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Szanowni Panstwo,

Tradycje muzyczne Gdariska daja mu wyjatkowe

miejsce na mapie Rzeczpospolitej. Ozywiajac je poprzez
koncerty najwybitniejszych wspétczesnych artystéw, nie
tylko zapisujemy ich kolejnga karte, lecz jednoczeénie
zapewniamy sobie Zr6dto niezapomnianych wrazen.

Na tym wtasnie polega swieto muzyki i jej stuchaczy

— festiwal. Actus Humanus jest jednak czyms$ wiecej.
Jest otwarciem Gdanska na absolutnie najznakomitsze
Swiatowe osiggniecia w wykonawstwie muzyki dawnej,
a zarazem otwarciem na spotkanie $wiatowych artystéw
Z naszym miastem.

W tym roku koncerty beda prowadzi¢ nas od barokowej
Hiszpanii, muzyki czaséw Velazqueza i mtodego

Goi, ktora zaprezentuje zesp6t Al Ayre Espanol, po
nieokietznang wirtuozerie opery Adolfa Hassego. Mistrz
ten z powodzeniem rywalizowat niegdys$ z Handlem czy
Vivaldim, dzi$ za$ triumfalnie wraca do repertuary, a to
dzieki tak doskonatym Spiewakom, jak Max Emanuel
Cencic, ktéry zawita do Gdariska juz po raz drugi.

Po drodze czeka nas mnogos¢ atrakgji, ktore przynosi

ze sobg tydzien koncertéw. Po hiszpanskim otwarciu
wedréwka na drugg strone kontynentu, do elzbietanskiej
Anglii i jej wyjatkowej kultury, ktérej szczegblnym

wyrazem byty piesni z towarzyszeniem lutni — zaspiewa
je jeden z najwybitniejszych brytyjskich tenoréw, Paul
Agnew, a zagra Paul O'Dette, lutnista nie wymagajacy
rekomendacji. Paul Agnew nastepnie poprowadzi
legendarny zespo6t Les Arts Florissants w drugiej odstonie
cyklu madrygatow Claudia Monteverdiego — poetyckiej
muzyki z péznorenesansowych dworéw wtoskich.
Kolejnego dnia renomowany Ensemble Gilles Binchois
zabierze nas w podréz do $redniowiecza poprzez
muzyke wyjatkowego kodeksu z Le Puy, po czym grupa
La Réveuse przeniesie nas w protestancka religijno$¢
Buxtehudego, najwybitniejszego organisty i kompozytora
luteranskich Niemiec przed Bachem. Nie zabraknie

i zespotu niemieckiego — stynna i podziwiana juz

w Gdansku Akademie fir Alte Musik Berlin zagra lekka,
ale wyborna i fantazyjna muzyke Mozartéw (ojca i syna)
oraz Beethovena.

Po raz pierwszy chyba Festiwal zaprowadzi nas tak
daleko w historie muzyki, lecz przeciez poszerzajac
wtasne granice, rozszerza i doswiadczenia stuchaczy.
Co lepszego mozna zaproponowac?

Pawet Adamowicz
Prezydent Miasta Gdanska






Ladies and Gentlemen!

The musical traditions of Gdansk afford the City a special
place on the map of the Republic of Poland. Reanimating
them by means of concerts by the most eminent
contemporary artists, we not only fill another page in
their history but also secure a source of unforgettable
impressions for ourselves. That is the idea behind

a holiday of music and its listeners — a festival. Yet Actus
Humanus means, after all, something more than this.

It means opening Gdansk to absolutely pre-eminent
international achievements in the performance of early
music, as well as opening it to world-class artists, for
whom it is an opportunity to experience our city.

This year's concerts will lead us from Baroque Spain and
music from the times of Velasquez and the young Goya,
performed by the Al Ayre Espafiol ensemble, to the
rampant virtuosity of operas by Adolf Hasse. This great
master once used to compete successfully with Handel
or Vivaldi, and now his works return, triumphant, to the
current repertoire. This is possible thanks to excellent
singers such as Max Emanuel Cencic, who, for the second
time now, is going to be a welcome guest in Gdansk.

With the week of concerts ahead, there are countless
attractions in store for us. After the Spanish opening, we
move to the other end of the continent, to Elizabethan

England and its exceptional culture which found

a remarkable expression in the form of songs to the
accompaniment of the lute that will be performed by
one of the leading British tenors, Paul Agnew, and by
Paul O'Dette, a lutist who needs no recommendation.
Paul Agnew will then lead the legendary Les Arts
Florissants ensemble in the second opening of the
series of madrigals by Claudio Monteverdi — poetical
music from late-Renaissance Italian courts. On another
day, the renowned Ensemble Gilles Binchois will take
us for a journey to the Middle Ages thanks to the music
of the unique Codex from Le Puy; then we will move
with the La Réveuse group into the Protestant worship
of Buxtehude, the most eminent organist and composer
of Lutheran Germany before Johann Sebastian Bach.
Speaking of German musicians, the famous Akademie
fur Alte Musik Berlin, already admired in Gdansk, will
play for us the light but excellent and fanciful music of
the Mozarts (father and son), and of Beethoven. | guess
it is the first time that the festival is going to take us that
far into the history of music; but, by extending its scope,
does it not expand the experience of the audiences? Is
there anything better to offer?

Pawet Adamowicz
Mayor of the City of Gdansk



Szanowni Panstwo,

Z nieukrywang radoscig zapraszam Panstwa

na 6. edycje Festiwalu Actus Humanus,

podczas ktérej zabrzmig arcydzieta muzyki
dawnej —w tym kompozycje korespondujace

z okresem Bozego Narodzenia — w interpretacji
czotowych reprezentantow wykonawstwa
historycznego z catego Swiata. Dzieki starannie
wyselekcjonowanemu repertuarowi, jak réwniez
obecnosci na Festiwalu niekwestionowanych
autorytetéw, Gdansk stat sie jednym z centralnych
miejsc na europejskiej mapie wydarzen
kulturalnych poswieconych muzyce dawnych
wiekow.

Actus Humanus konsekwentnie rozbudowuje
program i umacnia swa pozycje jednego

z najwazniejszych festiwali wykonawstwa
historycznego. W jego piecioletniej historii
goscilismy w mieécie Heweliusza tak znamienite
osobistosci, jak Jordi Savall, Fabio Biondi,
Christophe Rousset, Rinaldo Alessandrini, Alan
Curtis, Ottavio Dantone, Christina Pluhar, Antonio
Florio, Pedro Memelsdorff, Marcel Péres, Paul van

Nevel, Bjorn Schmelzer, Max Emanuel Cencic,
Franco Fagioli, Patrizia Bovi, Sonia Prina, Paul
Agnew, Pierre Hantai czy Giuliano Carmignola,
oraz najstynniejsze na swiecie formacje: Le
Concert des Nations, Europa Galante, Les Talens
Lyriques, Les Arts Florrisants L'Arpeggiata,
Hilliard Ensemble, Akademie fir Alte Musik
Berlin, Il Complesso Barocco, Sonatori de la
Gioiosa Marca, Le Poéme Harmonique, | Turchini,
Il Pomo d'Oro, Modo Antiquo, Ensemble Clément
Janequin, La Venexiana, Ensemble Micrologus,
Mala Punica, Graindelavoix, Ensemble Organum,
Huelgas Ensemble i Fretwork.

W tym roku powr6cq do Gdanska dobrze znani
artysci oraz zadebiutuja kolejni znakomici
wykonawcy. Festiwal zainauguruje prowadzona
przez Eduarda L6peza Banzo formacja Al Ayre
Espafiol, ktéra przedstawi bozonarodzeniowy
repertuar zapomnianych mistrzéw baroku
hiszpanskiego. Michael Chance i Paul O'Dette
przywioza pieéni Johna Dowlanda, a Les

Arts Florrisants z Paulem Agnew kolejna

porcje madrygatow Claudia Monteverdiego.

W Gdarsku zagoszczg tez: Ensemble Gilles
Binchois Dominique’a Vellarda, La Réveuse
wraz z fenomenalna Hasnag Bennani, owacyjnie
przyjmowana Akademie fir Alte Musik Berlin
oraz wielce oczekiwana Armonia Atenea pod
dyrekcjg George'a Petrou z bezbtednym Maxem
Emanuelem Cencicem.

JesteSmy dumni, ze dzieki Festiwalowi Actus
Humanus miasto Heweliusza znalazto sie

w centrum zainteresowania entuzjastéw

muzyki dawnej i na state wpisato sie do grona
europejskich stolic muzyki dawnej. Festiwal po
raz kolejny promuje EFFE, organizacja skupiajaca
najwazniejsze festiwale na swiecie. JestesSmy
szczesliwi, Ze tworzycie Panstwo wraz z nami
historie tego przedsiewziecia. Zapraszamy do
Gdanskal

Filip Berkowicz
Dyrektor Artystyczny



Ladies and Gentlemen

| am delighted to invite you to the 6 Actus
Humanus Festival to enjoy masterpieces of early
music, including some compositions associated
with the Christmas season, interpreted by leading
adherents of historically informed performance
from around the world. Thanks to the carefully
selected repertoire and the presence of
indisputable authorities in the field, Gdansk
with its festival has become one of the central
venues on the European map of cultural events
connected with the music of past centuries.

Actus Humanus is continually expanding its
programme and consolidating its position as one
of the most important festivals of historically
informed performance. During the five-year
history of this enterprise, the city of Hevelius
has entertained such illustrious personages as
Jordi Savall, Fabio Biondi, Christophe Rousset,
Rinaldo Alessandrini, Alan Curtis, Ottavio
Dantone, Christina Pluhar, Antonio Florio, Pedro
Memelsdorff, Marcel Pérés, Paul van Nevel, Bjérn
Schmelzer, Max Emanuel Cencic, Franco Fagioli,

Patrizia Bovi, Sonia Prina, Paul Agnew, Pierre
Hantai and Giuliano Carmignola, and the world'’s
most famous ensembles and orchestras, namely,
Le Concert des Nations, Europa Galante, Les
Talens Lyriques, Les Arts Florrisants, L'Arpeggiata,
the Hilliard Ensemble, Akademie fir Alte Musik
Berlin, Il Complesso Barocco, Sonatori de la
Gioiosa Marca, Le Poeme Harmonique, | Turchini,
Il Pomo d'Oro, Modo Antiquo, Ensemble Clément
Janequin, La Venexiana, Ensemble Micrologus,
Mala Punica, Graindelavoix, Ensemble Organum,
Huelgas Ensemble, and Fretwork.

This year, some well-known artists will return to
Gdansk, while other excellent performers will
appear in the city for the first time. The festival will
be inaugurated by the Al Ayre Espaiol ensemble
under the leadership of Eduardo Lépez Banzo. The
orchestra will present a selection of Christmas
compositions written by forgotten masters of

the Spanish Baroque. Michael Chance and Paul
O'Dette are coming to Gdansk with the songs

of John Dowland, and Les Arts Florrisants with

Paul Agnew bringing another dose of Claudio
Monteverdi's madrigals. Still other welcome guests
in Gdansk will be Dominique Vellard's Ensemble
Gilles Binchois; the La Réveuse group with the
exceptional Hasna Bennani; the highly acclaimed
Akademie fur Alte Musik Berlin, and the long-
awaited Armonia Atenea conducted by George
Petrou, with the perfect Max Emanuel Cencic.

We are very proud to note that, owing to the Actus
Humanus Festival, the City of Hevelius has found
itself the centre of attention of all early music
enthusiasts and its name has been permanently
inscribed among the European capitals of early
music. The current 6™ annual Festival is once again
promoted by EFFE, the organization uniting the
most important festivals worldwide. We are glad
that you, as the audience, are writing the history of
this event with us. Welcome to Gdarisk!

Filip Berkowicz
Artistic Director
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Gdansk — pétmilionowa nadbattycka metropolia, miasto Heweliusza,

Fahrenheita, Schopenhauera, Grassa i Watesy — zmienia oblicze z dnia na dzien.

Wczoraj jako kolebka ,Solidarnosci” byt centrum wydarzen, ktére wptynety na
zmiane biegu historii Europy, dzisiaj to preznie rozwijajaca sie stolica kultury,
atrakcyjne centrum turystyczne $miato konkurujace z nowoczesnymi miastami
Europy Zachodniej. Nie bez przyczyny Gdansk uzyskat status organizatora
Mistrzostw Europy w Pitce Noznej UEFA EURO 2012™.

Nie ma Gdanska bez wolnosci. Odwaga, swiezos¢, ale przede wszystkim
wolnos¢. Taki jest wspotczesny Gdansk i taka jest gdariska kultura. Kultura
wolna to kultura obecna w przestrzeni miasta, wychodzaca do odbiorcy,
angazujaca go. Spotkac ja mozna réwnie dobrze wsrdd kamieniczek Starego
Miasta, jak i pomiedzy dzwigami stoczniowymi Mtodego Miasta. Na pieknych
piaszczystych plazach i w postindustrialnych halach. Miasto czesto staje sie
wielkg sceng, galerig i salg koncertowa. Ulice i plenery Gdarnska wypetniaja
barwne widowiska teatralne, petne ekspresji malarstwo monumentalne.
Muzykujace w najbardziej nieoczekiwanych miejscach zespoty, jedyny

w Polsce, a moze na $wiecie teatr w oknie przyciagaja zaskoczonego
przechodnia, a artystyczne iluminacje zmieniajg nawet najzwyklejsze budynki.

Gdansk jest miastem alternatywy, tutaj tworzg artysci odwazni, trudni,
bezkompromisowi. Ma silng osobowos¢, nie boi sie eksperymentu i rewolucji,
wciaz kreuje nowe zdarzenia.




GDANSK

Gdansk is a city of half a million inhabitants situated by the Baltic Sea and
with a rich heritage featuring Hevelius, Fahrenheit, Schopenhauer, Ginter
Grass and Lech Watesa, and a constant appetite for change. From the cradle
of the Solidarity movement, the epicentre of events that changed the history
of the continent, the city has turned into a bustling cultural metropolis

and an attractive tourist destination competing with its Western European
counterparts. It is with good reason that Gdansk hosted the UEFA EURO
2012™ tournament.

The city has freedom in its genes. Boldness, novelty, but above all freedom,
are the names of the game in the Gdarsk of today, including in culture.

By reaching out and involving the spectator, this cultural freedom has been
making its mark across the city's public areas. It can be found in the old town
maze of streets, among the towering gantry cranes at the shipyard, on sandy
beaches and in post-industrial sites. Often, the city offers itself as a huge
stage, a gallery or a concert venue, as the streets and open areas of Gdansk
fillin with colourful stage shows and expressive monumental paintings.
Music is made in the most unlikely places and Poland's only (perhaps also
the world's only) theatre-in-the-window attracts surprised passers-by, while
even the most humble buildings are transformed by nighttime illumination.

Gdansk is a place of alternative art and has been adopted as a home by
uncompromising artists with bold, sometimes controversial visions. The city
has a strong personality and is not shy of experiment or revolution while
continuously offering new events.
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€.) event-factory

Wspétorganizatorem Festiwalu
Actus Humanus jest krakowska
agencja event-factory
wspottworzona przez Sebastiana
Godule i Konrada Kopera.
Event-factory posiada ogromne
doswiadczenie w zakresie
organizacji i produkcji wydarzen
kulturalnych, imprez festiwalowych
i koncertéw. Zatozyciele agencji

w latach 2003-2007 kierowali
produkcjami Krakowskiego Biura
Festiwalowego. Byli wspolnie

z Filipem Berkowiczem inicjatorami
i wspoétautorami sukcesu takich
marek festiwalowych jak Sacrum
Profanum czy Misteria Paschalia.
Maja w swoim dorobku jedne

z najwiekszych imprez masowych
w Polsce.

Od roku 2007 event-factory

jest producentem Festiwalu
Muzyki Polskiej, a w latach
2010-2014 réwniez Festiwalu
Muzyki Tradycyjnej Rozstaje.
W4réd najwazniejszych
projektéw event-factory w roku
2011, poza Festiwalem Actus
Humanus, wymieni¢ nalezy udziat
w organizacji Europejskiego
Kongresu Kultury we Wroctawiu,
bedacego jednym z najwazniejszych
wydarzen w ramach Polskiej
Prezydencji w UE, gdzie event-
factory na zlecenie Narodowego
Instytutu Audiowizualnego byta
producentem wykonawczym
koncertéw ,Penderecki &

Aphex Twin" oraz ,,Penderecki

& Greenwood”. Poktosiem

tego projektu byta organizacja
koncertu Penderecki//Greenwood
w londyriskim Barbican Center

w marcu 2012 roku oraz jego
plenerowa odstona podczas
Heineken Open'er w lipcu 2012.
W latach 2012-2014 event-
factory byt takze producentem
wykonawczym festiwalu Goodfest
oraz Krakowskich Reminiscencji
Teatralnych.

Tworcy marki event-factory
posiadaja w swoim dorobku réwniez
przedsiewziecia scisle zwigzane

z Gdanskiem. W 2005 roku byli
odpowiedzialni za realizacje
widowiska Zapis w rezyserii

Jerzego Zonia (na podstawie poezji
Zbigniewa Herberta do muzyki

Jana Kantego Pawluskiewicza),
ktére zainaugurowato 25-lecie
obchodéw Solidarnosci

i zorganizowane zostato na
zlecenie Prezydenta Miasta
Gdanska na Placu Trzech Krzyzy.
Rok 2010 natomiast to produkcja
musicalu 21, przedstawionego

w ramach widowiska ,,2xStrajk”,
przygotowanego na zlecenie
Europejskiego Centrum Solidarnosci
w Gdansku na terenie dawnej Huty
Warszawa w ramach stotecznych
obchodéw 30-lecia Solidarnosci.



The Actus Humanus Festival is
co-organised by event-factory,

a Krakow-based company run jointly
by Sebastian Godula and Konrad
Koper. Event-factory combines

a vast experience in organising and
producing cultural events, festivals
and concerts. Between 2003 and
2007, they were responsible for
managing productions at the
Krakow Festival Office. Together
with Filip Berkowicz they initiated
and managed the success of
Sacrum Profanum and Misteria
Paschalia, Poland's leading festival
brands. At event-factory they

have been producing the Festival
of Polish Music (since 2007) and
the Crossroads Festival Krakow
(since 2010), and were involved

in arranging some of the country's
largest mass events.

In 2011, aside from Actus Humanus,
they were involved in organising
the European Culture Congress in
Wroctaw, the key cultural event of
the Polish EU Presidency. Event-
factory, acting for the National
Audiovisual Institute, was the
executive producer of the unique
double concert Penderecki

& Aphex Twin and Penderecki &
Greenwood. Building on the success
of this project event-factory was
hired to organise a Penderecki//
Greenwood concert at the Barbican
Centre in London in March 2012
and again during the Heineken
Open’er Festival in July. Also in

2012, event-factory won contracts
for the executive production of
the Goodfest festival and Krakow
Theatrical Reminiscences.

Event-factory also has a history

of projects located in Gdansk. In
2005, they produced Zapis, a show
opening the celebration of the 25%
anniversary of Solidarity, staged

by leading Polish artists in front

of the entrance to the historic
Lenin Shipyard. More recently, in
2010, event-factory worked for the
Gdansk-based European Solidarity
Centre producing the musical 21,
part of 2x5trajk, the celebration of
the 30% anniversary of Solidarity,
at a derelict steel plant in Warsaw.
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N dwoi
dwdjke

Program 2 Polskiego Radia to
antena wyjatkowa wsréd polskich
medidéw: muzyka klasyczna,
aktualnosci kulturalne, folk, jazz,
literatura, teatr radiowy i rozmowy
o kulturze wypetniaja program
codziennie przez dwadziescia
cztery godziny. W polskim eterze
nie ma stacji, ktérg mozna by
pomyli¢ z Dwojka. Mowimy

Smiato o sprawach istotnych.
Poswiecamy im wiecej niz kilka
minut skondensowanej informacji.
Dotrzymujac tempa przemianom
kultury, czasem przekornie
zachecamy do zatrzymania.
Sledzac najnowsze zjawiska,
chcemy pobudza¢ do refleksji.
Szukamy we wspotczesnym
Swiecie fundamentalnych wartosci
humanistycznych. W Programie 2
uwaznie stuchamy takiej muzyki,
ktéra ginie w medialnym szumie: od
wspotczesnego jazzu, przez folk, po

klasyke, awangarde i wspotczesna
alternatywe. Transmitujemy
koncerty z najciekawszych
polskich festiwali muzycznych:
Sacrum Profanum, Misteria
Paschalia, Warszawska Jesien,
Actus Humanus czy Chopin i jego
Europa. Przekazujemy na zywo
spektakle operowe i koncerty

z najwazniejszych sal swiata,
relacjonujemy i recenzujemy zycie
muzyczne Londynu, Wiednia,
Berlina i Sankt Petersburga.
Sprawdzamy brzmienie muzyki
Mozarta w Salzburgu i Wagnera
w Bayreuth. Dzieki wymianie

w ramach Europejskiej Unii
Nadawcéw (EBU) promujemy
polskich wykonawcéw i polska
muzyke na antenach radiofonii
publicznych Europy, Stanéw
Zjednoczonych, Kanady, Izraela,
Australii i Japonii. Wspieramy
mtodych wykonawcow,

ktorzy reprezentuja Polske na
miedzynarodowych konkursach.
Organizujemy koncerty

i multimedialne przedsiewziecia
artystyczne, wsroéd nich doroczny
festiwal Nowa Tradycja — Swieto
muzyki tradycyjnej i folkowej,
potaczone z konkursem dla
mtodych artystéw. Na estradzie
naszego studia koncertowego

(o unikatowej w $wiatowej skali
akustyce) regularnie wystepuja
radiowe orkiestry. Ich dziatalnos¢
nagraniowa i koncertowa
finansowana jest przez Program
2 Polskiego Radia. Duzo czytamy:
prezentujemy debiuty, nowosci
wydawnicze, organizujemy
konkursy na stuchowisko,
przypominamy klasyke literatury
i dramatu. W radiowym teatrze
ustysze¢ mozna najwybitniejszych
aktorow wszystkich pokolen.
Rozmawiamy i staramy sie

zrozumie¢, odpowiadajac na coraz
powszechniejsza tesknote za
radiem przyjaznym, zwracajacym
sie do kazdego stuchacza

z szacunkiem i dostrzegajacym

w nim partnera. Nie upraszczamy
na site, nie sptycamy trudnych
tematéw. W naszych audycjach
mozna samemu zadac pytanie
artyscie, ekspertowi, podejrzec
prace krytyka, spytac o jego
wartosci i pospierac sie o nie.
Méwimy o najciekawszych
wydarzeniach kulturalnych

w kraju — w najwiekszych miastach
i najmniejszych miejscowosciach.
Jestesmy tam, gdzie powstaje
kultura.

Program 2 Polskiego Radia to
publiczna instytucja kultury

0 najszerszym audytorium

i najwiekszym zasiegu. Utrzymuje
sie z abonamentu.



Polish Radio 2 is an exceptional
channel that stands out from
other Polish media: every day,

24 hours a day, our programming
comprises classical music, cultural
news, folk, jazz, literature, radio
plays, as well as talks on cultural
topics. There is no other station in
Poland that can be mistaken for
Channel 2 — known in Poland as
"Dwojka”. We speak out resolutely
on important matters, and provide
more than just a few minutes of
condensed information. While we
keep up to speed with cultural
developments, we nevertheless
sometimes want to stand still for
a moment —in following the latest
phenomena, we want to encourage
reflection, and undertake a search
for fundamental human values in
the contemporary world. At Polish
Radio 2, we listen attentively to
music which is otherwise drowned

out in the media quagmire: from
contemporary jazz to folk, from
classics to the avant-garde and
modern alternative music. We
broadcast concerts from the most
interesting Polish festivals: Sacrum
Profanum, Misteria Paschalia,
Warsaw Autumn, Actus Humanus
as well as Chopin and his Europe.
We provide live relays of operas
and concerts from the most
important venues worldwide, in
addition to coverage and reviews
of contemporary musical life in
London, Vienna, Berlin, and Saint
Petersburg. We inspect the music
of Mozart from Salzburg and
Wagner from Bayreuth. Thanks to
the possibilities for cooperation
provided by the European
Broadcasting Union (EBU), we
promote Polish performers and
Polish music on other public radio
stations in Europe, the United

States, Canada, Israel, Australia,
and Japan. We support young
performers who represent Poland
in international competitions.

We organise concerts and artistic
multimedia projects. One of

these ventures is the annual

New Tradition festival, which is

a celebration of traditional and folk
music combined with a competition
for young artists. Furthermore,
radio orchestras regularly perform
on the stage in our concert studio
(which has unique acoustics of
global renown). Their recording
and concert schedules are financed
by Polish Radio 2. We also read

a lot: we present literary debuts,
new publications, we organise
competitions for radio plays, and
we take a look at the classics of
literature and drama. The radio
theatre provides the opportunity
to hear the most prominent actors

from all generations. We engage in
dialogue and try to understand our
audience, a response to the ever-
greater desire for approachable
radio which treats every listener
with respect and as a partner.

We neither simplify matters nor
do we trim down difficult issues.
During our programmes, it is
possible to ask questions to artists
and experts, keep an eye on the
critics, ask about their values, and
question their motives. We speak
about the most interesting cultural
events taking place in Poland —in
the largest cities as well as the
smallest villages. We are there
where culture is created.

15

Polish Radio 2 is a public cultural
institution which has a wide-
ranging audience and the largest
domestic coverage. It is funded by
the licence fee.
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Organizacja pozarzagdowa z siedziba
w Gdansku. Tworzg j3 promotorzy,
muzykolodzy i artysci od lat zwigzani
z upowszechnianiem wykonawstwa
historycznego w Polsce. Fundatorami
Fundacji a415 sa: Filip Berkowicz -
dyrektor artystyczny cenionych przez
krytyke festiwali muzycznych oraz
Barbara Orzechowska — managerka

i promotorka, ktéra jednoczesnie
petni funkcje Prezesa Zarzadu. Rade
Programowa Fundacji tworza takie
autorytety jak: prof. Marcin Tomczak
—dyrygent, chérmistrz i wyktadowca
zwigzany m.in. z Uniwersytetem
Gdanskim i Akademig Muzyczna

w Gdansku, dr Agnieszka Budzinska-
-Bennett — wokalistka, badaczka,
wyktadowczyni stynnej Schola

Cantorum Basiliensis i zatozycielka
zespotu Ensemble Peregrina oraz dr
Andrzej Sitarz - zastepca dyrektora
Instytutu Muzykologii Uniwersytetu
Jagiellonskiego i prezes wydawnictwa
Musica lagellonica. Zgodnie ze
statutem, gtéwnym celem Fundacji
jest prowadzenie dziatalnosci
polegajacej na upowszechnianiu,
ochronie i wspieraniu kultury.
Dziatalno$¢ Fundacji skupia sie

w szczegblnosci na przywracaniu do
obiegu koncertowego niestusznie
zapomnianych zabytkéw polskiego

i Swiatowego dziedzictwa
muzycznego. Fundacja a415 jest
m.in. organizatorem festiwali muzyki
dawnej: Actus Humanus (Gdansk)
oraz Kromer Festival (Biecz).

A Gdansk-based NGO. It brings
together promoters, musicologists
and musicians with years of

work in popularising period
performance in Poland. The
Foundation was established

by Filip Berkowicz, the artistic
director of critically acclaimed
music festivals; and by Barbara
Orzechowska, a manager, promoter
and Foundation President. Its
Programme Panel consists of

such authorities, as professor
Marcin Tomczak, conductor
choirmaster and lecturer at the
Gdansk University and the Gdansk
Music Academy; Dr Agnieszka
Budzinska-Bennett, singer,
researcher, lecturer at the famous

Schola Cantorum Basiliensis and
founder of Ensemble Peregring;
and Dr Andrzej Sitarz, Deputy
Director of the Musicology
Institute, Jagiellonian University,
and President of the publishing
house Musica lagellonica. The
Foundation’s core activity is to
popularise, protect and support
culture. It mainly focuses on
reintroducing onto stages
forgotten historical pieces of
Polish and international music.
Among its chief projects are

two early music festivals, Actus
Humanus (Gdansk) and Kromer
Festival (Biecz).
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NARODOWY
INSTYTUT
oAUDIOWIZUALNY

NinA

Narodowy Instytut Audiowizualny
(NInA) stale inicjuje, wspiera

i wspottworzy najwazniejsze
wydarzenia muzyczne w Polsce,
witaczajac sie w organizacje
festiwali, koncertéw, spektakli
operowych i teatralnych,
rejestrujac i udostepniajac
najbardziej wartosciowe przejawy
kultury muzycznej w kraju i za
granica. Misja statutowa NInA

jest digitalizacja, gromadzenie,
archiwizacja, rekonstrukcja

i udostepnianie polskiego
dziedzictwa audiowizualnego.
Wsrod najwazniejszych projektow
muzycznych ostatnich lat wymieni¢
nalezy m.in.: Festiwal Muzyki
Pawta Szymanskiego w 2006 roku
zwienczony DVD z rejestracjami
poszczeg6lnych koncertow;
wydawnictwo audiowizualne

z zapisem koncertu Kronos Quartet
w Filharmonii Krakowskiej podczas

[l Festiwalu Muzyki Polskiej
prezentujgce dzieta polskich
kompozytoréw — H. M. Géreckiego,
W. Lutostawskiego,

K. Pendereckiego, P. Mykietyna;
inscenizacje oraz rejestracje

Pasji wg sw. tukasza Krzysztofa
Pendereckiego w rezyserii
Grzegorza Jarzyny w Alwernia
Studios pod Krakowem czy projekty
muzyczne Europejskiego Kongresu
Kultury, jednego z najwazniejszych
wydarzen Krajowego Programu
Kulturalnego Polskiej Prezydenciji
2011, wspoblne koncerty Krzysztofa
Pendereckiego z Jonnym
Greenwoodem oraz Aphex Twinem,
nagrodzone Koryfeuszem Muzyki
Polskiej. NInA prowadzi ponadto
stata dziatalnos¢ wydawniczg,
rejestrujac cenne zjawiska polskiej
kultury muzycznej. Jest wydawca
wielu unikatowych na rynku serii
przedstawiajacych najnowsza

tworczos¢ polskich kompozytoréw
czy rezyseréw operowych. Wsréd
wydawnictw NInA znalazty sie
m.in. Pawta Mykietyna Speechless
Song i Pasja wg sw. Marka; owoc
wspotpracy z festiwalem Sacrum
Profanum album DVD/Blu-ray/CD
Made in Poland z polska muzyka
wspoétczesna w interpretacjach
$wiatowych wykonawcéw czy
rejestracje oper w rezyserii
Mariusza Trelinskiego — Orfeusz

i Eurydyka Glucka zrealizowana

w Teatrze Wielkim — Operze
Narodowej oraz Krol Roger
Szymanowskiego w Operze
Wroctawskiej. Instytut partnerowat
rowniez takim wydawnictwom
jak album Krzysztof Penderecki/
Jonny Greenwood, ktory ukazat
sie naktadem nowojorskiej
wytworni Nonesuch Records;
Sztuka fugi Bacha w wykonaniu
Marcina Maseckiego (LADO

ABC) czy Experiment: Penderecki
(Decca Classics/Universal Music
Polska), debiutancka solowa

ptyta Piotra Orzechowskiego,
znanego jako ,Pianohooligan”,
bedaca swoistym hotdem dla
tworczosci kompozytora. Instytut
wspiera produkcje audiowizualne
popularyzujace muzyke
wspbtczesng, prowadzi serwis
edukacyjny Muzykoteka Szkolna
(muzykotekaszkolna.pl), stale
informuje i komentuje polskie
zycie muzyczne w opiniotworczym
magazynie kulturalnym
Dwutygodnik.com. W portalu
NINATEKA na www.ninateka.pl
udostepnia szereg audiowizualnych
i audialnych materiatéw
zwigzanych z twoérczoscig

takich twoércow polskiej muzyki
wspotczesnej jak: Krzysztof
Penderecki, Pawet Mykietyn, Artur
Zagajewski, Agata Zubel, Cezary



Duchnowski, Eugeniusz Knapik,
Wojciech Ziemowit Zych i inni.

W roku 2013 w ramach

NINATEKI uruchomiona zostata
specjalna muzyczna kolekcja
online Trzej Kompozytorzy
poswiecona tworczosci Witolda
Lutostawskiego, a takze Henryka
Mikotaja Géreckiego i Krzysztofa
Pendereckiego, w zwigzku

z przypadajacymi w tym roku
jubileuszowymi rocznicami urodzin
kazdego z nich. To pionierski w skali
Swiatowej serwis zawierajacy
najwiekszy, ogélnodostepny
zbidr utwordw trzech polskich
kompozytoréw, nie tylko

wielkich utworéw koncertowych

i scenicznych, lecz takze muzyki
komponowanej na potrzeby

filmu czy spektakli teatralnych.
Starannie wyselekcjonowane pod
katem poziomu artystycznego lub
szczegblnej wartosci historycznej

nagrania opatrzone sg opisami
dotyczgcymi m.in. genezy czy
okoliczno$ci powstania danego
utworu, przygotowanymi przez
zespot ekspertéw. Ten syntetyczny
przewodnik jest dostosowany

do potrzeb i kompetencji

zarébwno wyksztatconego
muzycznie uzytkownika, jak

i szerszego grona odbiorcow
zainteresowanych kultura. Kolekcja
zostata udostepniona w polskiej

i angielskiej wersji jezykowej,
dzieki czemu stanowi, wyposazone
w walory artystyczne i edukacyjne,
narzedzie upowszechniajace polska
muzyke wspétczesna w Swiecie.
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The National Audiovisual Institute
(NInA) constantly initiates,
supports and co-creates the

most important musical events in
Poland. It is involved in organizing
festivals, concerts, opera and
theatre productions, recording
and making available the most
valuable musical phenomena on
the cultural scene in Poland and
abroad. The Institute’s statutory
mission is about digitalisation,
collecting, organizing archives,
reconstructing and making Polish
audiovisual heritage available to
the audience. There were many
important musical projects in recent
years, among them: the Festival of
Pawet Szymanski’'s Music followed
by a DVD with recordings of all
the concerts, released in 2006;

an audiovisual publication with

a recording of the Kronos Quartet's
concert in Krakow's Philharmonic
Hall during the 2nd Festival of

Polish Music presenting pieces by
Polish composers: H. M. Gérecki,
W. Lutostawski, K. Penderecki,

P. Mykietyn; a performance and
recording of the St. Luke Passion
by Krzysztof Penderecki directed
by Grzegorz Jarzyna at Alwernia
Studios near Krakow as well as
music projects of the European
Culture Congress, one of the most
important cultural events of the
Polish Cultural Programme of the
Polish Presidency 2011; joint
concerts of Krzysztof Penderecki
with Jonny Greenwood and Aphex
Twin, awarded the Coryphaeus

of Polish Music. NInA is also
continuously carrying out its
publishing activities and recording
valuable Polish musical events.

It has released many unique
series of recordings which present
the recent output of Polish
composers and opera directors.
NInA's publications include Pawet

Mykietyn's Speechless Song

and St. Mark Passion; a result of
cooperation with the Sacrum
Profanum Festival, a DVD/Blu-ray/
CD album Made in Poland with
modern Polish music interpreted
by world-class performers and
recordings of operas directed by
Mariusz Trelinski — Gluck’s Orpheus
and Eurydice staged at the Grand
Theatre — the National Opera and
King Roger at the Wroctaw Opera.
The Institute cooperated in the
following projects: Krzysztof
Penderecki/Jonny Greenwood’s
album released by a New York

record company Nonesuch Records;

The Art of the Fugue by Bach
performed by Marcin Masecki
(LADO ABC) and Experiment:
Penderecki (Decca Classics/
Universal Music Polska), a debut
solo CD of Piotr Orzechowski
know as “Pianohooligan”, which is
a tribute to the composer’s work.

