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Witraż w głównym ołtarzu kościoła Asamkirche w Monachium 

 

 

Drodzy bracia i siostry! 

 

Każdego roku przy okazji Wielkiego Postu Kościół 

zachęca nas do szczerego przeanalizowania 

własnego życia w świetle wskazań Ewangelii.               

W tym roku pragnę wam przedstawić parę refleksji, 

dotyczących rozległego zagadnienia 

sprawiedliwości, obierając za punkt wyjścia słowa 

św. Pawła: «Jawną się stała sprawiedliwość Boża 

(...) przez wiarę w Jezusa Chrystusa» (Rz 3, 21-22). 

 

Sprawiedliwość: «dare cuique suum»  

Najpierw poświęcę trochę miejsca znaczeniu 

pojęcia «sprawiedliwość», które w języku ogółu 

jest tożsame z wymogiem, by «dać każdemu to, co 

mu się należy — «dare cuique suum», zgodnie ze 

słynną formułą Ulpiana, rzymskiego prawnika z III 

w. W rzeczywistości jednak ta klasyczna definicja 

nie precyzuje, czym jest owo «suum», które należy 

każdemu zapewnić. To, czego człowiek najbardziej 

potrzebuje, nie może być zagwarantowane przez 

prawo. By mógł on cieszyć się pełnią życia, 

potrzebuje czegoś głębszego, co może mu być dane 

tylko darmo; moglibyśmy powiedzieć, że człowiek 

żyje miłością, którą może mu dać jedynie Bóg, bo 

stworzył go na swój obraz i podobieństwo.  

Z pewnością przydatne są i konieczne dobra 

materialne — Jezus sam zresztą uzdrawiał chorych, 

karmił tłumy, które za Nim chodziły, i niewątpliwie 

potępia obojętność, która również dziś skazuje setki 

milionów istot ludzkich na śmierć z powodu braku 

żywności, wody i lekarstw — jednak 

sprawiedliwość «w rozdzielaniu» nie daje 

człowiekowi całego należnego mu «suum». Tak jak 

chleba i bardziej niż chleba potrzebuje on bowiem 

Boga. Św. Augustyn pisze: Skoro «sprawiedliwość 

jest cnotą, która każdemu przyznaje to, co mu się 

należy (...) nie jest sprawiedliwością ludzką ta, 

która odbiera człowieka prawdziwemu Bogu»  

(De civitate Dei, XIX, 21). 

 

Skąd bierze się niesprawiedliwość?  
Ewangelista Marek przytacza następujące słowa 

Jezusa, które się odnoszą do toczącej się wówczas 

dysputy na temat tego, co jest czyste, a co 

nieczyste: «Nic nie wchodzi z zewnątrz                          

w człowieka, co mogłoby uczynić go nieczystym; 

lecz to, co wychodzi z człowieka, to czyni 

człowieka nieczystym (...). Co wychodzi  

z człowieka, to czyni go nieczystym. Z wnętrza 

bowiem, z serca ludzkiego pochodzą złe myśli» 

(Mk 7, 15. 20-21). Abstrahując od kwestii ściśle 

Orędzie na Wielki Post 2010 r. 

Benedykt XVI 

 

Nawrócić się do Chrystusa, wierzyć w Ewangelię 

oznacza w gruncie rzeczy właśnie to: wyzbyć się 

złudzenia samowystarczalności, aby uświadomić 

sobie i zaakceptować własny brak — brak innych            

i Boga, potrzebę Jego przebaczenia i Jego 

przyjaźni.  
 

 

«Jawną się stała sprawiedliwość Boża (...) przez wiarę 

w Jezusa Chrystusa» (Rz 3, 21-22)  
 

 

http://en.wikipedia.org/wiki/Asamkirche_(M%C3%BCnchen)
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związanej z żywnością, możemy dostrzec w reakcji 

faryzeuszy stałą pokusę człowieka, żeby upatrywać 

źródła zła w przyczynach zewnętrznych. W wielu 

współczesnych ideologiach, jak dobrze popatrzeć, 

występuje ta przesłanka: skoro niesprawiedliwość 

pochodzi «z zewnątrz», to aby zapanowała 

sprawiedliwość, wystarczy usunąć zewnętrzne 

przyczyny ,które uniemożliwiają jej 

urzeczywistnienie. Ten sposób myślenia — 

napomina Jezus — jest naiwny i krótkowzroczny. 

