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2. Philharmonisches Konzert

George Gershwin (1898 – 1937)
„Cuban Ouverture“ („Kubanische Ouvertüre“) 
für Orchester

„Three Preludes“ für Klavier solo
	 1.	 Allegro ben ritmato e deciso
	 2.	Andante con moto e poco rubato
	 3.	Allegro ben ritmato e deciso

„Rhapsody in Blue“ für Klavier und Orchester

Pause

Ferde Grofé (1892 – 1972)
„Grand Canyon Suite“ für Orchester

	 1.	 Sunrise (Sonnenaufgang)
	 2.	Painted Desert (Painted Desert, 
		  Wüstengebiet in Arizona)
	 3.	On the Trail (Unterwegs)
			   Solovioline: Mark Lambert
	 4.	Sunset (Sonnenuntergang)
	 5.	Cloudburst (Wolkenbruch)

Solist: Michail Lifits, Klavier
Philharmonisches Orchester Vorpommern
Dirigent: GMD Florian Csizmadia

Öffentliche Generalprobe: 
18. Oktober 2021, Greifswald (Großes Haus)
Konzerte:
19. Oktober 2021, Greifswald (Großes Haus)
20. & 21. Oktober 2021, Stralsund (Großes Haus)

Das Konzert in Greifswald wird vom NDR  
aufgezeichnet und zu einem späteren Zeitpunkt gesendet.   

Liebe Gäste,  
wir möchten Sie darauf aufmerksam machen, dass 
Ton- und /oder Bildaufnahmen unserer Aufführungen aus 
urheberrechtlichen Gründen untersagt sind. Bitte schalten 
Sie Ihre Mobiltelefone stumm. Vielen Dank.



Michail Lifits

Michail Lifits ist das Ideal des Pianisten: Hervorragen-
der Solist in Solo-Abenden wie Orchesterkonzerten, in 
gleicher Weise wunderbarer Kammermusikpartner. Die 
CD-Aufnahmen des Gewinners des Busoni-Wettbewer-
bes, eine Mozart-CD, eine Schubert-CD und Schosta-
kowitsch, haben begeisterte Kritiken erhalten, seine 
Konzerte mit Vilde Frang, Steven Isserlis, Veronika 
Eberle, Marie-Elisabeth Hecker, Alexandra Conunova 
und Nils Mönkemeyer sind Glücksmomente.
Geboren in Taschkent/Usbekistan, übersiedelte Mi-
chail Lifits als 16-Jähriger nach Deutschland und lebt 
seitdem in Hannover. An der dortigen Hochschu-
le für Musik und Theater studierte er bei Karl-Heinz  
Kämmerling und Bernd Goetzke. Prägende Einflüsse 
erhielt er darüber hinaus im Aufbaustudiengang bei 
Boris Petrushansky an der Internationalen Klavieraka-
demie Incontri col Maestro in Imola. 
Michail Lifits hat in allen Musikzentren der alten und 
der neuen Welt begeistert: in der New Yorker Carnegie 
Hall und im Lincoln Center ebenso wie in der Londo-
ner Wigmore Hall, in Berlin, München, Hamburg, in 
der Tonhalle Zürich, im Concertgebouw Amsterdam, in 
Wien, Brüssel und Milano. 2018 wurde Michail Lifits  
bei seiner ersten großen Solo-Tournee in China, Tai-
wan, Hong Kong und Japan gefeiert.