The Institute supports audiovisual
productions popularising modern
music, runs an educational

service Music Library for Schools
(muzykotekaszkolna.pl), constantly
provides information and
comments on Polish musical life

in an influential cultural magazine
Biweekly.pl. The NINATEKA portal
makes many audiovisual and audio
materials available at
www.ninateka.pl; they present
pieces by contemporary Polish
composers such as: Krzysztof
Penderecki, Pawet Mykietyn, Artur
Zagajewski, Agata Zubel, Cezary
Duchnowski, Eugeniusz Knapik,
Wojciech Ziemowit Zych and others.
Significant anniversaries of the
births of Witold Lutostawski,
Henryk Mikotaj Gérecki and
Krzysztof Penderecki fell last year,
and to celebrate this fact Ninateka
launched an online music collection
named Three Composers devoted to



their work. This pioneering service

contains the largest freely available

collection of their music, including

film and theatre music alongside i i b N : :

their major oeuvre. The recordings ‘ 4 -~ h W o e .

were carefully selected for their top ' '

artistic quality or special historical

value and a team of experts added

commentaries on the origins,

inspirations and circumstances

surrounding the writing of each

piece. This comprehensive ol ; o we e

guidebook was designed with p gt WJM-?

both the educated connoisseur o, . . i x_':‘,',:,....-'v-!“"'.‘_‘.*-' ﬂ
e 1 : T e R e

and general public in mind. e T

The collection has been offered in

Polish and English in an effort to

provide an artistic and educational

tool for the international promotion

of contemporary music from

Poland.
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iVAYA PASTORES DE FIESTA!

Verénica Plata

sopran | soprano

Adriana Mayer

mezzosopran | mezzo-soprano
Pedro Pérez

kontratenor | countertenor
Francisco Carrillo

tenor | tenor

Sebastian Ledn

baryton | baritone

Eduardo Lopez Banzo
dyrygent, klawesyn, pozytyw |
conductor, harpsichord, organ

AL AYRE ESPANOL

Alexis Aguado, Kepa Arteche,
José Manuel Navarro
skrzypce | violin

Eduard Wesley

oboj | oboe

Leonardo Luckert
wiolonczela | cello

Nisco Aguilo

kontrabas | double bass

Juan Carlos de Mulder

arcylutnia, gitara | archlute, guitar

Anonymous
ca. 1700

Pasacalles | & Il

Juan Manuel de la Puente
1692-1753

Cantada al Nacimiento:

Nunca con mas sosiego
Introduccién — Recitado — Aria —
Recitado — Aria — Arrastre

Antonio Vivaldi
1678-1741

Sonata g-moll op. 5 nr 6 RV 72
Preludio — Allemanda — Air Minuet

José de Torres

Ca. 1670-1738
Cantada al Nacimiento:
Divino hijo de Adan
Aria — Recitado — Aria —
Recitado — Aria — Grave

Anonymous
ca. 1700

Cancion a dos tiples

José de San Juan
ca. 1680-1747

Jacara de Navidad:
Una noche que a los reyes

Juan Francés de Iribarren
1699-1767

Villancico de Reyes:
Siendo influjo el ardor de una llama
Entrada — Recitativo — Aria — Final

Juan Bautista Cabanilles

1644-1712

Tiento de Falsas 23
Gallardas

José de Torres

Cantada al Nacimiento:
Mas no puede ser
Despacio — Recitado — Aria —Minuet — Grave

Anonymous
ca. 1700

Gayta

Juan Francés de Iribarren

Jacara de Navidad:
Viendo que Gil hizo raya
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armonia, tagodnos¢
i powazny, niekiedy
wrecz posagowy spokédj
—wielka wystawa
wizerunkéw Madonny w krakowskim
Muzeum Narodowym opanowana
byta przez cechy wtasciwe
dla obrazéw pochodzacych
z Wtoch. Na jednym jednak
Maria usémiechata sie nie tylko
subtelnie, lecz i z niezaprzeczalng,
zmystowa stodycza. Jej tron
stanat na chmurze pucotowatych
putti, ukazanych wyraziscie,
bez rozmiekczen sfumata,
zamyslonych lub rozeSmianych,
pomiedzy rozsunietymi zastonami,
jak na zalanej $wiattem scenie
z odsuwajaca sie kurtyna. Piekna
mtoda dziewczyna, nieledwie
uwodzicielska, krélowa Swiata
trzymanego w rekach przez
Dziecigtko Jezus. | r6zaniec
w wyciagnietej rece, ktéry
przekazuje na dot karmelitariskim
zakonnikom, zwyktym

Smiertelnikom. Wyzywajace
zderzenie tajemniczej metafizyki
ze zmystowym dotknieciem
codziennosci, dotknieciem
namacalnym wrecz, rysowanym
niemal ostro, o mocnych, gtebokich
kolorach. Jedyny obraz Zurbarana
pomiedzy pracami wtoskimi.
Hiszpanski z krwi, kosci i ducha.

Napiecie sprzecznosci, te
najwyrazniej charakterystyczna
ceche iberyjskiej kultury,
odnajdziemy nie tylko w jej
malarstwie czy literaturze, ale

i w historii spotecznej, gospodarczej,
religijnej — na kazdym polu. Kraj
uznajacy sie za arcykatolicki,

by wyprzeé Mauréw i wygnac
Zydéw, po czym tropic¢ herezje.
Absolutyzowanie chrzescijanstwa
i nieludzkie rzezie w Nowym
Swiecie. Wtadcy widzacy sie jako
przedtuzenie boskiego ramienia,
rzadzacy wyniosta szlachta

i chtopska nedza. Niezmierzone

bogactwo ptynace z zamorskich
kolonii i ciagte pustki w skarbie.
Nawet Rzeczpospolita nie poruszata
sie po az takich skrajnosciach,

cho¢ nedza wiesniakow nie byta
mniejsza.

Tak zréznicowany Swiat musiat
znalez¢ odzwierciedlenie

w swej sztuce. Nie dla Hiszpanii
harmonia Wtoch, gdzie kazda
piedz ziemi nosi w sobie

ciepto dotkniecia ludzka

reka. Ani francuska dwornos¢,
przegladajaca sie we wtasnej
wspaniatosci i wyrafinowaniu.
Skupienie na ,oczyszczaniu”
panstwa z niechcianych
elementdw nie sprzyjato szukaniu
humanistycznych form wyrazu,
gteboko w nowozytnosci trwaty
wiec pozostatosci Sredniowiecza
—zaréwno architektura péznego,
prowincjonalnego gotyku, jak

i muzyka polifoniczna. Jako
pierwsze wyrwaty sie do przodu

sztuki plastyczne, nieporéwnanie
wazniejsze dla propagandy
wtadzy, niz muzyka. Wzniesienie
Escurialu i ciggnacy sie za nim

styl Herrery, surowej klasycznej
rezydencji krélewskiej potaczonej
z klasztorem, byty przetomem

i odbity sie echem w catej Europie,
az po ukrairiska Zotkiew. Nawet
madrycki patac Filipa IV, Buen
Retiro, kluczowy dla XVII wiekuy,
cho¢ luksusowy i bogato zdobiony
przez najlepszych malarzy, pod
wzgledem formy nalezat do
kontynuatoréw Escurialu. A jednak
w stosunkowo mocno izolowanym
spoteczenstwie i w panstwie
skupionym na budowaniu

wtasnej potegi, cho¢ chwiejnej,

do gtosu dochodzity tez rytmy,
melodie, tafice wywodzace sie

z lokalnych tradycji. Hiszpanski
barok, ktéry potrafit zintegrowac
elementy kultury ludowej, tworzac
w odpowiedzi na jej potrzeby

na przyktad bogate procesje



prowadzace do koséciotow
ksztattowanych jak teatralne sceny,
odnalazt takze pewien szczeg6lny
jezyk muzyczny. A nawet kilka
jezykow.

Pierwszym, wtasciwym dla
tendencji konserwatywnych, byt
dtugo trwajacy styl renesansowy.
Flamand Mateo Romero (Matthieu
Rosmarin), kontynuator szkoty
franko-flamandzkiej, przeniést

jej ideaty daleko w XVII stulecie.
Réwniez Swieckie utwory,
popularne melodie, wykonywane
byty w prostych opracowaniach
wielogtosowych, z wyjatkiem, rzecz
jasna, muzyki tanecznej, waznej

na dworskich balach w czasie,

gdy Habsburgowie stopniowo
likwidowali niezalezno$¢ magnatéw,
trzymajac ich blisko siebie w swych
rezydencjach.

Drugi, siegajacy do lokalnych
tradycji, wigzany jest

z panowaniem Filipa IV. Krol
usitowat porzadkowad sprawy
wewnetrzne i korzystat ze sztuki
jako narzedzia propagandowego,
wspierajacego jego dziatania.

To wtasnie w tym czasie
rozwineta sie nie tylko kariera
Veldzqueza, ale wazne miejsce
zaczety zajmowac takze melodie
popularne i charakterystyczne
rytmy ,narodowe” — powszechnie
rozumiane jako hiszpariskie

- opracowywane nawet przez
tradycjonalistéw, jak wspomniany
Mateo Romero. W tym momencie
dopiero muzyka szerzej wkroczyta
tez do teatru, przede wszystkim
w postaci piosenek (jestesmy

w ztotej epoce hiszpanskiego
dramatu: Lope de Vegi, nastepnie
Calderdna de la Barca, kluczowego
dla wprowadzania muzyki na
scene), wcigz zreszta nie majac
nic wspélnego ze stylem wtoskim,
opanowujacym reszte Europy.
Pewien wptyw zaczat on osiggac

dopiero w potowie stulecia, gdy

w spektaklach zarzueli — komediach
z méwionym tekstem i muzyka
—zaczat pojawiac sie recytatyw,
wprowadzany zwtaszcza przez duet
twoércow, Calderéna i kompozytora
Juana Hidalgo. Niebawem autorzy
ci stworzyli hiszpariska opere

(w latach 60. XVII wieku), znowu
jednak niezalezng od opery
wtoskiej. Dominujaca forma byta tu
stroficzna aria, $cile, sylabicznie
dopasowana do poezji. Wtosi byli
jednak nieopodal — Hiszpania
wtadata krélestwem Neapolu -

i gdy na przetomie XVII i XVIII
wieku na waznych stanowiskach
muzycznych pojawiaty sie wakaty,
czesto obsadzane byty przybyszami
z Italii. W ten sposob uksztattowato
sie muzyczne oblicze wieku XVIII,

z rosnacq niezaleznos$cig muzyki
dworskiej, wtgczajgcej sie w obieg
paneuropejski, od ludowej,
tradycyjnej, pozostajacej przy
swych prostych formach.

Koscidt, opanowany przez ducha
kontrreformacji i szukajacy

w zwigzku z tym skutecznych
sposobow komunikagji, nie
zdobyt sie jednak na powszechna
akceptacje modeli teatralnych,
jak ostatecznie miato to miejsce
we Wtoszech i reszcie krajow.
Nastapito tu natomiast swoiste
spotkanie z tradycjq ludowag: obok
mniej lub bardziej intelektualnej
polifonii rozkwitajg piesni zwane
villancicos, opracowywane

w dowolny sposéb (monodycznie,
polifonicznie, z akompaniamentem
lub bez). To one staty sie
gtownym sposobem aktualnej
wypowiedzi artystycznej

—az do konica XVII wieku.

W pézniejszym czasie villancico,
cho¢ niekiedy poddawany
administracyjnym represjom

(gdy chciano odizolowac liturgie
od wptywdéw wernakularnych),
zmienit w Kos$ciele swe miejsce,
stopniowo stajac sie synonimem
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bozonarodzeniowej koledy.
Prowadzaca do tego droga biegta
przez caty wiek XVIII, podczas
ktérego — od samego jego poczatku
- villancico, gatunek bardzo
otwarty, wchtaniat takze wptywy
wtoskie, z jednej strony siegajac
po recytatyw, z drugiej niekiedy
zblizajac sie ksztattem do kantaty.

Autorem takich wtasnie
villancicos byt Juan Manuel de la
Puente (1692-1753), zwiazany

z katedrg w Jaen. Kierunek tych
zmian widoczny jest jednak

i uwczedniejszego Joségo de
Torres (1670-1783), zwtaszcza
w jego pozniejszej twdrczosci.
Na poczatku wyznawca tradydji,
w pewnym momencie podjat
nowy styl, przechodzac na strone
seconda pratica, a jednoczeénie
probujac sit w coraz wiekszych
formach, z coraz bardziej

rozbudowang orkiestrg, niekiedy
konsekwentnie sprzeciwiajac sie
tradycji villancicos. Z kolei José de
San Juan (ok. 1680-1747), ktéry
dopracowat sie stanowiska maestro
de capilla w katedrze w Siglienzy,

a nastepnie w klasztorze Descalzas
Reales w Madrycie, byt autorem —
obok villancicos — takze oratoriéw,
kantat, mszy oraz kilku zarzueli.

Nawet zwazywszy na to,

ze villancicos zapetniajace
hiszpanskie archiwa liczy sie

w dziesigtkach tysiecy, Juana
Francésa de Iribarren (1699-1767)
trzeba uznac za szczegblnie
ptodnego ich tworce. W katedrze

w Maladze pozostato po nim ponad
500 utwordw tego gatunkuy, a ich
pierwszy katalog, jeszcze z XVIII
wieku, przekraczat liczbe 800.
Kompozytor chetnie wykorzystywat
w nich — wbrew tradycji — zaréwno

bas cyfrowany, szczegétowo
zapisany, jak i nowo wprowadzane
instrumenty, np. skrzypce i ob6j.

Obraz muzyki hiszpanskiej w dobie
baroku uzupetnia twoérczos¢ Juana
Bautisty Cabanillesa (1644-1712).
Stawny organista pisat przede
wszystkim utwory na instrumenty
klawiszowe, doprowadzajac do
szczytu iberyjska tradycje muzyki
organowej. Opiera sie ona raczej
na rozwoju stylu renesansowego,
niz na wprowadzaniu barokowych
nowosci, co oznacza, ze takze

u Cabanillesa wtasciwie nie znac
obcych wptywoéw (cho¢ zapewne
miat styczno$¢ z muzyka potudnia
Wtoch, a moze tez Niemiec,
Niderlanddw i Francji). Typowa

dla kompozytora formg3 jest tiento
— utwér instrumentalny, ktory
przechodzac od XV wieku rézne
koleje losu (nazwa tiento bywata

uzywana wymiennie z fantasia),

w twérczoséci Cabanillesa

osiagnat postac szczegblnie
rozwiniety, kontrapunktyczng,
wykorzystujaca w petni mozliwosci
instrumentu. Wyrdzniaja sie tu
krotsze tientos de falsas, ktére
New Grove Dictionary opisuje

jako ,utwory monotematyczne,
niemal pozbawione figuracji
ornamentalnych, wykorzystujace
natomiast ostro brzmiace
dysonanse, niecodzienne interwaty
i petne afektacji, nieoczekiwane
progresje harmoniczne”.

Jakub Puchalski



armony, serenity and
a sober calm sometimes
bordering on monumental
dominated a grand
exhibition of Madonnas at the
National Museum in Krakow this
summer betraying the mostly Italian
origin of the pieces. Yet, one of
the Virgin Marys was smiling not
just subtly, but with an undeniably
sensual sweetness. Her throne stood
on a cloud of chubby-cheeked putti
depicted very accurately, without the
sfumato effect, pensive or laughing
between undone curtains as if on
a spotlight-drenched stage. A lovely,
almost seductive young girl was
the queen of the world overseen
by Baby Jesus, as she gently passed
a rosary to Carmelite monks, mere
mortals, standing in awe beneath. An
overt juxtaposition of the mysterious
metaphysical with a sensuous touch
of an earthly reality, a touch that

is almost tangible, that is painted
almost sharply and with colours
strong and deep. The only Zurbaran
among the Italians. And it is Spanish
at the heart, to the bone and the
spirit.

A tension between contradictions, if
we agree that it is typical of Iberian
culture, can be found not just in its
art or literature, but also in the social,
economic and religious history.

At every turn indeed. A country
regarding itself as arch-Catholic to
displace the Moors and chase away
the Jews, and then to stamp out
heresy. Absolutising of Christianity
and inhuman carnages in the

New World. the rulers considering
themselves and an extension of the
God's arm ruling the aloof nobility
and peasant squalor. Immeasurable
riches streaming in from overseas
colonies and perennially empty

treasury. Even Poland, at the time
the largest European state, did not
go to such extremities, although
the squalor of the peasants was no
lesser.

A world so diverse must have
made its way into arts. Not for

the Spaniard the Italian harmony,
where every inch of the earth
bears the warmth of a human
touch. Nor the French courtliness,
admiring its own magnificence and
sophistication. The country’s focus
on “cleansing” itself of unwanted
elements was not conducive to
looking for humanistic forms

of expression and left remains

of the middle ages, such as
provincial late gothic architecture
and polyphonic music, lingered
well into the modern age. The

arts, infinitely more important

as a vehicle of propaganda than

music, were the first to break
ahead. The erection of Escorial
and the Herrera style that followed
from it of a sober classical royal
residence involving a monastery
provided a breakthrough and
echoed across Europe to even
such distant spots, as the Polish
Z6tkiew in the current Ukraine.
Even Buen Retiro built for Philip IV
in Madrid and regarded as key for
the architecture of the 17" century,
for allits luxury and splendour

of the best paintings, in terms of
its form followed from Escorial.
Yet, in this insular society and

a state preoccupied mainly with
heightening its power, precarious
as it was, music began to give

the voice to rhythms, melodies
and dances derived from local
traditions. The Spanish baroque,
which integrated elements of folk
culture, including for example
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elaborate theatrical processions to
churches, also developed its own
musical idiom. Or several idioms, to
be more precise.

The first of them, typical of
conservative traditions, was the
extension in time of the renaissance
style. Mateo Romero (Matthieu
Rosmarin), a composer from Flanders
and continuator of the Franco-
Flemish school, carried its ideals
wellinto the 17" century. In addition
to church music also secular ices,
popular melodies, were performed
in simple polyphonic arrangements.
The exception, of course, was
dancing music, which was important
at court balls at a time, when the
Hapsburgs gradually abolished

the independence of powerful
aristocrats by keeping them close at
their royal residences.

The second idiom, reaching to local
traditions, is linked to the reign of
Philip IV. The king strived to put an
order to the internal matters and
used arts as a propaganda tool to
support his policies. It is not only
the time, when that Velazquez'
career takes off, but also when
popular melodies and characteristic
“national” rhythms, commonly
accepted to be Spanish, also begin
to rise in importance, even if they
are arranged by such traditionalists,
as Mateo Romero. Also the Spanish
drama, already propelled into its
golden age by Lope de Vega, sees
music ushered onto the stage. The
new style, where music championed
by Calderon de la Barca features
mostly songs, is quite separate from
the Italian style, which is spreading
throughout the rest of Europe. The
Spanish style did achieve a certain
degree of influence in the mid

17" century, when artists began
introducing recitativo into zarzuela
plays, comedies with spoken

text and music, especially by the
creative duo of Calderon and the
composer Juan Hidalgo. Soon, in
the 1660s, the two would develop
the Spanish opera, which again was

separate from its Italian counterpart.

Its dominant form was strophic
aria, which was strictly syllabically
matched with the poem. However,
Italians were never far away as
Hapsburgs also ruled the Kingdom
of Naples and when, at the turn of
the 18™ century, vacancies opened
in important musical positions they
would often be filled by Italian
incomers. These developments
shaped the musical landscape

of the 18™ century, marked by

an increasing separation of court
music, which was joining the pan
European circulation, from folk and

traditional music, which remained
attached to their simple forms.

The Spanish Catholic Church,
pervaded by the spirit of
counterreformation and therefore
seeking effective modes of
communication, did not raise

to a general acceptance for the
theatrical models, as it eventually
would happen in Italy and other
countries. Instead, it provided

a stage for a peculiar encounter
with folk music; along the more
or less intellectual polyphonies
blossoms the villancico song (in
various arrangements, including
monodic, polyphonic, accompanied
or not). These songs would
become the main form of topical
artistic expression until the end
of the 17" century. Later, the
villancico would sometimes be
repressed in attempts to rid liturgy



from vernacular influences, but
eventually changed its place in
the church gradually becoming
a synonym of a Christmas carol.
This shift occurred over the span
of the entire 18" century, and
throughout that time the villancico,
a highly open genre, absorbed
the Italian influences with both
the recitativo and, sometimes,
elements of the cantata.

These were the kinds of villancicos
written by Juan Manuel de la Puente
(1692-1753) in his capacities at the
Jaen cathedral. Similar trends in the
development of the genre can also
be found earlier on with José de
Torres (1670-1783), especially in
his later oeuvre. Originally a follower
of the traditional way, he would at
some point change sides to seconda
pratica while also trying his hand
with gradually larger forms with ever

more extensive orchestra and, at
times, consistently opposing to the
tradition of the villancico. José de
San Juan (deceased 1747) would go
beyond villancicos and composed
also oratorios, cantatas, masses and
several zarzuelas during a career that
included the position of maestro de
capilla at the Siglienza cathedral and
later also at the Descalzas Reales
monastery in Madrid.

Even considering that villancicos
found at Spanish archives are
counted in tens of thousands Juan
Francésco de Iribarren (1699-1767)
must be regarded as a particularly
prolific composer. The Cathedral of
Malaga still has more than 500 from
the original 18" century catalogue
that contained more than 800 of
his villancicos. The composer would
often go against the tradition and
used in them basso continuo, written

in detail, as well as newly invented
instruments, such as the violin and
the oboe.

The picture of the Spanish

music of the Baroque period is
complemented by Juan Bautista
Cabanilles (1644-1712). This famous
organ player wrote predominantly
for the keyboard and brought the
Iberian tradition of organ music

to its peak. It was founded on the
development of the renaissance
style rather than an introduction

of the Baroque novelties, which
means that the music of Cabanilles
too betrays virtually no foreign
influences (although he is very
likely to have contact with southern
[talian music and perhaps also from
Germany, the Netherlands and
France). Cabanilles excelled in the
tiento, an instrumental piece, which,
having had gone through various

developments since the 15" century
(including its name tiento being
sometimes used equivalently with
fantasia), bringing it to a particularly
developed form, contrapuntal,

fully taping into the capacity of the
instrument. Particularly worth noting
are the shorter tientos de falsas that
the New Grove Dictionary describes
as "mono-thematic pieces almost
devoid of ornamental figurations,
but employing sharp-sounding
dissonances, off-beat intervals

and highly affected unexpected
harmonic progressions”.

Jakub Puchalski
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EDUARDO LOPEZ BANZO

Urodzony w 1961 w Saragossie, studiowat gre na
klawesynie w Amsterdamie u Gustava Leonhardta,
ktoéry zachecit go do zajecia sie muzyka hiszpanskiego
baroku. Dla realizacji tego celu Banzo utworzyt w 1988
zespot Al Ayre Espafiol, ktérym od tamtego czasu kieruje.
W swej dziatalnosci postrzega historyzm jako filozofie
pozwalajacg muzykom zblizy¢ sie do zrodet i do ducha
kazdej kompozycji. A to z kolei skutkuje uzyskaniem
Swiezego brzmienia, innowacyjnego obrazu muzyki,
przekonujgcego dla wspoétczesnej publicznosci, mimo
wiekéw dzielacych jg od czaséw kompozytora.

Eduardo Lopez Banzo najczesciej wystepuje wraz ze swa

orkiestrg, odwiedzajac prestizowe sale koncertowe $wiata,

zapraszany jest jednak takze do prowadzenia znanych
orkiestr symfonicznych i zespotéw muzyki dawnej.

Jako uznany specjalista od dziet operowych Handla
uczestniczyt w produkcjach scenicznych Friends of Opera
Association w Bilbao (wraz z Al Ayre Espafiol), w Palau

de les Arts (z Orquestra de la Comunitat de Valencia)
iw Operze Kilonskiej (z Philarmonisches Orchester Kiel).

Ponadto prowadzit wyktady i specjalistyczne kursy na
Uniwersytecie w Salamance, Alcala de Henares (Opera
Studio), w Saragossie, Madrycie (Escuela Superior de
Canto i Centro Nacional de Difusién Musical — Ministerio
de Cultura de Espafia) oraz Santander (Universidad
Internacional Menéndez Pelayo).

W 2002 Konserwatorium Wysp Balearskich w Palmie
nagrodzito go medalem honorowym za wktad

w rozpowszechnianie muzyki hiszpanskiego kompozytora
Antonio de Literesa, za najwyzszy zaszczyt poczytuje
sobie jednak wyr6znienie stworzonego przezen zespotu,
Al Ayre Espafiol, Narodowg Nagroda Muzyczng Hiszpanii,
przyznawang przez Ministerstwo Kultury w uznaniu
wieloletniej wybitnej kariery wykonawczej i zwigzanej

z nig dyscypliny muzykologicznej (2004).
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EDUARDO LOPEZ BANZO

Born in Zaragoza, Spain, Eduardo Lopez Banzo studied
harpsichord in Amsterdam with Gustav Leonhardt, who
encouraged him to champion the cause of Spanish
baroque music. To this end, in 1988 Banzo founded the

Al Ayre Espafiol ensemble, which he has since led. In his
practice, Banzo perceives historicism as a philosophy
bringing musicians closer to the sources and spirit of each
composition, which results in the music sounding fresh
and innovative to contemporary audiences after so many
centuries.

In 2002, Eduardo Lopez Banzo received the Medal of
Honour of the Conservatory of Music of the Balearic
Islands for his work in favour of Antonio de Literes, but

it was in 2004 that he achieved his major success, when
Al Ayre Espaiol was awarded the Spanish National Music
Prize, granted by the Ministry of Culture, in recognition of
their more than twenty years of performance excellence
and musicological rigour. This acknowledgement means
that Al Ayre Espafiol has become a point of reference for
historicist interpretation of Spanish music.

Eduardo Lopez Banzo mainly performs with his orchestra,
visiting the most prestigious halls in the world, although
he has also been frequently invited to be the conductor
with famous symphony orchestras and period instrument
ensembles. Being a highly regarded specialist in Handel's
operas, Eduardo Lépez Banzo has also participated

in stage productions by Bilbao's Friends of Opera
Association (with Al Ayre Espafiol), Palau de les Arts (with
Orquestra de la Comunitat de Valencia) and in Kiel Opera
with the Philarmonisches Orchester Kiel.

He has also lectured and conducted specialist courses at
the University of Salamanca, Alcald de Henares (Opera
Studio), in Zaragoza, Madrid (Escuela Superior de Canto
and Centro Nacional de Difusion Musical — Ministerio

de Cultura de Espafia), and Santander (Universidad
Internacional Menéndez Pelayo).

In 2017 he is going to give master classes at
the Sweelinck Conservatorium Amsterdam and
the Fondazione Cini in Venice.









AL AYRE ESPANOL

ZespoOt zatozony w 1988 przez Eduardo Lopeza Banzo
z intencjg obalenia dominujgcej w owym czasie
stereotypowej interpretacji muzyki hiszpanskiego
baroku. Nazwa grupy zaczerpnieta zostata z tytutu
fugi gitarowej aragonskiego kompozytora Gaspara
Sanza. Ansambl zostat zawigzany nie z zamiarem
wyspecjalizowania sie jako zesp6t muzyki dawnej,
lecz by wykreowa¢ podejécie do muzyki ,na sposéb
hiszpanski” — al ayre espanol — dzieki czemu grupa
okazata sie na tyle elastyczna, Ze potrafita adaptowac sie
do potrzeb réznych projektéw. Odnosita wiec sukcesy

takze jako orkiestra barokowa w dzietach Bacha i Handla,

a p6zniej rowniez — w formacie orkiestry klasyczno-
romantycznej —w operach i dzietach estradowych
Haydna i Mozarta.

Od 25 lat zespét wystepuje w catej Europie, m.in. na
Baden-Baden Easter Festival, Bachfestspiele Leipzig,
Oude Muziek Utrecht, Internationale Festtage Alter
Musik Stuttgart, Schleswig-Holstein Musik Festival,
Dresdner Musikfestpiele, Festival d’Ambronay, Handel-
Festspiele Halle, Oslo Church Music Festival czy festiwalu
Praska Wiosna. Pojawiat sie w najbardziej prestizowych
teatrach i salach koncertowych, jak Concertgebouw

w Amsterdamie, Musikverein i Konzerthaus w Wiedniu,

Tonhalle w Disseldorfie, Filharmonia i Konzerthaus

w Berlinie, Théatre des Champs Elysées i Cité de la
Musique w Paryzu, Teatro Real i Auditorio Nacional de
Mdusica w Madrycie, Palau de la Musica Catalana i Gran
Teatre del Liceu w Barcelonie, Laeiszhalle w Hamburgu,
Library of Congress w Waszyngtonie, Palais des Beaux
Arts w Brukseli, Arsenal w Metz, Fundag¢do Calouste
Gulbenkian w Lizbonie, Palacio Euskalduna w Bilbao,
Teatro Olimpico w Rzymie itp. Od dekady pozostaje
rezydencka orkiestra Auditorio de Zaragoza. Od 2011 nosi
tez zaszczytny tytut Ambasadora Saragossy.

W swojej karierze zespét zarejestrowat

kilkanascie albuméw CD, wyréznianych krajowymi

i miedzynarodowymi nagrodami (m.in. Premio Nacional de
Musica, 2004). Nagrania wydawane byty przez wytwdrnie:
Almaviva, Fidelio, Deutsche Harmonia Mundi, Harmonia
Mundi, Naive-Ambroisie oraz holenderski Challenge
Records. Najnowsze CD, zatytutowane To all lovers

of Musick, zawiera komplet concerti grossi op. 5 Handla
(Challenge Records, 2015).

Al Ayre Espafiol jest subsydiowane przez Rzad Aragonii,
Ibercaja Bank, Industrias Quimicas del Ebro i Ministerstwo
Kultury Hiszpanii.
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AL AYRE ESPANOL

An ensemble founded in 1988 by Eduardo Lopez Banzo
in an effort to challenge the pervading clichés that often
surrounded the performance of Spanish baroque music
at that time. The name of the ensemble was inspired

by a guitar fugue of the Aragon composer Gaspar Sanz.
The fact that Al Ayre Espafiol has not settled down to
becoming a specialised early music ensemble, but has
instead chosen to create the “al ayre espafol” (in the
Spanish way) musical philosophy, has allowed the
project to be flexible enough to adapt itself to different
formats and become successful as a baroque orchestra,
internationally acclaimed for its performances of Handel
and Bach, and later, as a classical-romantic orchestra, with
opera and concert performances of Haydn and Mozart.

For 25 years, the ensemble has been invited to events
across Europe, including: the Baden Baden Easter
Festival, Bachfestspiele Leipzig, Oude Muziek Utrecht,
Internationale Festtage Alter Musik Stuttgart, Schleswig-
Holstein Musik Festival, Dresdner Musikfestpiele,
Festival d’Ambronay, Handel-Festspiele Halle, Oslo
Church Music Festival, and the Prague Spring Festival.
Al Ayre Espafiol has performed at the most prestigious
theatres and concert halls, including Amsterdam's
Concertgebouw, Vienna's Musikverein and Konzerthaus,

Tonhalle Disseldorf, Berlin's Philharmonie and
Konzerthaus, the Théatre des Champs Elysées and Cité
de la Musique in Paris, Madrid's Teatro Real and
Auditorio Nacional, Palau de la Musica Catalana and
Gran Teatre del Liceu in Barcelona, Leiszhalle Hamburg,
The Library of Congress in Washington, Palais des Beaux
Arts in Brussels, Arsenal in Metz, Fundagdo Calouste
Gulbenkian in Lisbon, Palacio Euskalduna in Bilbao,
Teatro Olimpico in Rome, etc. For a decade, it has been
a resident orchestra at the Auditorio de Zaragoza, and
Ambassador of Zaragoza since 2011.

Over their career, the ensemble has recorded nearly 20
CD albums, winning national and international awards
(2004 Premio Nacional de Misica, among others).

Al Ayre Espanol's recordings have been produced by
such labels as Almaviva, Fidelio, Deutsche Harmonia
Mundi, Harmonia Mundi, Naive-Ambroisie, and the Dutch
Challenge Records. In 2015, the ensemble released

its latest album, To all lovers of Musick, featuring the
complete op. 5 of G.F. Handel (Challenge Records).

Al Ayre Espafiol is sponsored by the Government of
Aragon, Ibercaja Bank, Industrias Quimicas del Ebro, and
the Ministry of Culture of Spain.
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FLOW MY TEARS

Paul Agnew
tenor | tenor
Paul O'Dette
lutnia | lute

John Dowland
1563-1626

The Shoemaker's Wife*
Awake sweet love

If my complaints

Fancy No. 6*

Come again

Fancy No. 5*

King of Denmark’s Galliard*

| saw my lady weep

Flow my tears

Semper Dowland, Semper
Dolens*

Queen Elizabeth's Galliard*

Fine knacks for ladies

Farewell*

Lend your ears to my sorrow
Sorrow stay

Weep you no more sad fountains
Aloe*

Can she excuse

Fantasia No. 1*

Go crystal tears

Lachrimae*

In darkness let me dwell
Frog galliard*

Now o now | needs must part

*kompozycje instrumentalne |
instrumental pieces
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utnia, jak wiele innych
instrumentéw, przybyta
do Europy ze Wschodu,
w okresie Sredniowiecza,

i szybko zyskata sobie popularnosc.

Stosunkowo czesto mozna na nia
natrafi¢ w péznosredniowiecznej
ikonografii, a wedrujgcemu po
piekle Dantemu, czyli ok. 1300
roku, wielki brzuch fatszerza
pieniedzy Adama skojarzyt sie
witasdnie z tym instrumentem.
Poczatkowo lutnia nie réznita sie
znaczaco od bliskowschodniego
pierwowzoru, zaréwno jesli
chodzi o budowe, jak i funkcje.
Struny - z wyjatkiem pierwszej
—taczone byty w pary (tzw.
chéry) i rozpiete na stosunkowo
krotkiej podstrunnicy, na ktérej
zawigzywano tzw. ,progi”. Znane
wspotczesnie lutnie arabskie czy
tureckie progbéw co prawda nie
posiadaja, w Sredniowieczu jednak
zdarzato sie je wykorzystywac

takze muzutmarnskim muzykom.
.Chory” (cztery lub piec) potracano
plektronem, wydobywajac z nich
pojedyncza linie melodyczna.
Uczynienie z lutni instrumentu
harmonicznego, na ktérym

mozna realizowac ztozone
konstrukcje polifoniczne,
dokonato sie pod koniec XV

wieku. Najprawdopodobniej owg
rewolucyjng zmiane zawdzieczamy
niemieckim lutnistom, ktorzy
pono¢ pierwsi zaczeli szarpac
struny palcami prawej reki. Nowa
technika gry nie tylko uczynita

z lutni jeden z najpopularniejszych
instrumentéw muzycznych,

ale tez zwiekszyta znacznie

jego mozliwosci wyrazowe.

O wrazeniu, jakie w potowie

XVI wieku wywotywata gra
wybitnych wirtuozéw, pisze m.in.
Pontus de Tyard, wedtug ktérego
improwizacja jakiego$ lutnisty
(najprawdopodobniej byt to znany

kompozytor Francesco da Milano)
wprowadzita bawiagcych sie dobrze
biesiadnikow w takg melancholie,
Ze opartszy tokcie na stotach,

.W najbardziej smutnym milczeniu
jakie widziano” wpatrywali sie

jak zakleci w struny instrumentu.
Lutnia byta jednak instrumentem
nie tylko dla geniuszy

o umiejetnosciach Orfeusza.
Grywali na niej, lepiej lub gorzej,
takze muzycy amatorzy, zaréwno
Swiety Tomasz Moore (ktéry
chciat nauczy¢ réwniez swa zone),
jak i rozpasany Samuel Pepys,
Galileusz i kardynat Richelieu,
filozofujacy moralista Edward
Herbert oraz Szekspirowska Kasia
Ztosnica. W trakcie swej okoto
200-letniej swietnosci instrument
ulegat, rzecz jasna, zmianom
konstrukcyjnym, polegajgcym
gtéwnie na dodawaniu kolejnych
chéréw — od szesciu na poczatku
XVI wieku do trzynastu na

przetomie XVII i XVIII wieku. Lutnie
renesansowe (6-10-chdérowe)
réznity sie od barokowych (od

11 do 13 chéréw) réwniez
strojem. Mozliwos¢ wykonywania
na instrumencie muzyki
wielogtosowej uczynita z lutni
wyjatkowo uzyteczny instrument
do akompaniowania gtosowi
ludzkiemu, nie tylko delikatnie

i pieknie brzmiacy, ale zarazem

poreczny.