Niesprawiedliwość, owoc zła, nie ma jedynie 

zewnętrznych korzeni; rodzi się ona w sercu 

człowieka, w którym tkwią zalążki tajemniczej 

zmowy ze złem. Psalmista z goryczą uznaje: «Oto 

zrodzony jestem w przewinieniu i w grzechu 

poczęła mnie matka» (Ps 51 [50], 7). Tak, 

człowieka osłabia wewnętrzna siła, która ogranicza 

jego zdolność do komunii z drugim człowiekiem. 

Z natury swojej otwarty na swobodną wymianę 

z innymi, czuje, że dziwna siła ciążenia popycha go 

do zamknięcia się w sobie, do wybicia się «ponad» 

innych i «przeciw» innym: jest to egoizm, 

konsekwencja grzechu pierworodnego. Adam  

i Ewa, zwiedzeni kłamstwem Szatana, gdy wbrew 

Bożemu przykazaniu sięgnęli po tajemniczy owoc, 

zastąpili logikę ufności w Miłość logiką opartą na 

podejrzliwości i rywalizacji; logikę tego, 

kto przyjmuje, ufnie oczekuje na coś od Drugiego 

— logiką tego, kto niecierpliwie zagarnia 

i postępuje według własnego uznania (por. Rdz 3, 

1-6), co w rezultacie napełniło ich niepokojem 

i niepewnością. W jaki sposób człowiek może 

uwolnić się od tej egoistycznej skłonności 

i otworzyć na miłość? 

 

Sprawiedliwość i sedaqah 

Mądrość Izraela oparta jest na głębokim związku 

między wiarą w Boga, który «podnosi nędzarza 

z prochu» (Ps 113 [112], 7), a sprawiedliwością 

względem bliźniego. Wyraża to dobrze sedaqah — 

słowo, którym w języku hebrajskim określa się 

cnotę sprawiedliwości. Sedaqah oznacza bowiem, 

z jednej strony, pełną akceptację woli Boga Izraela; 

z drugiej — sprawiedliwość względem bliźniego 

(por. Wj 20, 12-17), zwłaszcza ubogiego, 

przybysza, sieroty i wdowy (por. Pwt 10, 18-19). 

Obydwa te znaczenia są jednakże ze sobą 

powiązane, bowiem dla Izraelity dawanie ubogiemu 

to nic innego jak należne odwzajemnienie się Bogu, 

który ulitował się nad nędzą swojego ludu. Nie 

przypadkiem Mojżesz otrzymuje tablice z Prawem 

na górze Synaj po przejściu przez Morze Czerwone. 

Oznacza to, że przestrzeganie Prawa opiera się na 

wierze w Boga, który pierwszy «wysłuchał skargi» 

swego ludu i «zstąpił, aby go wyrwać z rąk Egiptu» 

(por. Wj 3, 8). Bóg słucha głosu nędzarza, 

a w zamian chce, by Go słuchano: domaga się 

sprawiedliwości względem ubogiego (por. Syr 4, 4-

5. 8-9), przybysza (por. Wj 22, 20), niewolnika 

(por. Pwt 15, 12-18). Toteż aby żyć 

w sprawiedliwości, trzeba wyzbyć się złudzenia, że 

jest się samowystarczalnym, wyjść z głębokiego 

stanu zamknięcia, który jest źródłem 

niesprawiedliwości. Innymi słowy, konieczne jest 

«wyjście» w sensie głębszym niż to, którego Bóg 

dokonał przez Mojżesza — wyzwolenie serca, 

którego sama litera Prawa nie jest w stanie 

urzeczywistnić. Czy zatem człowiek może mieć 

nadzieję na sprawiedliwość? 

 

Chrystus, sprawiedliwość Boga 

Orędzie chrześcijańskie jest pozytywną 

odpowiedzią na ludzkie pragnienie 

sprawiedliwości, jak stwierdza apostoł Paweł 

w Liście do Rzymian: «teraz jawną się stała 

sprawiedliwość Boża niezależna od Prawa (...) 

przez wiarę w Jezusa Chrystusa dla wszystkich, 

którzy wierzą. Bo nie ma tu różnicy: wszyscy 

bowiem zgrzeszyli i pozbawieni są chwały Bożej, 

a dostępują usprawiedliwienia za darmo, z Jego 

łaski, przez odkupienie, które jest w Chrystusie 

Jezusie. Jego to ustanowił Bóg narzędziem 

przebłagania dzięki wierze mocą Jego krwi» (3, 21-

25). 

