, 4 serious composition using jazz rhythms and for-
melas. But now the date of the concert was suddenly on
§va weeks away.
Before he took off for Boston and Sweet Little Devil,
Gershwin talked to Whiteman and was shown that by
producing ro more than « piana score of the propesed
pxtw he could fulfll this commission In time. For Whte-
man had on hand as his arranger the top professional
man in the business, Ferde Grofé.

O the train to Boston, with a few themes collected in his
mind for possible use, he got down to organizing the
piece. "It was on the train,” he later stated, “with its
steely rhythms, its rattly-bang . . . {{ frequently hear mu-
sic in the very heart of noise), that I suddenly heard-—
even saw on paper—the complete construction of the
Rhapsody from beginning to end. No new themes came
to me, but { worked on the thematic material alzeady in
my ammi and tried to conveive the compovition as
whole. ... By the time 1 reached Boston, 1 had the definite
plot uf mL plece, as distinguished from it actual sub-

The mu,ﬂ substance was put together in the back room
of the Gershwin apartment on 130th Street in New York
when George got back frera Boston. It was sketched fur
two pianos, with large empty spaces left where the solo
piane part was to go. Grofé was on hand, taking the
anuscript as it was completed, one section at a time,
and rapidly turning out the vrchestration.
Gershwin did make some indications of the scoring ke
had in mind, but it was done not by naming the instro-
ment but by naming the Whiteman musicion or musi-
clans required for the passage at hand!
The selices ave ASCAR,

GERSHWIN

IN BLUE

LEONARD BERNSTEIN
at the Piano and conducting

NEW YORK PHILHARMONIC

The clarinetist, Ross Gorman, could play a fabulous
shissando whete others could not, and the opening notes
were conceived with his special abilities in mind. Though
the work was described as written for “Jazz Band and
Piane,” Whiteman's band was, rather, a large dance or-
chesiza made up of individuals who, in themselves, had
jazz backgrounds and, often enough, successhul jazz
careors ahead of them in thelr own names, The final title
was provided by Ira.

i the atteroon of the concert Georpe had still not
added the complete piano part but nevertheless played
with perfect composure before the blank pages.

The Rhapsody came next o the last of the twenty-three
nambers on the program. Since Whiteman had no com-
plete scare he had to wait for Gershwin to cue him to
bring the archestra back in after the solo passages. Never
thelesy it went off well and excited an audience that bad
begun to find this experimental concert of only educa
tional interest.

The reviews wrere good and bad. 1t was clear to some of
she crifics that the composer’s aims were shoad of his
powers, A few were acute enough to observe, us did
Olin Downes, that the audience of hardened concert-
goers was nevestheless “excited with the sensation of 2
new talent finding #ts voice.”

The older the Rhapsody in Bl becomes the harder it
1 to define. We know now that it is not jazz, whatever
Gershwin might have thought about it at the time. It Is
not a rhapsady by Liszt with jazz scoring and tempos. It
i not a perfect consolidation of fazz and symphonic tech
nigues, not even the first attempt at this. T s nol. tech-
nically, an“‘important” piece of musics i setno repeatable
example and has o prosperous children
It is a plece of Americans, a great American wheop
from the Twenties, an excited eey of vision and foy and
anticipation by an Ametican genius who sees the fight
and takes a glont step toward it.

“The concert,” Cart Van Vechten wrote Gershwin two
days later, “quite as a matter of course, was & riot; you
srowned it with what [ am forced to m ard as the for
most serious effort by any American composer. (vn
stratght on and you will knock afl Eutope silly.”

Tn 1928, Gershwin went to Burope nob to knock it silly
bt to study and familiarize himself wnh the spusie of
European stoderns, Between social engagements he man-
aged to meet Milhaud, Ravel, ::xtavxmk'y‘ Prokofiev and
Poulenc and attend a number of concerts,

“The idex for An Anserican in Paris he brought with hins to
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THE COLUMBIA SYMPHONY ORCHESTRA
AN AMERICAN IN PARIS

LEONARD BERNSTEIN, Conductor

the French capital ar, rather, brought back with him since
it had first occurred to bim during an varlier \ip o
France.