Szczegblnie oryginalnym
przyktadem wokalno-
-instrumentalnej muzyki
wykonywanej z udziatem lutni byta
popularna na przetomie XVIi XVII
wieku w Anglii ,piesn lutniowa”
(,lute song"), zas najwybitniejszym
jej tworcg byt z pewnoscig John
Dowland (1563-1626), znakomity
wirtuoz i kompozytor. Jeden

z najwazniejszych tworcéw
angielskiej muzyki przetomu XVI



i XVII wieku znaczng cze$¢ swojego
zycia spedzit poza ojczyzng,
podroézujac po Francji, Niemczech
i Wtoszech. Jego starania o posade
na dworze krélowej Elzbiety byty
nieskuteczne, co sam Dowland
uznawat za szykane spowodowang
jego pogladami religijnymi.
Papistowskie przekonania lutnisty
nie przeszkadzaty luterafnskiemu
krolowi Danii, Chrystianowi 1V,
ktory zatrudniat go w latach
1598-1606, a pdzniej nastepcy
Elzbiety, Jakubowi Stuartowi,
ktory przyjat go na swoja

stuzbe w roku 1612. Angielskiej
kulturze muzycznej Dowland
—wychowanek Christ Church
College w Oksfordzie — przystuzyt
sie nie tylko kompozycjami, ale
rowniez przektadem na jezyk
angielski tacinskiego traktatu
Andreasa Ornitoparcha. Wiekszo$¢
utworéw Dowlanda na lutnie solo
zachowata sie w rekopisach (m.in.

w tzw. krakowskiej tabulaturze
lutniowej) lub drukowanych
antologiach, natomiast ponad 80
skomponowanych przezen piesni
wydano w autorskich drukach

z 1597, 1600, 16031 1612 roku
oraz w przygotowanej przez

jego syna, Roberta Dowlanda,
antologii Musicall Banquet. O ich
popularnosci moze Swiadczy¢
fakt, ze pierwsza z tych publikacji
— First Booke of Songes or Ayres —
doczekata sie az pieciu wznowien.
Piesni wydano w szczegélnym
.spotecznym” uktadzie — na jednej
stronie znajdowaty sie zestawione
ze sobg partie gtoséw solowego
oraz lutniowego (ta ostatnia

w postaci tzw. tabulatury), na
drugiej za$ kolejne gtosy wokalne,
utozone w spos6b umozliwiajgcy
Spiewanie osobom siedzgcym

z boku i po przeciwnej stronie
stotu. Wedtug przedmowy do ksiegi
pierwszej owe gtosy mozna byto

realizowac takze na instrumentach,
np. na wiolach. Mozna je byto,

jak sie zdaje, réwniez opuscic¢

i wykonywac partie najwyzszego
gtosu tylko przy akompaniamencie
lutni.

W programie koncertu znalazty sie
zaréwno utwory na lutnie solo, jak

i piesni Dowlanda. Shoemaker’s Wife
to skoczny taniec na 6/8, sktadajacy
sie z trzech czastek, z ktérych

kazda poddana jest wariacyjnemu
powtérzeniu, z charakterystycznym
dla éwczesnych wariadji
dyminucyjnym rozdrobnieniem
wartosci rytmicznych. Tytut utworu
—jak sugeruje najwybitniejsza
znawczyni tworczosci Dowlanda
Diana Poulton — nawigzuje by¢
moze do wyjatkowo dobrej
reputacji, jaka w XVI-wiecznej

Anglii cieszyli sie szewcy — ludzie
uwazani za wesotych i — wbrew
znanemu polskiemu powiedzeniu

—uprzejmych. Dwie piesni z First
Booke of Songes: Awake sweet love
oraz If my complaints s3 galliardami,
z charakterystycznym dla tego tanca
motywem rytmicznym (trzy krétkie
nuty, nastepnie dtuga i krétka).

Obie maja swoje pierwowzory

w taficach na lutnie solo — druga

w wersji instrumentalnej znana jest
jako Captain Digorie Piper Galliard.
Fantazja piata i sz6sta (numeracja
pochodzi od wspétczesnego
wydawcy tych utwordw) sa
doskonatymi przyktadami
umiejetnosci kontrapunktycznych
Dowlanda, jego finezji

i pomystowosci w ksztattowaniu
melodyki, harmonii oraz operowaniu
instrumentalng motywika.
Opracowanie Come again posiada
jedna z najurokliwszych melodii

w pierwszej ksiedze piesni. Dbato$¢
o wtasciwa prozodie (wtasciwa
Dowlandowi) sprzezona jest tu

z muzyczng retoryka — pomystowo
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wykorzystano pauzy i synkopy:
zaréwno do podkreslenia akcentuacji
stéw, jak i oddania westchnien

i rosnacej ekscytacji zakochanego
(lub zakochanej). Dwie kolejne
zgrabne —tym razem instrumentalne
—galliardy , krélewskie”

wykonane zostang w s3asiedztwie
najstynniejszych melancholijnych
utworéw Dowlanda, petnych
muzycznej retoryki, jak we wtoskich
madrygatach. O miano najbardziej
znanych i najpiekniejszych utwordw
z drugiej ksiegi piesni rywalizowac
moga piesn | saw my lady weep

z dysonansowymi wspo6tbrzmieniami
i $miatg harmonia oraz Flow my
tears, ktéra otwierajg ilustracyjne
opadajace — niczym tzy — frazy

i w ktérej westchnienia oraz ptacz
oddane s3 przez nastepstwo
krétkich motywow przerywanych
pauzami (podobnie jak w Come
again, tyle ze teraz zdecydowanie
.Na smutno”). Ilustracyjne efekty

to tym razem chyba rezultat
wspotpracy muzyka i poety, gdyz —
jak sie zdaje — pierwowzorem piesni
byta stawna pawana Lachrymae,
opracowywana takze przez innych
angielskich kompozytoréw (zostanie
wykonana w drugiej czesci koncertu).
Sktonno$¢ Dowlanda do nastrojow
posepnych ukazuje zaréwno

tytut, jak i charakter kolejnej, dla
odmiany instrumentalnej, pawany
Semper Dowland semper dolens.
Bezpretensjonalna i utrzymana

w akordowej fakturze piesn Fine
knacks for ladies przypomina

w charakterze wtoskie frottole.

Po przerwie zabrzmi najpierw oparta
na imitacji chromatycznego motywu
fantazja Farewell. Kolejne petne
stodkiego smutku piesni Lend your
ears to my sorrow i Weep you no
more pochodza z ksiegi trzeciej,
rownie smutne i piekne Sorrow stay
z ksiegi drugiej. Aloe to jeden z kilku

cykléw wariacji, ktére Dowland
opierat zwykle na popularnych
balladach angielskich. Jedng z wersji
tekstu piosnki, ktéra zacytowana

jest bez 0zd6b w pierwszych osmiu
taktach utworu, wyépiewuje cérka
straznika w Dwdch szlachetnych
krewnych (Two noble kinsmen)
Szekspira/Fletchera. Dwa kontrastowe
oblicza pierwszej ksiegi piesni
ukazuja energiczne Can she excuse

- kolejna piesniowa galliarda — oraz
lament Go crystal tears. Fantazja nr 1
to jeden z najdtuzszych i najbardziej
efektownych utworéw Dowlanda

na lutnie solo. Kilkuczesciowa
kompozycje rozpoczyna typowe

dla tego typu form imitacyjne
przeprowadzenie tematu, kofczy za$
seria wirtuozowskich kaskad. Piesn In
darkness let me dwell, pochodzaca
ze zbioru Musicall Banquet,

Diana Poulton uznata za jedna

z najwspanialszych piesni napisanych
do angielskiego tekstu. Mroczny tekst,

rytm i melodia, zchromatyzowana,
ale nie manieryczna harmonia zdaja
sie w utworze idealnie do siebie
przylegaC. frog galliard Dowlanda
to jedno z wielu opracowan
niezwykle wzietego tematu, do
ktérego chetnie podktadano teksty
.ludowych” ballad. Now o now

| needs must part to jeszcze jeden
przyktad utworu z popularng melodig,
znanego w wersji wokalnej i kilku
wersjach instrumentalnych, w tym
jednej Dowlanda. Szekspirowski
Benedick, stuchajac piesni Spiewanej
z towarzyszeniem lutni, dziwit sie

.Ze baranie kiszki [z kt6rych robiono
struny lutni] wyciagaja dusze

z ludzkiego ciata” (Wiele hatasu o nic,
akt I, scena 3). Kompozycje Johna
Dowlanda stanowig idealng wrecz
ilustracje tej dosadnej pochwaty
muzyki.

Jakub Kubieniec



ust like many other
instruments, the lute came
to Europe from the Orient
during the Middle Ages and
soon began to gain popularity. It
appears fairly frequently in late-
mediaeval iconography; and as
Dante is wandering through Hell
—that is, around the year 1300 -
the huge belly of Master Adam, the
coiner, brings just this instrument
to mind. Initially, the European lute
did not differ significantly from
its Near East prototype either in
its construction or in its function.
Its strings — with the exception of
the first - were paired in so-called
‘courses’ and stretched upon
a relatively short neck on which
frets were tied. Though today the
Arabian or Turkish lutes do not
have these divisions, even Muslim
musicians sometimes used frets
in the Middle Ages. The courses
—four or five — were plucked with

a plectrum in order to obtain

a single melodic line. The lute was
only transformed into a harmonic
instrument capable of performing
complex polyphonic structures
towards the end of the 15™ century.
Most probably we are indebted to
German lutists for this revolutionary
change; lutists who, it is supposed,
were the first to strum the strings
with their right hand fingers. This
new technique not only turned the
lute into one of the most popular
musical instruments, but also
considerably increased its power
of expression. The impression
which the playing of eminent
virtuosos made in the mid-16"
century is described, among others,
by Pontus de Tyard, according to
whose account an improvisation

by a certain lutist — most probably
the famous composer Francesco

da Milano — actually put a merry
company in such a melancholy

state that, with elbows on the
table and heads supported on
their hands, 'in the saddest silence
that was ever seen’, they would

fix their gaze on the strings of

the instrument. Yet the lute was
not only for geniuses possessing
Orpheus-like skills. It was also
used, more or less successfully,

by amateur musicians, such as Sir
Thomas More, who also wanted to
teach his wife to play it, and the
licentious Samuel Pepys, Galileo
Galilei and Cardinal Richelieu, the
thinker and moralist Edward Herbert
and Kate Minola, the ‘Shrew’ from
Shakespeare's play. During the
period of its full bloom, which
lasted for almost two hundred
years, the instrument obviously did
undergo some structural changes,
mainly consisting of adding more
courses (starting with six in the
early 16% century, up to thirteen
at the turn of the 17" century).

Renaissance lutes (with between
six and ten courses) also differed
from their Baroque counterparts
(eleven to thirteen courses) when
it came to tuning. The fact that the
instrument was capable of playing
polyphonic music turned the lute
into an extremely useful tool for
accompanying the human voice:
not only sounding gentle and
beautiful, but also quite handy.

A particularly original example of
vocal-instrumental music performed
with the use of the lute was the
‘lute song’, popular in England

at the turn of the 16" century.

The most eminent author of that
genre was definitely John Dowland
(1563-1626), a brilliant virtuoso
and composer educated at Christ
Church College in Oxford. One

of the most important figures of
the English musical scene of that
period, he spent a major part of
his life abroad, travelling in France,
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Germany, and Italy. All the time he
unsuccessfully pushed for a post
at the court of Queen Elisabeth,
and was convinced that all the
chicanery and lack of royal favour
was due to his religious beliefs.
However, his papist persuasion was
no trouble at all to the Lutheran
king of Denmark, Christian IV, who
employed him in 1598-1606, or to
Elisabeth’s successor, James |, who
took him into his service in 1612.
Dowland’s contribution to English
musical culture consisted not only
of his compositions but also of

his English translation of the Latin
treatise by Andreas Ornitoparch.
The majority of Dowland's solo lute
pieces have been preserved either
in manuscript form (including the
so-called Krakéw Lute Tabulature)
or in printed anthologies, while
over eighty of his songs were issued
in printed form by the author in

1597, 1600, 1603 and 1612, and
in the anthology entitled Musicall
Banquet prepared by his son,
Robert Dowland. For a testimony
to their popularity it is enough to
mention that the earliest of the
aforementioned publications — First
Booke of Songes or Ayres of 1597
- went through five reissues. The
songs were published in a peculiar
‘social’ format: on one page there
were the juxtaposed parts of

the solo voice and solo lute (the
latter in the form of the so-called
tabulature), while on the other

the remaining voice parts were
printed so that they could be sung
by persons sitting on either side
of the table and also opposite to
the lutist and first voice. According
to the foreword to the First Booke,
those other voices could also

be performed by instruments

such as violas. It would seem

that sometimes they were simply
omitted and the part of the highest
voice was performed with only the
lute itself as accompaniment.

The concert programme includes
both Dowland's solo lute pieces
and his songs. Shoemaker's Wife

is a lively dance (time signature
6/8); each of its three parts goes
through a variational repetition,
with a diminutive comminution of
rhythmic values so characteristic
of contemporary variations.

The title — as suggested by Diana
Poulton, the leading expert on
Dowland'’s artistic output — may
refer to the exceptionally good
reputation enjoyed by shoemakers
in 16™-century England, who were
considered good-humoured and,
unlike in the popular Polish adage,
kind people. Two pieces from

the First Booke of Songes: Awake

Sweet Love and If My Complaints

are galliards with a rhythmic motif
typical of that dance (three short
notes, then a long one, and a short
one again). They both have dances
for the solo lute as their prototypes;
the latter, in the instrumental
version, is known as Captain Digorie
Piper Galliard. Fantasias no. V and no.
VI (the numbering comes from the
contemporary publisher of these
compositions) are perfect examples
of Dowland'’s contrapuntal skills,

his finesse and ingenuity in shaping
the melodics and harmony, and
using the instrumental thematics.
The setting of Come Again provides
one of the most beautiful melodies
in the First Booke of Songes.

The constant care for the proper
prosody - so typical of Dowland
—is here combined with musical
rhetoric. Rests and syncopations are
artfully used to both emphasise the



accentuation of words and render
the sighs and growing excitement of
the man — or woman —in love. The
next two graceful ‘royal’ galliards —
this time only instrumental — will be
performed beside the most famous,
melancholy pieces by Dowland,

full of musical rhetoric resembling
Italian madrigals. Two pieces can
vie for the title of the most famous
and beautiful composition of the
second book of songs, namely,

| Saw My Lady Weep, with dissonant
concords and bold harmony, and
Flow My Tears, with the opening
phrases illustratively falling, just like
tears, and with sighs and weeping
rendered by means of a sequence
of short motifs broken up with

rests (like in Come Again, but this
time definitely ‘in a sad vein’). This
time these illustrative effects are
probably the result of collaboration
between the composer and a poet,

for it seems that the song has its
prototype in the famous pavane
Lachrymae, also set to music by
other English composers (it will be
performed in the second part of
the concert). Dowland'’s inclination
to dismal moods is evident in

both the title and character of

the next pavane - this time only
instrumental — called Semper
Dowland Semper Dolens. Meanwhile,
the song entitled Fine Knacks for
Ladies, unassuming and sticking

to chordal texture, resembles the
Italian frottole.

After the entr'acte we shall listen

to a fantasia Farewell, based on an
imitation of a chromatic motif. The
following songs full of sweet sadness,
Lend Your Ears to My Sorrow and Weep
You No More, come from the third
book of songs, while the equally sad
and beautiful Sorrow Stay comes from

the second. Aloe is one of the several
variation cycles which Dowland
would usually base upon popular
English ballads. One version of the
lyrics, which is plainly quoted in the
first eight staves of the composition,
is sung by the Jailer's Daughter in
Two Noble Kinsmen by Shakespeare/
Fletcher. The two contrasting aspects
of the First Booke of Songes are
represented by the energetic Can She
Excuse, another song galliard, and

the lament Go Crystal Teares. Fantasia
No. 1 is one of the longest and

most impressive solo lute pieces by
Dowland. The multi-part composition
opens with an imitatively led theme,
which is typical of such forms, and
closes with a series of virtuoso
cascades. The song In Darkness Let
Me Dwell from the Musicall Banquet
collection, according to Diana
Poulton, is one of the most beautiful
songs ever written to an English text.

Its gloomy lyrics, rhythm, and melody,
its chromatised but not manneristic
harmony, seem perfectly suited to
each other in that piece. Dowland's
Frog Galliardis one of many musical
settings of this extremely popular
theme to which very often the words
of ‘folk’ ballads were set. Now o Now /
Needs Must Part is another example of
3 composition with a popular melody,
well-known in a vocal version and

in several instrumental renderings,
including one by Dowland. Listening
to a song performed with the lute
accompaniment, Shakespeare's
Benedick wondered: 'Is it not strange,
that sheep’s guts [of which lute
strings were made] should hale souls
out of men’s bodies?' (Much Ado
About Nothing, Il, 3). John Dowland's
compositions are a perfect illustration
of this crude eulogy of music.
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PAUL AGNEW

Spiewak i dyrygent, znany jako interpretator repertuaru
barokowego i przedklasycznego. Urodzony w Glasgow
a wyksztatcony w Magdalen College w Oksfordzie,
zaangazowat sie w odrodzenie muzyki francuskiego
baroku. Debiutowat w paryskim Palais Garnier

w tytutowej roli w Hipolicie i Arycji Rameau, pod batuta
Williama Christie. Powracat nastepnie do paryskiej
Opery w przedstawieniach Platei (pamietna tytutowa
rola zabiej nimfy), Boreadéw i Les Indes galantes
Rameau, $piewajac wymagajace role na gtos haute-
contre (wysoki francuski tenor). Wystepowat takze na
festiwalu w Aix-en-Provence i w Opernhaus Zirich.

W ostatnim czasie do swego repertuaru wtaczyt
Idomenea Mozarta, ktérego $piewat pod batutg
Williama Christie, role Petera Quinta w The Turn of

the Screw Brittena w Opéra National w Bordeaux

(dyr. Jane Glover), L'anima del filosofo Haydna

(z Kammerorchesterbasel, Wieder i Eisenstadt), Jeftego
Handla (Det Kongelige Theater w Kopenhadze w nowej
produkcji Katie Mitchell, dyr. Lars Ulrik Mortensen)

i Dialogi karmelitanek Poulenca (Opera w Nicei).

W Royal Opera House w Londynie debiutowat w Acis
and Galatea, wystawionym dla uczczenia 250-lecia
$mierci Handla.

Po udanym debiucie dyrygenckim z Les Arts Florissants
(2007) piastuje stanowisko drugiego dyrektora
muzycznego francuskiej orkiestry. Wystepowat

z zespotem w wiedenskim Konzerthaus, w Salzburgu,
Londynie (Barbican Centre, w ramach 30-lecia grupy),
w Chinach. W 2009 zastapit Christophe’a Rousseta na
stanowisku dyrektora muzycznego Orchestre Francais
des Jeunes Baroque, angazuje sie wiec w szkolenie
mtodych instrumentalistow. Ponadto objat dyrekcje,
dzielac jg z Williamem Christie, akademii dla mtodych
$piewakoéw — Le Jardin des Voix.

Dyrygowat wykonaniami Mesjasza (Le Concert
d'Astrée i Royal Liverpool Philharmonic Orchestra)
oraz La Resurrezione Handla w Operze Paryskiej.

W roli dyrygenta operowego debiutowat w drobnym
Der Schauspieldirektor Mozarta w Opéra de Rennes.
Nastepnie, zastepujac Williama Christie, poprowadzit
nowa produkcje Platei Rameau w rez. Roberta Carsena
w Theater an der Wien i w paryskiej Opéra Comique
(2014). W obu miejscach odnidst jednogtosny sukces
u krytyki. Ogromny entuzjazm wzbudzit takze jego
ubiegtoroczny koncert na Actus Humanus z ansamblem
wokalnym Les Arts Florissants.






48

PAUL AGNEW

Singer and conductor, acclaimed as an interpreter of the
Baroque and pre-classical repertoire. Born in Glasgow,
he received his education at Magdalen College, Oxford,
where he committed himself to the revival of the
French Baroque. He made his debut singing the title-
role in Rameau's Hippolyte et Aricie at the Palais Garnier
under William Christie. He has since returned to the
Opéra National de Paris for Platée (memorable title role
of the Nymph Plataea), Rameau's Les Boréades and Les
Indes Galantes, performing the demanding haute-contre
roles. He has also appeared at the Festival d'Aix-en-
Provence and Opernhaus Zirich. In recent seasons,
Paul Agnew has extended his repertoire to include
Mozart's Idomeneo under William Christie, Peter Quint
in Britten's The Turn of the Screw at Opéra National

de Bordeaux (under Jane Glover), Haydn's L'anima

del filosofo (with Kammerorchesterbasel, Vienna and
Eisenstadt), Handel's Jephtha (Det Kongelige Theater,
Copenhagen in a new production by Katie Mitchell,
conducted by Lars Ulrik Mortensen), and Poulenc's
Dialogues des Carmélites (Opéra de Nice). Agnew made
his debut with The Royal Opera House in London

in Acis and Galatea produced to celebrate the 250™
anniversary of Handel's death.

Following a highly successful conducting debut with

Les Arts Florissants in Paris in 2007, he was appointed
Joint Musical Director of the French orchestra. He has
performed with the orchestra in the Wiener Konzerthaus,
Salzburg, in London (Barbican Centre, as part of the
orchestra’s 30" anniversary celebrations), and in China.
In 2009, Paul Agnew succeeded Christophe Rousset

as Music Director of the Orchestre Frangais des Jeunes
Baroque, thus committing himself to training young
instrumentalists. He is also the co-director of the academy
for young singers, Le Jardin des Voix.

Paul Agnew has conducted performances of Messiah

(Le Concert d’Astrée and the Royal Liverpool Philharmonic
Orchestra), as well as Handel's La Resurrezione at the
Opéra national de Paris. He made his opera conducting
debut with Mozart's Der Schauspieldirektor at the Opéra de
Rennes, and in 2014 replaced William Christie to conduct
the new Robert Carsen production of Rameau’s Platée

at the Theatre an der Wien and at the Opera Comique in
Paris. His success was unanimously praised by the critics
in both houses. His concert with the Les Arts Florissants
vocal ensemble during last year's Actus Humanus was
also received with great enthusiasm.
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PAUL O'DETTE

Zdobywca dwoéch nagréd Grammy i siedmiu nominacji, autor ponad

140 nagran, wyrdéznianych wszelkimi mozliwymi laurami, nalezy do
najscislejszej czotowki lutnistow wspotczesnosci. W jego bogatym
dorobku odznaczaja sie rejestracje The Complete Lute Music of John
Dowland (zestaw pieciu CD dla Harmonia Mundi USA, nagrodzony
prestizowym Diapason d'Or de l'année i uznany przez BBC Radio 3

za ,najlepsze solowe nagranie lutniowe Dowlanda”), The Royal Lewters
(Diapason D’or, Choc du Monde de la Musique, 5 gwiazdek w ,,BBC Music

Magazine” i w ,Goldberg”, 10 w ClassicsToday.com), The Bachelar’s Delight:

Lute Music of Daniel Bacheler (nominowane do Grammy jako ,najlepsze
solowe nagranie instrumentalne roku 2006").

Bedac jedna z najbardziej znaczacych postaci na polu muzyki dawnej,
wystepuje niemal na catym $wiecie, na wszystkich wazniejszych estradach
koncertowych — od Bostonu po Melbourne i od Moskwy po Los Angeles.
Swoja dziatalnoscia stara sie zaszczepiac¢ w wykonawstwie potaczenie
historycznej $wiadomosci, precyzyjnej realizacji idiomatyki i ekspresji.

Zajmuje sie rowniez dyrygowaniem operami barokowymi, wéréd ktorych
wyréznia sie szereg mato znanych tytutow; jego nagranie La descente
d'Orphée aux enfers Charpentiera (ze Stephenem Stubbsem i Boston Early
Music Festival Chamber Ensemble) zdobyto Grammy jako ,najlepsze
nagranie opery w roku 2014", a takze Echo Klassik w tej samej kategorii.
W 1997 poprowadzit L'Orfeo Luigiego Rossiego podczas Boston Early

Music Festival (BEMF) w Tanglewood, a takze w teatrze dworskim

w patacu Drottningholm, réwniez ze Stephenem Stubbsem. Od 1999

obaj prowadzili produkcje oper: Ercole amante Cavallego (BEMF i Utrecht
Early Music Festival), La Stellidaura vendicata Provenzalego (Vadstena
Academy w Szwecji), Orfeo i L'Incoronazione di Poppea Monteverdiego
(Festival Vancouver), Thésée Lully'ego, Ariadne Conradiego, Boris Goudenow
Matthesona, Psyché Lully’ego, Acis and Galatea i Almira Handla, Niobe
Steffaniego. Pie¢ z ich nagran nominowanych byto do Grammy w kategorii
.najlepsze nagranie operowe”: obok zwycieskiej La descente d'Orphée

aux enfers w 2014, takze Ariadne w 2005, Thésée w 2007, Psyché w 2008

i Niobe w 2015. Niobe i obie rejestracje Lully'ego nominowane byty takze
do nagréd magazynu ,,Gramophone”. Niobe wyrdzniona zostata ponadto
Diapason d'Or de l'année, Echo Klassik Award oraz prestizowg Jahrespreis
der deutschen Schallplattenkritik. Druga nagroda Grammy przypadta mu za
dawniejsze nagranie piesni Purcella z Sylvig McNair.

Jako badacz pracuje nad praktyka wykonawczga i Zrédtami XVIl-wiecznej
solowej piesni wtoskiej i angielskiej, muzyka lutniowg i praktyka basso
continuo. Wérdd jego licznych artykutow naukowych znajduje sie takze
wspétautorstwo hasta ,John Dowland” w New Grove Dictionary of Music and
Musicians.

Jest profesorem lutni i dyrektorem Wydziatu Muzyki Dawnej w Eastman
School of Music oraz dyrektorem artystycznym Boston Early Music Festival.
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Paul O'Dette has made more than 140 recordings, winning two Grammys,
receiving seven Grammy nominations, and numerous other international
record awards. He is one of the leading lute players in the world. His most
notable recordings include The Complete Lute Music of John Dowland

(a 5-CD set recorded for Harmonia Mundi USA, awarded the prestigious
Diapason d'Or de l'année and named the "Best Solo Lute Recording of
Dowland” by BBC Radio 3), The Royal Lewters (Diapason D'or, Choc du
Monde de la Musique, 5 stars in BBC Music Magazine and Goldberg, 10 in
ClassicsToday.com), The Bachelar’s Delight: Lute Music of Daniel Bacheler
(nominated for a Grammy as Best Solo Instrumental Recording of 2006).

Being one of the most celebrated early music performers, Paul O'Dette is
invited to major concert venues worldwide — from Boston to Melbourne, from
Moscow to Los Angeles. With his activity, he tries to infuse the performance
practice with a careful combination of historical awareness, idiomatic
accuracy, and self-expression.

Paul O'Dette is also active as a conductor of Baroque operas, including

a number of rare titles; his recording of Charpentier's La Descente d'Orphée
aux Enfers (with the Boston Early Music Festival Chamber Ensemble) won

a Grammy as the Best Opera Recording in 2014, and Echo Klassik in the same
category. In 1997, he directed performances of Luigi Rossi's L'Orfeo with

Stephen Stubbs at Tanglewood, the Boston Early Music Festival (BEMF),

and the Drottningholm Court Theatre in Sweden. Since 1999, they have
co-directed the performances of Cavalli's Ercole Amante (BEMF and Utrecht Early
Music Festival), Provenzale’s La Stellidaura vendicata (Vadstena Academy in
Sweden), Monteverdi's Orfeo and L'Incoronazione di Poppea, Lully's Thésée,
Conradi's Ariadne, Mattheson's Boris Goudenow, Lully's Psyché, Handel's Acis
and Galatea and Almira, and Steffani's Niobe. Five of their opera recordings
were nominated for a Grammy as the Best Opera Recording: Ariadne in 2005,
Thésée in 2007, Psyché in 2008, La Descente d'Orphée aux Enfers in 2014, and
Niobein 2015. Niobe and both Lully recordings were nominated for awards
of the Gramophone magazine. Niobe also won Diapason d'Or de l'année,

the Echo Klassik Award, and the prestigious Jahrespreis der deutschen
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Being a researcher, Paul O'Dette has worked on the performance and sources
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continuo practices. In addition to a number of scholarly articles, he has
co-authored the John Dowland entry in the New Grove Dictionary of Music
and Musicians.
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Claudio Monteverdi
1567-1643

Libro IV (1603): IL quarto libro de
madrigal a cinque voci

Sfogava con le stelle un infermo d’amore
Si, ch'io vorrei morire

Voi pur da me partite, anima dura

Anima dolorosa

A un giro sol de’ bell’ occhi lucenti

Piagn’ e sospira e quandi caldi raggi

Libro V (1605): Il quinto libro de
madrigal a cinque voci

Cruda Amarilli

O Mirtillo, Mirtill'anima mia
Era l'anima mia

T'amo, mia vita

E cosi, a poco a poco

Les Arts Florissants receives financial support

from the Ministry of Culture and Communication.

The Ensemble has been in residence at the Philharmonie
de Paris since 2015. The Selz Foundation, American
Friends of Les Arts Florissants and Crédit Agricole
Corporate & Investment Bank are Principal Sponsors

Libro VI (1614): IL sesto libro de
madrigal a cinque voci

Lamento d'Arianna
Lasciatemi morire
O Teseo, Teseo mio
Dove, dove ¢ la fede
Ahi, ch’ei non pur risponde

Ohimeé il bel viso

Sestina: Lagrime d’Amante al sepolcro
dell’Amata
Incenerite spoglie, avara tomba
Ditelo, o fiumi e voi ch'udiste
Dara la notte il sol
Ma te raccoglie, o ninfa
O chiome d'or, neve gentil del seno
Dunque amate reliquie

Zefiro torna, €'l bel tempo rimena

55



56

odczas pobytu Claudia
Monteverdiego (1567-1643)
na dworze Vincenza
Gonzagi w Mantui (lata
1590-1613) madrygat stat sie
gatunkiem najbardziej ambitnej
i ekstrawaganckiej muzyki
kameralnej, przeznaczonej dla
wyrafinowanej publicznosci
i obdarzonych wirtuozowskimi
umiejetnosciami spiewakow.
Zaréwno poezja madrygatowa,
jak i jej opracowanie muzyczne
pozostawaty wowczas pod
przemoznym wptywem stylu,
ktoéry okresla sie dzi$ mianem
manieryzmu. Polegat on na
operowaniu silnymi kontrastami
wyrazu i oddawaniu uczu¢ o wielkim
tadunku ekspresji. Muzyka takich
madrygatéw, chcac podazac scidle
za tekstem poetyckim, musiata
wprowadzac bardzo sugestywne
Srodki, nie tylko nagte kontrasty
tempa, metrum, rytmu, rejestru
czy faktury, lecz takze silne, razace

ucho dysonanse i zmiany centrum
tonalnego. Cechy te tatwo dostrzec
w madrygatach Monteverdiego

z ksigg IV-VI powstatych w Mantui.
Kompozytor operuje w nich juz

w petni indywidualnym jezykiem,
charakteryzujacym sie wielkim
szacunkiem dla tekstu poetyckiego
i oryginalnym stylem, ktéry stanowi
synteze bogatej madrygatowej
tradycji i najnowszej awangardy
zwiastujacej nastanie baroku.
Madrygaty mantuanskie przyniosty
Monteverdiemu stawe, byty
wielokrotnie drukowane, a ksiega V
do smierci kompozytora doczekata
sie az 9 wznowien (!). Kazda z tych
publikacji jest dobrze przemyslana
i pieczotowicie wyselekcjonowana
kolekcja zréznicowanych
stylistycznie utworéw. Wiele z nich
przeszto do historii muzyki jako
dzieta wybitne i przetomowe.

Na publikacje pierwszej
mantuanskiej ksiegi madrygatow
Monteverdi czekat az 11 lat,

ksiege IV wydat bowiem dopiero

w roku 1603 —rok po otrzymaniu

od dawna upragnionego tytutu
kapelmistrza ks. Gonzagi. Dwa lata
pozniej drukiem ukazata sie ksiega
V. Ksiege IV kompozytor dedykowat
ferraryjskiej Akademii degli Intrepidi,
ktérej waznym cztonkiem byt
Vincenzo Gonzaga, jemu poswiecit
tez ksiege V. Ksiega VI z 1614 roku
wydana juz zostata bez dedykacji,
dwa lata po $mierci Vincenza, gdy od
roku Monteverdi byt kapelmistrzem
Bazyliki sw. Marka w Wenecji.

Madrygaty zamieszczone w ksiegach
IViV powstaty w latach 1592-1605.
W muzyce byt to czas wielkich
przemian. W roku 1594 zmarto dwéch
wielkich kompozytoréw renesansu

— Giovanni Pierluigi da Palestrina

i Orlando di Lasso, co wedle wielu
historykow okreslito koniec tej epoki
muzycznej. Poczawszy od lat 90. miaty
miejsce we Florencji wystawienia
pierwszych oper, dziet catkowicie

zrywajacych z polifoniczng tradycja
renesansu, wprowadzajacych prymat
Spiewu solowego z akompaniamentem
instrumentu basowego (tzw. basso
continuo) i wyznaczajacych poczatek
baroku. Madrygaty florenckich
kompozytoréw (np. Jacopo Periego
czy Giulia Cacciniego) ukazuja sie

juz w tym czasie jako utwory solowe

z basso continuo (tzw. monodia
akompaniowana). Monteverdi dtugo
starat sie utrzymac renesansowq
posta¢ madrygatu jako gatunku
czysto wokalnej muzyki polifonicznej,
pieciogtosowej. Stopniowo
wprowadzat nowe, awangardowe
techniki, nie rezygnujac przy tym

z bogatej spuscizny swoich wielkich
poprzednikéw. Ten proces powolnego
odchodzenia od estetyki renesansowej
w kierunku barokowej dobrze ilustrujq
jego madrygaty mantuanskie. Utwory
z ksigg IV 1V wliczajg sie jeszcze

do jego okresu renesansowego,

te zksiegi VIuwazane s3juz za
barokowe.



Ksiega IV zawiera 19 stosunkowo
krétkich utwordw. Madrygat

Sfogava con le stelle oparty jest

na poezji Ottavia Rinucciniego,
autora librett pierwszych oper.

Mimo klasycznej, czysto wokalnej
pieciogtosowej obsady jest

dzietem nowatorskim, gdyz juz

od pierwszych taktéw Monteverdi
wprowadza niespotykane dotychczas
w madrygatach tzw. falso bordone,
czyli (w tamtym momencie w muzyce
wtoskiej) chéralng recytacje dtugich
fragmentow tekstu na jednym,
nierytmizowanym akordzie. Wtasciwa
interpretacje rytmu i metrum dyktuje
tu jedynie prozodia tekstu. Zabieg
ten jest odpowiedzig kompozytora
na recytatyw — rewolucyjny
wynalazek z terenu nowo
powstatego dramatu muzycznego.