Jaka jest zatem sprawiedliwość Chrystusa? Jest to 

przede wszystkim sprawiedliwość pochodząca od 

łaski, według której to nie człowiek naprawia, 

uzdrawia samego siebie i innych. Fakt, że 

«przebłaganie» dokonuje się «mocą krwi» Jezusa, 

oznacza, że to nie ofiary składane przez człowieka 

uwalniają go od ciężaru win, ale gest miłości Boga, 

który otwiera się aż do końca, tak dalece, że bierze 

na siebie «przekleństwo», należne człowiekowi, 

aby w zamian obdarzyć go «błogosławieństwem», 

które należy się Bogu (por. Ga 3, 13-14). 

Natychmiast rodzi to jednak obiekcję: co to za 

sprawiedliwość, gdy sprawiedliwy umiera za 

winnego, a winowajca otrzymuje w zamian 

błogosławieństwo, które należy się 

sprawiedliwemu? Czyż nie jest zatem tak, że każdy 

otrzymuje przeciwieństwo tego, co «mu się 

należy»? W rzeczywistości to pokazuje Bożą 

sprawiedliwość, głęboko różniącą się od 

sprawiedliwości ludzkiej. Bóg w swoim Synu 

zapłacił cenę naszego wykupu, cenę naprawdę 

ogromną. W obliczu sprawiedliwości krzyża 

człowiek może się buntować, gdyż uwidacznia ona 

jasno, że człowiek nie jest istotą samowystarczalną, 

ale potrzebuje Drugiego, aby być w pełni sobą. 

Nawrócić się do Chrystusa, wierzyć w Ewangelię 

oznacza w gruncie rzeczy właśnie to: wyzbyć się 

złudzenia samowystarczalności, aby uświadomić 

sobie i zaakceptować własny brak — brak innych 

i Boga, potrzebę Jego przebaczenia i Jego 

przyjaźni. Staje się zatem zrozumiałe, że wiara 

bynajmniej nie jest czymś naturalnym, wygodnym, 

oczywistym: potrzeba pokory, by uznać, że 

potrzebuję Drugiego, który uwolni mnie od tego, co 

moje, by dać mi darmo, «co mi się należy». 

Dokonuje się to zwłaszcza w sakramentach pokuty 
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Witamy po rocznej przerwie!  

Tak dużo dzieje się w naszej Szkole i tak trudno jest zapanować nad 

umykającym czasem! Obiecujemy jednak poprawę prezentując Drogim 

Czytelnikom nowy numer Voxa. Życząc przyjemnej lektury, mamy 

nadzieję, iż będzie ona dla wszystkich interesująca i inspirująca.  

 

Redakcja 
 

 

i Eucharystii. Dzięki działaniu Chrystusa możemy 

dostąpić «większej» sprawiedliwości, jaką jest 

sprawiedliwość miłości (por. Rz 13, 8-10), 

sprawiedliwość tego, kto w każdym przypadku 

zawsze czuje się bardziej dłużnikiem niż 

wierzycielem, otrzymał bowiem więcej, niż można 

się spodziewać. 

Właśnie dzięki temu doświadczeniu chrześcijanin 

stara się przyczyniać do kształtowania 

sprawiedliwych społeczności, w których wszyscy 

otrzymują to, co konieczne, aby żyć na miarę 

własnej godności ludzkiej, i w których 

sprawiedliwość jest ożywiana przez miłość. 

Drodzy bracia i siostry, uwieńczeniem Wielkiego 

Postu jest Triduum paschalne, podczas którego 

również w tym roku będziemy wysławiać 

sprawiedliwość Bożą, która jest pełnią miłości, daru 

i zbawienia. Oby ten czas pokuty był dla każdego 

chrześcijanina czasem prawdziwego nawrócenia 

i intensywnego zgłębiania tajemnicy Chrystusa, 

który przyszedł, by stało się zadość wszelkiej 

sprawiedliwości. Z tymi uczuciami wszystkim 

udzielam z serca Apostolskiego Błogosławieństwa. 

 
Źródło: http://liturgia.wiara.pl 
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♫ 

 
Przemysław Lis, ASM 

 
20 Rocznica Śmierci 

 Profesora Feliksa Rączkowskiego 

 
16 września 2009 roku upłynęła 20 rocznica 

śmierci profesora Feliksa Rączkowskiego, wybitnej 

postaci w polskiej organistyce. 