“The piano sketch was finished in New York on August
1st, the orchestration on November 18th, Writton with
out the plano part fhat was until then the crux of any

Gershwin_composition--and scored by Gershwin with
n more than helpful adviee from his many friends and
advisors-—it represents a considerable advande

% i saphis
tication over the Rhapsody in Blie and aluo over the
Concerto in F from 192

Gershwin made a published statement about the work:
““Ihis new plece, really 4 thapsodic ballet, is written very
freely and is the most modern mwsic Uve yot attempted.
The opening part will be developed in typical French
style, in the manner of Debussy and the i, though the
themes are all original, My putpose here Iy to portray the
impression of an American visitor in Paris as he strolls
about the city and listens to various street notses and
absarbs the French atmosphere

“As in my other orchestral rnm,nw)!hmer T've not en-
deavored to tepresent any definite scunes in this music.
The rhapsendy is programmatic only {n & general impres;
slonistic way, so that the individual listener can read
into the music such as his imagination pictures for hiny

“The apening gay section i followed by a rich blues with
a strong chythmic undercurrent, Our American friend,
perhaps after sirolling into 4 café and having a couple of
drinks, has succumbed to a spasm of homesickness. The
Farmony here 15 both more intense and simple than in
the preceding pages. This blues rises to a climax followed
by & coda in which the spirit of the music returns to the
wivacity and bubbling ﬂuh@mmv of 'Y goepine vact
with s impressions of Par] parently the hom
Anerican, having left the mf\. and ruached the open alr,
has disowned bis spell of the blues and once again is
ant alert spectator of Paristan life. At the conclusion, the
stroet notses and French atmosphere are trivmphant.”

h work wyssioen s prirs ander Walter Damrose b
at Carnegie Hall, Decernber 13, 19:

Othver albunss by Leoneed Beensfeln sad the New York Philhar.
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The careers of George Gershwin and Ferde Grofé formed a curious dovetail. As pianist and
arranger for Paul Whiteman’s band, the task of orchestrating Gershwin's Rhapsody in Blue
(composed for Whiteman’s group) naturally fell to Grofé; the fallout was that some critics
questioned whether Gershwin could produce a complete symphonic score on his own.
Ensuing works quickly put that rumor to rest, especially An American in Paris, which
sounded fluently symphonic when the New York Philharmonic introduced it, in 1928.

Grofé had the opposite problem: though nobody doubted his ability as an orchestrator,
he struggled to prove himself as a composer. Musical depiction of geographical subjects
became his specialty, but only one earned an enduring spot in the repertoire: anyone who
has witnessed a sunrise at the Grand Canyon will appreciate how exquisitely Grofé painted
the scene.

This recording also represents a critical juncture in the “geography” of the New York
Philharmonic. Since the late nineteenth century it had performed principally in

Carnegie Hall, but the players often traveled to other venues for recordings. One of the
most impressive was the St. George Hotel in Brooklyn Heights, where the Gershwin pieces
on this disc were committed to tape. It was the largest hotel in New York City: by the
1930s it had grown to comprise 2,632 rooms, a rooftop dance-parlor with sweeping
Manhattan views, the “world’s largest” saltwater swimming pool, and a grand ballroom
that was well suited to symphonic-scale recording.

In 1962 the orchestra relocated to its present home at Lincoln Center. The acoustics
of Philharmonic Hall were tested during a “tuning week” in May, and the first public 3



concert, on September 23, elicited enthusiasm from some and concern from others.

By the time this recording of the Grand Canyon Suite was made the following spring,
the consensus was that Philharmonic Hall was not an acoustic success. Between 1963
and 1969 three separate remodeling attempts proved ineffective, and in 1976 the hall
was gutted, reconfigured, and reopened as Avery Fisher Hall, thereby saluting the
philanthropist who financed the overhaul. Although recording technology could obviate
the hall’s original shortcomings, this reading of the Grand Canyon Suite documents a
bittersweet time when the orchestra struggled to make beautiful music despite the
shortcomings of its hall.