Si, ch’io vorrei morire do erotyku
Maurizia Mora to bardzo dostowny
opis aktu mitosnego dokonany
bogatymi Srodkami muzycznymi.

Typowa dla manieryzmu przesada

i emfaza muzycznej ilustracji tekstu
zdaje sie tu graniczy¢ z poczuciem
dobrego smaku.

Serie trzech madrygatéw do
poematéw Guariniego — Voi pur da
me partite, Anima dolorosai A un
giro sol de’ bell’ occhitaczy dbatos¢
o wtasciwg deklamacje tekstu,
liczne powtérzenia kluczowych stow
i podkreslanie dysonansami wyrazen
0 negatywnej konotacji. W ostatnim
utworze tej grupy wyroéznia sie
wirtuozowskie prowadzenie gtosow
i bardzo dostowne oddawanie sensu
stow (tzw. madrygalizmy).

Do najstarszych utworéw

ksiegi IV nalezy zamykajacy

te publikacje Piagn’ e sospira.
Oparty na Jerozolimie wyzwolonej
Tassa, zaczyna sie imitacja
chromatycznego motywu

w dawnym, nieco motetowym
stylu, zestawiajgcym réwnoczesnie

rozne frazy tematyczne, przez co
powstaje efekt wielotekstowosci.
Réwniez zagmatwana strona
tonalna tego madrygatu zdaje

sie ilustrowac rozterki sercowe
Erminii, beznadziejnie zakochanej
w Tankredzie.

Zawierajgca 14 utwordw ksiega V
jest zbiorem przetomowym

w historii muzyki ze wzgledu na
obecnos¢ przedmowy, zatytutowanej
Do uwaznych czytelnikéw, w ktérej
Monteverdi uzyt po raz pierwszy
terminu seconda pratica (druga
praktyka) do nazwania nowego
sposobu komponowania, w ktérym
stare, renesansowe zasady

(prima pratica) moga by¢ tamane

w imie muzycznej interpretacji
tekstu. Précz tego dla ostatnich
sze$ciu madrygatoéw kompozytor
zamiescit tu partie basso continuo.
Skomponowane jeszcze przed 1600
rokiem dwa madrygaty otwierajace
kolekcje — Cruda Amarillii O Mirtillo,

Mirtill’anima mia — Monteverdi
wykonat w Ferrarze, zanim
zdecydowat sie je opublikowad. Staty
sie one przedmiotem ostrej krytyki
bolonskiego teoretyka Giovanniego
Marii Artusiego, ktory w swej pracy
L’Artusi overo imperfetioni della
moderna musica (1600) przedstawit
je jako wyraz dyletanctwa i ztego
warsztatu kontrapunktycznego.
Cytujac odpowiednie fragmenty,
gdzie Monteverdi wprowadza

serie nieprzygotowanych

i nierozwigzanych dysonanséw,
pominat jednak towarzyszacy

im tekst stowny, w petni
usprawiedliwiajacy tak drastyczne
srodki muzycznej interpretacji stowa.
W swej przedmowie Monteverdi,
bronigc wspétczesnych metod
komponowania, zapowiedziat
publikacje pracy (nigdy niewydanej)
pod tytutem Seconda pratica overo
perfetione della moderna musica.
Demonstracyjnie umiescit tez
krytykowane utwory na poczatku
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zbioru. S3 to lamenty kochankéw
pochodzace z Il pastor fido
Guariniego, tworzace rodzaj mini
sceny dramatycznej. Précz ostrych,
odwaznie traktowanych dysonanséw
Monteverdi stosuje tu czeste zmiany
obsady, skoki o zakazane interwaty

i zmiany tonalne.

Czysto wokalny Era l'anima mia,

a takze T'amo, mia vita oraz

E cosi, a poco a poco z partia
basso continuo — wszystkie

z ksiegi V i wszystkie do tekstow
Guariniego — s3 przyktadami
mistrzowskiego postugiwania sie
technika koncertujaca - kolejnym
z wynalazkéw nowej epoki (baroku).
Monteverdi stosuje ja poprzez
ciagte dzielenie pieciogtosowej
obsady na rézne grupy gtoséw

i przeciwstawianie ich sobie

na zasadzie kontrastowania

(m.in. rejestréw), a takze przez
operowanie krotkimi, wewnetrznie
skontrastowanymi motywami.

Technika ta znakomicie odpowiadata
tekstom mitosnych dialogow
Guariniego.

W VI ksiedze madrygatow
Monteverdi po raz ostatni prébuje
wlac¢ nowego ducha w tradycyijny,
wielogtosowy madrygat a cappella.
Publikacja ta ztozona jest z zaledwie
10 utwordw, ale znacznie dtuzszych
niz te z poprzednich ksigg. Utozenie
madrygatéw jest symetryczne, kazda
z dwdch czedci zbioru zaczyna sie
wieloczesciowym lamentem, po
czym pojawia sie madrygat oparty
na sonecie Petrarki (Zefiro torna;
Ohimeé il bel viso) i kilka utwordéw

w stylu koncertujacym. To dobry
przyktad scierania sie w jednym
zbiorze cech renesansowych (oba
lamenty i sonety) z barokowymi

(6 madrygatéw z adnotacia
concertato). Do kazdego madrygatu
dotaczona jest partia basso continuo,
choc tylko te concertato wymagaja
jej bezwzglednie.

Otwierajace ksiege czteroczesciowe
Lamento d’Arianna (Lasciatemi
morire) do tekstu Rinucciniego
pierwotnie skomponowane byto
jako centralna czes¢ zaginionej

dzié opery L'Arianna, wystawionej
na dworze w Mantui w 1608 roku.
Monodyczna wersja lamentu stata
sie niedoscignionym wzorem tego
gatunku, nasladowanym przez wiely,
nie tylko wtoskich kompozytoréw.
Krazyta w rekopisach po catej

Italii, az kompozytor zdecydowat
sie wydac j3 osobno. Do wersji tej
wrocit jeszcze pod koniec zycia,
zmieniajac pierwotny tekst na
religijne Pianto della Madonna.
Tradycyjne, pieciogtosowe
opracowanie tego lamentu

z poczatku VI ksiegi madrygatow nie
tylko znakomicie oddaje zmienne
stany emocjonalne Ariadny po
zdradliwym porzuceniu przez
Tezeusza, ale znacznie wzbogaca
harmonicznie monodyczny
pierwowzor.

Szes¢ zwrotek (Sestina)
mantuanskiego poety Scipione
Agnellego ztozyto sie na drugi
obszerny lament, réwniez utrzymany
w tradycyjnym, polifonicznym stylu
— Lagrime d‘amante al sepolcro
dell’'amata. Pozornie tekst ten
ukazywat lament pasterza Glaukosa
nad grobem ukochanej Koriny,

w istocie pod tymi postaciami
ukryty byt ksigze Vincenzo Gonzaga
i osiemnastoletnia, przedwczesnie
zmarta, Spiewaczka Caterina
Martinelli (La Romanina), ktéra miata
wykonac tytutowa role Ariadny

w operze Monteverdiego. Sam
kompozytor optakiwat w tym utworze
nie tylko swojg wychowanice, ale
rowniez zmarta wéwczas zone.

Piotr Wilk



uring Claudio Monteverdi's
sojourn at the court of
Vincenzo Gonzaga in
Mantua in 1590-1613, the
madrigal became the most ambitious
and extravagant genre of chamber
music, intended for refined audiences
and truly gifted virtuoso singers.
Both the madrigal poetry and its
musical setting were then still under
the dominant influence of a style
which is now termed ‘mannerism'.
It consisted in employing strong
expressive contrasts and rendering
feelings charged with a high potential
for expression. To closely follow
the poetic text the music required
the introduction of a wide range
of extremely suggestive measures,
which comprised sudden contrasts
and changes of the tempo, metre,
rhythm, register and texture
treatment, but also extended to
strong, ear-grating dissonances
and changes of the tonal centre.
Such features are readily seen

in Monteverdi's madrigals from

the Fourth, Fifth, and Sixth Books
composed in Mantua. In these
works, the composer already uses

a fully distinctive language of artistic
utterance characterised by a great
respect for the poetic text and by an
original style, which is a synthesis of
the rich madrigal tradition and the
latest, avant-garde ideas proclaiming
the approach of the Baroque.
Monteverdi's Mantuan madrigals
brought him fame, the books were
published multiple times, including
as many as nine re-editions of the
Fifth Book in his lifetime. Each of
these publications was a thoroughly
considered and carefully selected
collection of stylistically diverse
compositions. Many of the printed
pieces were engraved in the history
of music as outstanding or ground-
breaking worlks.

Monteverdi had to wait eleven long
years to see his first Mantuan book of

madrigals appear in print, as the Fourth
Book was only issued in 1603, a year
after he had been granted the much
longed-for title of Duke Gonzaga's
Maestro di Capella. Two years later the
Fifth Book was published, dedicated
to Vincenzo Gonzaga; the Fourth Book
had been inscribed to the Academia
degli Intrepidiin Ferrara, of which his
princely patron was a key member.
The Sixth Book of 1614 was published
without a dedication, as it appeared
two years after the Duke’s death,
when Monteverdi himself had been
conductor of St. Mark's Basilica in
Venice for a year.

The madrigals of the Fourth Book
and Fifth Book were written in 1592-
1605. In music, it was a period of
great change. The year 1594 saw the
passing of the two great composers
of the Renaissance period, namely,
Giovanni Pierluigi da Palestrina and
Orlando di Lasso, thus marking, in
the opinion of many scholars, the

end of that epoch in the history of
music. From the 1590's onward,

the first operas were being staged

in Florence, works that definitely
broke with the polyphonic traditions
of the Renaissance and introduced
the primacy of solo singing with the
accompaniment of a bass instrument
- the so-called basso continuo -

and proclaimed the beginning of

the Baroque period. Madrigals by
Florentine composers — for instance,
Jacopo Peri or Giulio Caccini —were
already printed at that time as solo
compositions with basso continuo
(the so-called ‘accompanied
monody’). For a long time Monteverdi
strove to maintain the Renaissance
form of the madrigal as a genre of
purely vocal polyphonic - five-voice
—music. He gradually introduced new,
avant-garde techniques, careful not
to renounce the rich legacy of his
great predecessors. This slow process
of departing from the Renaissance
aesthetics and moving towards that
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of the Baroque is aptly reflected in
his Mantuan madrigals. The pieces
from the Fourth Book and Fifth Book
still rank among the works of the
Renaissance, while those of the Sixth
Book are already considered Baroque
compositions.

The Fourth Book features nineteen
relatively short compositions. The
Sfogava con le stelle madrigal is
based upon the poetry of Ottavio
Rinuccini, the author of librettos to
the first operas. In spite of its classic,
purely vocal, five-part line-up, it is
an innovative work, as Monteverdi,
from the very first staves, introduces
a technique hitherto unheard-of

in the domain of the madrigal,
namely, the so-called falso bordone,
that is, choral declamation of long
fragments of the text over one,
non-rhythmic chord. The correct
interpretation of the rhythm and
metre is here dictated only by

the prosody of the text itself. This
measure is the composer’s response

to the recitative — the revolutionary
invention from the area of the
freshly-coined musical drama.

The erotic Si, ch'io vorrei morrire by
Maurizio Moro contains a fairly literal
description of the sexual act written
with the use of a rich repertoire of
musical techniques. Yet the musical
illustration of the text, with its typical
mannerist exaggeration and bombast,
here seems to fringe upon the
standards of good taste.

The series of three madrigals to
poems by Guarini - Voi pur da me
partite, Anima dolorosa, and A un
girosol de’ begli occhi’is characterised
by solicitude for the proper
declamation of the text, numerous
repetitions of certain crucial words,
and the highlighting — by means of
dissonances — of expressions with
negative connotations. The last

work in that series stands out for its
virtuoso leading voice and very literal
rendering of the meaning of the
words (the so-called madrigalisms).
Among the earliest compositions

included in the Fourth Book is its

last piece, namely, the Piagn’e

sospira madrigal. Based upon Tasso's
Jerusalem Delivered, the work begins
with an imitation of a chromatic motif
in the old style, slightly reminiscent
of the motet, which juxtaposes
different thematic phrases at the
same time, thus giving the impression
of multitextuality. Also the complex
dynamic range of the composition
seems to reflect the amorous
perplexities of Erminia, hopelessly in
love with Tancred.

The Fifth Book, consisting of fourteen
compositions, was a ground-breaking
collection in the history of music
owing to the preface in which
Monteverdi, for the first time, used
the term Seconda pratica (‘second
practice’) in reference to a new
method of composing which allowed
him to break the old Renaissance
rules — Prima pratica— for the sake of
the musical interpretation of the text.
Besides, the Fifth Book is a landmark,

because the composer published

a basso continuo part for the last

six madrigals. The first two opening
compositions, already written before
the year 1600, in turn Cruda Amarilli
and O Mitillo, Mirtill’ anima mia, had
been performed by Monteverdi in
Ferrara before he decided to publish
them at all. Indeed, they received
sharp criticism from the Bolognese
theorist of music Giovanni Maria
Artusi, who in his treatise L'Artusi
overo imperfetioni della moderna
musica (1600) described them as
expressions of dilettantism and
limited contrapuntal skills. Yet,
quoting suitable passages where
Monteverdi introduced a series

of unprepared and unresolved
dissonances, Artusiignored the
underlying text, which fully justified
the use of such drastic measures

in the musical interpretation of

the lyrics. Defending the current
methods of composing, in his
preface addressed To the Attentive
Readers Monteverdi announced the



publication of a treatise entitled
Seconda pratica overo perfetione

della moderna musica which,
however, never saw print. Besides,

he ostentatiously put the severely
criticised pieces at the very beginning
of his collection of printed madrigals.
They are the laments of lovers from

Il pastor fido by Guarini that together
form a kind of short dramatic scene.
Apart from the sharp and boldly
treated dissonances, Monteverdi here
employs frequent line-up changes,
prohibited interval leaps, and tonal
changes.

The purely vocal Era l‘anima mia,
as well as T'amo mia vitaand E
cosi a poco a poco with a part for
basso continuo, all to the poems of
Guarini, are examples of masterly
use of the concertato technique,
another invention of that new
period in the history of music —
the Baroque — which consists of
incessant contrasting of the line-up,
separating the less vocal passages

within the initial five-voice,
contrasting the different vocal and
register groups, and using short,
internally contrasting motifs. This
technique is perfectly suited to the
texts of Guarini's amorous dialogues
from the Fifth Book.

In the Fourth Book of madrigals,
Monteverdi for the last time tries

to infuse a new spirit into the
traditional polyphonic a capella
madrigal. This publication consists of
just ten compositions, but they are
much longer than the works printed
in the previous Books. They are
symmetrically arranged, with each of
the two parts of the collection starting
with a multi-part lament followed by
a madrigal based upon a sonnet by
Petrarch (Zefiro tornain part one, and
Ohime il bel viso in part two, to be
precise), and several compositions

in the concertato style. The book is

a good example of a clash — within
one musical collection — between
Renaissance features (both the
laments and sonnets) and Baroque

ones (the other six madrigals
annotated ‘concertato’). A basso
continuo part is actually added to
each of the madrigals, although it is
strictly necessary only in the case of
those bearing this annotation.

The opening composition of the
Fourth Book —the four-part Lamento
d'Arianna (Lasciatemi morire), to

a text by Rinuccini, was at first
composed as a central part of the
now lost opera entitled L’Arianna,
staged at the Mantuan court in 1608.
The monodic version of the lament
became the unequalled model of
this genre, imitated by many not only
Italian, but also foreign composers. It
circulated in manuscripts throughout
Italy until the composer resolved to
publish it separately. He returned

to this version towards the end of
his life, substituting the original
lyrics with the religious Pianto della
Madonna. The traditional, five-voice
interpretation of this lament found
at the beginning of the Sixth Book

of madrigals not only perfectly
renders Ariadne's shifting emotional
conditions after she is treacherously
abandoned by Theseus, but also
substantially enriches the monodic
original in terms of harmonies.

Six stanzas (Sestina) by the Mantuan
poet Scipione Agnelli make up the
second lengthy lament, also composed
in the traditional polyphonic style and
entitled Lagrime d’Amante al sepolcro
dell’Amata. Ostensibly, the text was a
lament of the shepherd Glaukos by
the tomb of his beloved Corina, but in
fact these characters were meant to
represent the Duke Vincenzo Gonzaga
and the eighteen-year-old singer
Caterina Martinelli (‘"La Romanina’),
who was to have performed the title
part of Ariadne in the aforementioned
opera by Monteverdi but died
prematurely. In this composition
the composer himself mourned, not
only his talented alumna, but also
his late wife.

Piotr Wilk
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Zespot, ktorego nazwa wywodzi sie z tytutu krétkiej

opery Marca-Antoine’a Charpentiera, zatozony zostat

w 1979 przez francusko-amerykanskiego klawesyniste

i dyrygenta Williama Christie dla wykonywania muzyki
barokowej na instrumentach z epoki. Ansambl odegrat
pionierska role w rozbudzeniu zainteresowania repertuarem
francuskiego baroku, ktéry przez lata pozostawat nieznany
i zaniedbywany. W ciggu ostatnich blisko 40 lat wydobyto
i przywrécono publicznosci niezliczone skarby ze zbioréw
Bibliotheque nationale de France, zwtaszcza z XVII-
wiecznego repertuaru francuskiego oraz europejskiej
muzyki z XVII i XVIII stulecia.

KKazdego roku Les Arts Florissants prezentujg szereg dziet
koncertowych i operowych w Théatre de Caen, ktory jest
miejscem ich rezydencji, w paryskiej Salle Pleyel, Cité de

la Musique, Opéra Comique, Théatre des Champs-Elysées,
Chateau de Versailles, jak rowniez na licznych festiwalach
(m.in. Septembre Musical de l'Orne, Beaune, Ambronay, Aix-
en-Provence). Zespot jest tez aktywnym ambasadorem kultury
francuskiej za granicg, wystepujac regularnie w Nowym Jorku,
Londynie, Edynburgu, Brukseli, Wiedniu, Salzburgu, Madrycie,
Barcelonie, Moskwie i w innych miejscach.

Poczawszy od produkgji Atysa Lully’ego w 1987 w Opéra Comique
w Paryzu, najwieksze swe sukcesy ansambl swieci na gruncie
opery. Znaczace spektakle to przede wszystkim dzieta Rameau
(Les Indes galantes, Hippolyte et Aricie, Les Boréades, Les Paladins),
Lully'ego i Charpentiera (Médée, David et Jonathas, Les Arts
Florissants, Armide), Handla (Orlando, Acis and Galatea, Semele,
Alcina, Serse, Hercules, L'Allegro, il Penseroso ed il Moderato),
Purcella (King Arthur, Dido and Aeneas, The Fairy Queen), Mozarta
(Czarodziejski flet, Uprowadzenie z seraju), Monteverdiego
(wszystkie trzy opery), a takze kompozytoréw mniej znanych, jak
Landi (/L Sant’Alessio), Cesti (Il Tito) czy Hérold (Zampa). Spektakle
te tworzone byty przez wybitnych twoércow sceny, zespét

jednak odnosi sukcesy prezentujgc opery réwniez w wersjach
koncertowych oraz wykonujac muzyke oratoryjna.

63

Grupa nagrata blisko 100 ptyt, dla takich wytwérni jak Harmonia
Mundi, Warner Classics/Erato i Virgin Classics. Obfity jest
rowniez jej katalog DVD, ostatnio poszerzony o La Didone
Cavallego (Opus Arte), David et Jonathas (Bel Air Classiques)
oraz Rameau, Maitre a Danser (Apha). W 2013 zespét uruchomit
wtasne wydawnictwo, Les Editions Arts Florissants, w ktérym
ukazat sie Belshazzari Le Jardin de Monsieur Rameau, madrygaty
Monteverdiego oraz Music for Queen Caroline Handla.
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LES ARTS FLORISSANTS

The ensemble, named after a short opera by Marc-Antoine
Charpentier, was founded in 1979 by the Franco-American
harpsichordist and conductor William Christie with the aim

of performing Baroque music on period instruments. Les Arts
Florissants have played a pioneering role in the revival of a French
Baroque repertoire that was long unknown and neglected. For
nearly 40 years, the ensemble has rediscovered and restored to
audiences countless treasures in the collections of the Bibliotheque
Nationale de France, in particular the 17"-century French repertoire
and European music of the 17" and 18™ centuries.

Each season, Les Arts Florissants give concerts and opera
performances at the Théatre de Caen, where they are artists

in residence, in the Salle Pleyel, Cité de la Musique, Opéra
Comique, Théatre des Champs-Elysées, Chateau de Versailles

in Paris, as well as at numerous festivals (including Septembre
Musical de l'Orne, Beaune, Ambronay, Aix-en-Provence). Les Arts
Florissants are an active ambassador for French culture abroad,
being regularly invited to New York, London, Edinburgh, Brussels,
Vienna, Salzburg, Madrid, Barcelona, Moscow, and elsewhere.

Since the 1987 production of Lully’s Atys at the Opéra Comique
in Paris, it has been on the opera stage that Les Arts Florissants

have enjoyed their greatest successes. Notable productions
include works by Rameau (Les Indes Galantes, Hippolyte et
Aricie, Les Boréades, Les Paladins), Lully and Charpentier (Médée,
David et Jonathas, Les Arts Florissants, Armide), Handel (Orlando,
Acis and Galatea, Semele, Alcina, Serse, Hercules, L’Allegro, il
Penseroso ed il Moderato), Purcell (King Arthur, Dido and Aeneas,
The Fairy Queen), Mozart (Die Zauberfléte, Die Entfiihrung aus
dem Serail), Monteverdi (his opera trilogy), but also composers
who are less frequently played, such as Landi (Il Sant’Alessio),
Cesti (/L Tito), and Hérold (Zampa). The above productions

were created by some of the greatest stage directors, but Les
Arts Florissants is also acclaimed for concert performances of
operas and oratorios.

The Ensemble has produced nearly 100 recordings on such
labels as Harmonia Mundi, Warner Classics/Erato, and Virgin
Classics. They have recently expanded their rich DVD catalogue
with La Didone by Cavalli (Opus Arte), David et Jonathas (Bel
Air Classiques), and Rameau, Maitre a Danser (Alpha). In 2013,
Les Arts Florissants launched their own recording label, Les
Editions Arts Florissants, releasing Belshazzar and Le Jardin de
Monsieur Rameau, Monteverdi's madrigals and Music for Queen
Caroline by Handel.
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8 grudnia / December

Czwartek / Thursday

godz. 20:00 / 8:00 p.m.

Kosciot sw. Jakuba / St. James' Church

=NSEMBLE
GILLES
3INCHOIS




LE MANUSCRIT DU PUY

Dominique Vellard
tenor, kierownictwo artystyczne |
tenor, artistic direction

ENSEMBLE GILLES BINCHOIS

Vincent Liévre-Picard
tenor | tenor

Francois Roche

tenor | tenor

Cyprien Sadek
baryton | baritone
Emmanuel Vistorky
baryton | baritone
Joel Frederiksen

bas | bass

Office de Vépres

O nazarene
Salve festa dies
Annus novus

O admirabile commercium /
Dixit Dominus

Verbum caro

Stirps lesse

Veni Redemptor

Magnum hereditatis /
Magnificat

Deus qui nobis
Benedicamus corde Domino
Verbum quod erat
Benedicamus Domino

Exultantes

Office de Matines

Domine labia mea aperies /
Deus in adiutorium

Christus natus est nobis /
Venite exsultemus

Revirescit
Eya rector
Alma mater
Adam pomo

Dominus dixit ad me / Quare
fremuerunt

In hoc anni

Alto consilio

Ecce agnus

Hac in die

Ibo mihi

Nunc dimittis / Mater Dei

Eya musa propera
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ato kto zdaje sobie
sprawe, ze Swietujac
Wraz z pierwszym
dniem stycznia
nadejécie Nowego Roku,
celebruje date wyznaczong przez
Swieto Obrzezania Panskiego.
Sredniowieczna chronologia
liczyta lata wedtug réznego stylu:
ab Incarnatione - od boskiego
wcielenia okreslonego wiosenng
data Swieta Zwiastowania,
czy a Nativitate— od Bozego
Narodzenia. Przewazyt jednak
stilus a Circumcisione i rachube lat
zaczeto prowadzi¢ od pierwszego
stycznia. Circumcisio Domini to
Swieto o znaczeniu szczegdlnym
— oktawa Bozego Narodzenis,
3 jednoczes$nie dziehn wyznaczony
wyktadnig Prawa Mojzeszowego
i stowami starotestamentalnego
przymierza Boga z Abrahamem:
.Z pokolenia w pokolenie kazde

wasze dziecko ptci meskiej, gdy
bedzie miato osiem dni, ma by¢
obrzezane [...]" (Ksiega Rodzaju
17, 12). O spetnieniu tego
obowigzku w Nowym Testamencie
moéwi Ewangelia wg Sw. tukasza
(2, 21):,,Gdy nadszedt dzien
6smy i nalezato obrzezac¢ Dziecie,
nadano Mu imie Jezus, ktérym Je
nazwat aniot, zanim sie poczeto

w tonie Matki”. Dla egzegetow
fragment ten byt istotny nie tylko
ze wzgledu na nadanie imienia
Dziecigtku i wypetnienie nakazéw
Prawa, byt to rowniez pierwszy
moment, w ktérym Jezus doznat
boélu i przelat krew — tym samym
Obrzezanie Panskie interpretowano
jako zapowiedz przysztej Meki

i Odkupienia.

Sredniowiecze nie znosito
interpretacyjnej prozni. Skoro miat
miejsce rytuat obrzezania, to gdzie$

na Swiecie musi istnie¢ czastka
ciata Boga. Czgstka, dodajmy,
ktérej istnienie potwierdzaja
stowa kanonicznej Ewangelii, nie
s3 to zatem watpliwe mleczne
zeby, wtosy, kosmyki brody i inne
apokryficzne relikwie. Benedyktyn
Antoine Augustin Calmet, przez
swg uczonos¢ podziwiany nawet
przez Woltera, w wydanym w 1730
roku trzecim tomie Dictionnaire
historique, critique, chronologique,
géographique et littéral de la Bible
pod hastem ,napletek” (prepuce)
pisze:

Skéra, ktéra pokrywa chwost
meskich naturaliow i ktérg obcina
sie podczas obrzezania dziecka
[...]. Wiele kosciotéw przechwala
sie, jakoby posiadato Swiety
Napletek naszego Pana, ktory
zostat mu odjety przy obrzezaniu.
Na przyktad koscidt katedralny

w Puy en Velay, kolegiata

w Antwerpii w Niderlandach, i ta
Naszej Pani od Gotebicy w diecezji
szartryjskiej, opactwo Swietego
Korneliusza w Compiégne,
koscidt swietojariski na Lateranie
w Rzymie. Nie sposéb zebrac
wszystkie swiadectwa, jak i nie da
sie z pewnosciq powiedziec, ktory
z nich jest prawdziwy, albowiem
nie mozemy mie¢ pewnosci, ze
Swiety Napletek zachowat sie do
naszych czasow.

Pewnosci co do istnienia

i autentycznosci tej niezwyktej
relikwii nadal nie mamy, ale od
razu mozna zauwazyc, ze w gronie
znakomitych sanktuariéw, na
pierwszym miejscu, wymieniona
zostaje katedra w Le Puy en Velay.
Ozdobiona piaskowcem

i czerwong wulkaniczng skata
katedra w Le Puy-en-Velay jest



jedna z najwazniejszych swiatyn
potudniowej Francji. Byta celem
pielgrzymek juz za Karolingdw,

z niej tez wyruszali pielgrzymi
zdazajacy do Santiago de
Compostela i krzyzowcy udajacy
sie do Ziemi Swietej. Powstata
jeszcze w czasach merowinskich,
ale Swietnos$¢ zyskata w XI

i XIl wieku i mimo trwajacej

do XVI wieku przebudowy

oraz spladrowania w czasach
Rewolucji wciaz stynie ze swej
romanskiej bryty. Podobnie
liturgia na sprawowane tam Swigto
Obrzezania Panskiego, ktora
zachowata sie w rekopisie z XVI
wieku, tkwi mocno w obrzedach ze
stulecia jedenastego.

Rekopis z Le Puy zawiera

cate, trwajace ponad dobe
nabozenstwo, ktére rozpoczyna
sie nieszporami ostatniego dnia

grudnia, a konczy kompleta w dzien
Swieta Obrzezania. Gdy w wielu
innych miejscach obchodzono
woéwczas ,Swieto gtupcow”, kler

z katedry w Le Puy odprawiat
endemiczne celebracje skupione
wokét okadzanego sacrosanctum
Praeputium — najswietszej relikwii
Jezusowego ciata. Tekst rekopisu,
okreslanego mianem Prosolarium
(od prosa - t3 nazwa okreslano
wtaczone do liturgii piesni), jest
wyjatkowy nie tylko ze wzgledu na
ztozonos¢ liturgii, czas jej trwania

i zréznicowanie formalne utworéw.
Zawiera on takze catkiem precyzyjne
wskazéwki wykonawcze. Dotycza
one chocby stylu wokalnego

(w owych notkach czytamy, by

przy kaplicy Ukrzyzowania Spiewac
.super vocem id est alta voce”),

a takze wykonawcow — Benedicamus
ma spiewac ,duo clericuli”. Owi
.Kkleryczkowie" majg rowniez zwawo

tancowac (,clericuli tripudiant
firmiter”), $piewajac jakze stosowna
fraze ,hoc in hoc, hoc in hoc, hoc

in hoc, in a[n]no"”. Oznaczone

jest przeznaczenie i okolicznosci
wykonywania utworéw — wiadomo,
ze conductus Nostri festi gaudium
ma zostac odspiewany w drodze na
wieczerze do refektarza. Wiemy tez,
co nalezy odspiewac i odczytac przy
positku. Cata ceremonia ma zreszta
dosyc radosny charakter: poza taricem
pojawiajg sie mocno rytmizowane
poetyckie frazy, powtorzenia i okrzyki
(samo ,.eya!” przewija sie przez tekst
kilkanascie razy).

Zachowana XVI-wieczna wersja
Prosolarium jest nie tylko kopia
wczesniejszego rekopisu, ale
rowniez twoérczym przeksztatceniem
czcigodnego materiatu sprzed
wiekéw. Nie dos¢, ze kanoniczne
teksty poszerzono tropami

interpolujacymi czesci liturgiczne,
to do niektérych fragmentéw
dodano dodatkowe gtosy
utrzymane juz w nowozytnym,
cho¢ zdecydowanie lokalnym
stylu. Momentami daje sie tez
zauwazy¢ wczesniejsza polifonie,
by¢ moze bedaca wczedniejsza
ingerencja w pierwotny

materiat. Liturgie odprawiali
specjalnie optacani duchowni

z Le Puy, zwani w miejscowym
dialekcie okcytanskiego Bozolari
(od tacinskiego Prosolari, co
oczywiscie bierze etymologie od
Prosolarium) i to wtasnie z ich
Srodowiskiem, a nie z dziatalnoscia
profesjonalnych kompozytoréw,
taczy sie polifoniczne wzbogacenie
liturgii.

Zaprezentowanie wykonania
kompletnego materiatu z rekopisu
z katedry w Le Puy-en-Velay
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wykracza znacznie poza forme
koncertu — liturgia trwa w koricu
okoto 24 godzin. Wybrane czesci:
pierwsze nieszpory i matutinum,
otwiera antyfona O nazarene,

w ktoérej juz mozna zaobserwowac
czterogtosowg szesnastowieczna
ingerencje. Z kolei niedaleka
prosa Annus novus in gaudio

w refrenach zostata przeksztatcona
w przyjemny, niezobowigzujacy
dwugtos. Czasami dodatkowe
gtosy zostajg dopisane tylko
fragmentom $piewow, co spotkato
choc¢by nieszporny hymn Veni
Redemptor gencium. Przy catym
bogactwie prostych zabiegdéw
wokot tekstu i melodii: interpolacji
i wzbogacania o kolejne gtosy,
liturgia z Le Puy-en-Velay
zachowuje sp6jnos¢, a rekopis
postuguje sie klarownymi
wskazéwkami dla wykonawcow.

Tradycja celebracji Obrzezania
Panskiego w katedrze w Le Puy en
Velay trwata przez wiele wiekoéw. Na
podstawie dostepnych Zrédet trudno
okresli¢, kiedy doktadnie zanikta

i co stato sie z bezcenna relikwia.
By¢ moze, podobnie jak duza czes¢
katedralnego wyposazenia z czarng
sedes sapientiae — darem od kréla
Ludwika Swietego — na czele, Swiety
Napletek padt pod koniec XVIII wieku
ofiarg rewolucyjnego barbarzynstwa.
Wiemy jednak, ze Prosolarium jest
Swiadectwem trwania kultu, ktérego
wykrystalizowana forma wciaz
ewoluowata w warstwie muzycznej,
a obecnie powraca w swojej
szesnastowiecznej odstonie.

tukasz Kozak



ew people realise that when
they celebrate the coming
of the New Year on the 1%
of January, they actually
keep a date determined by the
feast of the Divine Circumcision.
Mediaeval chronology would
count the passing years according
to varying styles, for instance, ab
Incarnatione — from the Divine
Incarnation marked by the spring
celebrations of the Annunciation
to the Blessed Virgin Mary, or ab
Nativitate— from Christmas. Yet
the stilus a Circumcisione finally
prevailed and years began to be
counted from the 1°t of January.
The Circumcisio Dominiis a very
special holiday as the octave of
Christmas and also a day appointed
by the interpretation of the Law
of Moses and by the words of the
Old Testament covenant between
God and Abraham: *And he that is

eight days old shall be circumcised
among you, every man child in your
generations’ (Gen. 17:12). In the New
Testament, St. Luke's Gospel makes
it clear that this obligation was also
fulfilled in the case of Christ: *‘And
when eight days were accomplished
for the circumcising of the child, his
name was called Jesus, which was so
named of the angel before he was
conceived in the womb' (L. 2:21).

For exegetes, this passage was very
important not only because of the
fact that the Child was given a name
and the Law was executed: it was the
first time that Jesus experienced pain
and shed His blood, therefore the
Circumcisio Domini was interpreted
as an augury of His future Passion
and Redemption.

The Middle Ages could not bear
an interpretational void. If the
circumcision ritual actually took

place, then the precious particle

of the Divine Flesh must still
survive somewhere in the world;

a particle, it should be noted,
whose existence is confirmed by
the words of a canonical Gospel,
and not any dubious milk-teeth,
hairs, beard strands, or other
apocryphal relics. Antoine Augustin
Calmet, a Benedictine admired
even by Voltaire himself for his
erudition, in the third volume of
his Dictionnaire historique, critique,
chronologique, géographique et
littéral de la Bible (Historical and
Critical Dictionary of the Bible),
published in 1730, under the entry
‘prepuce’ writes as follows:

The skin covering the tassel of
man’s nature, which is cut off
during the child's circumcision [...].
Numerous churches brag about
having the Holy Prepuce of Our

Lord, which was taken off Him

at the Divine Circumcision; for
instance, the cathedral church

in Le Puy-en-Velay, the Antwerp
collegiate church in the
Netherlands, or that of Our Lady of
the Dove in the Chartres Diocese, as
well as the Abbey of St. Cornelius

in Compiégne, and the St. John
Lateran in Rome. It is not possible,
though, to collect all the necessary
evidence, or ascertain with any
authority, which of these relics is
authentic, since we cannot even be
sure that the Holy Prepuce has been
preserved until our time.

Today, we still cannot be sure as
regards the very existence and
authenticity of this unusual relic; but
what can be easily noted is the fact
that, in the company of the splendid
sanctuaries, the cathedral in Le Puy-
en-Velay was listed in first place.
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The cathedral in Le Puy-en-Velay,
ornamented with sandstone and
red-coloured volcanic rock, is one
of the most important temples in
southern France. It was already

a destination of pilgrimages under
the Carlovingians, and, at the
same time, a point of departure
for pilgrims heading for Santiago
de Compostela and for crusaders
proceeding to the Holy Land.