Feliks Rączkowski, organista, kompozytor 

i pedagog; ur. 12 kwietnia 1906, Szczaworyżu koło 

Buska-Zdroju; zm. 16 września 1989, Warszawa. 

Jego pierwszym nauczycielem gry na organach był 

Stanisław Pachlewski. W latach 1922-26 uczył się 

w Salezjańskiej Szkole Organistowskiej 

w Przemyślu. W latach 1933-36 studiował grę na 

organach w klasie Bogusława Rutkowskiego oraz 

kompozycję pod kierunkiem Kazimierza 

Sikorskiego w Państwowym Konserwatorium 

Muzycznym w Warszawie. 

W latach 30-tych był organistą w kościele pod 

wezwaniem Świętej Rodziny w Warszawie. 

II wojnę światową spędził w Warszawie, gdzie 

pracował w charakterze skrzypka, akordeonisty 

i perkusisty w kawiarni „Mirage‖ przy ul. Nowy 

Świat oraz w restauracji „Huragan‖ przy 

ul. Marszałkowskiej. Ponadto regularnie 

koncertował na organach w kościele Zbawiciela, 

http://liturgia.wiara.pl/
http://www.nowa.polmic.pl/index.php?option=com_mwosoby&Itemid=4&id=355&view=czlowiek
http://www.nowa.polmic.pl/index.php?option=com_mwosoby&Itemid=4&id=355&view=czlowiek
http://www.nowa.polmic.pl/index.php?option=com_mwinstytucje&Itemid=16&id=114&view=szkola
http://www.nowa.polmic.pl/index.php?option=com_mwinstytucje&Itemid=16&id=114&view=szkola
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a jako pianista brał udział w tajnych koncertach, 

odbywających się w mieszkaniach prywatnych 

(m.in. u Mirosława Dąbrowskiego i Piotra 

Perkowskiego). 

W latach 1945-70 był organistą w kościele 

Świętego Krzyża w Warszawie, w latach 1953-70 

prowadził również Chór Świętokrzyski, z którym 

w 1959 zdobył I nagrodę na Konkursie Chórów 

Kościelnych Archidiecezji Warszawskiej. 

Od 1946 do 1984 Feliks Rączkowski wystąpił 

ponad 800 razy w kościołach, salach koncertowych, 

szkołach, Polskim Radiu i Telewizji Polskiej. 

Koncertował z recitalami i z towarzyszeniem 

orkiestr, akompaniował chórom, solistom, 

zespołom kameralnym. Grał w całej Polsce, 

w większości krajów europejskich (w tym także 

 w katedrze Notre Dame w Paryżu) oraz w Stanach 

Zjednoczonych. Jego repertuar obejmował utwory 

organowe literatury światowej ze szczególnym 

uwzględnieniem kompozycji polskich, m.in. Jana 

Podbielskiego, Andrzeja Rohaczewskiego, Piotra 

Żelechowskiego, Wincentego Wacława Rychlinga, 

Feliksa Nowowiejskiego, Kazimierza 

Jurdzińskiego, Gustawa Roguskiego, Tadeusza 

Paciorkiewicza i Mariana Sawy. Dokonał wielu 

nagrań radiowych, telewizyjnych oraz dla wytwórni 

fonograficznych, zrealizowanych m.in. na 

zabytkowych organach w Leżajsku, Kamieniu 

Pomorskim i Oliwie. 

Zajmował się jednocześnie pracą pedagogiczną – w 

Szkole Organistowskiej w Przemyślu (1929-33, 

1936-37), Konserwatorium Warszawskim (od 

1937), a po wojnie w Państwowej Wyższej Szkole 

Muzycznej w Warszawie, sprawując także funkcję 

prodziekana Wydziału Instrumentalnego (1958-68) 

i kierownika Katedry Organów (1973-76). W 1973 

otrzymał tytuł profesora. Wykształcił grono 

wybitnych organistów, m.in. Andrzej 

Chorosińskiego, Mirosława Perza, Augustyna 

Blocha, Stanisława Morytę, Mariana Sawę, 

Mariettę Kruzel-Sosnowską, Urszulę Ptaszyńską-

Grahm, Marię Terlecką, Jerzego Erdmana, 

Tadeusza Olszewskiego. Pracował też w Szkole 

Muzycznej im. Karola Kurpińskiego w Warszawie, 

a przez ostatnie lata życia w Instytucie Muzykologii 

Akademii Teologii Katolickiej. Uczestniczył                 

w pracach jury konkursów organowych                          

w Warszawie, Łowiczu, Krakowie, Grazu i Linzu. 