James M. Keller
from the notes to SMK 63086

George Gershwin’s Rhapsody in Blue for Piano and Orchestra owed its composition to a
public relations trick. The American band leader Paul Whiteman wanted to demonstrate,
by means of a concert in New York’s famous Aeolian Hall, that jazz could be entirely
acceptable socially, if only it could be dressed up as “symphonic” music. Initially the
song writer Gershwin, who was expected to write a large-scale work in jazz idiom,

did not feel up to undertaking this task for technical reasons, but accepted the
challenge when in January 1924 Whiteman coolly announced in the press that the
composer was going to provide a jazz concerto for the gala evening arranged for

February 12. Gershwin chose a free rhapsodic form to which, following a suggestion by
his brother Ira, he gave the title “Rhapsody in Blue” after the impressionistic
descriptions of pictures by James Whistler, but also with an apposite reference to

the typical jazz element of “blue notes.”

The orchestration of the composition, which Gershwin himself only wrote for two pianos,
was undertaken by Whiteman's arranger, Ferde Grofé. Having originally exploited the
specific technical capabilities of the jazz musicians in the Whiteman Orchestra, Grofé later
produced two more versions, that for symphony orchestra from 1942 becoming the one
which is usually played today. In spite of all the structural inadequacies of which the
Rhapsody is accused, it was hailed at its first performance with Gershwin as the soloist as
an epoch-making work and made its creator world-famous as “the man who had brought
jazz into the concert hall.”

Gershwin's father Morris once said of An American in Paris: “It's very important music -

it takes 20 minutes to play.” This “important music” was largely written in Paris and
Vienna during Gershwin’s extended tour of Europe in 1928 and was also orchestrated by
him. He saw this composition as a rhapsodic ballet and considered it his most modern
music to date; in it Gershwin was not trying musically to depict any particular scenes but
only wished to reflect general impressions. Nevertheless he dropped a few hints as to a
slight plot (which the music critic Deems Taylor expanded into a detailed description of a
stay in Paris in the program booklet for the first performance): an American is strolling
through the city (the introductory Allegretto grazioso is the “promenade theme” which
accompanies him from sight to sight). He hurls himself into the traffic chaos of the big
city (four motor horns - at the first perfromance the genuine article from France! -
provide the necessary local color): he hears a popular old favorite (“La Sorella,” with forte
trombones) in an “establishment,” abandons himself to nostalgic thoughts of home in a
café and “has the blues” (a muted trumpet playing an appropriate tune Andante ma con
ritmo deciso), is cheered up by a Charleston (Allegro) and once again finds pleasure in the
hustle and bustle of Parisian life. 5



An American in Paris was given its first performance on December 13, 1928 by the New
York Philharmonic under Walter Damrosch at Carnegie Hall. It was another triumph for
Gershwin in spite of mixed reviews and is regarded today, along with the Rhapsody in
Blue, as a milestone in the development of an independent American concert repertoire.

Volker Rippe
from the notes to SMK 47529
Translation © 1991 Gery Bramall

Ferde Grofé was actually called Ferdinand Rudolph von Grofe, and his original name makes
clear that the roots of his creativity, like those of so many American composers, lay in
Europe. Nevertheless he was almost a copybook American musician, who reveled in the
sights and sounds of his own country. On the basis of his work as pianist and violinist in
Paul Whiteman'’s jazz orchestra he was in the front rank of the great arrangers: for
example, he wrote the orchestral arrangement of Gershwin’s Rhapsody in Blue. But he was
also one of those musicians who wanted to bridge the gap between entertaining Jazz and
serious music. All his works reflect this catchy, mixed flavor which, combined with boldly
appealing titles such as Broadway at Night, Symphony in Steel, Metropolis, San Francisco
Suite, Niagara Falls Suite, etc., produces an accurate musical portrait of the American
landscape. Last but not least in this line of succession is the Grand Canyon Suite. While
the first movement was written as early as 1921, Grofé only finished the suite between
1929 and 1931 while touring with the Paul Whiteman Orchestra. It was presented to an
enthusiastic audience by Whiteman’s ensemble at the Studebaker Theatre, Chicago, in
November 1931.