It was built in the Merovingian
period, but it reached the height
of its splendour in the 11* and
12" centuries and, in spite of the
major reconstruction that dragged
on until the 16" century, and of
being plundered at the time of the
French Revolution, it has retained
its Romanesque body. Similarly,
the local liturgy for the feast of the
Divine Circumcision, preserved

in the form of a 16™-century
manuscript, is deeply rooted in 11%-

century rites and customs.

The Puy Manuscript contains

a complete service lasting for
more than 24 hours that opens
with vespers on the last day

of December, and ends with

a compline held on the day of the
Divine Circumcision. While in many
other places the Feast of Fools was
then celebrated, the clergy from
the cathedral in Le Puy-en-Velay
chose to hold their own ‘endemic’
celebrations centred on the
incensed sacrosanctum Praeputium
—a most holy relic of Jesus’ flesh.
The text of the manuscript, referred
to as a Prosolarium (from prosa —
the term for songs incorporated
into the liturgy) is unique not

only because of the complexity

of its liturgy, its sheer duration, or
formal differentiation of the songs.
It is exceptional because it also
contains fairly precise guidelines

regarding performance. They
appertain, for instance, to the vocal
style. These short notes tell us that
by the Chapel of the Crucifixion
the singers should sing with ‘super
vocem id est alta voce'. Sometimes
the instructions also refer to the
performers — Benedicamus should
be sung by ‘duo clericuli'. Those
‘'seminarists’ should also perform

a lively dance (‘clericuli tripudiant
firmiter’), singing a highly suitable
phrase: *hoc in hoc, hoc in hoc, hoc
in hoc, in a[n]no’. The intention
and circumstances of performing
each composition are also
indicated; we learn, for instance,
that the conductus Nostri festi
gaudium should be intoned on

the way to supper at the refectory.
We also know what should be
sung or read during the repast.
Besides, the whole ceremony is
rather joyful: apart from dancing,

there appear strongly rhythmical
poetical phrases, repetitions, and
exclamations (for example, the
Latin expression of joy —‘eya!’ — can
be found a dozen times in the text).

The 16"-century version of the
Prosolarium is not merely a copy
of an older manuscript but, rather,
a creative modification of the
august, centuries-old material.
Not only were the canonical

texts extended by means of
tropes interpolating the liturgical
parts, but also some fragments
received additional voices, to be
performed in a modern, albeit
definitely endemic, style. From
time to time, the older polyphony
can be discerned which might

be an earlier interference in the
original material. The liturgy was
officiated by priests from Le Puy-
en-Velay, expressly remunerated



for that purpose and —in the local
dialect of the Occitan language -
called Bozolari (from Latin
Prosolari, obviously derived from
Prosolarium), and the polyphonic
extension of the liturgy has been
attributed to them and not to any
professional composers.

Itis far beyond the formal
limitations of our concerts to
present the performance of the
complete material found in the
manuscript from the Le Puy-en-
Velay cathedral. After all, the
liturgy lasts for about 24 hours.
Its selected parts — the initial
vespers and matutinum — open
with the O Nazarene antiphon in
which the four-voice 16"-century
modification can already be
observed. The near prosa entitled
Annus novus in gaudio has been
transformed in its choruses into

a pleasant, unassuming duet.
Sometimes the additional voices
are only added to the fragments
meant to be sung, like in the case
of the vespers hymn called Veni
Redemptor gencium. With all the
variety of simple measures applied
to the text and melody — such as
interpolation and adding extra
voices — the liturgy from Le Puy-en-
Velay remains a coherent whole,
and its manuscript offers pellucid
guidelines for its performers.

The tradition of celebrating the
feast of the Divine Circumcision at
the cathedral in Le Puy-en-Velay
lasted for many centuries. On the
basis of available sources it is hard
to determine when exactly it faded,
or what happened to the priceless
relic. It is possible that — just like
the majority of the cathedral
furnishings, with the black image of

the ‘Throne of Wisdom’ (Lat. sedes
sapientiae), a royal gift from Louis
IX, or Saint Louis, at the top of the
list — the Holy Prepuce fell prey
to the revolutionary vandalism at
the end of the 18™ century. What
we do know, however, is that the
Prosolarium is a testimony to its
lasting cult whose crystallised
form kept evolving, at least in its
musical layer, and now returns to
the audiences in its 16™-century
version.

tukasz Kozak
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DOMINIQUE VELLARD

Zatozyciel i kierownik Ensemble Gilles Binchois,
Spiewak, badacz muzyki dawnej, kompozytor. Fascynacje
choratem gregoriariskim, renesansowg polifonia

i mistrzami francuskimi z XVIl wieku zaszczepit w nim
Pierre Béguigné, szef choru Notre-Dame de Versailles

(i wychowanek waznej dla odbudowy muzyki religijnej
paryskiej szkoty Niedermeyer), w ktérym Vellard

Spiewat w dziecinstwie. W celu zgtebiania tego
repertuaru w 1979 zatozyt Ensemble Gilles Binchois.
Ponad 35-letnia dziatalno$¢ grupy przyniosta szereg
istotnych i cenionych nagran, szczegélnie muzyki
Sredniowiecza i renesansu: caty katalog ptyt z utworami
Guillaume'a de Machaut, szkoty Notre-Dame i szkoty
burgundzkiej, polifonii wczesnofrancuskiej lub
renensansu hiszpanskiego, zarejestrowany dla wytworni:
Virgin Classics, Harmonic Records, Ambroisie, Deutsche
Harmonia Mundi, Glossa, Aparté i Evidence. Dorobek
artysty liczy ponad 50 CD, z czego okoto 40 nagranych
zostato z Ensemble Gilles Binchois.

Znaczaca rola Dominique’a Vellarda w powstaniu
.francuskiej szkoty” muzyki dawnej — zwtaszcza nowego
sposobu wykonywania choratu gregorianskiego — nadata
mu oblicze mediewisty, przystaniajac nieco inne jego
zainteresowania. Tymczasem artysta chetnie konfrontuje
sie z innymi tradycjami, prowadzac projekty z muzykami
z p6tnocnych i potudniowych Indii, Hiszpanii, Bretanii,
Maroka czy Iranu (Aruna Sairam, Ken Zuckerman, Yann-
-Fafich Kemener, Noureddine Tahiri, Keyvan Chemirani).
Zajmuje sie tez kompozycja, w ktérej czerpie ze swego
kulturowego zaplecza oraz z inspiracji réznymi rodzajami
monodii i polifonii z tradycji ustnej innych kultur.

0Od 1982 wyktada w Schola Cantorum Basiliensis, gdzie
wyksztatcit kilka pokolen studentéw; przez lata byt

tez profesorem w Conservatoire national supérieur

de musique et de danse w Lyonie.
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DOMINIQUE VELLARD

Founder and leader of Ensemble Gilles Binchois, tenor,
early music researcher, composer. Dominique Vellard
developed a passion for the Gregorian chant, Renaissance
polyphony and 17%-century French masters under

the influence of Pierre Béguigné, the choirmaster at
Notre-Dame de Versailles (and follower of the Ecole
Niedermeyer in Paris, which was crucial for the revival

of French religious music), where Vellard was a chorister
as a child. In order to develop the repertoire, Dominique
Vellard founded Ensemble Gilles Binchois in 1979.

For more than 35 years, the ensemble has produced

a number of important and acclaimed recordings,

mainly of Medieval and Renaissance music: a whole
catalogue of records with the music of Machaut, the
Notre-Dame School, the Burgundian repertoire, early
French polyphony, and the Spanish Renaissance, on labels
such as Virgin Classics, Harmonic Records, Ambroisie,
Deutsche Harmonia Mundi, Glossa, Aparté, and Evidence.
Dominique Vellard has made more than 50 CDs, including
40 recordings as the leader of Ensemble Gilles Binchois.

The crucial role which Dominique Vellard has played

in the emergence of the ‘French school’ —in particular
in developing a new approach to Gregorian chant — has
caused him to be labelled a medievalist, obscuring
slightly his other achievements. Meanwhile, in addition
to the above, Vellard eagerly explores other traditions,
working with musicians from northern and southern
India, Spain, Brittany, Morocco, and Iran (Aruna Sairam,
Ken Zuckerman, Yann-Faich Kemener, Noureddine Tahiri,
KKeyvan Chemirani). He is also active as a composer,
drawing on his own cultural background and interest
in the monodies and polyphonies of the oral tradition.

Since 1982, Dominique Vellard has lectured at Schola
Cantorum Basiliensis where he has educated several
generations of students. For many years, he was also
professor at CNSM in Lyon.
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ENSEMBLE GILLES BINCHOIS

Zesp6t zatozony przez Dominique’a Vellarda w 1979

w celu wykonywania monodycznej i polifonicznej muzyki
Sredniowiecza i renesansu. Nazwe grupa zaczerpneta

od imienia kompozytora z Il potowy XV wieku, jednego
z najwazniejszych tworcédw szkoty burgundzkiej, stojacej
na granicy $redniowiecza i renesansu. Oprécz muzyki
Sredniowiecznej, z ktérej stynie, ansambl wykonuje
muzyke siegajgca do wczesnego baroku, a nawet

dzieta religijne p6Zniejszych epok: obok Gesualda,
Monteverdiego, Carissimiego, Schitza, Buxtehudego,
Bacha, Charpentiera czy Niversa takze utwory Boély'ego,
Liszta czy Faurégo. Sieganie po repertuar z tak wielu
epok jest dla grupy sposobem na utrzymywanie stanu
nieustannego entuzjazmu i $wiezosci, na podniesienie
energii artystycznej muzykéw oraz ucieczke od
ewentualnej rutyny.

Funkcjonujac na zasadzie ,zmiennej geometrii”, za
podstawe zesp6t ma grupe kilkunastu wiernych cztonkéw,
do ktorej dotgczajg, integrujac sie, mtodzi spiewacy
iinstrumentalisci, przewaznie wyksztatceni w Schola
Cantorum Basiliensis. Dla mtodych artystéw taka mozliwos¢
stanowi trampoline do zycia zawodowego, ansamblowi daje
natomiast odswiezenie i przynosi nowe barwy.

Zainteresowanie muzyka koscielng prowadzi cztonkow
zespotu do udziatu w pracach badawczych, w czym

Scisle wspotpracuja z muzykologami (Marie-Noél Colette,
Wulfem Arltem i Jean-Yves Hameline’em). Ma to miejsce
w zwigzku z m.in. repertuarem tropéw, polifonig XI wieku,
Xll-wieczng nova cantica, manuskryptem z Le Puy

(XII-XVI w.), burgundzkim Banquet du Veeu (XV w.), opartym
na fauxbourdonie repertuarem od XVI do XIX wieku.

Zespo6t co roku gosci na Rencontres de Musique Médiévale
w Le Thoronet, gdzie stworzyt letnig akademie. Ten

staz artystyczny, w tym roku odbywajacy sie po raz
dziesiaty, wynika z zaangazowania cztonkdw grupy

w przekazywanie swej wiedzy, wprowadzanie do zawodu;
czes¢ uczestnikéw bierze udziat w réznych produkcjach
zespotu (kantatach Bacha, sakralnej muzyce Liszta,
Requiem Faurégo, Nieszporach Monteverdiego, wtoskich
laudach...). Od kilkunastu lat, dzieki zainteresowaniom
Dominique’a Vellarda kulturami tradycyjnymi, grupa
realizuje projekty z muzykami indyjskimi, hiszpanskimi,
bretonskimi, marokanskimi czy irafskimi. Ensemble
Gilles Binchois regularnie koncertuje w Europie, ale takze
w Maroku, Indiach, Rosji, Malezji, Stanach Zjednoczonych
i Ameryce Potudniowej.
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ENSEMBLE GILLES BINCHOIS

The ensemble was founded in 1979 by Dominique Vellard to perform
mediaeval and Renaissance monodic and polyphonic music. Its name was
inspired by a 15™-century composer and one of the key representatives
of the Burgundian School, which included composers representing both
mediaeval and Renaissance musical practice.

In parallel to mediaeval music, which made them famous, the Ensemble
performs early-Baroque and even later religious repertoires: not only by
Gesualdo, Monteverdi, Carissimi, Schiitz, Buxtehude, Bach, Charpentier,
and Nivers, but also by Boély, Liszt and Fauré. Reaching for music
spanning 10 centuries (10— 19' centuries) enables the artists to
maintain their enthusiasm, refresh and revitalize their creative powers,
and avoid routine.

The repertoires demanding groups of varying sizes, the Ensemble works
regularly with some fifteen or so faithful artists, who on occasion are
joined by young singers, artists and instrumentalists, mainly those
educated at the Schola Cantorum Basiliensis. On the one hand, this offers
a professional stepping stone for the young artists, and on the other,
gives renewed energy and new colour to the Ensemble.

Their interest in church music has brought the Ensemble to perform
repertoires rediscovered and studied by the artists themselves (in close
collaboration with the musicologists Marie-Noél Colette, Wulf Arlt

and Jean-Yves Hameline), including Tropes, 11™-century polyphonies,
12"-century Nova Cantica, the Puy Manuscript (12-16% century), the
Burgundian Banquet du Veceu (15™-century), and Fauxbourdon-based
repertoire spanning the 16"-19™ centuries.

Every year, the Ensemble Gilles Binchois is invited to the Rencontres

de Musique Médiévale du Thoronet, where they teach a summer
academy. The academy — which is to be held for the 10" time this

year —is an expression of the artists’ commitment to passing on their
knowledge, and to introducing young artists to the profession. Some

of the participants are invited to take part in the Ensemble’s various
productions (Bach cantatas, sacred music by Liszt, Fauré’s Requiem,
Monteverdi's Vespers, Italian Laude, etc.). Thanks to Dominique Vellard's
passion for other traditional cultures, for more than a decade Ensemble
Gilles Binchois has worked with musicians from India, Spain, Brittany,
Morocco, and Iran. Ensemble Gilles Binchois performs regularly in Europe,
as well as in Morocco, India, Russia, Malaysia, the USA, and South America.

Dominique Vellard recorded more than 50 albums of which forty at the
head of the Ensemble Gilles Binchois.

The Ensemble is supported by the french Ministry of Culture-Regional
Cultural Affairs, Directorate of Bourgogne-Franche Comté, the Regional
Coucil of Bourgogne-Franche Comté, and the City of Dijon.
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ABENDMUSIK

Hasnaa Bennani
sopran | soprano

LE REVEUSE

Stéphane Dudermel, Stéphanie Paulet
skrzypce | violin

Florence Bolton

wiola da gamba | viola da gamba
Benjamin Perrot

teorba | theorbo

Sébastien Wonner

pozytyw, klawesyn | organ, harpsichord

Johann Adam Reinken
1643?7-1722

Hortus musicus IV d-moll |
Hortus musicus IV in D minor
Sonata 16%
Allemand 17m
Courant 18
Saraband 19"
Gigue 20™m

Dietrich Buxtehude
1637-1707

Also hat Gott die Welt geliebt
BuxWV 5

Herr, wenn ich nur dich hab
BuxWV 38

Sonata G-dur | Sonata in G major
BuxWV 271

0 Gottes Stadt
BuxWV 87

Sonata C-dur | Sonata in C major
BuxWV 266 83

Sicut Moses exaltavit serpentem
BuxWV 97

Quemadmodum desiderat cervus
BuxWV 92
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rawdopodobnie Franz

Tunder — organista kosciota

mariackiego w Lubece

— zainicjowat okoto roku
1646 tradycje dawania w tej
Swiatyni specjalnych koncertow
wieczornych zwanych Abendmusiken
(wieczory muzyczne). Byt to
rodzaj publicznych koncertow
organizowanych w czwartkowe
popotudnia z funduszy lubeckich
kupcéw. Poczatkowo byty to
jedynie organowe recitale, ale
szybko przerodzity sie w wykonania
muzyki wokalno-instrumentalnej
przeznaczonej na 1-9 gtoséw
wokalnych i 15 instrumentéw
podzielonych na 6 chéréw.
Do szczytu rozkwitu doprowadzit
Abendmusiken nastepca Tundera
na stanowisku organisty w lubeckim
Marienkirche — Dietrich Buxtehude
(1637-1707). Za jego sprawa
w 1669 roku do dwéch balkonéw
tej najwazniejszej miejskiej swiatyni
dobudowano jeszcze cztery,

tak ze wszystkie razem mogty
pomiesci¢ 40 muzykdéw. Przenidst
tez Abendmusiken na niedziele po
nieszporach, konkretnie na dwie
niedziele po $wiecie Tréjcy Swietej
oraz trzy niedziele adwentu. Kres
tej pieknej tradydcji, stymulujacej
ambitna twdrczos¢ muzyczng Lubeki,
potozyt Napoleon Bonaparte.

W czasie Abendmusiken Buxtehude
wykonywat na ogét swoje
geistliche Konzerte, czyli koncerty
koscielne na jeden lub kilka gtoséw
wokalnych i instrumenty. Gatunek
ten zrodzit sie na poczatku XVII
wieku we Wtoszech. Z Wenedji

na grunt niemiecki przeszczepit

g0 najwybitniejszy kompozytor
niemiecki pierwszej potowy XVII
wieku Heinrich Schitz, ktory
studiowat u Giovanniego Gabrielego
i Claudia Monteverdiego. Précz
koncertéw religijnych Buxtehude
od 1678 roku na uzytek wieczoréw
muzycznych pisat tez oratoria.

W zwiazku z piecioma niedzielami,

na ktére byty przeznaczone, miaty
one zazwyczaj piecioczesciowa
forme. Wprawdzie komponowanie
muzyki wokalnej nalezato do
obowiazkéw kantora, nie organisty,
ale to Buxtehude byt w latach 1668-
1707 najwybitniejsza i najbardziej
ptodna postacia muzyczna

Lubeki. Do dzisiaj zachowato

sie jednak stosunkowo niewiele
jego dziet: ponad 130 utworéw
wokalnych (oratoria, kantaty,
koncerty, arie, choraty) i ponad

140 instrumentalnych (sonaty,

suity, preludia, canzony, wariacje,
choraty). Kompozytor mato wydawat.
Wiekszos¢ jego utworéw zachowata
nie w Lubece, a w rekopisach
Biblioteki Uniwersyteckiej w Uppsali,
w kolekgcji Gustava Dilbena —
zaprzyjaznionego z Buxtehudem
organisty kosciota sw. Gertrudy

w Sztokholmie i kapelmistrza
orkiestry kréla szwedzkiego.
Buxtehude przesytat mu niektére
swoje utwory. Dzisiaj, w Swietle

tych niewielu zachowanych dziet
oraz licznych Swiadectw z epoki
Buxtehude jawi sie jako jeden

z najwybitniejszych poprzednikéw
Johanna Sebastiana Bacha. Mtody
Bach w latach 1700-1702 specjalnie
jezdzit do Lubeki, aby uczy¢ sie

od Buxtehudego gry na organach

i rzemiosta kompozytorskiego.
Stamtad za$ pieszo udawat sie tez
do pobliskiego Hamburga, by stuchac
drugiego z wielkich organistow
pétnocnoniemieckich —Johanna
Adama Reinckena (1643-1722).

Reincken byt od 1663 roku do
Smierci organistg w kosciele Sw.
Katarzyny w Hamburgu a takze
jednym z zatozycieli opery
hamburskiej w 1678 roku. Tak jak
Buxtehude w Lubece, Reincken
byt najwazniejszg postacia Swiata
muzycznego Hamburga. Obaj
kompozytorzy dobrze sie znali

i cenili. Jako Swietny organmistrz
Reincken odnawiat lubecki



instrument Buxtehudego, ten

zas$ jezdzit do Hamburga, by
wspomagac tamtejsze collegium
musicum. Obaj najwybitniejsi
kompozytorzy i organisci swej
generacji zostali sportretowani
przez Johannesa Voorhouta

w Domowej scenie muzycznej
(1674) w alegorii muzycznej
przyjazni. Hanzeatyckie Hamburg

i Lubeka odegraty kluczowa role

w odrodzeniu muzyki niemieckiej
po katastrofalnej w skutkach wojnie
trzydziestoletniej. Odrodzenie to
nastapito w duzej mierze za sprawg
Buxtehudego i Reinckena wtasnie.
Gdy w Hamburgu rozkwitata opera

i muzyka $wiecka, to w Lubece dzieki
Abendmusiken — muzyka religijna.

Otwierajaca koncert IV Partita d-moll
Reinckena pochodzi z jednego

z niewielu wydanych jego dziet -
Hortus musicus (1688). Jak wyznaje
nieskromnie kompozytor w petnej
barokizmow tacinskiej przedmowie,

zbiér ten wydat, aby ukazac
krytykom wielkos¢ swojej sztuki

i by kiepscy kompozytorzy poznali
niedostepnos¢ rajskiego ogrodu
jego muzyki. Niezwykle ozdobna,
uczona i starannie przygotowana
publikacja powstata zapewne jako
owoc jego dziatalnosci w jakim$
kolegium muzycznym. Sktada sie

z 6 partit na dwoje skrzypiec, wiole
da gamba i basso continuo. Kazda
partita to potaczenie sonaty ze suitg,
przy czym obie utrzymane s3 w tej
samej tonacji i niejednokrotnie
powiazane ze sob3 za pomoca

podobnych motywoéw otwierajacych.

Po sonacie ztozonej ze wstepnego
Adagio, fugowanego Allegro

oraz czesci solowej dla skrzypiec

i wioli da gamba (w /V Particie na
basie podobnym do passacaglii)
nastepuje typowo barokowa

suita ztozona z czesci Allemande,
Courant, Saraband i fugowanej
Gigue. Kompozytor popisuje sie tu
wyrafinowang technika fugowana

(fugi permutacyjne, wielotematowe),
nader czesto stosuje jednak
uporczywe powtarzanie jednego
motywu (np. zakonczenie czesci )
czy zbyt rozwlekte progresje
harmoniczne (np. czes¢ I i finat).

Wszystkie utwory wokalne
Buxtehudego prezentowane podczas
dzisiejszego, muzycznego wieczoru
to przyktady matego koncertu
koscielnego, przeznaczonego na
sopran z towarzyszeniem 2—4
koncertujacych instrumentéw
smyczkowych i basso continuo.
Utwory te zbudowane s3 na zasadzie
szeregowania kontrastujacych ze
sobg odcinkéw odpowiadajacych
kolejnym wersom tekstowym.
Wystapienia wokalne przeplatane

s3 tu licznymi wstawkami
instrumentalnymi, czesto solista
dialoguje z instrumentami

obligato w wymianie krétkich

i zZywych motywéw (tzw. technika
koncertujaca). Kompozytor

zdradza dobra znajomos¢ wtoskich
koncertéw koscielnych pierwszej
potowy XVII wieku. Znakomite
wtadanie technika koncertujaca

i dar melodyczny przywodz3 tu
nieraz na mysl koncerty Claudia
Monteverdiego.

Datowany na 1681 rok koncert
Also hat Gott die Welt geliebt
BuxWV 5 jest opracowaniem zdania
wzietego z Ewangelii wg $w. Jana

(3, 16). Wstepna, dwuczesciowa
sonata (Adagio, Allegro), czeste
powtarzanie odcinkéw tekstu

i interludia tria (2 skrzypiec i wiola
da gamba) daja w rezultacie
zgrabny i niekr6tki utwor, utrzymany
w pogodnym nastroju (taneczne
metrum tréjdzielne, tonacja
durowa). Kompozytor stara sie
scali¢ wieloodcinkowa strukture
przez powtérzenie przed koricowym
Alleluja wstepnego Adagia z sonaty.
Powstaty miedzy 1679 a 1681
rokiem Herr, wenn ich nur dich hab
BuxWV 38 to koncert oparty na
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popularnym w Niemczech tekscie
zatobnym, ktéry na ogét ujmowany
bywat w forme dostojnego motetu.
Buxtehude tymczasem catg
kompozycje osadzit na pogodnie
brzmigcym (G-dur) schemacie
basowym typu chaconne, ktéry

w przebiegu kompozycji powtarza sie
24 razy. Juz na poczatku nie stroni
od dostownego interpretowania
stow ,Himmel" i ,Erden” za
pomocg wznoszenia lub opadania
linii melodycznej. Partie dwojga
skrzypiec wchodzg tu z gtosem
wokalnym w imitacyjne (kanon)
lub koncertujace dialogi, czesto
oplatajac melodie sopranu niczym
winna latorosl.

O Gottes Stadt BuxWV 87
wykorzystuje tekst zwrotkowy
Johanna Rusta, opiewajacy
niebianskie Jeruzalem. Utwor
datowany jest na lata 1663-1671
i okre$lony przez kompozytora
mianem arii, cho¢ w zamysle nie

r6zni sie niczym od jego solowych
koncertéw. Po dostojnej, wstepnej

i jednoczesciowej sonacie kwartetu
smyczkéw wchodzi sopran solowy

i nastepuje ciggta koncertujaca
wymiana gtosu i instrumentéw ze
zmiang metrum i ozywieniem rytmiki
na stowach O Gott, wie selig werd
ich sein.

Oparty na stowach Ewangelii wg sw.
Jana (3, 14-15) koncert Sicut Moses
exaltavit serpentem BuxWV 97
przeznaczony byt na swieto Tréjcy
Swietej, rekopis datowany jest

na rok 1681. Wstepna sonata, po
krétkim wolnym odcinku, wprowadza
fugowanie canzonowego tematu,

a partia solisty od poczatku
naznaczona jest bardzo dostownym
oddawaniem sensu stowa w ksztatcie
linii melodycznej (wznoszenie na
Laltavit”, falowanie na ,serpentem”).

Koncert Quemadmodum desiderat
cervus BuxWV 92 pierwotnie

przeznaczony byt na tenor solo

z towarzyszeniem dwojga skrzypiec
i basso continuo. Czgsto Spiewany
jest jednak w wersji sopranowej.
Utwoér pochodzi z lat 1680-1690

i opiera sie na pierwszych dwéch
wersetach tacinskiej wersji

psalmu 42. Buxtehude ponownie
postuzyt sie tu schematem basowym
chaconne, tym razem powtérzonym
az 150 razy. Obrazowa poezja
psalmisty postuzyta kompozytorowi
do podkreslenia kluczowych stéw za
pomoca wirtuozowskich koloratur,

a nawet parlanda.

Obie sonaty triowe (BuxWV 266
i271) zachowaty sie jedynie

w rekopisach Diibena datowanych
na okoto 1690 roku. Przeznaczone
s3 na dwoje skrzypiec, wiole da
gamba i klawesyn, i sktadajq sie

z nastepstwa siedmiu (Sonata

in C) lub szesciu (Sonata in G)
czesci. Niektére z tych czesci sa
jeszcze dodatkowo skontrastowane

agogicznie i wyrazowo, przez co

w rezultacie powstaje wrazenie
kilkunastoodcinkowej struktury,

w ktérej mieszajg sie fragmenty
fugowane i koncertujgce w trzygtosie
z rozbudowanymi czeéciami
solowymi. W obu sonatach stycha¢
wptywy wtoskie (Cazzati), francuskie
(Lully) i austriackie (Schmelzer).

Styl kompozycji Buxtehudego
wykonywanych podczas
Abendmusiken dostosowany byt
do gustéw kupiectwa, dlatego
kompozytor wyrazat sie tu na
ogbt za pomocg prostszej faktury
i bardzo czytelnych srodkéw retoryki
muzycznej, ochoczo positkujac
sie technika koncertujacego
dialogowania gtoséw wokalnych
z instrumentami, wprowadzajgc
przy tym subtelng i petng polotu
wirtuozerie.

Piotr Wilk



t was probably Franz Tunder —
the organist of St. Mary's Church
in Libeck —who, around the
year 1646, started the tradition
of giving special evening concerts,
called Abendmusiken (‘Musical
Evenings’), in this temple. These
were open, public events held on
Thursday afternoons and financed
by the city’s merchants. Initially just
organ recitals, they soon turned into
vocal and instrumental performances
for one to nine voices and fifteen

instruments divided into six choruses.

The Abendmusiken reached full
bloom under Dietrich Buxtehude
(1637-1707), Tunder's successor at
the Marienkirche. Buxtehude had
four new galleries added, in 1669, to
the two already-existing balconies
of that most important city temple,
in order to accommodate as many as
forty musicians. He also transferred
the event to Sundays after vespers,
or, to be precise, to the two Sundays
following Trinity Sunday, and three

Sundays of Advent. This beautiful
tradition, which stimulated ambitious
musical productions in the city of
Libeck, continued until Napoleon
Bonaparte putan end toit.

During the Abendmusiken,
Buxtehude would usually perform
his geistliche Konzerte, or ‘spiritual
concertos’, for one or several voices
and various instruments. This genre
originated in Italy at the beginning
of the 17™ century. From Venice, it
was then transferred to a German
background by Heinrich Schitz,

the most eminent German composer
of the first half of the 17" century,
who studied under Giovanni Gabrieli
and Claudio Monteverdi. Apart from
these religious concerts, from 1678
Buxtehude also composed oratorios
intended for the Musical Evenings.
As these compositions were to be
performed on five Sundays, they
were usually in five parts. Although
composing vocal music was the

task of the church chanter, and not
of the organist, it was Buxtehude
who was the most eminent and
productive musical personage of

the city in 1668-1707. However,
only a few of his works have been
preserved to the present day, namely,
over 130 vocal pieces (oratorios,
cantatas, concertos, arias, and
chorales), and over 140 instrumental
compositions (sonatas, suites,
preludes, canzones, variations, and
chorales). The composer published
only a small fraction of his work;

the majority of the compositions
which survive can be found notin
Libeck, but among the manuscripts
of the Uppsala University Library,

in the collection of Gustav Dében,
Buxtehude's friend and organist of
Stockholm's St. Gertrude Church and
kapellmastare of the orchestra of the
Swedish king. Buxtehude would send
him some of his compositions. Today,
in the light of those few preserved
works and numerous records and

pieces of evidence from his time,
Buxtehude appears one of the most
eminent predecessors of Johann
Sebastian Bach. Indeed, the young
Bach visited Libeck in 1700-1702,
precisely in order to learn how to play
the organ from Buxtehude and know
his composer’s craft. From that city,
he would also travel on foot to the
nearby Hamburg to listen to the other
great organist in Northern Germany,
namely Johann Adam Reincken 8
(1643-1722). 7
From 1663 until his death, Reincken
was the organist of Hamburg's
Catharinenkirche, and was also one
of the founders of the local opera

in 1678. Just like Buxtehude in the
case of Libeck, Reincken was the
most important personage of the
musical scene in Hamburg. The

two composers knew each other
well and appreciated each other's
talent. Being an excellent organ
master, Reincken even renovated
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Buxtehude's instrument in Libeck,
while Buxtehude would visit
Hamburg in order to help at the local
Collegium Musicum. The two most
eminent composers and organists of
their generation were portrayed by
Johannes Voorhout in his painting
called Music Scene (1674): an
allegory of musical friendship. After
the disastrous Thirty Years’ War, the
Hanseatic cities of Hamburg and
Libeck made a crucial contribution to
the revival of German music. A major
part in this process was also played
by Buxtehude and Reincken. While
secular music and opera flourished in
Hamburg, religious music achieved its
triumphs in Libeck, largely owing to
the Abendmusiken.

The opening piece of the concert

— Reincken'’s Partita IV in D minor—
comes from one of his few published
works, called Hortus Musicus (1688).
As the composer himself immodestly
states in the Latin preface, full

of baroque expressions and

constructions, he had this collection
of works printed in order to show
the greatness of his art to the critics
and prove to second-rate composers
that the garden of his heavenly
music remains inaccessible to them.
This extremely sumptuous, learned,
and carefully prepared edition must
have been a product of his activity
at some musical college. It consists
of six partitas for two violins, viola
da gamba, and basso continuo. Each
partita is a combination of a sonata
with a suite, with both kept in the
same key and frequently interrelated
by means of similar opening themes.
After a sonata consisting of an
introductory Adagio, fugal Allegro,
and a solo part for the violin and
viola da gamba (in Partita IV, with a
bass similar to a passacaglia) there
follows a typical Baroque suite

with the parts Allemand, Courant,
Saraband, and fugal Gigue. Here the
composer flaunts his sophisticated
fugal technique (permutation, and
multi-theme fugues), though he

very often resorts to a persistent
repetition of the same motif (for
instance, in the closing section of
part one), or excessively lengthy
chord progressions (like in part two
and the final).

All the vocal works by Buxtehude

to be presented during our ‘musical
evening' are examples of a short
church concerto for a soprano with
an accompaniment of between two
and four string instruments and basso
continuo. The construction of these
compositions is based on an orderly
arrangement of contrasting passages
which correspond to the successive
verses of the text. Vocal performances
intertwine with numerous
instrumental interludes; often the
soloist enters into a dialogue with the
obbligato instruments in an exchange
of short and lively motifs (the so-
called concertato). The composer
here reveals his good knowledge of
Italian church concertos from the first
half of the 17" century. Many a time

his masterly use of the concertato
technique and gift of melody bring
to mind the concertos by Claudio
Monteverdi.

Dating back to 1681, the Also

hat Gott die Welt geliebt (BuxWV

5) concerto is an elaboration of

a sentence taken from the Gospel

of St. John (3:16). The introductory
two-part Sonata (Adagio, Allegro),
the frequent repetition of some text
sequences, and interludes of a trio
consisting of two violins and viola da
gamba result in a neat and longish
composition that maintains a serene
mood throughout (dance-like triple
metre; major key). The composer
strives to unite the multi-passage
structure by repeating, before the
final Alleluia, the opening Adagio
from the Sonata.

Created between the year 1679
and 1681, the Herr, wenn ich nur
dich hab (BuxWV 38) concerto is
based upon a popular German



threnody that had usually been
performed in the form of a
dignified motet. Yet Buxtehude set
the whole composition on a serene
(G major) bass scheme of the
chaconne type which gets repeated
as many as 24 times during the
performance of the piece. In the
beginning he is already partial to a
literal interpretation of the words
Himmel and Erden by means of

a rising or falling melodic line.

The part for two violins enters

in either imitative (canon), or
concertato, dialogues with the
vocal, frequently wreathing itself
around the soprano melody like

a grape-vine.

O Gottes Stadt (BuxWV 87) uses the
stanzaic text by Johann Rust that
resounds the praises of the heavenly
Jerusalem. The composition, dating
back to the period 1663-1671, was
termed an ‘aria’ by the composer
himself, although in its structure

it does not, in fact, differ from

his solo concertos. After a stately
introductory one-part Sonata by

a string quartet, a solo soprano cuts
in and there follows a continuous
concertato exchange of the voice and
instruments, with a change of metre
and quickening rhythm at the phrase
O Gott, wie selig werd ich sein.

Based on the words of the Gospel

of St. John (3:14-15), the Sicut Moses
exaltavit serpentem (BuxWV 97)
concerto was intended for Trinity
Sunday; its manuscript dates back to
the year 1681. The opening sonata,
after a short slow passage, introduces
a fugal canzone theme, while the
soloist's part, from the very beginning,
is marked with a tendency to express
the meaning of the words literally in
the shape of the melodic line, which
rises at altavit and becomes wavy at
serpentem.

The concerto entitled
Quemadmodum desiderat cervus
(BuxWV 92) was originally

intended for a solo tenor with an
accompaniment of two violins and
basso continuo, but is frequently
performed in a soprano version. The
composition dates back to the years
1680-1690 and is based upon the
first two verses of the Latin version
of Psalm 42. In this piece, Buxtehude
used the chaconne bass scheme
once again; this time it is repeated
as many as 150 times. The composer
availed himself of the Psalmist's
picturesque poetry in order to
highlight the crucial words by means
of virtuoso coloraturas and even
parlando.

The two trio sonatas (BuxWV 266 and
271) have only been preserved by
Diben in manuscript versions dating

back, approximately, to the year 1690.