Zorganizował i kierował festiwalami organowymi 

w Kamieniu Pomorskim, Koszalinie i Oliwie. 

Zainicjował również letnie koncerty w kościele 

farnym w Kazimierzu Dolnym. Był członkiem 

Stowarzyszenia Polskich Artystów Muzyków 

SPAM i Klubu Inteligencji Katolickiej. 

Feliks Rączkowski został uhonorowany m.in. 

Krzyżem Kawalerskim Orderu Odrodzenia Polski 

(1973), Nagrodą Ministra Kultury i Sztuki I stopnia 

(1976), odznaczeniem papieskim „Pro Ecclesia et 

Pontifice‖ (1979), Nagrodą Błogosławionego Brata 

Alberta (1980), Nagrodą im. Władysława Pietrzaka 

(1984). 

W dorobku kompozytorskim pozostawił utwory 

organowe, na chór a cappella, pieśni na głos                    

z organami oraz wiele opracowań polskich pieśni 

kościelnych i chorału gregoriańskiego. 

 

          

 ♫ 

 

 

 

 

 

 

 

 

 

 

 

 

 

 

 

 

 

 

 

 

 

 

 

 

Zachęcamy do regularnego 

odwiedzania strony WWW. poświęconej 

wydarzeniom 

Roku Chopinowskiego 

 

WWW.chopin2010.pl 

http://www.nowa.polmic.pl/index.php?option=com_mwosoby&Itemid=4&id=540&view=czlowiek
http://www.nowa.polmic.pl/index.php?option=com_mwosoby&Itemid=4&id=540&view=czlowiek
http://www.nowa.polmic.pl/index.php?option=com_mwosoby&Itemid=4&id=644&view=czlowiek
http://www.nowa.polmic.pl/index.php?option=com_mwosoby&Itemid=4&id=423&view=czlowiek
http://www.nowa.polmic.pl/index.php?option=com_mwosoby&Itemid=4&id=423&view=czlowiek
http://www.nowa.polmic.pl/index.php?option=com_mwosoby&Itemid=4&id=30&view=czlowiek
http://www.nowa.polmic.pl/index.php?option=com_mwosoby&Itemid=4&id=30&view=czlowiek
http://www.nowa.polmic.pl/index.php?option=com_mwosoby&Itemid=4&id=118&view=czlowiek
http://www.nowa.polmic.pl/index.php?option=com_mwinstytucje&Itemid=16&id=114&view=szkola
http://www.nowa.polmic.pl/index.php?option=com_mwinstytucje&Itemid=16&id=114&view=szkola
http://www.nowa.polmic.pl/index.php?option=com_mwinstytucje&Itemid=16&id=114&view=szkola
http://www.nowa.polmic.pl/index.php?option=com_mwosoby&Itemid=4&id=159&view=czlowiek
http://www.nowa.polmic.pl/index.php?option=com_mwosoby&Itemid=4&id=159&view=czlowiek
http://www.nowa.polmic.pl/index.php?option=com_mwosoby&Itemid=4&id=325&view=czlowiek
http://www.nowa.polmic.pl/index.php?option=com_mwosoby&Itemid=4&id=5&view=czlowiek
http://www.nowa.polmic.pl/index.php?option=com_mwosoby&Itemid=4&id=5&view=czlowiek
http://www.nowa.polmic.pl/index.php?option=com_mwosoby&Itemid=4&id=85&view=czlowiek
http://www.nowa.polmic.pl/index.php?option=com_mwosoby&Itemid=4&id=118&view=czlowiek
http://www.nowa.polmic.pl/index.php?option=com_mwinstytucje&Itemid=16&id=959&view=szkola
http://www.nowa.polmic.pl/index.php?option=com_mwinstytucje&Itemid=16&id=959&view=szkola
http://www.nowa.polmic.pl/index.php?option=com_mwinstytucje&Itemid=16&id=241&view=szkola
http://www.nowa.polmic.pl/index.php?option=com_mwinstytucje&Itemid=16&id=241&view=szkola
http://www.nowa.polmic.pl/index.php?option=com_mwinstytucje&Itemid=15&id=35&view=organizacja
http://www.nowa.polmic.pl/index.php?option=com_mwinstytucje&Itemid=15&id=35&view=organizacja
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Monika Mueller, ASM 

 

Bliżej Chopina 

 
Podczas seminarium  o Fryderyku Chopinie, które 

odbyło się 18 lutego 2010 r. w ASM I i II stopnia 

w Krakowie, dowiedziałam się wielu interesujących 

i nowych ciekawostek o twórczości, tak cenionego 

kompozytora jakim jest F. Chopin. 