Ulrich Tank
from the notes to SMK 47544
Translation © 1992 Gery Bramall

Die Karrieren von George Gershwin und Ferde Grofé sind merkwiirdig miteinander verzahnt.
Als Pianist und Arrangeur in Paul Whitemans Band fiel Grofé wie selbstversténdlich die
Aufgabe zu, die Rhapsody in Blue zu orchestrieren, die Gershwin fiir Whitemans Ensemble
komponiert hatte. Daraufhin duRerten einige Kritiker Zweifel, daB Gershwin tiberhaupt
allein eine Partitur fiir groRes Orchester schreiben kénne. Seine nachsten Werke lieRen
diese Stimmen schnell verstummen, vor allem An American in Paris, das 1928 bei seiner
Urauffiihrung mit dem New York Philharmonic durch seinen symphonischen Klang
liberzeugte.

Bei Grofé lag das Problem umgekehrt: Seine Fahigkeiten als Arrangeur waren unbestritten,
doch als Komponist mufSte er um Anerkennung kdampfen. Seine Spezialitdt wurde die
musikalische Darstellung von Landschaften und Naturstimmungen, aber nur eine einzige
sicherte sich einen dauerhaften Platz im Repertoire: Wer einmal den Sonnenaufgang am
Grand Canyon erlebt hat, weil3, wie subtil und genau Grofé dieses Ereignis schildert.

Diese Aufnahme markiert auch ein wichtiges Ereignis fiir die »Geographie« des New York
Philharmonic. Seit dem spaten 19. Jahrhundert hatten die Konzerte meist in der Carnegie
Hall stattgefunden, doch fiir Aufnahmen fuhren die Orchestermitglieder oft an andere
Orte. Besonders eindrucksvoll war dabei das St. George Hotel in Brooklyn Heights, wo die
auf dieser CD vereinten Stiicke von Gershwin eingespielt wurden. Es war das groRte Hotel
in New York City: In den dreiRiger Jahren hatte es schlieRlich 2632 Zimmer, auf dem Dach
ein Tanzlokal mit atemberaubender Aussicht auf Manhattan, den groRten Salzwasser-
Swimmingpool der Welt und einen riesigen Ballsaal, der fiir Aufnahmen mit groRem
Orchester bestens geeignet war.



1962 zog das Orchester in sein heutiges Domizil im Lincoln Center. Im Mai wurde die
Akustik der Philharmonic Hall in einer »Stimm-Woche« iiberpriift, und das erste &ffentliche
Konzert am 23. September Gste bei den einen Begeisterung, bei den anderen dagegen
Besorgnis aus. Im folgenden Friihjahr, als die vorliegende Aufnahme der Grand Canyon
Suite entstand, war man sich einig, daB die Philharmonic Hall akustisch nicht gelungen
war. Drei Umbauversuche zwischen 1963 und 1969 hatten keinen Erfolg, und 1976 wurde
der Saal véllig ausgerdumt, neu gestaltet und als Avery Fisher Hall wiedereroffnet -
benannt nach dem Mazen, der diesen Umbau finanziert hatte. Obwohl die urspriinglichen
Méngel des Saals sich durch die Aufnahmetechnik korrigieren lieRen, ist diese Einspielung
der Grand Canyon Suite Zeugnis einer Zeit gemischter Gefiihle, als das Orchester sich alle
Miihe gab, trotz der Unzuldnglichkeit seiner Spielstédtte groRartige Musik zu machen.