They were intended for two violins,
viola da gamba, and harpsichord, and
consist of a sequence of seven or six
parts (in the case of Sonata in C and
Sonata in G, respectively). In addition,
some of those parts are agogically

and expressively contrasted,

which creates an impression that
these compositions are structures
consisting of a dozen passages and
combining fugal, and concertato
three-part, fragments with extended
solo sections. Both the sonatas reveal
some foreign influences, namely,
Italian (Cazzati), French (Lully), and
Austrian (Schmelzer).

The style of Buxtehude's
compositions performed during

the Abendmusiken was adapted to
the merchants’ tastes, therefore the
composer would usually express
himself with the use of simpler
facture treatment and readily legible
means of musical rhetoric, eagerly
using the concertato technique, with
the vocals entering into a dialogue
with instruments, and thus
displaying a subtle but imaginative
virtuosity.
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BENJAMIN PERROT

Zdecydowat sie poswieci¢ muzyce dawnej
po latach nauki gry na gitarze klasycznej

i uprawiania muzyki improwizowanej.
Studiowat gre na teorbie, lutni i gitarze
barokowej u Erica Bellocqa i Claire
Antonini w paryskim Conservatoire
National de Région (obecnie Conservatoire
a Rayonnement Régional). W 1997 uzyskat
dyplom cum laude (Diplome Supérieur de
Musique Ancienne), po czym doskonalit sie
jeszcze u Pascala Monteilheta. Przeszedt tez
kurs akompaniamentu w Studio Baroque
de Versailles (Centre de Musique Baroque
de Versailles).

Wystepuje jako solista i wykonawca partii
basso continuo we Francji i za granica.
Zajmujac sie przede wszystkim muzyka
kameralng, znajduje sie w centrum
takich zespotoéw, jak Les Basses Réunies
(Bruno Cocset), Capriccio Stravagante
(Skip Sempé), Le Concert Brisé (William
Dongois), l'Ensemble Pierre Robert
(Frédéric Désenclos), La Fenice (Jean
Tubéry), Le Poeme Harmonique (Vincent
Dumestre), Il Seminario Musicale (Gérard

Lesne), Stradivaria (Daniel Cuiller),
wspétpracuje tez z orkiestrami Les Arts
Florissants (William Christie) i Le Concert
Spirituel (Hervé Niquet).

W 2004 wraz z Florence Bolton oraz
aktorem i rezyserem Benjaminem Lazarem
stworzyt spektakl L'Autre Monde ou les Etats
et Empires de la Lune do tekstu Cyrana

de Bergerac, z muzyka wspotczesng poecie.
W tym samym roku wspétpraca z Florence
Bolton zaowocowata powstaniem zespotu
La Réveuse. Droga artystyczna ansamblu
wiedzie ku muzyce XVII i XVIII wiekuy,
poprzez zgtebianie jej retorycznej wymowy,
finezji kolorystycznej, a przede wszystkim
przez zywe doswiadczenie tego repertuaru.

Uczestniczyt w okoto 50 nagraniach
ptytowych, dla wytwérni Accord, Alpha,
Calliope, Glossa, K617, Mirare, Naive, Zig-
-Zag Territoires. Uczy gry na lutni i teorbie
w Conservatoire de Versailles oraz prowadzi
Spiew i teorbe w Centre de Musique
Baroque de Versailles. Wyktada na licznych
kursach muzyki dawne;j.




FLORENCE BOLTON

Nauke muzyki rozpoczeta od klawesynu

i fletu prostego, w wieku siedmiu lat.
Pozniej zainteresowata sie instrumentami
smyczkowymi i ostatecznie poswiecita

sie grze na violi da gamba. Ukohczywszy
Conservatoire supérieur musique et danse
w Saint-Cloud (w klasie Sylvii Abramovicz),
z pierwszymi nagrodami (viola oraz muzyka
kameralna), rozpoczeta studia na Wydziale
Muzyki Dawnej w Conservatoire national
supérieur musique et danse w Lyonie.
KKsztatcac sie u Marianne Muller, ukonczyta
nauke z pierwsza nagroda w 2001. Posiada
rowniez tytut magistra japonistyki INALCO
(Institut national des langues et civilisations
orientales).

Wystepuje jako solistka i wykonawczyni
partii basso continuo na licznych festiwalach
we Francji i za granicg. Wspotpracuje

z takimi zespotami, jak Akddemia (Frangoise
Lasserre), Doulce Mémoire (Denis Raisin
Dadre), La Fenice (Jean Tubéry), Il Seminario
Musicale (Gérard Lesne), Musica Favola
(Stéphan Van Dyck), Pierre Robert (Frédéric
Désenclos), Le Poéme Harmonique (Vincent

Dumestre), William Byrd (Graham O'Reilly).
W 2004 wraz z Benjaminem Perrotem
zatozyta ansambl La Réveuse, w ktorym
oboje wspélnie petnia funkcje dyrektora
artystycznego. Wspéttworzyta kreowane
przez zesp6t spektakle (patrz: notka

o0 La Réveuse); na 2017 planuje wspétprace
z Vincentem Bouchot oraz realizatorem
Nicolasem Vialem nad kabaretowym
przedstawieniem taczacym libertynriski krag
Gastona Orleanskiego z poetami z Le Chat
Noir (L'Heure Verte).
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Interesuje sie ikonografiag muzyczng,
zajmuje sie wiec takze zwigzkami malarstwa
i muzyki, uczestniczac w poswieconych

tym tematom konferencjach, wyktadach

i projektach pedagogicznych. Uczy gry

na violi da gamba i muzyki kameralnej

w Orleanie oraz na kursach muzyki
barokowej.

Wzieta udziat w licznych nagraniach
ptytowych, dla wytwérni: Alpha, Arion,
K617, Ligia Digital, Mirare, Naive i Zig-Zag
Territoires.
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BENJAMIN PERROT

After his studies of classical guitar and many
years of playing improvised music, Perrot
resolved to dedicate himself to early music.
He began to study theorbo, lute, and Baroque
guitar under Erica Bellocq and Claire Antonini
at the Paris CN.R. In 1997 he graduated with
distinction, receiving his Dipldme Supérieur
de Musique Ancienne, and then improved his
attainments with Pascal Monteilhet. In 1996~
1997 he also took the accompaniment course
at the Studio Baroque de Versailles (Centre de
Musique Baroque de Versailles).

Since then he has been playing as a soloist
and basso continuo performer in France and
abroad. Mostly taking up chamber music, he
has been a central figure of the following
bands: Les Basses Réunies (Bruno Cocset),
Capriccio Stravagante (Skip Sempé), Le
Concert Brisé (William Dongois), 'Ensemble
Pierre Robert (Frédéric Désenclos), La Fenice
(Jean Tubéry), Le Poéme Harmonique (Vincent
Dumestre), Il Seminario Musicale (Gérard
Lesne), and Stradivaria (Daniel Cuiller). He
also collaborates with two orchestras: Les Arts

Florissants (William Christie) and Le Concert
Spirituel (Hervé Niquet).

In 2004, together with Florence Bolton and
actor and director Benjamin Lazar, Perrot
created a spectacle entitled L’Autre Monde ou
les Etats et Empires de la Lune based on the
lyrics by Cyrano de Bergerac, with music from
the same period as the poet. In the same year,
the collaboration with Florence Bolton bore
fruit in the form of La Réveuse ensemble.

The group's artistic path leads them towards the
music of the 17" and 18" centuries, through
deep insights into its rhetorical meaning, its
fineness of tone colour and, most of all, through
a live experience of this repertoire.

Perrot has participated in about fifty recording
sessions for such labels as Accord, Alpha,
Calliope, Glossa, K617, Mirare, Naive, and Zig-
Zag Territoires. He teaches lute and theorbo at
the Conservatoire de Versailles and is singing-
master at the Centre de Musique Baroque de
Versailles. He also delivers lectures during
numerous courses on early music.




FLORENCE BOLTON

Started to study harpsichord and recorder
at the age of seven. Eventually she devoted
herself to playing viola da gamba as she
was particularly attracted to bowed string
instruments. Having graduated from the
Conservatoire de Saint-Cloud (in the class of
Sylvia Abramovicz), and won first prizes (for
viola and chamber music), she commenced
studies at the Department of Early Music
of the CNSM de Lyon. Developing her skills
under the supervision of Marianne Muller,
she finished her studies with first prize in
2001. She also possesses an M.A. degree

in Japanese philology which she received
at INALCO (Institut National des Langues et
Civilisations Orientales).

Bolton appears as a soloist and basso
continuo performer at numerous festivals

in France and worldwide. She collaborates
with such ensembles as Akddemia (Francoise
Lasserre), Doulce Mémoire (Denis Raisin
Dadre), La Fenice (Jean Tubéry), Il Seminario
Musicale (Gérard Lesne), MusicaFavola
(Stéphan Van Dyck), Pierre Robert (Frédéric

Désenclos), Le Poeme Harmonique (Vincent
Dumestre), or William Byrd (Graham O'Reilly).
In 2004, together with Benjamin Perrot,

she founded the La Réveuse ensemble in
which they jointly perform the duties of
artistic director. Thus she co-authored the
performances created by the ensemble (see
the note on La Réveuse); in 2017 they plan
to collaborate with Vincent Bouchot and
producer Nicolas Vial on a cabaret show
that would combine the libertine circles of
Gaston d'Orleans with the poets of Le Chat
Noir (L'Heure Verte).
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Bolton is interested in musical iconography;
therefore, she also takes up the connections
between painting and music, taking part in
relevant sessions, lectures, and educational
projects. She teaches viola da gamba and
chamber music in Orleans and at courses on
Baroque music.

She has taken part in numerous recordings
for such labels as Alpha, Arion, K617, Ligia
Digital, Mirare, Naive, and Zig-Zag Territoires.






LA REVEUSE

Zespot ztozony z muzykdw solistéw, zawigzany z zamiarem nie tyle
.wykonywania”, ile ,,ozywiania” muzyki XVII i XVIII wieku. Ktadac
nacisk na muzyczng elokwencje, opanowanie kolorystyki i bogactwo
continuo, ansambl chce przekaza¢ stuchaczowi poetyckga, retoryczng
i duchowa substancje prezentowanych dziet.

Dziatalnos¢ koncertowa prowadzi grupe przez najwazniejsze
estrady i festiwale Francji, Wielkiej Brytanii, Holandii, Belgii,
Szwajcarii, Japonii, Stanéw Zjednoczonych, Kanady, Egiptu...
Nagrania zespotu wydawane s3 przez wytwoérnie K617 oraz Mirare;
znajduja sie wérdd nich dzieta Locke'a i Purcella (m.in. Devotional
Songs nagrodzone Choc de Classica), Buxtehudego i Reinkena,
Elisabeth Jacquet de la Guerre, Sébastiena de Brossarda,
Henry'ego Lawesa, Telemanna (ffff — wyréznienie tygodnika
.Télérama”). Dobor kompozytoréw wskazuje na wyjatkowe
zainteresowania muzykéw — nie skupiaja sie oni na dzietach
mniej lub bardziej stawnych, lecz konfrontuja je z mato znanym
kontekstem albo wrecz wyszukuja pozycje niemal kompletnie
zapomniane, a znaczace z historycznego i kulturowego punktu
widzenia (jak utwory znamienitego Sébastiena de Brossarda,
jednego z najwazniejszych teoretykow i historykdéw muzyki

w epoce, wielkiego kolekcjonera i bibliofila).

Kreujac zwiazki miedzy ré6znymi dziedzinami sztuki, zespot chetnie
pracuje w Swiecie teatru. Uczestniczyt w spektaklach Benjamina Lazara

i Théatre de l'Incrédule (L'Autre Monde ou les Etats et Empires de la Lune
Cyrano de Bergeraca, Les Caractéres La Bruyére'a), Louise Moaty (Les
Mille et une Nuits), Catherine Hiegel i Francois Morela (Le Bourgeois
Gentilhomme), akcjach plastycznych Vincenta Vergone'a i in. Réwnolegle
prowadzi cykl koncertow-wyktadow, taczacych muzyke z malarstwem
XVII XVIIl wieku, we wspotpracy z profesorem Jean-Philippe’em Guye,
na tej samej niwie angazujac sie w projekty edukacyjne w szkotach.

W sezonie 2016/2017 La Réveuse wystapi w nowych spektaklach,
m.in. w Maison Royale de Saint-Cyr (z udziatem chérzystéw Centre de
Musique Baroque de Versailles); w basni muzycznej Jack et le haricot
magique (Jas i magiczna fasola) z Kristofem Le Garff, comédie ballet
Monsieur de Pourceaugnac Moliére'a i Lully'ego z Théatre de l'Eventail
czy tez w Ba-Rock! - koncercie ,unplugged” poswieconym piesni

i piosence anglojezycznej od Dowlanda do Stinga.

Planowane s3 nagrania ptytowe sonat triowych Buxtehudego, motetéw
Charpentiera na pogrzeb krélowej Marii Teresy Austriaczki oraz
wydawnictwo ksigzkowo-ptytowe, ktérego bohaterami beda dwaj
wielcy artysci kofica XVIII wieku — Antoine Watteau i Marin Marais.
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LA REVEUSE

An ensemble consisting of soloists founded with the intention not so
much of ‘performing’, but rather of ‘bringing back to life’ the music of
the 17" and 18™ centuries. By laying emphasis on rhetorical eloquence,
mastery of tone colour, and the richness of the continuo, the group
wishes to convey to the audiences the poetic, rhetorical, and spiritual
substance of the compositions performed which abound in various
artistic inventions and experiences.

The group's concert activities take La Réveuse through the most
important venues and festivals of France, Great Britain, Holland,
Belgium, Switzerland, Japan, USA, Canada, or Egypt... Its recordings
are issued by the labels K617 and Mirare and include compositions
by Locke and Purcell (for instance, the Devotional Songs awarded
the Choc de Classica); by Buxtehude and Reinken, Elisabeth Jacquet
de la Guerre, Sébastien de Brossard, Henry Lawes, or Telemann
(awarded the ffff ‘Télérama’). The choice of composers suggests
some exceptional interests on the part of the La Réveuse musicians:
instead of focusing upon the more famous works, they prefer to
confront them with a less conspicuous context or simply search out
some almost completely forgotten compositions which are, however,
significant from the historical and cultural perspective (like the works
of the illustrious Sébastien de Brossard, one of the most important
theoreticians and historians of music in his time, and a great
antiquary and bibliophile).

Creating connections between various artistic domains, the ensemble
is also eager to work in the world of the theatre. It participated in the
productions of Benjamin Lazar and Théatre de l'Incrédule (Cyrano

de Bergerac's L'’Autre Monde ou les Etats et Empires de la Lune or La
Bruyére's Les Caracteres); of Louise Moaty (Les Mille et Une Nuits), of
Catherine Hiegel and Francois Morel (Le Bourgeois Gentilhomme), and
in visual events organised by Vincent Vergone and other visual artists.
At the same time, the group is running a series of lecture-concerts,
combining music with painting from the 17" and 18" centuries in
collaboration with Professor Jean-Philippe Guye; in the same field, it is
also involved in various educational projects in schools.

During the 2016/17 season new productions will be prepared; for
instance, for the Maison Royale de Saint-Cyr featuring the choristers
of the Centre de Musique Baroque de Versailles; a musical fairy tale
entitled Jack et le Haricot Magique with Kristof Le Garff; a comedy
ballet Monsieur de Pourceaugnac by Moliere and Lully with the Théatre
de l'Eventail, or the Ba-Rock! An acoustic concert focusing upon
English-language songs from Dowland to Sting.

The planned records will be devoted to trio sonatas by Buxtehude,
and to Charpentier's motets for the funeral of Queen Maria Theresa of
Spain; besides, preparations are under way to publish a book and CD
edition of works by two great artists from the turn of the 17™ century:
Antoine Watteau and Marin Marais.
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HASNAA BENNANI

Sopranistka francusko-marokarnska, zwyciezczyni
Concours de Chant Baroque de Froville (2011). Lekcje
muzyki zaczeta pobiera¢ w Rabacie (od swej siostry Jalili
i Laszl6 Fodora, nauczyciela skrzypiec). Jest absolwentka
Conservatoire national de musique et de danse

w Paryzu, w klasie Glenn Chambers. W muzyce dawnej
doskonalita sie u Howarda Crooka i Isabelle Poulenard.

Wspétpracuje z najlepszymi francuskimi zespotami, jak
La Grande Ecurie et La Chambre du Roy (Jean-Claude
Malgoire), Le Poéme Harmonique (Vincent Dumestre),
Les Musiciens du Louvre-Grenoble (Marc Minkowski),
Les Talens Lyriques (Christophe Rousset), Les Muffatti

(Peter van Heyghen), Le Concert Spirituel (Hervé Niquet),

Le Palais Royal (Jean-Philippe Sarcos), La Réveuse
(Benjamin Perrot i Florence Bolton), Les Ambassadeurs
(Alexis Kossenko), Akadémia (Frangoise Lasserre).

Jej role operowe obejmuja Al-Faime w Aben-Hamet
Dubois (w Atelier Lyrique de Tourcoing), Snieg (la Neige)
i Wiosne (le Printemps) w La chouette enrhumée Gérarda
Condégo (w Opéra-Théétre w Metz), Nimfe wodna

w Armidzie Lully'ego (w Opéra National de Lorraine

w Nancy), Cléone i Szczesliwy cien w Castor et Pollux

Rameau (z Le Concert Spirituel w Théatre des Champs
Elysées, a nastepnie z Les Talens Lyriques w Théatre
du Capitole w Tuluzie). Mozna j3 byto ogladac takze
jako Oberta w Alcynie Handla z Accademia Bizantina

i Ottavio Dantone (Opéra de Monte-Carlo, Opéra

Royal de Versailles, Halles aux Grains w Tuluzie) albo
Belinde w Dido and Aeneas Purcella, z l'Atelier Lyrique
de Tourcoing oraz w Théatre des Champs Elysées pod
dyr. Jeana-Claude’a Malgore'a, u boku Nicolasa Rivenqa
i Véronique Gens.

Wystepuje w duecie z klawesynista Laurentem
Stewartem, z ktérym zapraszana jest na prestizowe
festiwale — Festival de Saint-Michel-en-Thiérache,
Sinfonia w Périgord, Festival de Radio France et
Montpellier.

W4réd jej nagran ptytowych znajduja sie Lecons de
ténébres Couperina z Le Poéme Harmonique (Alpha),
Amadis Lully’ego (rola Corisande) oraz Zais Rameau

(rola Amora) — oba z Les Talens Lyriques (Aparté), kantaty
Rameau i Courbois z Ensemble Stravaganza (Muso)

i arie z oper Handla pisane dla Franceski Cuzzoni,

z Les Muffatti (Ramée).
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HASNAA BENNANI

A soprano singer of French-Moroccan origin, the

winner of the Concours de Chant Baroque de Froville
(2011), she started taking music lessons from her sister
Jalila and violin teacher L&szl6 Fodor in Rabat. She is

a graduate of the Conservatoire National de Musique et
de Danse in Paris where she attended the class of Glenn
Chambers. She improved her attainments in early music
under Howard Crook and Isabelle Poulenard.

Bennani has been collaborating with the best French
ensembles such as La Grande Ecurie et La Chambre

du Roy (Jean-Claude Malgoire), Le Poéme Harmonique
(Vincent Dumestre), Les Musiciens du Louvre-Grenoble
(Marc Minkowski), Les Talens Lyriques (Christophe
Rousset), Les Muffatti (Peter van Heyghen), Le Concert
Spirituel (Hervé Niquet), Le Palais Royal (Jean-Philippe
Sarcos), La Réveuse (Benjamin Perrot and Florence
Bolton), Les Ambassadeurs (Alexis Kossenko),

or Akadémia (Francoise Lasserre).

Her opera parts include Al-Faima in Dubois’ Aben-
Hamet (at the Atelier Lyrique de Tourcoing), Snow

(la Neige) and Spring (le Printemps) in Gérard Condé’s
La Chouette Enrhumée (at the Opéra de Metz), Water
Nymph in Lully's Armide (at the Opéra National

de Lorraine), Cléone and a Happy Shadow in Rameau’s
Castor et Pollux (with Le Concert Spirituel at the Théatre
des Champs Elysées, and then with Les Talens Lyriques
at the Théatre du Capitole de Toulouse). She also
performed as Obert in Handel's Alcina with Accademia
Bizantina and Ottavio Dantone (Opéra de Monte-
Carlo, Opéra Royal de Versailles, Halles aux Grains in
Toulouse), or as Belinda in Purcell's Dido and Aeneas,
with l'Atelier Lyrique de Tourcoing, and at the Théatre
des Champs Elysées, under the leadership of Jean-
Claude Malgoire, and in the company of Nicolas Rivenq
and Véronique Gens.

She also performs duets with harpsichordist Laurent
Stewart, with whom she is invited to prestigious festivals
such as the Festival de Saint-Michel-en-Thiérache, Sinfonia
in Périgord, or Festival de Radio France et Montpellier.

Her CD recordings include Couperin’s Legons de Ténebres
with Le Poéme Harmonique (Alpha), Lully's Amadis (role
of Corisande), and Rameau's Zais (role of Amor), both
with Les Talens Lyriques (Aparté); cantatas by Rameau
and Courbois with Ensemble Stravaganza (Muso), and
arias from Handel's operas written for Francesca Cuzzoni,
with Les Muffatti (Ramée).
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EINE WINTERNACHTMUSIK

AKADEMIE FUR ALTE MUSIK BERLIN

Xenia Loffler, Michael Bosch

obéj | oboe

Ernst Schlader, Benjamin Reissenberger
klarnet | clarinet

Christian Beuse, Eckhard Lenzing

fagot | bassoon

Erwin Wieringa, Miroslav Rovensky

rog | horn

Michael Neuhaus

kontrabas | double bass

Wolfgang Amadeus Mozart
1756-1791

Serenada c-moll | Serenade in C
minor «Nacht Musique» KV 388
Allegro
Andante
Minuetto in canone
Allegro

Leopold Mozart (arr. Ernst Schlader)
1719-1787

Divertimento F-dur | Divertimento
in F major «Eine musikalische
Schlittenfahrt» LMV VIII:8

Wolfgang Amadeus Mozart
(arr. Georg Druschetzky)

«Ah, vous dirai je, Maman» KV 265

Antonio Salieri
1750-1825

Armonia per un Tempio della Notte
Andante un poco sostenuto
Un poco lento
L'istesso tempo
Tempo |

Ludwig van Beethoven
1770-1827

Oktet Es-dur | Octet in E-flat major
«Parthia» op. 103

Allegro

Andante

Menuetto

Finale: Presto
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epoce klasycyzmu
uksztattowato sie
kilka podstawowych
modeli zespotow
instrumentalnych, ktére staty
sie podstawg wielu gatunkdw
muzycznych i nowoczesnej
instrumentacji. Najwazniejszym
takim zespotem byta orkiestra
symfoniczna, uformowana w potowie
stulecia gtownie w osrodku
mannheimskim, sktadajaca sie
w podstawowym trzonie z kwartetu
smyczkowego w wieloosobowej
obsadzie i podwdjnej obsady kilku
instrumentéw detych drewnianych
(gtéwnie obojow, klarnetéw) oraz
dwodch rogéw. Na przestrzeni dziejow
muzyki tak skonstruowana orkiestra
byta stopniowo rozbudowywana
o inne instrumenty (wiecej drewna,
blachy) i grupy instrumentéw, ale do
dzis jej trzon, struktura, podstawowe
jadro, zostaty niezmienione.
Innym modelowym zespotem jest,
ugruntowany w tworczosci Haydna,

kwartet smyczkowy, ktéry zupetnie
niezmieniony dotrwat do naszych
czasow, ale takze bywat rozszerzany
przez inne instrumenty — do
kwintetu, sekstetu itd.

Obecnie troche zapomnianym,
ale dla drugiej potowy XVIII
wieku bardzo charakterystycznym
zespotem byt oktet instrumentéw
detych. Zespoty instrumentow
detych osiggnety znaczna
popularno$¢ w wielu osrodkach
w Europie. Pierwotnie ich sktad
byt rézny, ale najbardziej typowa
postac nadat im cesarz Jozef Il

na poczatku lat 80. XVIII wieku,
tworzac na swoim dworze grupe
z podwdjna obsada obojéw,
klarnetow, rogéw i fagotow,
sktadajaca sie z bardzo wybitnych
instrumentalistow, gtownie
cztonkéw orkiestry teatru
operowego. Wiele dworéw
austriackich i europejskich
nasladowato ten wzoér obsadowy.

Muzyke przeznaczong na oktet dety
nazywano w Austrii Harmoniemusik.
Repertuar zespotéw stanowity
utwory nazywane najczesciej
serenadami, divertimentami,
kasacjami. Zbudowane byty one
zwykle z pieciu lub wiecej czesdi,
luZzno ze sobg powigzanych,

czesto w rytmie tanecznym.
Niejednokrotnie tworzone byty
jako transkrypcje ulubionych
fragmentéw operowych czy
baletowych, a wykonywano je
podczas dworskich spotkan
towarzyskich, czesto na

otwartym powietrzu, nieraz jako
akompaniament do cesarskiej
kolacji. W charakterze utwory byty
raczej lekkie, choc te pisane przez
wybitnych kompozytorow wymagaty
czasem znacznych umiejetnosci od
wykonawcow.

Serenada c-moll KV 388 (Muzyka
nocna) zostata skomponowana przez
Wolfganga Amadeusza Mozarta pod

koniec 1782 lub w 1783 roku, czyli
w okresie najwiekszego rozkwitu
Harmoniemusik. Obsadowo nalezy
do tego nurty, ale nie jest utworem
typowym. Juz sama tonacja
molowa jest zupetnie niezwykta
dla muzyki przeznaczonej na
instrumenty dete. Forme ma duzo
bardziej kunsztowng niz utwory
tego typu, taka jak symfonia: jest
czteroczesciowa z wtasciwym

dla tej formy nastepstwem temp
(Allegro — Andante — Minuetto in
Canone - Allegro). Czes¢ pierwsza

i druga oparte s3 na typowym dla
symfonii dualizmie tematycznym
w sekwencji: ekspozycja,
przetworzenie i repryza. Cze$¢
trzecia wykorzystuje polifoniczng
konstrukcje kanonu w rytmie
menueta, a czes¢ czwarta oparta jest
na formie wariacji. Nie znajdujemy
w niej odniesien tanecznych, ani
motywoéw popularnych melodii,

a ogblny jej wyraz jest powazny,
niemal ponury.



Nie mamy zadnych informacji na
temat okolicznosci i celu powstania
utworu, powszechnie sadzi sie
jednak, ze ze wzgledu na swdj
charakter i konstrukcje zostat
skomponowany nie na potrzeby
zespotu cesarza Jozefa Il, a raczej na
zamowienie ksiecia Aloisa Josepha
Liechtensteina, muzycznego
konesera.

Leopold Mozart, ojciec Wolfganga
Amadeusza, znany byt w swoich
czasach jako utalentowany
kompozytor symfonii, serenad,
koncertéw na trabke, utworéw
kameralnych i klawesynowych,
mszy i innych utwordw religijnych
oraz jako autor fundamentalnego
podrecznika gry skrzypcowej.

W swoich utworach czesto
wykorzystywat element ilustracyjny,
wprowadzajgc do partytury
instrumenty perkusyjne i nietypowe
brzmienia. Divertimento F-dur

.Eine musikalische Schlittenfahrt”

(,Muzyczna podréz saniami”)
srodkami muzycznymi opowiada
przebieg wycieczki: mtoda dama
podaza saniami na bal, jej przybycie
oznajmia menuet, po balu dama
wraca saniami do domu. Utwoér
sktada sie ze zré6znicowanych pod

wzgledem tempa i wyrazu odcinkow.

Otwiera go fanfarowy wstep,

a zasadniczg role odgrywa zwawy,
radosny temat oparty na starej
austriackiej koledzie, wielokrotnie
powracajacy w utworze. Motoryczny
rytm odwzorowuje szybka jazde

i jednostajny odgtos konskich kopyt,
a skala wykorzystanych efektéw
perkusyjnych i dzwigkowych,
oddawanych przez dzwonki,
uderzenia bata, grzechotki, odgtosy
trabki pocztowej, rzenie konia,
zalezy od fantazji wykonawcow.

Repertuar Harmoniemusik to takze
aranzacje istniejacych i popularnych
utwordw. Czeski kompozytor Georg
Druschetzky, ktéremu bliska byta

muzyka na instrumenty dete, jako
Ze sam byt wybitnym oboista

i kompozytorem Harmoniemusik,
zdecydowat sie zaaranzowac

na oktet dety wariacje Mozarta
oparte na popularnej piosence
francuskiej Ah, vous dirai-je, Maman
pochodzacej z konhca pierwszej
potowy XVIII wieku. Piosenka ta
zyskata wielka popularnos¢ poza
Francja. Do jej melodii dopisywano
stowa w wielu krajach: na przyktad
w Anglii Spiewana jest przez dzieci
jako Twinkle, Twinkle, Little Star,

a polski stuchacz zna jg doskonale
pod tytutem Wyszty w pole kurki
trzy. Na pole muzyki artystycznej
przeniést j3 Wolfgang Amadeusz
Mozart za sprawa swoich wariacji
fortepianowych Ah, vous dirai-je,
Maman KV 265. Dzigki niemu
melodia zdobyta niezwykta — jak
na swojg prostote — popularnos¢

u kompozytoréw muzyki powaznej.
Jako podstawe cyklu wariacji
wykorzystat ja na przyktad Johann

Christian Bach, jej nieco przerobiona
melodia pojawia sie w drugiej
czesci Symfonii nr 94 Josepha
Haydna (Niespodzianka), a w wersji
dostownej przytacza ja w Srodku
Xl czesci Karnawatu zwierzqt
Camille Saint-Saéns (Fossiles).
Temat wariacji odpowiadat
lekkosci muzyki lezacej w naturze
Harmoniemusik, a same wariacje
dawaty wykonawcom mozliwos¢
popisu swoja wirtuozeria.

Antonio Salieri to nieco
zapomniany, ale wybitny
kompozytor i bardzo zastuzona
postac dla wiedenskiej kultury
muzycznej korica XVIII i poczatku
XIX wieku. Pisat gtownie opery,
pozostawit po sobie takze

bardzo interesujace utwory
instrumentalne, wéréd nich
przynajmniej dwie symfonie,
koncert fortepianowy oraz koncert
na flet i oboj. Podobnie jak
wszyscy kompozytorzy wiederiscy
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tego okresu, interesowat go
zespot instrumentow detych.
L’Armonia per un Tempio della
Notte (Harmoniemusik dla swigtyni
nocy) powstata w 1794 roku

i byta dedykowana baronowi
Peterowi von Braun, dyrektorowi
teatréow cesarskich, ktory

w swoim ogrodzie w posiadtosci
w Schonau pod Wiedniem
wybudowat $wigtynie nocy,
gdzie odbywaty sie uroczystosci
masonskie. Utwor sktada sie

z czterech przechodzacych jedna
w drugg czesci, z ktoérych ostatnia
powtarza materiat muzyczny
pierwszej. Dwie $srodkowe maja
charakter recytatywu, z licznymi
zatrzymaniami ruchu, ktére
upodabniajg przebieg muzyczny
do swobodnie traktowanej mowy.

Harmoniemusik byta réwniez
niezwykle popularna na dworze

patrona mtodego Ludwiga

van Beethovena, arcybiskupa
elektora Maximilliana Franza

w Bonn, u ktérego sentyment do
tego gatunku muzyki zaszczepit
jego brat, cesarz Austrii Jozef II.
Dziatajacy tam doskonaty oktet
instrumentalistow detych
stawny byt w catej Europie.
Oktet Es-dur op. 103 (Parthia)
zostat napisany dla tego wtasnie
zespotu jeszcze w Bonn, przed
udaniem sie Beethovena do
Wiednia w listopadzie 1792
roku, jednak zostat znacznie
zrewidowany w 1793 roku,
kiedy to Beethoven pobierat
nauke kompozycji u Josepha
Haydna. Ogolnie pogodny,
niezawtaszczajacy uwagi
stuchacza charakter utworu,
mogacego stanowic tto réznego
rodzaju uroczystosci, wskazuje
na przynaleznosc do nurtu

Harmoniemusik. Nie jest to
jednak bynajmniej utwér btahy.
Dostrzec w nim juz mozna
wyobraznie muzyczng i srodki
techniki kompozytorskiej znane
z dojrzatych dziet Beethovena:
umiejetnos¢ wykorzystywania
niewielkich motywéw do budowy
catej struktury dzieta, sposéb
budowania kulminacji, dynamike
rozwoju utworu, kontrastowanie
odcinkéw muzycznych oraz bardzo
wysokie wymagania postawione
instrumentalistom. Oktet jest
kolejnym tego wieczoru utworem
o symfonicznym rozmachu.
Pierwsza cze$¢ to w petni
uksztattowana forma sonatowa.

Czes¢ druga to pastoralna romanca:

delikatny dialog miedzy obojem
i fagotem, z krétka kadencja
oboju. Czes¢ trzecia, nazwana
Menuet, nie zawiera motywow
tanecznych, a repetycyine,

dominujaca artykulacja staccato
oraz mistrzowska instrumentacja
pokazujq idiom scherza,
charakterystyczny dla symfonii
Beethovena. Czes¢ IV z kolei

to zywe rondo z mocnymi
dynamicznymi kontrastami, rowniez
typowymi dla dojrzatej twérczosci
kompozytora.

Andrzej Sitarz



n the classical period, several
basic models of instrumental
groups developed that became
the foundation of numerous
styles of music and of modern
orchestration. The most important
of those groups was the symphony
orchestra which evolved in the
middle of the 18" century, mostly
within the circles of the Mannheim
school. Its core consisted of
a multi-person string quartet and
double crew for several woodwind
instruments (mostly oboes and
clarinets), and two horns. In the
course of the history of music, such
a group was sometimes extended
through adding other instruments
(more woodwind, and some brass),
or groups of instruments, but its
nucleus, structure, and core have
remained unchanged until this day.
Another type of group of musicians
was the string quartet — grounded in

the artistic output of Haydn — which
also remained unchanged until

our time, though it was sometimes
extended to a quintet or sextet, etc.,
by adding other instruments.

A band type which currently seems
slightly forgotten, though it was
highly distinctive of the second
half of the 18 century, is the brass
octet. Brass bands were popular

in many European musical centres
and initially their composition
would differ; then, in the early
1780's, they assumed their most
typical form thanks to the Holy
Roman Emperor Joseph I, who
established a band consisting of
two oboes, clarinets, horns, and
bassoons played at his court by
eminent instrumentalists, for

the most part members of the
opera house orchestra. Such

a composition of the group was

then imitated by many Austrian and
European courts.

In Austria, music intended

for the brass octet was called
Harmoniemusik. The repertoire of
such bands comprised compositions
called, for the most part, serenades,
divertimentos, or cassations. They
usually consisted of five or more
loosely interconnected parts,

often in a dance rhythm. Many a
time they were transcriptions of
favourite opera or ballet pieces
and were performed during social
meetings at court, often out of
doors; sometimes such music would
also provide an accompaniment to
an imperial supper. The character
of those compositions was usually
quite light, although those written
by eminent composers required
considerable skills of their
performers.

The Serenade in C minor KV 388
(Night Music) was composed by
Wolfgang Amadeus Mozart at the
end of 1782 (or in the following
year), that is, in the period of full
bloom of Harmoniemusik. Judging
by the crew, it belongs to that

trend but is by no means a typical
composition. The minor key itself is
exceptional for a piece intended for
brass instruments. Its form is also
much more complex and masterly
than in most works from that set,
and reminiscent of a symphony:

it consists of four parts, with

a sequence of tempos typical

of that genre (Allegro — Andante —
Minuetto in Canone — Allegro).

The first and second parts are based
upon a typical thematic dualism

in the sequence of exposition,
development, and reprise. Part three
uses the polyphonic structure of

a canon in the rhythm of a minuet,
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while the fourth is based on the
variation form. One cannot find
here any references to dance or
motifs from popular melodies,
and the general impression of the

composition is grave, almost dismal.