Seminarium poprowadziła Pani Małgorzata Jędruch 

z Drugiego Programu Polskiego Radia. 

Dzięki Niej mogłam zobaczyć, jak wielkie 

znaczenie dla F. Chopina miała muzyka ludowa 

i folklor. 

Nigdy wcześniej nie słyszałam, żeby ktoś tak 

zajmująco mówił o muzyce tego kompozytora 

rozpatrując dzieła od strony folkloru. 

W czasie seminarium mogłam usłyszeć przykłady 

dawnych pieśni ludowych, na których oparł swe 

utwory F. Chopin. Było to dla mnie ciekawym 

zaskoczeniem, ponieważ po wysłuchaniu danego 

przykładu, były prezentowane znane każdemu 

utwory kompozytora. Bardzo wyraźnie słychać 

było melodie zaczerpnięte z wcześniej usłyszanej 

pieśni. 

Zawsze uważałam, że muzyka Chopina jest trudna 

i mało zrozumiała, że twórczość pojmują dobrzy 

muzycy, krytycy i muzykolodzy. Nigdy nie 

przepadałam za tak bardzo chwalonym i cenionym 

przez wielu kompozytorem. Było tak, bo nie 

rozumiałam tych kompozycji. Gdy muzyka 

Chopina została mi pokazana od tej, 

folklorystycznej strony, a z muzyką ludową                     

w jakimś stopniu zawsze byłam związana, zmieniło 

się bardzo moje myślenie na temat twórczości 

Chopina. 

Teraz patrzę na utwory Chopina nie jak na bardzo 

trudne w odbiorze dzieła, lecz jako bardzo bliską 

mi muzykę, w której zawsze mogę doszukać się 

zawartego przez kompozytora piękna folkloru. 

Dzięki temu seminarium będę starać się grać 

utwory F. Chopina  nie jako „coś‖ , co muszę 

zagrać i „byleby było....‖, lecz ,aby wydobyć                  

z każdego utworu całe bogate i przepiękne 

brzmienia ludowe. Pomocą będzie poprawna 

artykulacja, dynamika.....kantylena. 

Bardzo dziękuję Pani Małgorzacie Jędruch, za 

pokazanie muzyki Chopina od tej ludowej strony. 

Chcę również podziękować tym osobom, które 

przyczyniły się do realizacji takich spotkań. 

W czasie wykładów zawsze można coś ważnego 

i ciekawego usłyszeć a przez to bardziej zrozumieć 

sens muzyki i twórczości danego kompozytora. 

 

 

♫ 

 
 

 

 

 

 

 

 

 

W ramach realizowanego przez ASM Projektu Dobry Start 

organizowane są w naszej Szkole dodatkowe zajęcia, warsztaty, 

wykłady, spotkania z artystami czy tez koncerty. 

Jednym z wydarzeń, które wpisało się w nasze szkolne obchody 

rocznicy chopinowskiej był wykład Małgorzaty Jędruch na temat 

inspiracji ludowych w twórczości Wielkiego Kompozytora. Wykład 

odbył się 18 marca 2010 r. 

 

Małgorzata Jędruch jest jedną z ważniejszych opiniotwórczych 

postaci polskiego folku, dziennikarką Radiowego Centrum Kultury 

Ludowej, organizatorką Festiwalu Muzyki Folkowej Polskiego Radia  

"Nowa Tradycja", jurorem wielu festiwali folkowych.  
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Przemysław Lis 

 

ANTONI SAPALSKI I „PRZEWODNIK DLA ORGANISTÓW” 

 
Do tematu francuskiej muzyki organowej epoki 

romantyzmu, który obszernie przedstawiałem               

w kilku poprzednich numerach, powrócimy                  

w następnym wydaniu „Vox Humana‖. W aktualnej 

edycji chciałbym zapoznać czytelników z pewnym 

dziełkiem teoretycznym polskiego organmistrza, 

żyjącego także w czasach romantyzmu (1822-1890) 