James M. Keller
aus dem Begleittext zur CD SMK 63086
Ubersetzung © 1997 Reinhard Liithje

George Gershwins Rhapsody in Blue fiir Klavier und Orchester verdankt ihre Entstehung
einem publizistischen Trick: Der amerikanische Bandleader Paul Whiteman wollte durch
ein Konzert in der renommierten New Yorker Aeolian Hall beweisen, daR Jazz durchaus
»gesellschaftsfahig« sein kdnnte, wenn man ihn nur in ein »symphonisches« Gewand

kleidete. Der Songschreiber Gershwin, der fiir diesen Zweck ein groRangelegtes Werk im

Jazzidiom schreiben sollte, traute sich an diese Aufgabe aus musikalisch-technischen
Griinden zundchst nicht heran, nahm die Herausforderung dann aber doch an, als
Whiteman im Januar 1924 einfach in der Presse verlauten lieR, der Komponist werde fiir
den auf den 12. Februar festgesetzten Galaabend ein Jazzkonzert beisteuern. Gershwin
entschied sich fiir ein Stiick in rhapsodisch freier Form, das auf einen Vorschlag seines
Bruders Ira hin in Anlehnung an die impressionistischen Bildbezeichnungen des Malers
James Whistler den Titel Rhapsody in Blue erhielt, womit auch treffend auf eines der
typischen Jazzelemente angespielt wurde, auf die »blue notes«.

Die Instrumentierung der von Gershwin selbst nur fiir zwei Klaviere niedergeschriebenen
Komposition besorgte Whitemans Arrangeur Ferde Grofé. Urspriinglich die spezifischen
technischen Moglichkeiten der Jazzmusiker des Whiteman-Orchesters ausnutzend,
erstellte Grofé spater noch zwei weitere Versionen, von denen die fiir Symphonieorchester
aus dem Jahr 1942 die heute iiblicherweise gespielte ist. Trotz aller strukturellen
Unzuldnglichkeiten, die der Rhapsody vorgeworfen werden, wurde sie schon bei der
Urauffithrung mit Gershwin als Solist als epochales Werk bejubelt und brachte ihrem
Schépfer Weltruhm ein als dem »Mann, der den Jazz in die Konzertséle gebrachte hat«.

»Das ist sehr bedeutende Musik - es dauert 20 Minuten, sie zu spielen«, hat Gershwins
Vater Morris einmal iiber den American in Paris gesagt. Diese »bedeutende Musik«
entstand zu wesentlichen Teilen in Paris und Wien wahrend Gershwins ausgedehnter
Europareise im Jahre 1928 und wurde von ihm selbst orchestriert. Gershwin, der in
dieser Komposition ein rhapsodisches Ballett und seine bis dato modernste Musik sah,
wollte keine bestimmten Szenen musikalisch nachzeichnen, sondern nur allgemeine
Impressionen widerspiegeln. Dennoch machte er einige Andeutungen im Sinne einer
kleinen Handlung, die der Musikkritiker Deems Taylor fiir das Programmheft der
Urauffithrung zu einer detaillierten Schilderung eines Aufenthaltes in Paris ausgearbeitet
hat: Ein Amerikaner bummelt durch die Stadt (das einleitende Allegretto grazioso ist
sein ihn von Schauplatz zu Schauplatz begleitendes »Promenadenthemax), stiirzt sich
ins Gewiihl des GroRstadtverkehrs (vier Autohupen - bei der Urauffiihrung waren es 9
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original franzdsische! - sorgen fiir das nétige Lokalkolorit), hért in einem »Etablissement«
die Melodie eines alten Gassenhauers (»La Sorella«; Posaunen im Forte), iiberldRt sich in
einem Café sehnsiichtigen Gedanken an die Heimat und »bekommt den Blues« (eine
gestopfte Trompete intoniert im Andante ma con ritmo deciso ein entsprechendes
Thema), wird durch eine Charleston-Melodie (Allegro) aufgeheitert und freut sich wieder
am bunten Pariser Treiben.

An American in Paris, am 13. Dezember 1928 von den New Yorker Philharmonikern unter
Walter Damrosch in der Carnegie Hall uraufgefiihrt, wurde trotz gemischter Kritiken ein
weiterer Triumph fiir Gershwin und z&hlt heute zusammen mit der Rhapsody in Blue zu
den Meilensteinen einer eigenstdndigen amerikanischen Konzertliteratur.