Foto: Felix Broede
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3. Philharmonisches Konzert

„Nicht, was wir erleben, sondern wie wir empfinden, 
was wir erleben, macht unser Schicksal aus.“
Marie von Ebner-Eschenbach

Richard Wagner: Eine Faust-Ouvertüre 
Robert Schumann: Konzert für Violine 
und Orchester d-Moll 
Johannes Brahms: Sinfonie Nr. 1 c-Moll op. 68 

Solist: Niek Baar, Violine
Philharmonisches Orchester Vorpommern
Dirigent: GMD Florian Csizmadia

Öffentliche Generalprobe
08.11.2021, 19:00 Uhr, Greifswald (Großes Haus)

Konzerte
09.11.2021, 19:30 Uhr, Greifswald (Großes Haus) 
10. & 11.11.2021, 19:30 Uhr, Stralsund (Großes Haus) 
12.11.2021, 19:30 Uhr, Putbus

Das Theater Vorpommern wird getragen durch die 
Hansestadt Stralsund, die Universitäts- und Hansestadt 
Greifswald und den Landkreis Vorpommern-Rügen.

Es wird gefördert durch das Ministerium 
für Bildung, Wissenschaft und Kultur des 
Landes Mecklenburg-Vorpommern.



„Suddenly an idea 
occured to me. There had 

been so much chatter
 about the limitations of 

jazz … Jazz, they said, had 
to be in strict time. It had to 

cling to dance rhythms. 
I resolved, if possible, to kill 
that misconception with one 

sturdy blow.“

„Plötzlich kam mir eine Idee. 
Es war so viel über die 

Grenzen des Jazz geredet 
worden … Jazz, so sagten 

sie, sei streng an das Tempo 
gebunden. Er müsse sich den 
Tanzrhythmen unterordnen. 

Ich nahm mir vor, diesen 
Irrtum, wenn möglich, mit 
einem einzigen kräftigen 
Streich zu widerlegen.“



George Gershwin: 
Rhapsody in Blue, Three 

Preludes, Cuban Ouverture
Es waren die kühnen Träume eines 25-Jährigen, die 
nebenstehend in Worte gefasst sind. George Gershwin, 
Sohn russisch-jüdischer Einwanderer, wuchs in New York 
auf. Autodidaktisch hatte er sich Klavierspielen beige-
bracht, wurde von den Eltern nach Kräften in seinen 
musikalischen Ambitionen gefördert, sodass er tatsäch-
lich begann, mit musikalischen Arbeiten Geld zu ver-
dienen: Er schrieb Songs für Broadway-Shows, bespielte 
Walzen für Pianolas und arbeitete als „Song-Plugger“ in 
der legendären Tin Pan Alley – dem Sitz vieler Musik-
verlage –, was bedeutete, dass er der Laufkundschaft 
musikalische Neuerscheinungen der dort ansässigen 
Verlagshäuser auf dem Klavier werbewirksam vorspielte, 
um den Absatz der jeweiligen Noten zu steigern. Es 
sollten Songs wie „Swanee“ und „Stairway to Paradise“ 
sein, die die Musikwelt auf den jungen Komponisten 
aufmerksam machten. Doch ist damit nur die halbe 
Geschichte erzählt. Denn während Gershwin bereits als 
amerikanischer Songwriter eine gewisse Bekanntheit 
genoss, war er zeitlebens darum bemüht, sich auch 
einen Namen als klassischer Komponist europäischer 
Prägung zu machen, sodass er immer wieder klassische 
Formen aufgriff, um sie mit seiner eigenen Tonsprache 
zu füllen. Dies führte so weit, dass Gershwin, längst ein 
Star in Amerika, 1928 Maurice Ravel darum bat, ihm 
Kompositionsunterricht zu geben. Ravels Antwort kam 
prompt und eindeutig:

„Sie sind ein erstklassiger Gershwin. Warum wollen 
Sie ein zweitklassiger Ravel werden?“

Anfang 1924 trat der Bandleader Paul Whiteman, bekannt 
als „King of Jazz“, mit einem Kompositionsauftrag an 
Gershwin heran. Ihm schwebte eine jazzige Komposition 
für Klavier und Orchester vor. Gershwin zögerte zu-
nächst, da er sich eher im Musical- denn im Jazzbereich 
zuhause fühlte. Doch dann packte er den Stier bei den 