We have no information about the
circumstances or purpose of its
origin; it is, however, commonly
assumed that, considering its
generally solemn mood and artistic
construction, it was not composed
to meet the requirements of
Emperor Joseph's band but rather
commissioned by Aloys |, Prince of
Liechtenstein, who was a musical
connoisseur.

Leopold Mozart — Amadeus’
father — was famous in his day as

a gifted composer of symphonies,
serenades, trumpet concertos, as
well as chamber and harpsichord
pieces, masses, and other religious

works, and the author of an
essential handboolk on violin
playing. In his compositions, he
would often employ an illustrative
technique introducing percussion
instruments or untypical sounds
into their scores. His Divertimento
in F major ‘Die Schlittenfahrt'(The
Musical Sleigh Ride) uses musical
means to tell the story of a young
lady going to a ball in a sleigh,
her arrival being signalled with

a minuet, and of her return home.
The composition consists of
sections of varying tempos and
moods. It opens with a fanfare
introduction, and a lively, joyful
motif based on an old Austrian
carol plays an important part
throughout the piece, returning
many a time in the course of its
performance. The lively motor
rhythm represents the fast ride
and the steady rumble of the

horse’ hooves, while the range of
percussion and other sound effects
produced by the bells, lash, rattles,
post-horn, or horse neigh, is only
limited by the performers’ fancy.

The Harmoniemusik repertoire also
comprises arrangements of already
existing and popular compositions.
The Czech composer Georg
Druschetzky who, as an eminent
oboist and Harmoniemusik writer,
was partial to music intended for
brass instruments, resolved to
arrange Mozart's variations based
on the popular mid-eighteenth
century French song Ah, vous dirai-
je, Maman for the brass octet. This
song had become hugely popular
outside the country of its origin
and new lyrics were written to

its melody in many countries. In
England, for instance, it is still sung
by children as Twinkle, Twinkle,

Little Star, while it is also very
familiar to a Polish ear under the
title Wyszty w pole kurki trzy (Three
hens went out in the field). It was
transferred to the domain of artistic
music by Wolfgang Amadeus
Mozart with his piano variations
Ah, vous dirai-je, Maman KV 265.
Thanks to him, this relatively
simple melody became extremely
popular with composers of classical
music. For example, it was used as
the basis for a variation cycle by
Johann Christian Bach; its slightly
modified melody also appears in
the second part of Joseph Haydn's
Symphony No. 94 (‘Surprise’), and
it gets quoted literally by Camille
Saint-Saéns in the middle of the
twelfth part of his Carnival of

the Animals (‘Fossils’). The theme
of all those variations agreed

with the rather light character

of the Harmoniemusik, while the



variations themselves gave their
performers an opportunity to
display their virtuosity.

Antonio Salieri is a slightly
forgotten, yet eminent composer
and a personage of great merit for
the musical culture of Vienna at the
turn of the 18" century. Although he
would mainly write operas, he also
bequeathed some very interesting
instrumental pieces to posterity,
including at least two symphonies,

a piano concerto, and a concerto

for a flute and oboe. Just like all

the other Vienna composers from
that period, he was interested in
music intended for a brass band. His
L’Armonia per un Tempio della Notte
(Harmoniemusik for the Temple of
the Night) was written in 1794 and
dedicated to Baron Peter von Braun,
the director of imperial theatres,
who had erected a ‘Temple of the

Night' in the garden of his estate
at Schonau near Vienna in order
to hold freemasons’ ceremonies
there. The composition consists of
four seamlessly connected parts,
with the last one repeating the
musical material from the first. The
two middle parts form a recitative,
with numerous pauses that make
the music passage resemble
unconstrained speech.

The Harmoniemusik was also very
popular at the Bonn court of the
young Ludwig van Beethoven's
patron — Archbishop-Elector of
Cologne, Archduke Maximilian
Francis of Austria, whose love of
this kind of music had been instilled
in him by his brother Emperor
Joseph Il. The excellent court octet
of brass instrumentalists from
Bonn was then famous throughout
Europe. The Octet in E flat major

No. 103 (Parthia), intended for
that band, was written in Bonn
before Beethoven travelled to
Vienna in November 1792; it was,
however, considerably revised in
1793 when Beethoven studied
musical composition with Joseph
Haydn. The overall serene and
unobtrusive mood of that piece,
suitable for the musical background
of various feasts or ceremonies,
indicates that it belongs to the
Harmoniemusik trend. Yet the
composition is by no means trivial.
One can already observe in it the
musical imagination and measures
of composition technique that

are well-known from Beethoven's
mature works: his skill in using
small motifs to build the whole
structure of a work, his way of
building culmination points, the
dynamics of the development of
the piece, a contrasting of certain

musical passages, and extremely
challenging demands placed
before the instrumentalists. This
octet is another of the pieces in
the programme of this evening's
concert that possesses a symphonic
impetus. The first part is a fully
developed sonata form. Part two is
3 pastoral romance: a subtle duet of
the oboe and bassoon, with a short
cadence by the former. The third
part, called ‘The Minuet’, does not
comprise any dance motifs, while
its repetitive motifs, the dominant
staccato articulation and masterly
orchestration indicate the idiom

of a scherzo, a distinctive part of
Beethoven's symphonies. Part four,
in turn, is a lively rondo with strong
dynamic contrasts which are also
characteristic of the composer's
mature output.
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AKADEMIE FUR ALTE MUSIK BERLIN

Zwana tez Akamus. Zatozona w 1982 we wschodnim
Berlinie, dzis nalezy do czotéwki swiatowych orkiestr
grajgcych na instrumentach historycznych. Zespét gosci

regularnie w muzycznych centrach Europy, jak Wieden, Paryz,

Amsterdam, Zurych, Londyn i Bruksela, wystepuje takze

w Azji i obu Amerykach. Znany jest réwniez publicznosci
najwazniejszych festiwali muzyki dawnej w Polsce, gdzie
parokrotnie juz swiecit spektakularne triumfy. Orkiestra
prowadzi wtasny cykl koncertowy w Berlinie, a od 1994
regularnie gosci w berlinskiej Operze Unter den Linden

oraz na Festiwalu w Innsbrucku. Od ponad 20 lat regularnie
wspotpracuje z belgijskim dyrygentem (i kontratenorem)
René Jacobsem, czego efektem sg liczne produkcje operowe
i oratoryjne. Réwniez ostatnie — Uprowadzenie z seraju

i Czarodziejski flet, a takze Pasja wg sw. Jana i Pasja wg

sw. Mateusza Bacha - zostaty Swietnie przyjete przez
krytyke i publiczno$¢. Akamus czesto wystepuje tez pod
batuta Marcusa Creeda, Daniela Reussa, Hansa-Christopha
Rademanna, a w nadchodzacym sezonie bedzie prowadzona
przez Emmanuelle Haim, Bernarda Labadie, Paula Agnew

i Rinalda Alessandriniego. Szczeg6lnie waznym partnerem
orkiestry jest wybitny RIAS Kammerchor; ich zrealizowane
wspélnie ptyty otrzymaty szereg nagréd. Z Akamus
wspédtpracuja tez renomowani solisci, jak Cecilia Bartoli,

Andreas Scholl, Sandrine Piau, Isabelle Faust, Andreas Staier,
Alexander Melnikov, Anna Prohaska, Werner Gira czy Bejun
Mehta. Rozszerzajgc pole swych artystycznych zainteresowan,
wraz z zespotem tanecznym Sasha Waltz & Guests orkiestra
przygotowata nowatorskie produkcje Medei z muzyka Pascala
Dusapina, Dydony i Eneasza Purcella oraz choreograficznego
koncertu Cztery zywioty — Cztery pory roku.

O migdzynarodowym sukcesie zespotu swiadczy ponad
milion sprzedanych ptyt. Od 1994 produkowane wytacznie
dla Harmonia Mundi, nagrodzone zostaty wszystkimi
znaczacymi nagrodami miedzynarodowymi: Grammy,
Diapason d'Or, Cannes Classical Award, Gramophone Award,
Edison Award, Echo-Klassik. Ostatnio dyskografia ansamblu
wzbogacita sie o CD poswiecone Water Music Handla, Pasji
wg $w. Jana Bacha (dyr. René Jacobs) i Eliasza Mendelssohna
(dyr. Hans-Christoph Rademann).

W marcu 2006 Akamus otrzymata Nagrode Telemanna
miasta Magdeburga, a w 2009 zostata wyr6zniona coroczng
nagrodg Niemieckiej Krytyki Ptytowej za DVD Dydona
i Eneasz Purcella. Otrzymata tez Midem Classic Award 2010

i Choc de l'année za wystawienie Brockespassion Telemanna,

natomiast w 2014 — Bach Medaille Leipzig i ECHO Klassik.
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AKADEMIE FUR ALTE MUSIK BERLIN

Founded in East Berlin in 1982 and also called Akamus, the ensemble
is now in the forefront of international orchestras playing historical
instruments. The band is regularly received in the musical centres of
Europe such as Vienna, Paris, Amsterdam, Zurich, London or Brussels,
and it performs in Asia and both Americas, too. It is also well-known to
the audiences of the most important early music festivals in Poland, for
it has scored several spectacular successes here.

The orchestra runs its own concert series in Berlin, and since 1994 it
has regularly performed at Berlin Staatsoper Unter den Linden and

at the Innsbruck Festival of Early Music. For more than twenty years

it has collaborated on a regular basis with Belgian conductor — and
countertenor — René Jacobs, and their collaboration has so far yielded
numerous opera and oratory music productions. Also their latest records
— The Abduction from the Seraglio and The Magic Flute, as well as Bach's
St. John Passion and St. Matthew Passion — were enthusiastically received
by critics and audiences alike. Akamus often performs under the
leadership of Marcus Creed, Daniel Reuss, or Hans-Christoph Rademann,
and in the coming season it will be conducted by Emmanuelle Haim,
Bernard Labadie, Paul Agnew, and Rinaldo Alessandrini. A particularly
important partner and collaborator of the ensemble is the outstanding
RIAS Kammerchor; their jointly released recordings have won numerous
awards. The list of Akamus' collaborators also includes renowned
soloists, such as Cecilia Bartoli, Andreas Scholl, Sandrine Piau,

Isabelle Faust, Andreas Staier, Alexander Melnikov, Anna Prohaska,
Werner Gira or Bejun Mehta. Broadening the scope of its artistic
interests, Akamus, together with the dance company Sasha Waltz &
Guests, has prepared innovative productions of Medea, with music
composed by Pascal Dusapin, of Purcell's Dido and Aeneas, and

a choreographic concert 4 Elements — 4 Seasons.

The number of records sold — over one million - testifies to the
orchestra’s international success. Their recordings, since 1994
produced exclusively for the Harmonia Mundi label, have won all the
important international prizes and distinctions, including a Grammy
Award, Diapason d'Or, Cannes Classical Award, Gramophone Award,
Edison Award, and Echo-Klassik. The ensemble’s discography

has recently been enriched with a CD devoted to Handel's Water
Music, Bach's St. John Passion (conducted by René Jacobs), and
Mendelssohn's Elijah (under the leadership of Hans-Christoph
Rademann).
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In March 2006 Akamus was awarded the Telemann Prize by the City
of Magdeburg, and in 2009 received the annual German Record
Critics’ Award for its DVD of Purcell's Dido and Aeneas. It also won
the Midem Classic Award 2010 and Choc de l'Année for the staging
of Telemann's Brockes-Passion, and in 2014 it was awarded the Bach
Medaille Leipzig and ECHO Klassik.
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adnemu z wielkich
kompozytoréw XVIII
wieku fortuna nie
sprzyjata tak bardzo
jak Johannowi Adolfowi Hassemu
(1699-1783). Ten cztonek
wielopokoleniowej rodziny
organistow uczyt sie spiewu
w Hamburgu, by w wieku 19 lat
uzyskac tam angaz w charakterze
tenora w stynnej operze przy
Gansemarkt. W 1719 roku zostat
muzykiem ksiecia Augusta Wilhelma
von Braunschweig-Wolfenbttel,
na ktérego dworze 2 lata
pdzniej wystawit swg pierwszg
opere L'Antioco, wykonujac
zarazem tytutowa role. Cechom
osobowoséciowym i talentowi
zawdzieczat ufundowane przez
ksiecia stypendium na odbycie we
Wtoszech studiéw doskonalacych
warsztat kompozytorski. Juz
w 1721 roku debiutowat w Triescie
intermezzem La contadina,
wystawianym potem wielokrotnie

pod réznymi tytutami. Po krotkim
pobycie w Wenecji, Bolonii,
Florencji i Rzymie osiadt na 7 lat

w Neapolu, gdzie rozpoczat

studia pod kierunkiem Alessandra
Scarlattiego, ktére miaty decydujacy
wptyw na jego styl i cata kariere
muzycznga. Ogromny sukces
serenaty Antonio e Cleopatra
(1725), w ktorej w sopranowej
partii Kleopatry wystapit

mtodziutki Farinelli (Carlo Broschi),
zapoczatkowat miedzynarodowa
kariere Hassego. Ta mini opera
dedykowana wtadajacej krolestwem
Neapolu parze cesarskiej

Karola VI Habsburga i Elzbiety
Krystyny Welf, sprowokowata

w efekcie powstanie az 7 oper

seria i 4 intermezzi Hassego,
wystawionych w neapolitanskim
Teatro San Bartolomeo — najbardziej
prestizowym teatrze muzycznym
6wczesnej Europy. Przyniosta tez
mtodziutkiemu kompozytorowi
zaszczytny tytut nadzwyczajnego

kapelmistrza orkiestry krolewskiej
w Neapolu. Zaden miejscowy czy
wtoski kompozytor nie cieszyt

sie wowczas taka pozycja. Hasse

na progu swojej kariery zdobyt
ogromna sympatie Habsburgdw
dzieki dedykacjom wszystkich
wystawianych w Neapolu dziet albo
parze cesarskiej, albo ich cérce Marii
Teresie, swojej przysztej uczennicy
i cesarzowej. Przez cate zycie miat
tez wiele szczgscia w pozyskiwaniu
najlepszych spiewakéw, no

i oczywiscie wielki talent muzyczny.
Stawe zdobyta w Neapolu wkrétce
pomnozyt w Wenecji, gdzie

z wielkim sukcesem debiutowat

w 1730 roku wystawieniem
Artaserse w stynnym Teatro San
Giovanni Grisostomo. Ponownie
pomogt mu w tym genialny

Farinelli (1705-1782) oraz

wybitna sopranistka Francesca
Cuzzoni (1696-1778), ktorzy 4 lata
pézniej opera t3 podbili Londyn.
Powodzeniom kompozytora nie

byto konca, gdyz 3 miesigce po
weneckim debiucie operowym
poslubit najstynniejsza (i bardzo
majetna) sopranistke epoki—
Faustine Bordoni (1697-1781) oraz
otrzymat stanowisko kapelmistrza
dworu polsko-saskiego, ktére
zajmowat przez ponad 30 lat. Odtad
Bordoni wystepowata gtownie

w operach Hassego. Zezwolenie na
realizowanie zaméwien operowych
ptynacych spoza dworu, jakiego
udzielili mu August Il Mocny

i jego syn August lll, sprawito, ze
najbardziej celebrycka i udana para
6wczesnej sceny operowej byta
aktywna niemal w catej Europie.
Byto to mozliwe dzieki niezwyktej
tatwosci i szybkosci z jaka Hasse
komponowat, a takze dzieki

jego przyjazniom z najbardziej
wptywowymi postaciami Swiata
kultury i wtadzy.

Za 7ycia Hasse uznawany byt
powszechnie za najwiekszego



kompozytora operowego
wszechczaséw. O jego dzieta
sceniczne zabiegaty najlepsze
teatry operowe Europy. Na polu
muzyki scenicznej aktywny byt
przez 50 lat! Ostatnig opere

Il Ruggiero wystawit na proébe
cesarzowej Marii Teresy w 1771
roku, gdy pierwsze sceniczne
sukcesy odnosit juz Mozart.

Do dzisiaj zachowato sie 59 oper
Hassego, 11 intermezzi i 7 serenat,
obok kilku setek dziet wokalnych

i instrumentalnych nie zwigzanych
ze sceng. Wyjatkowe powodzenie,
jakie przed trzema wiekami zdobyta
sobie w $wiecie muzyka Hassego
(dzisiaj tysiace jego utwordw
rozsianych jest po kilkudziesieciu
archiwach Europy i Ameryki) wzieto
sie stad, ze w idealny spos6b
wyrazat on gusta muzyczne epoki
o$wiecenia. Nie bez znaczenia
byta tez jego wieloletnia
wspotpraca z najbardziej wzietym
librecista owych czaséw — Pietrem

Metastasiem, ktory cenit go
najwyzej sposrdd licznych twércow
umuzyczniajacych jego teksty.
Znamienne, ze ostatnie libretto
napisane przez Metastasia stato
sie tez kanwa ostatniej opery
Hassego. Ale, tak jak szybko

stawa zagoscita w jego domu,

tak tez szybko jego muzyka

ulegta zapomnieniu. Wszak jego
miejsce zajeli tacy geniusze, jak
Mozart czy Haydn a w 6wczesnym
Swiecie opery gusta zmieniaty sie
niezwykle predko. Sinfonia g-moll
op. 5 nr 6 Hassego pochodzi ze
zbioru Six simphonies a quatre
parties wydanego w Paryzu w 1740
roku i jest typowym przyktadem
trzyczesciowej uwertury operowej
typu wtoskiego. Podobne utwory
Vivaldi okreélat mianem concerto
ripieno. Ten stosunkowo prosty
utwor nie eksponuje zadnych
solistow, przeznaczony byt raczej
do kameralnego wykonania przez
kwartet smyczkowy, a nie orkiestre.

Mitosna aria Orazia Saper ti basti

o cara pochodzi z opery Il trionfo
di Clelia (akt |, scena 10) po raz
pierwszy wystawionej w Wiedniu
w 1762 roku i pare miesiecy
pbzniej powtdérzonej w Warszawie.
Przy akompaniamencie fletow,
rogdw i smyczkow spiewat j3
woéwczas kastrat Gaetano Guadagni
(1728-1792), ktéry kilka miesiecy
pdzniej z powodzeniem wystapit
w wiedenskiej prapremierze Orfeo
ed Euridice Glucka. Rok pézniej

w neapolitanskiej premierze
wylkonat j3 wychwalany przez
Burneya Giovanni Manzuoli zwany
Succianoccioli (1720-1782). Hasse
znakomicie buduje tu nastroj
liryzmu i w petnej elegancji i umiaru
melodyce eksponuje najlepsze
walory gtosowe Spiewaka.

Krétka energiczna i wirtuozowska
aria Annia Ch'’io parto reo, lo vedi

(I, 13) znalazta sie w Tito Vespasiano,
wystawionym w Pesaro w 1735 roku,

powtérzonym nastepnie w Dreznie
w 1738 i Neapolu w 1759 roku.
W roli Sesta wystapit we wszystkich
tych premierach stynny kastrat
Giovanni Carestini (1704-1760)
a partie Annia $piewali kolejno
kastraci Giuseppe Appianino
(1712-1742) i Felice Salimbeni
(1712-1751). Z tej samej opery
pochodzi tez aria Sesta Se mai
senti(ll, 15), w ktérej uwage zwraca
galanteria ozdobnikéw i duza ilos¢
P . 119
skokéw i zmian rejestrowych.
Opera Demetrio wystawiana byta
pod réznymi tytutami wielokrotnie,
po raz pierwszy w Wenecji w 1732
roku, nastepnie w Wiedniu (1734),
ponownie w Wenecji (1737,
1740, 1747) i w Dreznie (1740).
Rozbudowana aria Alcesta Scherza
il nocchier talora(l, 10) petna jest
werwy i dtugich koloratur, w ktérych
w prapremierze brylowat kastrat
Antonio Maria Bernacchi
(1685-1756) a nastepnie Carestini.
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Wielkim uznaniem cieszyta sie tez
opera Artaserse. Po prapremierze

w Wenecji w 1730 roku z udziatem
Farinellego i Cuzzoni, grano ja

w Dreznie (1740) i w Neapolu
(1760), jej fragmenty znalazty sie tez
w pasticcio wystawionym w Londynie
(1734). Pochodzace z niej arie
chetnie kopiowano i rozsytano po
Europie. Wybitny skrzypek Giuseppe
Tartini, chcgc nasladowac w swych
koncertach (D14, D21 i D83) piekny
Spiew, zamiescit w nich incipity
tekstowe az 3 arii z tej opery.
Mottem tenorowej arii tytutowego
bohatera Per pietd, bellidol mio(l, 5),
Spiewanej w Wenecji i Dreznie przez
Filippa Giorgiego (fl. 1724-1755)
oznaczyt srodkowa czes¢ koncertu
D14. Aria ta zachowata sie tez

w réznych wirtuozowskich wersjach
sopranowych.

Opera Tigrane pochodzi z wczesnego
okresu twérczosci Hassego,
jej prapremiera miata miejsce

w Neapolu w 1729 roku, tamze
zostata tez wystawiona powtérnie
w 1745 roku. Arie tytutowego
bohatera Solca il mar e nel periglio
(I, 14) Spiewat w niej kastrat
Giovanni Battista Minelli (1689-
1762). Przed opadnieciem kurtyny
po Il akcie ta bardzo wzburzona

i petna wirtuozowskich koloratur aria
z rogami musiata robi¢ piorunujgce
wrazenie na stuchaczach.

Concerto G-durop. 3 nr 11 pochodzi
ze zbioru 12 Concertos in 6 parts,
op. 3 wydanego w Londynie w 1741
roku. Pierwotnie byt to koncert
fletowy, gatunek ten Hasse uprawiat
gtéwnie z mysla o dworze kréla
pruskiego Fryderyka Il, ktéry sam byt
wytrawnym flecista. Koncerty z druku
londynskiego przeznaczone byty
raczej dla amatoréw, kompozytor
zdradza w nich wptywy weneckie

(3 czesdi, formy ritornelowe). By¢
moze z Wenecji pochodzi tez wersja
mandolinowa tego utworu.

Wielokrotnie powracat Hasse

do opery Arminio, wystawienie

jej pierwszej wersji z librettem
Salviego miato miejsce

w Mediolanie w 1730 roku.

Aria tytutowego bohatera

Se volete eterni dei (I, 6) pochodzi
z wersji do tekstu Pasquiniego,
wystawionej w Dreznie (1745,
1753) 1w Brunszwiku (1747).
Rozbudowang i popisows arie,
naszpikowang duzymi skokami
melodycznymi, dtugimi dzwiekami
oraz wielotaktowymi koloraturami
Spiewat kastrat Domenico Annibali
(1705-1779) i Angelo Maria
Monticelli (1710-1758).

Aria Ireny Si, di ferri mi cingete (ll, 7)
pochodzi z opery Irene wystawionej
w Dreznie w 1738 roku. Spiewata

j3 zona Hassego — Faustina Bordoni.
To bardzo wirtuozowska aria gniewu
z charakterystycznym tremolo
smyczkéw, licznymi i trudnymi do
wykonania skokami melodycznymi

oraz az jedenastotaktowymi
karkotomnymi koloraturami.

Po Smierci Hassego jego dzieta
sceniczne wystawiano juz tylko

w Berlinie. W Dreznie do XX wieku
wykonywano jego utwory religijne.
W zdominowanej przez gusta
mieszczanskie Europie XIX wieku
catkowicie zapomniano twérczos¢
najwiekszego dworskiego pupila
muzycznego wieku o$wiecenia.
Dzisiaj jego opery nie s3 tak
znane, jak dzieta sceniczne
Handla, Scarlattiego, Pergolesiego
czy Vivaldiego, dlatego warto

je przywracac wspotczesnemu
stuchaczowi, tym bardziej
polskiemu. Hasse wielokrotnie
przebywat w Warszawie i za jego
zycia wykonano tu kilka jego oper
i dziet religijnych.

Piotr Wilk



mong the great composers
of the 18" century, the
favourite of fortune was
definitely Johann Adolf
Hasse (1699-1783). A member of
a multigenerational family of organists,
he learned singing in Hamburg, only to
be engaged as a tenor by the famous
Oper am Gansemarkt at the age of
barely nineteen. In 1719 he became
the court musician to Duke Augustus
William of Brunswick-Lineburg, in
whose service he staged his first opera
Antioco just two years later, performing
the title part. His talent and personality
traits induced the Duke to endow
a scholarship for Hasse to study in
Italy in order to perfect his skills as
a composer. Thus Hasse made his
debut in Trieste as early as 1721 with
an intermezzo La contadina, which was
subsequently repeatedly staged under
various titles. After a short sojourn in
Venice, Bologna, Florence, and Rome,
he settled down in Naples for seven
years, where, under the supervision of

Alessandro Scarlatti, he commenced
studies that exerted a decisive
influence upon his style and his
whole career as a musician. His hugely
successful serenata called Antonio

e Cleopatra(1725), featuring a very
young Farinelli (Carlo Broschi, 1705—
1782) in the soprano part of Cleopatra,
triggered off Hasse's international
career. This short opera, dedicated

to the imperial couple then ruling

the Kingdom of Naples — the Holy
Roman Emperor Charles VI and his
wife Elisabeth Christine of Brunswick-
Wolfenbdttel, then challenged Hasse
to create as many as seven opere
serie and four intermezzi staged at
Naples' Teatro San Bartolomeo —the
most prestigious musical theatre of
contemporary Europe. It also won

the young composer the honourable
title of bandmaster extraordinary

of the royal orchestra in Naples.

This was a position enjoyed at that
time by none of the local or Italian
composers. Thus on the threshold of

his career Hasse already stood high
in the Habsburgs' favour owing to his
dedication of all his works staged in
Naples either to the imperial couple
or to their daughter Maria Theresa,
his future pupil and Holy Roman
Empress. In addition, apart from being
an extremely talented musician and
composer, throughout his life he had
the good fortune to gain the best of
the available singers.

The fame Hasse won in Naples was
soon further increased in Vienna,
where he made a highly successful
debut in 1730 with a staging of his
opera Artaserse at the famous Teatro
San Giovanni Grisostomo. Again,
the brilliant Farinelli contributed
largely to this success, as did the
eminent soprano singer Francesca
Cuzzoni (1696-1778); both were to
win the hearts of London audiences
with this opera four years later. But
Hasse’s run of luck went on and on:
just three months after his opera

debut in Venice, he married the most
famous —and very wealthy — soprano
singer of the time — Faustina Bordoni
(1697-1781), and was given the
post of bandmaster at the Polish-
Saxon court, which he then held

for over thirty years. From then on,
Bordoni mostly performed in Hasse's
operas. The permission to fulfil opera
commissions coming from sources
other than the court, granted by
Augustus Il the Strong and his son
Augustus IIl of Poland, allowed the
most famous and successful couple
of the contemporary opera stage to
be active throughout Europe. This
was, in turn, possible owing to the
extraordinary ease and quickness
with which Hasse would write his
compositions, and thanks to his
friendly relations with the most
influential personages from the
circles of culture and power.
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In his lifetime, Hasse was commonly
considered the greatest opera



122

composer of all time. The best opera
houses of Europe would scramble
for his stage works. Besides, he was
active in the field of stage music for
over fifty years! He staged his last
opera — Il Ruggiero— at the Empress
Maria Theresa's request in 1771
when Mozart was already achieving
his first triumphs. Apart from several
hundred vocal and instrumental
works not intended for the stage,

59 operas, eleven intermezzi, and
seven serenatas by Hasse have

been preserved to the present day.
Thousands of his compositions are
now scattered in scores of archives in
Europe and America. The exceptional
international success and popularity
which Hasse's music gained almost
three centuries ago sprang from the
fact that he was able to perfectly
express the musical tastes of the
Enlightenment. Also not insignificant
was his many years' collaboration
with the most popular librettist of
that time, Pietro Metastasio, who

held him in the highest esteem of
all the numerous authors of stage
music to his lyrics. Significantly, the
last libretto written by Metastasio
became the groundwork of the

last opera composed by Hasse. Yet
Hasse's music sank into obscurity as
quickly as fame had once crossed
his threshold. His place was soon
taken over by such geniuses as
Mozart or Haydn, and in the world of
contemporary opera, tastes would
change very quickly indeed.

Hasse's Symphony op. 5 no. 6 comes
from the collection Six simphonies a
quatre parties published in Paris in
1740 and is a standard example of
a three-part opera overture of the
Italian type; Vivaldi would call similar
compositions concerto ripieno.

This relatively simple work does

not expose any particular soloist,
and was intended for a chamber
performance by a string quartet, and
not for an orchestra.

Orazio's aria Saper ti basti o cara
comes from the opera The Triumph
of Clelia(act |, scene 10), staged for
the first time in Vienna in 1762 and
again, in Warsaw, several months
later. With a flute, horn, and string
accompaniment, it was then sung

by the castrato Gaetano Guadagni
(1728-1792), who, after a couple

of months, made a successful
appearance in the Vienna world
premiere of Gluck's Orfeo ed Euridice.
One year later, the aria was executed
during the Naples first-night
performance by Giovanni Manzuoli,
also known as Succianoccioli
(1720-1782), the castrato extolled
to the skies by Charles Burney. In this
piece, Hasse skilfully constructs a
lyrical atmosphere and in an elegant,
restrained melodics, exposes the
singer’s best vocal qualities.

The short, energetic, and masterly
aria by Annio — Ch'io parto reo lo
vedi (Il, 13) can be found in Tito

Vespasiano, an opera staged in
Pesaro in 1735, and then again in
Dresden (1738) and Naples (1759).
In all these premieres, the part

of Sesto was performed by the
famous castrato Giovanni Carestini
(1704-1760) and the role of Annio
was sung by castratos Giuseppe
Appianino (1712-1742), and then
Felice Salimbeni (1712-1751). Also
from the same opera comes Sesto’s
aria Se mai senti(ll, 15), noteworthy
for the gallantry of musical
ornaments and large number of
leaps and register changes.

The opera entitled Demetrio was
staged frequently and under various
titles; first in Venice in 1732, then

in Vienna (1734), again in Venice
(1737,1740,and 1747), and in
Dresden (1740). The extended aria
of Alceste called Scherza il nocchier
talora(l, 10) is full of vigour and
abounds in long coloraturas in which
the castrato Antonio Maria Bernacchi



(1685-1756) shone in the world
premiere, and then Carestini.

The opera Artaserse was also
highly appreciated. After the
Venice world premiere of 1730,
featuring Farinelli and Cuzzoni, it
was performed in Dresden (1740)
and Naples (1760); some fragments
were also included in the pastiche
staged in London in 1734. Its arias
were eagerly copied and sent all
over Europe. The eminent violinist
Giuseppe Tartini, who wished to
imitate beautiful singing in his
concertos (D14, D21, and D83),
inserted text incipits in them taken
from three arias of Artaserse. He
marked the middle part of the

D14 concerto with the motto of
the tenor aria of the title character
Per pieta bel idol mio (I, 5) performed
in Venice and Dresden by Filippo
Giorgi (1724-1755). This aria has
also been preserved in various
virtuoso soprano versions.

The Tigrane opera dates back to the
early period of Hasse's career; its
world premiere took place in 1729
in Naples, where it was staged again
in 1745. The title character's aria
Solca il mar e nel periglio (I, 14) was
performed by the castrato Giovanni
Battista Minelli (1689-1762).

Sung with horn accompaniment
right before the curtain fell after
the second act, this piece, full

of agitation and rich in masterly
coloraturas, must have made a great
impression on the audiences.

Concerto G-dur op. 3 no. 11 comes
from the collection entitled 12
Concertos in 6 parts, op. 3, issued in
London in 1741. Originally it was

a flute concerto, a genre cultivated
by Hasse mainly for the court of
Frederick II, King of Prussia, who
was an accomplished flutist himself.
Yet the compositions from the
London print were intended rather
for amateurs and they show some

Venetian influences (three-part
structure, ritornello forms). Perhaps
the mandolin version of that piece
also had its origin in Venice.

An opera to which Hasse would
repeatedly return was Arminio,
staged in the first version — with

a libretto by Salvi —in Milan in 1730.
The title character’s aria Se volete
eterni Dei (I, 6) comes from the
version with lyrics by Pasquini,
staged in Dresden (1745, 1753),

and in Brunswick (1747). This
extended show piece, larded with
huge melodic leaps, long sounds and
multi-bar coloraturas, was performed
by castratos Domenico Annibali
(1705-1779) and Angelo Maria
Monticelli (1710-1758).

Irena’s aria Si, di ferri mi cingete(ll, 7)
comes from the opera entitled Irene
and staged in Dresden in 1738. It
was sung by Hasse's wife — Faustina
Bordoni. It is a virtuoso piece, full of
anger, with a characteristic tremolo

of the strings and numerous and
challenging melodic leaps and truly
breakneck — eleven-bar — coloraturas.

After Hasse's death, his opera
works were only staged in Berlin. In
Dresden, his religious compositions
were performed until the 20"
century. With middle-class tastes
prevailing in 19"-century Europe,
the artistic output of the greatest
court favourite of the Enlightenment
was utterly forgotten. Today his
operas are far less popular than the
stage works by Handel, Scarlatti,
Pergolesi, or Vivaldi; therefore they
really deserve to be reintroduced

to modern audiences, especially in
Poland: Hasse stayed repeatedly in
Warsaw, where several of his operas
and religious compositions were
performed during his lifetime.
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MAX EMANUEL CENCIC

Uznawany za jednego z najlepszych wspotczesnych
kontratenoréw, wystepuje w najwiekszych salach wraz

z najwybitniejszymi zespotami i dyrygentami, kreujac szereg
spektakularnych projektéw artystycznych.

Kariere solowg rozpoczat w 1992 jako sopran chtopiecy

(w stynnym chérze Wienersaengerknaben), w 2001 inicjujac
j3 na nowo jako kontratenor. W tej roli jego pierwsze wielkie
sukcesy to np. partia Nerona w Lincoronazione di Poppea
Monteverdiego w Bazylei w 2003 (Odkrycie wokalne roku

- ..Opernwelt”) czy partia Herolda w $wiatowej premierze
Medei Ariberta Reimanna w Wiener Staatsoper w 2010.
Szczegblne znaczenie miaty wystepy w barcelonskim Teatrze
Liceu u boku Placido Domingo (2011-2012), amerykanskie
tournée z Riccardo Mutim i Chicago Symphony Orchestra
oraz recitale solowe w Wersalu, Teatrze Champs-Elysées, na
Handel-Festspiele w Karlsruhe, w Lisinski Hall w Zagrzebiu
czy Onassis Hall w Atenach.

Jako dyrektor artystyczny Parnassus Arts Production
odpowiada za koncepcje i realizacje wielkich dziet wtoskiej
sceny barokowej, prezentujac tak sensacyjne odkrycia, jak
ostatnia opera Leonarda Vinci Artaserse. Za wykonana w niej

wymagajacq role Mandane, jak i za cate przedsiewziecie,
otrzymat petne zachwytu recenzje — od Paryza do Wiednia.
Produkcja otrzymata 11 miedzynarodowych nagroéd, w tym
dwie Echo Klassik (CD 2013, DVD 2014) i dwie nominacje

do Grammy.Takze inne jego nagrania byty wielokrotnie
wyrézniane, np. Faramondo (Virgin Classics 2009) otrzymat
m.in. Diapason découverte i Diapason d'Or, Mezzo-soprano
(EMI/Virgin Classics 2010) — recital arii Handla — obok
nadzwyczajnych recenzji zdobyt takze nagrode francuskiego
magazynu ,Télérama”, chorwacka nagrode Porin, Preis der
Deutschen Schallplattenkritik i Orphée d'Or Académie du
Disque Lyrique. Nagradzane byty takze DVD z udziatem
Spiewaka, m.in.: Il Sant'Alessio Landiego (Virgin Classics 2008)
i L'incoronazione di Poppea Monteverdiego (Teatro Real,
Madrid 2011) dyrygowane przez Williama Christie, podobnie
jak stynny album Duetti(2011), ktéry w 2012, obok Ezio
Glucka (gdzie Cencic wystepowat jako Valentiniano), otrzymat
prestizowa niemiecka nagrode ECHO Klassik.