© 1991 Volker Rippe
aus dem Begleittext zur CD SMK 47529

Ferde Grofé hieR eigentlich Ferdinand Rudolph von Grofe, und allein schon der
urspriingliche Name macht deutlich, daR bei Grofé wie bei so vielen amerikanischen
Komponisten die Wurzeln des Tuns in Europa lagen. Gleichwohl war er geradezu ein
amerikanischer »Bilderbuch-Musiker«, der in den Bildern und Klingen seines Landes
schwelgte. Aufbauend auf seiner Tatigkeit als Pianist und Violinist in Paul Whitemans .
Jazzband, gehdrte er zur ersten Garde der groRen Arrangeure - die Orchesterfassung von
Gershwins Rhapsody in Blue stammt z.B. von ihm. Er gehdrte aber auch zu jenem Kreis von
Musikern, die zwischen unterhaltendem Jazz und ernster Musik vermitteln wollten. Allen
seinen Werken ist dieser eingdngige vermischte Ton zu eigen, der sich im Verein mit so
plakativen Werktiteln wie Broadway at Night, Symphony in Steel, Metropolis, San Francisco
Suite, Niagara Falls Suite etc. zu einem wahren musikalischen (Landschafts-)Portrit
Amerikas verkniipft. In direkter Linie dazu ist - last but not least - auch die Grand Canyon
Suite zu sehen. Wihrend der erste Satz schon 1921 entstand, vervollstindigte Grofé die

Suite zwischen 1929 und 1931 auf Gastspielreisen mit dem Paul Whiteman Orchester. Im
November 1931 wurde das Stiick im Studebaker Theatre in Chicago von Whitemans
Ensemble einem begeisterten Publikum offeriert.

© 1992 Ulrich Tank
aus dem Begleittext zur CD SMK 47544
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Les carriéres de George Gershwin et de Ferde Grofé formérent une curieuse queue d’aronde.

En sa qualité de pianiste et arrangeur de l'orchestre de Paul Whiteman, la tache
d'orchestrer la Rhapsody in Blue de Gershwin (composée, précisément, pour lensemble

de Whiteman) revint tout naturellement & Grofé - avec, parmi les retombées, un certain
doute de la part de quelques critiques quant a savoir si Gershwin était capable de produire
a lui seul une partition symphonique compléte. Les ceuvres suivantes du compositeur
vinrent rapidement couper court & la rumeur, surtout avec An American in Paris

(Un Américain a Paris), que la présentation en 1928 par 'Orchestre Philharmonique de
New York, révéla merveilleusement symphonique.

Grofé se trouva, lui, confronté au probléme inverse : bien que personne ne doutat de
ses aptitudes d'orchestrateur, il dut lutter pour établir la preuve de ses talents de
compositeur. La description musicale d’objets géographiques devint sa spécialité.

Une seule, pourtant, réussit a se faire une place durable dans le répertoire, et quiconque
a eu l'occasion de voir le soleil se lever sur le Grand Canyon ne manquera pas dapprécier
le tableau exquis que Grofé en a peint dans sa musique.

Cet enregistrement représente également un carrefour essentiel dans la « géographie »
de ['Orchestre Philharmonique de New York. Depuis la fin du XIX® siécle, lensemble se
produisait généralement au Carnegie Hall, mais ses musiciens se rendaient souvent
ailleurs, pour la réalisation de leurs enregistrements. L'un des lieux les plus impressionnants
était ['hotel St. George de Brooklyn Heights, ol furent immortalisées sur bande
magnétique les piéces de Gershwin présentées sur ce disque. Le St. George était le plus
grand hétel de la ville de New York : il comptait, dés les années 30, pas moins de 2 632

chambres, un salon de danse, sur le toit, avec vue majestueuse sur Manhattan, la « plus
grande piscine d’eau de mer du monde » et une immense salle de bal parfaitement
adaptée aux besoins d’enregistrements d’envergure symphonique.