Hörnern und schrieb nieder, was ihn schon einige Zeit 
beschäftigte: ein Werk, das Klassik und Jazz vereint und 
die vermeintliche Regel, Jazz sei an strenge Rhythmen 
gebunden, widerlegt. Nicht nur dieser Entschluss be-
fl ügelte Gershwin, sondern auch die Tatsache, dass das 
bevorstehende Konzert mit seiner Komposition – von 
der noch keine Note auf dem Papier existierte – bereits 
in der Zeitung annonciert wurde. Gershwin komponierte, 
Whitemans Arrangeur Ferde Grofé orchestrierte für das 
spezifi sch besetzte Whiteman-Orchester und so entstand 



in nur drei Wochen die „Rhapsody in Blue“, die am
12. Februar 1924 fristgerecht uraufgeführt werden konnte. 
Das Konzert in der New Yorker Aeolien Hall geriet zu 
einem großen Erfolg und bedeutete für Gershwin den 
internationalen Durchbruch als Komponist. Olin Downes, 
Kritiker der „New York Times“, bescheinigte Gershwin 
am Folgetag einen „signifi kanten und insgesamt höchst 
originellen Stil“ und schrieb über die „Rhapsody in Blue“, 
sie sei „eine Idee, oder besser mehrere Ideen, die kom-
biniert und in Beziehung gesetzt wurden, in variierenden 
und unterschiedlichen Rhythmen, die den Hörer unmit-
telbar faszinieren. In Kürze: Das ist neu, frisch und sehr 
vielversprechend.“ Gershwin war gelungen, was er sich 
vorgenommen hatte: eine Synthese europäischer und 
amerikanischer Ausdrucksformen. Der rhapsodische Stil 
erlaubte ihm, sich die formalen Freiheiten zu nehmen, 
die er brauchte, und bot gleichzeitig einen Rahmen, 
der es erlaubte, die Komposition in die Nähe eines 
Klavierkonzertes zu rücken. Diesen Aspekt unterstreicht 
auch die ebenfalls von Ferde Grofé vorgenommene 
Instrumentation für großes Orchester aus dem Jahr 1942.

Bereits der Einstieg in das Werk ist von großer Originali-
tät geprägt: Die Rhapsody in B-Dur beginnt mit einem 
aufsteigenden Klarinettenglissando über zwei Oktaven, 
aus dem sich das Thema herausschält, das dann von 
den Bläsern und schließlich vom gesamten Orchester 
aufgegriff en wird, ehe sich das Klavier solistisch zu Wort 
meldet. Ein farbenreiches Wechselspiel zwischen Solo 
und Orchester leitet zum Mittelteil in E-Dur über, der vor 
allem vom Blues geprägt ist. Zum Ende hin zieht das 
Tempo merklich an, Akkordrückungen und kraftvolle 
Solopassagen bestimmen den Schluss, der in einem 
musikalischen Triumphzug endet. 



„Some of Gershwin’s finest inspirations have not as 
yet been either published or publicly performed. It 
is probable that the production of his twenty-four 
piano preludes … will award him a still higher rank 

in the army of contemporary composers.“

„Einige seiner schönsten Eingebungen hat Gershwin 
bisher weder veröffentlicht noch aufgeführt. Wahr-
scheinlich wird die Entstehung der 24 Klavier-Prä-
ludien ihm einen noch höheren Rang im Heer der 

zeitgenössischen Komponisten bescheren.“ 

Im März 1925 kündigte der Journalist und Autor Carl 
van Vechten in der Zeitschrift „Vanity Fair“ eine Art 
„amerikanisches wohltemperiertes Klavier“ als neueste 
Komposition George Gershwins an. Tatsächlich hegte 
Gershwin den kühnen Plan, in Anlehnung an die be-
kannten Werke Bachs und Chopins ebenfalls für alle 
Tonarten Präludien zu komponieren und damit einmal 
mehr den transatlantischen Brückenschlag von euro-
päischer Tradition zum neuen amerikanischen Idiom zu 
üben. Der Plan war hochfliegend, tatsächlich kam es 
nie zur Vollendung dieses Projektes. Insgesamt sieben 
Klavier-Präludien komponierte Gershwin, von denen er 
die ersten fünf am 4. Dezember 1926 im Hotel Roosevelt 
in New York uraufführte. Die nicht aufgeführten zwei 
Präludien arrangierte Gershwin später für Klavier und 
Violine und veröffentlichte sie unter dem Titel „Short 
Stories“. Von den übrigen fünf zog er zwei zurück, so-
dass schließlich genau drei Präludien 1927 veröffentlicht 
wurden. 