Antoniego Sapalskiego. W latach 1850-1885 

prowadził on w Krakowie przy ulicy Floriańskiej 

„Fabrykę Organów‖, gdzie wybudował 

i wyremontował około 150 instrumentów. Był 

synem profesora Uniwersytetu Jagiellońskiego – 

Franciszka. Nie wiemy, gdzie, kiedy i u kogo 

zdobył przygotowanie i dokumenty potrzeba do 

otwarcia firmy, wiemy jednak, że był do tego 

solidnie przygotowany. Jak wspomina jego 

prawnuk „Antoni był muzykalny, grał na 

fortepianie, organach, prawdopodobnie 

komponował, znał języki obce, szczególnie 

niemiecki, dużo podróżował po kraju i za granicą. 

Wyjeżdżał do Austrii, Francji, Niemiec, Szwajcarii  

i Włoch”. Wiemy, że uczęszczał do Instytutu 

Technicznego w Krakowie. W 1850 po powrocie 

do Krakowa skąd musiał uciekać w 1838 roku, po 

wydaleniu ze szkoły i aresztowaniu jego braci za 

przynależność do Stowarzyszenia Ludu Polskiego, 

zamieszkał przy ulicy Szpitalnej 564. W tymże 

roku w dzienniku " Czas" pojawiło się pięciokrotnie 

ogłoszenie tej treści:  

„Otworzywszy Fabrykę Organów w Krakowie przy 

ulicy Floryańskiej pod L 548 zawiadamiam osoby 

interesowane, iż przyjmuje obstalunki każdego 

rodzaju Organów, za których dokładność do lat 

kilkunastu ręczę. Niemniej wszelkich reperacyi 

podejmuję się, jakoteż i stare organy w zamian 

biorę.A.Sapalski" 

Działalność organmistrzowską prowadził ponad 30 

lat. Fabrykę organów zlokalizował w Prądniku 

Białym, natomiast przy ulicy Floriańskiej 

znajdowało się tylko "biuro". W 1853 zamieszkał 

przy ulicy Nowy Świat 225, a od roku 1870 we 

własnym domu przy ulicy Krupniczej 19.  Nikt 

z rodziny ani pracowników nie prowadził dalej 

firmy "Sapalski" Była to więc fabryka jednego 

pokolenia, powstała w niewyjaśnionych dotąd 

okolicznościach i w podobnych zniknęła. 

Niestety obecnie wiadomo tylko o kilku 

instrumentach, które organmistrz wybudował lub 

remontował: 

1. 1854 – Kościół Niepolakanego Poczęcia NMP 

w Krakowie (nowe organy); 

2. 1854 – Kośćiół NMP Częstochowskiej 

w Zakopanem (nowe organy); 

3. 1856 – Kościół św. Marka w Krakowie (nowe 

organy); 

4. 1858 – Bazylika Mariacka w Krakowie 

(przebudowa organów głównych); 

5. 1862-1966 – Kościół OO Dominikanów 

w Dzikowie (Tarnobrzegu) (nowe organy); 

6. ok. 1870 – Kolegiata w Kielcach (nowe organy); 

7. ok. 1875 - Kościół św. Zygmunta w Szydłowcu 

(nowe organy); 

8. 1877 – Kościół św. Piotra i Pawła w Bodzanowie 

(nowy instrument); 

9. 1883 – Kościół Klarysek pw. Św. Andrzeja 

w Krakowie (remont organów); 

10. 1885 – Kościół św. Grzegorza w Ruszczy 

(Nowa Huta) (nowe organy). 

W 1880 roku Antoni Sapalski wydał w Krakowie 

„Przewodnik dla organistów. Wskazówki jak 

organy w dobrym stanie utrzymywać, reperacje 

i strojenie ich samemu uskuteczniać itd. Pogląd 

teoretyczno - praktyczny dla dozorców kościelnych, 

proboszczów, budujących kościoły, jak niemniej 

miłośników muzyki kościelnej objaśniony 

trzydziestoma drzeworytami. Zwięzła historia 

organów, ich budowa, dyspozycja głosów 

i praktyczne rady dla użytkowników‖. Była to 

pierwsza tego typu publikacja w Polsce. 

Z „Przewodnika‖ wybrałem dwa rozdziały, które 

teraz dosłownie cytuję, zachowując oryginalny 

język i pisownię autora. 