En 1962, l'orchestre prit possession de son domaine actuel au Lincoln Center. L'acoustique
du Philharmonic Hall fut testée au mois de mai, durant la semaine dite « de réglage »,
et le premier concert public, le 23 septembre suivant, provogua l'enthousiasme des uns et
linquiétude des autres. Au moment de la réalisation de cet enregistrement de la Grand
Canyon Suite, au printemps suivant, ['‘échec acoustique du Philharmonic Hall était
généralement admis. Trois tentatives correctives, entre 1963 et 1969, échouérent et, en
1976, la salle fut éventrée, reconfigurée puis réinaugurée sous le nouveau nom d’Avery
Fisher Hall, pour saluer le philanthrope qui en avait financé la reconstruction. Malgré les
capacités offertes par les techniques d’enregistrement modernes pour combler les lacunes
de la salle originale, cette exécution de la Grand Canyon Suite reste le témoin d’une
période aigre-douce pour l'orchestre, en lutte pour produire une musique de qualité dans
l'enceinte peu favorable de la salle od il avait élu domicile.

James M. Keller

extrait du livret du disque compact SMK 63086
Traduction : Geneviéve Haines
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Rhapsody in Blue de George Gershwin, pour piano et orchestre, doit son existence a une
astuce de publiciste : le chef d’orchestre de jazz Paul Whiteman voulait prouver par un
concert dans le célébre Aeolian Hall de New York que le jazz pouvait étre parfaitement

« convenable en société » si on lui conférait un aspect « symphonique ». Le compositeur
de musique vocale Gershwin, qui devait écrire & cet effect une ceuvre de grande dimension
dans un langage musical propre au jazz, hésista au début a accepter cette tache qui lui
paraissait comporter de nombreuses difficultés techniques et musicales ; il releva ensuite
le défi, lorsque Whiteman fit tout simplement savoir a la presse, en janvier 1924, que le
compositeur allait apporter sa contribution a la soirée de gala du 12 février sous la forme
d'un concert de jazz. Gershwin se décida pour une piece a la structure libre et rhapsodique
qui se vit attribuer le titre Rhapsody in Blue, proposé par son frére Ira, sur le modéle des
désignations impressionistes des tableaux du peintre James Whistler ; cette dénomination
fait en outre directement allusion a certain des éléments caractéristiques du jazz, les

« blue notes ».

Gershwin composa son ceuvre pour deux pianos et c'est a Ferde Grofé, l'arrangeur de
Whiteman, gue l'on en doit 'orchestration. Exploitant a lorigine les capacités de jazz de
l'ensemble de Whiteman, Grofé écrivit encore deux autres versions ; c'est celle de 1942,
pour orchestre symphonique, qui est le plus souvent interprétée de nos jours. Malgré
toutes les insuffisances structurales qui sont reprochées a Rhapsody in Blue, 'ceuvre

fut acueillie dés sa création, avec Gershwin lui-méme au piano, avec beaucoup
d’enthousiasme et marqua son époque. Le compositeur lui doit d'étre considéré dans le
monde entier comme l'« homme qui a introduit le jazz dans les salles de concert ».

« C'est une musique absolument remarquable - il faut vingt minutes pour la jouer »,
déclara un jour Morris, le pére de Gershwin, & propos d'Un Américain & Paris. Cette

« musique remarquable » a été écrite en grande partie & Paris et & Vienne pendant le
grand voyage que Gershwin effectua en Europe en 1928 et fut orchestrée par le
compositeur lui-méme. Gershwin, qui voyait dans cette composition un ballet rhapsodique
et la considérait comme son ceuvre alors la plus moderne, n‘avait pas cherché a illustrer
musicalement des scénes précises mais a exprimer des impressions générales. Il donna
néanmoins quelques indications permettant d’esquisser une action (pour le programme de
la création, le critique musical Deems Taylor élabora & partir de ces éléments une
description détaillée d'un s&jour a Paris) : un Américain déambule dans la ville (UAllegretto
grazioso introductif constitue son « théme de promenade » qui l'accompagnera partout au
cours de ses déplacements), se noie dans la cohue et la circulation de la métropole
(quatre coups de klaxon de voitures - lors de la création, on utilisa des véritables klaxons
francais ! - contribuent & é&tablir la couleur locale nécessaire), entend dans un bar la
mélodie d’une vieille chanson populaire (« La Sorella » ; trombones forte), se laisse aller
dans un café a des pensées nostalgiques lui rappelant son pays et « attrape le blues »
(une trompette en sourdine entonne dans UAndante ma con ritmo un théme appropri€),
retrouve sa bonne humeur en entendant une mélodie de charleston (Allegro) et reprend
plaisir & l'agitation de la vie parisienne.