Cencic w Siroe Hassego (Decca Classics w 2014) nie
tylko $piewat role tytutows, lecz takze debiutowat jako
rezyser. Produkcja objechata nastepnie Europe, zbierajac
znakomite recenzje.
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MAX EMANUEL CENCIC

Recognised as one of the best contemporary countertenors, he
performs in the largest concert halls with the most distinguished
bands and conductors creating numerous spectacular artistic
projects. He began his solo career in 1992 as boy soprano in the
famous Wienersaengerknaben choir, only to restart it in 2001 as
acountertenor. In this capacity his first great achievements were, for
instance, the parts of Nero in Monteverdi's L'incoronazione di Poppea
in Basel in 2003 (Best New Singer of the Year - ‘Opernwelt’), or of
Herold in the world premiere of Aribert Reimann’s Medea in Wiener
Staatsoper in 2010. Particularly important were his performances
in Barcelona’s Liceu Theatre in the company of Placido Domingo in
2011-2012, the concert tour in America with Riccardo Muti and the
Chicago Symphony Orchestra, and solo recitals in Versailles, at the
Théatre des Champs-Elysées, Handel Festival in Karlsruhe, Lisinski
Hall in Zagreb, or at Onassis Hall in Athens.

As the artistic director of the Parnassus Arts Production he is
responsible for the design and realisation of the great works of

the Italian Baroque stage and presents sensational discoveries

such as the last opera written by Leonardo Vinci — Artaserse.

For his performance in this production — the challenging part of
Mandane - as well as for the whole project, he received enthusiastic
reviews from Paris to Vienna. His staging of the opera won eleven

international awards, including two Echo Klassik (CD 2013,
DVD 2014), and scored two Grammy nominations.

Other recordings by Cencic have also won numerous awards; for
instance, his Faramondo (Virgin Classics 2009) was awarded the
Diapason Découverte and Diapason d'Or as well as other awards. The
Mezzo-soprano (EMI/Virgin Classics 2010), his recital of Handel arias,
apart from outstanding press reviews, also received the award of the
French ‘Télérama’ magazine, the Croat Porin Award, Preis der Deutschen
Schallplattenkritik, and Orphée d'Or Académie du Disque Lyrique.

Other award-winning recordings — the DVD of Landi’s Il Sant’Alessio
(Virgin Classics 2008) and Monteverdi's Lincoronazione di Poppea (Teatro
Real, Madrid 2011) were conducted by William Christie, just as Cencic's
famous Duettialbum (2011), which was granted the prestigious German
ECHO Klassik award in 2012, together with the recording of Gluck's Ezio
with Cencic singing the part of Valentiniano. Subsequent recordings
featuring Cencic have won similar prizes and distinctions.

In the performance of Hasse's Siroe (recorded on the Decca Classics
label in 2014), Cencic not only sang the title part but also made

his debut as a director. The production then began touring Europe,
receiving excellent reviews.









GEORGE PETROU

Studiowat gre na fortepianie w Konserwatorium

w Atenach, a nastepnie w Royal College i Royal
Academy of Music w Londynie. Poczatkowo rozwijat
kariere pianistyczna, m.in. wystepowat z powodzeniem
w duecie fortepianowym z Christosem Papageorgiu

(w 1995 pianisci wygrali Konkurs Redding-Piette).
Stopniowo jednak zwrdécit sie ku dyrygenturze i szybko
osiggnat w tej dziedzinie wysoka pozycje. Interesuje sie
szczegoblnie barokowym repertuarem XVllI-wiecznym, ale
rownie bliska jest mu muzyka klasycyzmu i romantyzmu.
Do najwyzej ocenianych jego nagran nalezy baletowa
muzyka Beethovena Twory Prometeusza: ,,Dzika energia
uderza z akordow otwierajacych jedyng partyture
baletowg Beethovena — ekscytujacy poczatek nagrania
powoduje, ze prawie spadasz z krzesta. Faktura orkiestry
obfituje w kolory, a szybsza czes¢ uwertury, czujna

i z precyzyjnym rytmem, trzyma muzyke w ryzach.”
(Martin Cotton, ,BBC Music Magazine”, 2014).

Bedac dyrektorem artystycznym stawnej orkiestry
Armonia Atenea wystepuje i intensywnie nagrywa,
zaréwno z uzyciem dawnych, jak i wspétczesnych
instrumentéw. Zyskat uznanie nie tylko jako wykonawca
repertuaru symfonicznego, ale takze jako dyrygent
operowy, zwtaszcza na polu wykonawstwa historycznego,

zarébwno muzyki barokowej, jak i repertuaru
pdzniejszego. W minionym sezonie angazowany byt do
realizacji Arminia Handla w Staatstheater Karlsruhe,
Kopciuszka Rossiniego w Teatro Verdi w Trieécie, Medei
Cherubiniego w Operze w Nicei, a takze Scipione Handla
dla Internationale Héndel Festspiele w Halle (Bad
Lauchstadt), jak rowniez Kiss Me Kate Cole'a Portera

w ateriskim Megaronie (tu takze jako rezyser). Trzeba tez
wymieni¢ Primadonne Rufusa Wainrighta, w symfoniczno-
wizualnej wersji na Athens Festival, Czarodziejski flet

w Greckim Teatrze Narodowym, In the Penal Colony
Philipa Glassa w Onassis Cultural Center w Atenach.
Szereg najwiekszych sukcesow dyrygenta wigze

sie z operami Glucka — Alcestq, Orfeuszem, Ifigeniq

w Aulidzie, wreszcie Il trionfo di Clelia, ktéry zostat
przezen przywrécony Swiatu.

Wspotpracuje m.in. z Minchner Rundfunkorchester,
Concerto Koln, Berner Symphonieorchester, Athens State
Orchestra i moskiewska Musica Viva.

Duzo nagrywa. Ostatnio wraz z Armonia Atenea
zarejestrowat albumy dla Decca Classics — Siroe
Hassego, Countertenor Gala i kolekcje barokowych arii
Baroque Divas.
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GEORGE PETROU

George studied piano at the Athens Conservatory and then at
the Royal College and Royal Academy of Music in London. At
first he pursued a career as a pianist, successfully performing
duets with Christos Papageorgiu and winning the Redding-Piette
International Competition in 1995; gradually, though, he turned
his attention to conducting, quickly achieving high status in that
field. He is particularly interested in the 18"-century Baroque
repertoire, but the music of Classicism and Romanticism is very
much at heart, too. Among his most widely reviewed recordings
is his ballet music by Beethoven — The Creatures of Prometheus:
‘Wild energy sounds in the opening chords of the only ballet
score by Beethoven; the exciting beginning of the recording has
you on the edge of your seat. The orchestra’s texture treatment
is rich in colours, and the faster section of the overture, alert
and having a precise rhythm, holds a tight rein on the music’
(Martin Cotton, 'BBC Music Magazine', 2014); ‘The conductor has
a properly dramatic vision of this composition’ (Nigel Simeone,
‘International Record Review’, 2014).

As the artistic director of the famous orchestra Armonia Atenea,
Petrou has been strenuously performing, recording and leading
his ensemble which uses both early and modern instruments.

Apart from his status as a performer of the symphonic repertoire,

he has also gained acclaim as an opera conductor, especially

in the field of historical interpretation, not only of Baroque
music but also of the repertoire of the subsequent epochs. Last
season he was involved in the realisation of Handel's Arminia

at Staatstheater Karlsruhe, Rossini's Cinderella at Teatro Verdi in
Trieste, Cherubini's Medea at the Opéra de Nice, and Handel's
Scipione for the Internationale Handel Festspiele in Halle (Bad
Lauchstadt), as well as Kiss me Kate at Athens Megaron (which

he also directed). Other stage productions worth mentioning
include Rufus Wainright's Primadonnain a symphonic and visual
version presented at the Athens Festival, The Magic Flute at the
National Theatre of Greece, or Philip Glass' In the Penal Colony

at the Onassis Cultural Center in Athens. A number of the
conductor’s greatest achievements are connected with Gluck's
operas — Alcesta, Orpheus, Iphigeneia in Aulis, and finally Il trionfo di
Clelia, which he reintroduced and restored to audiences.
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Petrou has collaborated with Miinchner Rundfunkorchester,
Concerto Koln, Berner Symphonieorchester, Athens State
Orchestra, and Musica Viva of Moscow.

He has made many recordings; his latest CDs include albums
recorded for the Decca Classics label, namely, Hasse's Siroe,
Countertenor Gala, and a collection of Baroque arias entitled
Baroque Divas (all featuring the Armonia Atenea ensemble).






ARMONIA ATENEA

Znana dawniej jako Athens Camerata, wyjatkowa orkiestra,
odnoszgca sukcesy w grze zardbwno na wspotczesnych, jak

i na dawnych instrumentach. Dokumentuja je liczne nagrania,
realizowane m.in. dla takich wytwoérni, jak Decca, Sony Classical,
EMI, ECM i MDG.

Zespot zostat zatozony w 1991 przez Towarzystwo Przyjaciot
Muzyki w Atenach z okazji inauguracji Megaronu — atenskiej
sali koncertowej. Od tego czasu dyrektorami artystycznymi
orkiestry byli m.in. Sir Neville Marriner, Christopher Warren-

Green i Alexander Myrat. Obecnie funkcje te petni George Petrou,

dyrygent rozwijajacy miedzynarodowa kariere, wyrézniony m.in.
nagroda Echo Klassik.

0d 2011 gros swojej aktywnosci orkiestra dzieli miedzy Megaron
a atenska Onassis Cultural Centre. Kalendarz orkiestry wypetniajg
koncerty w Atenach oraz w licznych salach na $wiecie, w tym tak
prestizowych, jak Musikverein w Wiedniu, Théatre des Champs-
Elysées czy Salle Pleyel w Paryzu, Opera Royal de Versailles,
Concertgebouw w Amsterdamie, Innsbruck Summer Festival of
Early Music, Versailles Festival, Bucharest Enescu Festival, Bozar
w Brukseli, Arsenal w Metz, Opera w Monte Carlo, Grand Theatre
w Aix-en-Provence, Tonhalle w Zurychu i Opera w Bordeaux.

Wéréd wyrdznien zdobywanych przez orkiestre znajdujg sie
nagrody ptytowe, m.in. Diapason 5 i Diapason d'Or, Recording
of the Month ,BBC Music Magazine”, Découverte ,Opera”, Choc
Classica, Choc of the Year 2012, IRR Outstanding (2013), Best
Recording of the Year (International Opera Awards 2013).

Orkiestra wspétpracowata z renomowanymi dyrygentami, takimi
jak Fabio Biondi, Thomas Hengelbrock, Philippe Entremont,
Christopher Hogwood, Helmut Rilling, Heinrich Schiff, Stephen
Kovacevich, Mstislav Rostropovich, Yehudi Menuhin, a takze
najwybitniejszymi solistami, jak Martha Argerich, Yuri Bashmet,
Joshua Bell, Max Emanuel Cencic, Karina Gauvin, Vivica Genaux,

Leonidas Kavakos, Julia Lezhneva, Radu Lupu czy Mischa Maisky.

Obok muzyki dawnej, w tym szczegblnie wysoko cenionych
produkcji oper barokowych, istotng czescig dziatalnosci
zespotu jest muzyka wspotczesna. Orkiestra dokonuje licznych
prawykonan i nagrywa utwory wspétczesnych kompozytorow,
czesto takze zamawia nowe dzieta. Angazuje sie rowniez

w dziatalnos¢ edukacyjng, m.in. grajac specjalne koncerty

w szkotach w catej Grecji. W 1996 za swoj3 prace artystyczna

i edukacyjng otrzymata Nagrode Muzyczng Greckiego Zwigzku
Krytykow.
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ARMONIA ATENEA

Formerly known as Athens Camerata, this is an outstanding
orchestra, achieving triumphs while performing with both early

and modern instruments. The ensemble’s achievements have been
documented by numerous recordings for such labels as, for instance,
Decca, Sony Classical, EMI, ECM, or MDG.

The band was founded in 1991 by the Friends of the Music Society
of Athens on the occasion of the inauguration of the Megaron —
Athens concert hall. Since then, the list of its artistic directors has
included such names as Neville Marriner, Christopher Warren-Green,
and Alexander Myrat. Now the director's duties are being performed
by George Petrou, a conductor pursuing an international career who
has been awarded, among other prizes, the Echo Klassik award.

Since 2011, the orchestra has mainly performed at the Megaron and
Onassis Cultural Centre in Athens. Its diary is filled with concerts in
the capital of Greece and at numerous venues worldwide, including
such prestigious halls and events as Musikverein in Vienna, Théatre
des Champs Elysées and Salle Pleyel in Paris, Opera Royal de
Versailles, Concertgebouw in Amsterdam, Innsbruck Summer Festival
of Early Music, Versailles Festival, Bucharest Enescu Festival, Bozar
in Brussels, Arsenal in Metz, Opéra de Monte-Carlo, Grand Theatre in
Aix-en-Provence, Tonhalle in Zurich, and the Opera in Bordeaux.

Among the prizes won by the orchestra there are awards for particular
recordings, such as Diapason 5 and Diapason d'Or, Recording of the
month of the 'BBC Music Magazine', Découverte ‘Opera’, Choc Classica,
Choc of the Year 2012, IRR Outstanding (January 2013), '‘Best Recording
of the Year', or International Opera Awards 2013.

The orchestra has also collaborated with renowned conductors
such as Fabio Biondi, Thomas Hengelbrock, Philippe Entremont,
Christopher Hogwood, Helmut Rilling, Heinrich Schiff, Stephen
Kovacevich, Mstislav Rostropovich, or Yehudi Menuhin, and with
the pre-eminent soloists Martha Argerich, Yuri Bashmet, Joshua
Bell, Max Emanuel Cencic, Karina Gauvin, Vivica Genaux, Leonidas
Kavakos, Julia Lezhneva, Radu Lupu, or Mischa Maisky.
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Apart from early music - including the particularly highly
appreciated productions of Baroque operas — contemporary music
also forms an important part of the orchestra’s artistic output.

The ensemble has given numerous world premieres and recorded
works by contemporary composers, also commissioning new
compositions. It is also involved in educational activities consisting
in giving special concerts in schools throughout Greece. In 1996, the
orchestra was awarded the Music Prize of the Greek Critics Union for
its artistic and educational work.






DWOR ARTUSA

Niegdys$ siedziba Bractwa Sw. Jerzego, miejsce spotkan
stanu rycerskiego, kupcéw i siedziba sgdu. Dzi$ oddziat
Muzeum Historycznego Miasta Gdanska i jedna

z najwiekszych atrakgji turystycznych miasta. Historia
Dworu Artusa siega potowy XIV wieku — zostat wzniesiony
w latach 1348-1350, za$ jego nazwa pochodzi od imienia
legendarnego wodza Celtéw Artura — dla 6wczesnych
ludzi byt on wzorem cnét rycerskich, a Okragty Stot,

przy ktoérym zasiadat ze swoimi dzielnymi rycerzami,
symbolem réwnosci i partnerstwa. Nazwa budynku curia
regis Artus (krélewski dwor Artusa) pojawita sie pierwszy
raz w 1357 roku. Usytuowany jest w obrebie Gtéwnego
Miasta i stanowi fragment reprezentacyjnego traktu
miejskiego zwanego Drogg Krélewska.

Whnetrze sktada sie z jednej bardzo obszernej sali

w stylu gotyckim. Dwér stynie z najwyzszego w Europie,
bo mierzacego niemal 11 metréw wysokosdi,
renesansowego pieca kaflowego autorstwa Georga

Stelznera, p6znogotyckiej rzezby Sw. Jerzy walczqcy
ze smokiem z 1485 roku i najstarszego w Polsce baru
- cynowej lady piwnej z 1592 roku. Mozna tam takze
ogladac najstarsza w Polsce kolekcje modeli okretéw
oraz XV-wieczne zbroje turniejowe.

Corocznie na Dworze organizowano majowy turniej
rycerski pod przewodnictwem Bractwa $w. Jerzego,
odbywat sie on zawsze podczas Swieta Zestania
Ducha Swietego. Ponadto Dwér odgrywat wazna role
w kontaktach Gdanska z reszta Europy. Méwiono, ze:
.jako dom kupcéw i armatoréw pozwala przybyszom
znalez¢ o kazdej porze wtasciwe sobie towarzystwo”.

0d 1530 roku Dwor przestat by¢ wytgcznie siedzibg
Bractw i miejscem spotkan i zabaw, stat sie rowniez
miejscem otwartych rozpraw sagdowych, natomiast juz
z koricem XVII wieku doceniono walory akustyczne

Wielkiej Hali i regularnie organizowano w niej koncerty.
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ARTUS COURT

In its day, Artus Court was home to the Brotherhood of
St. George, a meeting place for nobles and merchants
and courts. Currently, Artus Court is a branch of the
Gdansk History Museum and is regarded as one of the
city’s main tourist attractions. The building was erected
during 1348-1350 and named after King Arthur,
reflecting the aspirations to the ideals of knightly
virtues perfectly embodied by the legendary Celtic
leader and of equality and partnership symbolised by
the Round Table, at which Arthur sat with his knights.
The building’s name, curia regis Artus (Royal Artus
Court) was mentioned for the first time in 1357. Artus
Court is part of a route known as the Royal Way in the
historic Main Town.

Organised as one vast Gothic-style hall, the Court is
famous for having Europe’s tallest, Renaissance-style
tiled stove designed by Georg Stelzner and which

is nearly 11 metres high; a late-Gothic statue of the

St. George and the Dragon from 1485; and for Poland's
oldest tin-plated bar dating back to 1592. The building
also houses the oldest collection of naval ship models
in Poland and a number of fine 15"century tournament
armours.

Artus Court played a central role in the life of Gdansk.
Every year, on Pentecost, the Brotherhood of St. George
held a tournament, while the Court served as a meeting
point where merchants of Gdansk forged and maintained
their links with the rest of Europe on a daily basis. “[A]s

a house of merchants and ship owners it allowed visitors
to find appropriate company at any time of the day”.

In 1530, this seat of various brotherhoods, a meeting
point and festival venue, took on another important role
as a chamber for open court hearings. In the late 17%"c.,
the Grand Hall's acoustic properties were recognised
and regular concerts were held.

139






CENTRUM SW. JANA

Pierwsza wzmianka o istnieniu niewielkiej kaplicy

pod wezwaniem $w. Jana pojawita sie w roku 1358.
Architektonicznie kos$ciét jest typowym przyktadem
gotyckiego budownictwa sakralnego z XIV i XV wieku
— charakteryzuje sie masywna bryta gotyckiej swiatyni
z wysunietymi na zewnatrz przyporami o trojnawowym
halowym wnetrzu i prosto zakoficzonym prezbiterium.
Koscidt przyjat obecng forme z poczatkiem 2. potowy
XV wieku. W 1543 roku wieze koscielng strawit pozar.
Zniszczenia usunieto po 24 latach.

W marcu 1945 roku kosciot sw. Jana sptonat, jednakze
w zasadniczym zrebie swych muréw ocalat. Zniszczeniu
ulegto wiele elementéw architektonicznych, jak wiezba
dachowa, dach, okna i posadzka. W gruzach legty
blizniacze kamieniczki barokowe oraz przylegajaca do
kaplicy $w. Ducha mata zakrystia. Po zakonczeniu dziatan
wojennych wypalony budynek kosciota przykryto
dachem i zabezpieczono jego cenne sklepienia. Sama
Swigtynie przeznaczono na lapidarium.

0Od poczatku lat 90. diecezja gdanska na powrdt
moze uzytkowac koscidt w niedziele i Swieta - msze
odbywaja sie regularnie od jesieni 1998. Organizuje
je Duszpasterstwo Srodowisk Twérczych Archidiecezji
Gdanskiej. Liturgia sprawowana jest w jezykach:
kaszubskim i polskim.

0d 1995 roku Nadbattyckie Centrum Kultury

w Gdansku petni funkcje gospodarza obiektu oraz
zarzadza jego odbudowa, w celu stworzenia w tym
miejscu profesjonalnego centrum kultury. NCK jako
opiekun zabytku prowadzi w kosciele dziatalnos¢
kulturalng, a jednoczes$nie szereg prac zmierzajgcych do
rewaloryzacji i adaptacji $wigtyni na Centrum $w. Jana,
udostepniajac wnetrza artystom i publicznosci. Odbyto
sie tutaj wiele waznych wydarzen kulturalnych, a kosciét
stat sie rozpoznawalny na kulturalnej mapie regionu,
kraju i Europy. W niepowtarzalnej atmosferze wnetrza
kosciota $w. Jana odbyty sie liczne koncerty, pokazy,
przedstawienia i wystawy.
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ST. JOHN’S CENTRE

The first written mention of a small chapel dedicated
to St. John comes from 1358, but the present church
was built early in the second half of the15™century.
Its architecture is typical for the late-Gothic
architecture of the 14"and 15™centuries, with its
heavy, buttressed structure, triple nave interior and
flat-ended presbytery.

In March 1945, the church burned down and while
its overall structure has survived, many architectural
components were lost including the entire roof with
its structure, windows and floors. The adjacent twin
Baroque townhouses were destroyed, as was a small
sacristy adjacent to the Holy Spirit Chapel. After the
war, the gutted building was roofed and its valuable
vaults secured, but the church was designated as

a lapidarium.

The Gdansk Diocese has been using the church for
services on Sundays and holidays since the 1990s. From
autumn 1998, regular masses have been held in Polish
and the local Kashubian language, organised by the
Artists’ Christian Ministry of the Gdansk Diocese.

In 1995, the church was transferred to the management

of the Baltic Sea Culture Centre (BSCC), with plans to
reconstruct it as a dedicated culture centre. BSCC is offering
its cultural activities and is making the church available

to artists and the general public, while also performing

the conservation and conversion work intended to turn

the church into St. John's Centre. The church has already
witnessed several important cultural events and has become
recognisable on the cultural map of the region, the country
and Europe. St. John's church offers a unique atmosphere for
concerts, shows, stage plays and exhibitions.
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KOSCIOL SW. JAKUBA

Historia kosciota siega 1414 roku, kiedy gdanscy
marynarze wzniesli kaplice dla chorych i ubogich
szypréw. Swigtynia przyjeta obecny ksztatt w latach
1436-1437. Jedyng powazng zmiang architektoniczna
jest pochodzaca z 1639 roku, wybudowana po
pozarze wieza.

Podczas reformacji kosciot przejeli protestanci,

w 1807 roku wojska napoleonskie przeobrazity go
w obo6z jeniecki dla jencdw pruskich i rosyjskich.
Osiem lat pézniej wybuch w stojacej obok baszcie
prochowej powaznie uszkodzit kosciét, przez co
obiekt stracit charakter sakralny i przeksztatcony
zostat w 1819 roku w miejska biblioteke oraz
szkote nawigacyjna. Dopiero po Il wojnie Swiatowej,
w 1946 roku zniszczony kosciét wrécit w rece
ojcéw Kapucynow, ktérzy w 1948 roku odbudowali
Swiatynie i ponownie j3 poswiecili. Wnetrze kosciota

zostato doszczetnie zniszczone podczas wojny, totez
w latach 1952-1960 w nawie gtownej powstaja freski
(zamalowane w 2008 roku), ottarz gtéwny, ottarze
boczne, ambona i witraz $w. Jakuba. Ponadto w latach
2007-2010 $wiatynia przeszta kapitalny remont
elewacji wewnetrznej i zewnetrznej.

Kosciot sw. Jakuba jest przyktadem p6znogotyckiego
przyszpitalnego budownictwa sakralnego, jako jedyny
w Gdansku posiada renesansowy strop belkowy,
zdobi go dodatkowo przeniesiony z Bramy $w.

Jakuba wczesnobarokowy hetm. Nowe prezbiterium
zaprojektowat na poczatku lat 70. XX wieku Romuald
Sottys. Ottarz gtéwny wykonany jest z biatego
piaskowca, po lewej stronie ustawiono péznogotycka
figure Najswietszej Maryi Panny z Dziecigtkiem. Autorka
witraza Meczeristwo $w. Jakuba Apostota i Patrona jest
Zofia Baudouin de Courtenay.
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ST. JAMES’S CHURCH

The history of the church dates back to 1414, when
local sailors erected a chapel for sick and impoverished
sea captains. It was then rebuilt to its current form

in 1432-1437, with the only modification being

made in 1639, when atower was added during
areconstruction after afire.

During the Reformation, the church was taken over

by Protestants and in 1807 the Napoleon’s army
converted it into a camp for Prussian and Russian POWs.
Eight years later, an explosion in a nearby gunpowder
magazine damaged the church putting an end to its role
for the ministry. The remaining structure was converted
into @ municipal library and a navigation school. It was
only after the Second World War that the damaged
church was given to the Capuchin Friars who rebuilt

the Protestant church in 1948 and reconsecrated it.
During the period 1952-1960, the Friars installed

new side-altars, a pulpit and a stained glass window
with the figure of St. James and had frescos painted in
the main aisle (painted-over in 2008) to replace the
interior decoration completely destroyed during the
war. Between 2007 and 2010, the church went through
a restoration of its exterior and interior walls.

The late-Gothic St. James's Church is an example of
hospital church architecture. It is the only temple

in Gdansk to have a Renaissance beam ceiling and

its tower is covered with an early-Baroque dome
transferred from St. James's Tower. A new presbytery was
designed by Romuald Sottys in the early 1970s. Notable
pieces of interior decoration include the main altar of
white sandstone, a late-Gothic figure of the Madonna
and Child to the left of the altar and the stained glass
window entitled the Martyrdom of St. James's Apostle and
Patron made by Zofia Baudouin de Courtenay.
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HOTEL FESTIWALOWY

Historia powstania Hotelu Grand Cru jest
nieodtacznie zwigzana z najdawniejsza
historig Gdanska i przenosi nas o przeszto
1000 lat wstecz, kiedy to powstat

grod namiestnikéw polskich wtadcéw,

a w pbzniejszym czasie — ksigzat
pomorskich. W XIV wieku teren przejeli
Krzyzacy i wzniesli w tym miejscu
Sredniowieczny zamek.

Budynek hotelu petnit wiele funkgcji, m.in.
magazynu win i magazynu Polskich Linii
Oceanicznych. W czerwcu 2009 roku
rozpoczeto realizacje inwestycji ,Stara
Winiarnia”, zaktadajacej restauracje
budynkéw, ktére zaadaptowane zostaty
na apartamenty mieszkalne, lokale
ustugowe oraz hotel. Projektantem catosci

przedsiewziecia jest firma Wolscy Architekci.

Hotel Grand Cru w Gdansku tworzy
50 nieprzecietnych pokoi, w ktérych

nowoczesnosc¢ idealnie wspotgra

z nawigzujacymi do czaséw sredniowiecznych
surowymi ceglanymi elementami. Wyjatkowy
klimat nadaje wnetrzom zestawienie gtebi
koloréw z czysta biela. Komfortowy pobyt
zapewnia kompleksowe wyposazenie pokoi,
m.in. w biurko z krzestem do pracy, telewizor
LCD, zestaw do parzenia kawy i herbaty,
minibarek, zestaw do prasowania, sejf,
suszarke w tazience oraz Wi-Fi.

W podziemiach hotelu znajduje sie
Restauracja Grand Cru, w ktérej wykwintne
potrawy oraz wybor unikatowych win sa
klasa sama w sobie. To wyjatkowe miejsce,
idealne na romantyczna kolacjg, spotkanie
biznesowe czy obiad rodzinny, ktére
pozwala na organizacje przyjec do 60
0s6b. Szef Kuchni oraz sommelier zadbali
o to, aby kazda wizyta w restauracji byta
niezapomnianym przezyciem.
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HOTEL GRAND CRU
ul. Rycerska 11-12
80-882 Gdansk

RECEPCJA

Tel: +48 58 77 27 300

Fax: +48 58 77 27 301

e-mail: recepcja@hotelgrandcru.pl

Hotel Grand Cru proponuje Gosciom
Festiwalu Actus Humanus rabat

na nocleg w wysokosci 15% od
aktualnej ceny. Dodatkowo 10%
rabatu na catg gastronomie w hotelu.
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FESTIVAL HOTEL

The story of the Grand Cru Hotel is
inseparably linked with the beginnings
of Gdansk. It takes us back 1000 years
to a time when a fortified town was
established in the name of the Polish
rulers and then of the Pomeranian
Dukes. In the 14"century, the area was
taken over by the Teutonic Knights who
built a medieval castle.

The building that hosts the hotel used
to fulfil several important functions,
including as wine storage and

a warehouse for the Polish Ocean Lines.
In 2009, the whole area was included
in a development project known as
Stara Winiarnia involving a restoration
of the buildings and their conversion
into apartments, commercial units and
a hotel. The entire project was designed
by the studio Wolscy Architekci.

The Grand Cru Hotel of Gdansk offers

50 rooms that are anything but ordinary.
The modern style meets perfectly with raw
brickwork evocative of the Middle Ages and
the combination of deep colours with pure
white in the decoration creates a unique
interior climate. Nothing is spared in the
area of comfort with the furniture including
a desk and a chair, a flat screen TV, a coffee

and tea making set, a minibar, an ironing set,

a safe, a hairdryer and Wi-Fi access.

The Grand Cru Restaurant in the
basement offers an exquisite menu and
3 choice of unique wines that are in

a class of their own. This unique place is
perfect for a romantic dinner, a business
meeting or a family lunch for up to 60
people. Our Chef and Sommelier have
taken great care to ensure that each visit
is an experience to remember.

HOTEL GRAND CRU
ul. Rycerska 11-12
80-882 Gdansk

RECEPTION DESK

Tel.: +48 58 77 27 300

Fax: +48 58 77 27 301

e-mail: recepcja@hotelgrandcru.pl

Guests of The Actus Humanus
Festival can enjoy a 15% discount
on rooms and 10% discount at our
Restaurant.
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NATIVITAS

FILIP BERKOWICZ

Muzykolog, manager, promotor, producent. Dyrektor
artystyczny cenionych przez swiatowa krytyke

festiwali muzycznych: Actus Humanus, Kromer Festival,
Opera Rara, Misteria Paschalia (2004-2016), Sacrum
Profanum (2004-2015) i Goodfest (2012-2014). Kazdy
z firmowanych jego nazwiskiem festiwali ma wyraznie
okreslony profil.

Producent albumow polskich muzykéw dla prestizowych
wytworni Nonesuch i Decca. Kurator spektakularnych
wydarzen muzycznych (m.in. Penderecki // Aphex

Twin, Penderecki // Greenwood, /Il Symfonia Henryka
Mikotaja Géreckiego z udziatem Beth Gibbons z zespotu
Portishead) prezentowanych w Polsce (m.in. Europejski
Kongres Kultury, Open’er Festival) i za granica.

Ukonczyt z wyrdéznieniem studia w Instytucie
Muzykologii Uniwersytetu Jagiellonskiego, gdzie
obecnie prowadzi zajecia pn. ,Zarzadzanie projektami
muzycznymi”. W latach 2002-2004 pracowat w Polskim
Wydawnictwie Muzycznym i oficynie wydawniczej

Musica lagellonica. Nastepnie w latach 2004-2007
zwigzany byt z Krakowskim Biurem Festiwalowym

oraz Urzedem Miasta Krakowa, gdzie petnit funkcje
Petnomocnika Prezydenta Miasta Krakowa ds. Kultury
(2007-2010) oraz Doradcy Prezydenta Miasta Krakowa
(2011). Za swoja prace naukowa zdobyt Nagrode

im. Hieronima Feichta przyznawang przez Zwigzek
Kompozytoréw Polskich. Jest autorem kilkudziesieciu
haset do Encyklopedii Muzycznej PWM, artykutow
muzykologicznych oraz publikacji popularnonaukowych.
Wielokrotnie nominowany do prestizowych nagréd,
m.in.: MocArty RMF Classic w kategorii Cztowiek Roku
2011, Gwarancje Kultury TVP i Niptel. W 2013 roku
zostat sklasyfikowany przez tygodnik Polityka na 8.
miejscu w rankingu ,,20 najbardziej wptywowych
osobistosci polskiej kultury”. Wyrézniony przez
Prezydenta Miasta Krakowa Odznaka ,,Honoris Gratia”
(2011) oraz przez Ministra Kultury i Dziedzictwa
Narodowego Medalem ,Zastuzony Kulturze — Gloria
Artis” (2015).



FILIP BERKOWICZ

A musicologist, manager, promoter, and producer; artistic
director of internationally acclaimed music festivals such
as Actus Humanus, Kromer Festival, Opera Rara, Misteria
Paschalia (2004-2016), Sacrum Profanum (2004-2015),
and Goodfest (2012-2014). Each of the events he gives
his name to has its distinctly defined profile.

Producer of albums by Polish musicians for the
prestigious labels Nonesuch and Decca. Curator of
spectacular music events including Penderecki//Aphex
Twin, Penderecki//Greenwood, or Mikotaj Goérecki's
Symphony No. 3 featuring Beth Gibbons of Portishead,
held both in Poland — like the European Culture Congress
or Open'er Festival —and abroad.

He graduated with distinction from the Institute of
Musicology of the Jagiellonian University where he
currently runs classes on ‘Project Management for
Musicians'. In 2002-2004 he worked for the Polish
Music Publishing House and ‘Musica lagellonica’ printing
house. Then in 2004-2007 he was employed by the
Krakow Festival Office and Municipal Council of Krakéw

where he served as the Plenipotentiary of the President
of the City of Krakéw for Culture (2007-2010), and

as a counsellor of the President of the City of Krakéw
(2011). For his academic work, he received the Hieronim
Feicht Award granted by the Polish Composers’ Union.
He is also the author of scores of entries in the Music
Encyclopaedia issued by the Polish Music Publishing
House, musicological articles, and popular science
publications.

Berkowicz has won numerous nominations for
prestigious awards including the ‘"MocArty’ award of
RMF Classic in the ‘Man of the Year 2011" category, the
‘Cultural Guarantee’ award of Polish Public Television,
and the ‘NIPTEL Media Award. In 2013 he was classified
by 'Polityka’ weekly as 8™ of the ‘20 Most Influential
Personages of Polish Culture'. He also received the
‘Honoris Gratia’ badge from the President of the City

of Krakéw (2011), and The Medal for Merit to Culture —
‘Gloria Artis’ — from the Minister of Culture and National
Heritage of the Republic of Poland (2015).
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Dyrektor artystyczny / Artistic director:
Filip Berkowicz

Organizator, producent wykonawczy /
Organiser, executive producer:
Konrad Koper, Sebastian Godula

Biuro prasowe / Press office:
Adrianna Ginat-Zwolifnska

Redakcja / Editors:
Filip Berkowicz, Jakub Puchalski, Marzena Chmiel

Promocja / Promotion:
Marzena Chmiel

Autorzy / Written by:
tukasz Kozak, Jakub Kubieniec,
Jakub Puchalski, Andrzej Sitarz, Piotr Wilk

Ttumaczenie / English translation:
Pawet Pilch

Korekta / Polish language consultation:
Danuta Ambrozewicz

Projekt graficzny i sktad / Design and typesetting:
grupa tomami, tomami.pl

Zdjecia / Photos:
Adam Golec
archive UMG
MHMG
event-factory
grupa tomami

IT & web services:
Robert Zaleski

Web design:
Katarzyna Erbel

Studio filmowe / Motion pictures:

Jakub Koziot, Mitosz Urbanik

Wydawca / Publisher:
event-factory

ul. Pekowicka 77
31-262 Krakéw
www.event-factory.pl

Festiwal jest wspotfinansowany
przez Gmine Miasta Gdanska. /

The Festival is partly funded by the City of Gdansk.
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