Die „Three Preludes“ sind tänzerisch geprägt. Dem ersten 
in B-Dur liegt ein Charleston-Rhythmus zugrunde, das 
zweite in cis-Moll kommt einem Blues nahe und das 
dritte basiert auf einem schnellen Foxtrott in es-Moll. 
Doch die tänzerische Note allein beschreibt nicht die 
Komplexität dieser drei Klavierkompositionen, denn 
über diesem rhythmischen Grundgerüst spielt Gershwin 
mit der Form des Präludiums in kühnen, farbenreichen 
Modulationen.  





„I spent two hysterical weeks in Havana where no 
sleep was had … Cuba was most interesting to me, 
especially for its small dance orchestras, who play 

most intricate rhythms most naturally.“

„Ich verbrachte zwei wilde Wochen in Havanna und 
habe fast gar nicht geschlafen … Kuba war ausge-

sprochen interessant, vor allem die kleinen Tanz-
orchester, die die kompliziertesten Rhythmen völlig 

selbstverständlich spielen.“

Schon vor seiner Havannareise im Februar 1932 hatte 
George Gershwin großen Gefallen an den kleinen ku-
banischen Orchestern gefunden. Im New Yorker Hotel 
Waldorf Astoria hatte er mehrfach mit der Band des 
kubanisch geprägten Spaniers Xavier Cugat musiziert, 
auch waren kubanische Rhythmen in der Unterhaltungs-
musik en vogue, sodass der zweiwöchige Havannaauf-
enthalt den letzten Ausschlag gab, einen schon länger 
schwelenden Plan in die Tat umzusetzen. Das Ergebnis 
war eine knapp zehnminütige Komposition, die Gersh-
win zunächst „Rumba“ betitelte, später dann in „Cuban  
Ouverture“ („Kubanische Ouvertüre“) umbenannte, um 
die Komposition schon im Titel von reiner Tanzmusik 
abzugrenzen. „Der Umgang mit dem musikalischen 
Material unterscheidet sich von allem anderen, das 
Gershwin bis jetzt geschrieben hat“, bemerkte der Kriti-
ker Olin Downes staunend nach der Uraufführung. Und 
tatsächlich hat Gershwin mit der „Kubanischen Ouver-
türe“ ein überraschend komplexes Kleinod erschaffen. 
Die Außenteile sind lebhaft, rhythmisch prägnant und 
erwecken – nicht zuletzt durch den Einsatz landesty-
pischen Schlagwerks wie Bongos, Maracas, Guiro und 
Claves – den Eindruck einer belebten Straßenszene 
voller musikalischer Anspielungen und Zitate. Eingebettet 
in dieses klangliche „Postkartenmotiv“ entfaltet sich im 
Mittelteil die große Überraschung der Komposition: ein 
polytonaler Kanon, kühn und harmonisch komplex, der 
den Zuhörern gespannte Aufmerksamkeit abverlangt, 
bevor der markante Rumba-Rhythmus den wirkungs-
vollen Schlussteil einleitet. 



Kein Wunder, dass bei der Uraufführung am 16. August 
1932 im New Yorker Lewisohn Stadium die 18.000 dort 
versammelten Zuschauer*innen Gershwin zujubelten – 
aus dem schlecht bezahlten „Song Plugger“ war längst 
ein Superstar geworden. 