Un Américain & Paris fut créé le 13 décembre 1928 au Carnegie Hall par 'Orchestre
Philharmonique de New York sous la direction de Walter Damrosch. Malgré des critiques
mitigées, il constitua pour Gershwin un nouveau succés ; tout comme Rhapsody in Blue,
cette ceuvre compte parmi les plus importantes d’'un répertoire de concert typiquement
américain.

Volker Rippe
Extrait du livret du disque compact SMK 47529
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Ferde Grofé s'appelait en réalité Ferdinand Rudolph von Grofe, et ce nom trahit a lui seul
ses racines européenes, communes du reste a tant de compositeurs américains. Cela ne
'empécha pas d'étre, a proprement parler, l'archétype du musicien américain, et de se
griser des images et des sons de son pays. Pianiste et violoniste dans le jazz-band de Paul
Whiteman, Grofé fit partie de l'avant-garde des grands-arrangeurs — on Lui doit par
exemple la version orchestrale de la Rhapsody in Blue de Gershwin. Mais il appartint aussi
au cercle de musiciens qui cherchait a servir d'intermédiaires entre le jazz de
divertissement et la musique plus sérieuse. Toutes ses ceuvres se caractérisent par ce son
métissé facile a retenir, et qui, associé a des titres d’'ceuvres aussi évocateurs et parlants
que Broadway at Night, Symphony in Steel, Metropolis, San Francisco Suite, Niagara Falls
Suite, etc., nous peint un véritable paysage musical de UAmérique, dont reléve également
- last but not least - la Grand Canyon Suite. Alors que le premier mouvement avait vu le
jour dés 1921, Grofé n’acheva sa suite qu'entre 1929 et 1931 pendant les tournées quil fit
avec l'orchestre de Paul Whiteman. L'ceuvre fut présentée & un public enthousiaste en
novembre 1931, au Studebaker Theatre de Chicago, par l'ensemble de Whiteman.
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SUPER AUDIO CD

DSD

Direct Stream Digital

Ulrich Tank
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Unlike multi-bit PCM recording,
SACD’s DSD technology uses a
one-bit pulse train that is analogous
to the music waveform (see
diagram above). DSD encoding
employs more digital 1s as the
waveform goes positive, more 0s
as the waveform goes negative.

“SUPER AUDIO CD,” SACD, “Direct Stream
Digital,” DSD and their logos are trademarks of
Sony Corporation.

The Compact Disc was a good idea.

This is even better.

Introducing Super Audio CD.

It looks like a CD. But this Super Audio CD (SACD) represents
a new, altogether different way to reproduce music. Created
by Sony and Philips ~ the people who invented the CD — the
SACD format is about to change the way you listen to music.

From the earliest digital recordings and 16-bit Compact Discs
on up to even the latest 24-bit recordings, digital audio has
always used multi-bit PCM technology. Until now. Now
there’s Direct Stream Digital™ recording, a one-bit system
that’s fundamentally different. Thanks to an amazing
2,822,400 samples per second, you get audio performance
that no other format can deliver. Where CD frequency.
response extends to 20,000 Hz, DSD technology can
theoretically reach 100,000 Hz. Where CD has dynamic range
of 96 dB, DSD recording can achieve 120 dB across the
entire audible range. Thanks to DSD technology, the SACD
difference is breathtaking. If you care passionately about

music, then SACD will inflame that passion as never before.