Ferde Grofé: 
Grand Canyon Suite

Der Gershwin-Zeitgenosse Ferde Grofé wurde 1892 in 
New York als Kind deutscher Einwanderer unter dem 
Namen Ferdinand Rudolph von Grofé geboren. Aus einer 
musikalischen Familie stammend, war er zunächst als 
Orchestermusiker tätig, pflegte parallel dazu aber auch 
die Tanz- und Unterhaltungsmusik. Ab 1920 arbeitete er 
im Hauptberuf als Pianist und Arrangeur für das Paul 
Whiteman Orchestra und prägte in dieser Funktion 
maßgeblich den Sound dieser ca. 20-köpfigen Jazzband. 
Selbst als Komponist tätig, schrieb er neben Unterhal-
tungstiteln zunehmend auch größere Werke, darunter 
als sein bekanntestes Orchesterwerk die „Grand Canyon 
Suite“. Sie entstand 1931 für die kleine Besetzung der 
Whiteman-Band und wurde später vom Komponisten 
für großes Orchester umgearbeitet.
Das Werk wird gemeinhin der Unterhaltungsmusik zu-
gerechnet, wobei dieses Verdikt zu hinterfragen wäre. 
Aus sinfonischer Perspektive betrachtet mag man der 
Suite vorwerfen, dass die Themen kaum je verarbeitet 
oder entwickelt, sondern meist nur aneinandergereiht 
werden. Allerdings sind manche vom Komponisten ein-
gesetzte Techniken, insbesondere die Arbeit mit Klang-
flächen und Ostinati, für ihre Zeit geradezu modern. So 
exponiert der erste Satz das thematische Material über 
einer aufsteigenden Akkordfolge, die mehr als 30-mal 
über einem liegenden Ton im Bass wiederholt wird. 
Und ein Netz von motivischen Querbezügen zwischen 
den Sätzen sorgt für die musikalische Geschlossenheit 
der Suite.

Zu den Qualitäten des Werkes zählen die unerschöpf-
liche melodische Erfindungsgabe (jeder der fünf Sätze 
präsentiert mindestens ein hitverdächtiges Thema) so-
wie die Instrumentation: Die Partitur liest sich wie ein 
Kompendium der Klangmöglichkeiten des modernen 
Orchesters, dessen Besetzung um stellenweise solisti-
sche Parts für Klavier und Celesta sowie einen großen 
Schlagwerkapparat erweitert ist, sich durch eine äußerst 
differenzierte Behandlung der Instrumentengruppen aus-



zeichnet und für fast jedes Instrument auch solistische 
Entfaltungsmöglichkeiten bereithält.

Stilistisch bedeutet das Werk eine Abkehr Grofés vom 
Jazz, an den lediglich einige harmonische Wendungen 
erinnern. Ansonsten klingen sowohl der europäische 
Impressionismus an als auch der satte Orchestersound, 
den wir heute klischeehaft mit Hollywood assoziieren, 
der aber maßgeblich von Grofé mitgeprägt wurde.
Nicht überbewerten sollte man den Titel und die Satz-
überschriften: Es handelt sich dabei um seinerzeit be-
liebte „Americana“, mit denen man der Musik einen 
amerikanischen Bezug geben wollte. Grofé selbst be-
kannte hingegen, dass keiner der musikalischen Einfälle 
wirklich vom Grand Canyon inspiriert war. Unbestritten 
klingen jedoch Naturassoziationen an, die in der Tra-
dition der Programmmusik stehen und vor dem Hörer 
einen bildmächtigen Klangbogen entfalten, der vielleicht 
die metaphysische Tiefe anderer naturinspirierter Werke 
entbehren mag, dessen Schönheit, Klangsinnlichkeit und 
hohe handwerkliche Qualität eine Aufführung in einem 
Sinfoniekonzert aber mehr als rechtfertigen. Dass kein 
Geringerer als Arturo Toscanini 1945 die erste Platten-
aufnahme dirigierte, ist durchaus als Plädoyer zu ver-
stehen, das Werk ernst zu nehmen.
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