 

I. Charakterystyka tonacyi. 

Każdy z tonów jest albo ubarwionym, albo                      

i nieubarwionym. Niewinność i prostotę 

przedstawiamy w tonach nieubarwionych, łagodne, 

melancholiczne uczucia w bemolowych, dziką, 

silną namiętność w tonach krzyżykowych. 

C-dur. Jest tonem zupełnie czystym, bez cechy, 

bez barwy, służy też do oddania niewinności, 

prostoty, naiwności, jakby niemowląt mowy. 

A-moll. Cechuje nabożnej kobiety miękki charakter 

i potulność. 

F-dur. Uprzejmości i spokoju nosi piętno. 

D-moll. Wyraża melancholiczną kobiecość, z której 

się splen i ponurość wylęga. 

B-dur. Błogą i pogodną miłość bez burzy, czyste 

sumienie, nadzieję i spoglądanie ku lepszej 

przyszłośći. 

G-moll. Oddaje niezadowolenie, przykrość, 

zgryźliwość z przyczyny zawodu doznanego, 

szamotanie się w zakreślonych granicach, słowem 

gniew i smutek. 

Es-dur. Jest tonem modlitwy, pełnej ufności,                  

z Bogiem rozmowy, jakoby przez swoje trzy B 

wyobrażać chciał Trójcę świętą. 

C-moll. Wyznanie miłości, ale zarazem skargę 

miłości nieszczęśliwej, tęsknotę, mianowicie 
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westchnienie duszy miłością upojonej – nejlepiej 

oddaje ten ton. 

As-dur. Jest tonem grobowym, pogrzebowym, 

tonem śmierci, zniszczenia, sądu i wieczności. 

F-moll. Głęboka melancholia, skarga żałobna, jęki 

nędzy i tęsknota za grobem spoczywa 

w charakterystyce tego tonu. 

Des-dur. To ton dwulicowy, przedzierzgający się 

w boleść lub rozkosz, śmiać się nie umie tylko 

uśmiechać, tak jak i płakać nie zdoła, lecz do 

płaczu zmierza. Rzadko też można charaktery 

i uczucia w tym tonie przedstawić. 

B-moll. Jest to ton dziwak, przybrany zazwyczaj 

w szaty ciemności, mrukliwy, rzadko przybiera 

nastrój pogodny, utyskiwania na Boga i ludzi, 

niezadowolony z siebie i z wszystkiego dokoła, 

przygotowania niejako do samobójstwa można 

w nim dosłyszeć. 

Ges-dur. To ton triumfu po znojach, pośród trudów 

swobodnego wytchnienia, to oddźwięk duszy, co 

ciężkie przebywszy boje, w końcu zwycięstwem się 

promieni i cechuje najwyższą wspaniałość. 

Es-moll.Uczucie niespokojności, najgłębszego 

duszy ucisku, najczarniejszej melancholii, słowem 

wszelka trwoga, wszelka niepewność 

wzdrygajacego się serca przebija się w tym tonie. 

Gdyby duchy mówić mogły, przemówiłyby 

prawdopodobnie w tym tonie. 

H-dur. Jest silnie ubarwiony, zapowiada też dzikie 

namiętności, a najjaskrawsze barwy nań się 

składają, gniew, wściekłość, zazdrość, szaleństwo 

i rozpacz z równą siłą oddaje. 

Gis-moll. Zgryzota, nacisk serca do najwyższego 

stopnia posunięty, skarga nędzy, ciężkie pasowanie 

się, słowem wszystko, co z trudem i mozołem 

przychodzi, stanowi barwę tego tonu. 

E-dur. Spoczywa w nim głośna radość, 

uśmiechająca się uciecha, choć niespełna jeszcze 

rozkosz. 

Cis-moll. Żal pokutny, poufała z Bogiem rozmowa, 

z przyjacielem i z towarzyszką życiam, 

westchnienie niezadowolonej przyjaźni lub miłości, 

oto wyraz tonu Cis-moll. 

A-dur. To ton zawierający wynurzenie miłości 

niewinnej, zadowolenie ze stanu swego, nadzieję 

prędkiego zobaczenia przy pożegnaniu kochanków, 

wesołość młodzieńczą i zaufanie w Bogu. 

Fis-moll. Ton ponury, szarpie namiętności jak pies 

zjadliwy suknię. Groza, niezadowolenie – to jego 

mowa; w prawidłowym położeniu zdaje się, że mu 

nie jest dobrze, nie czuje się w swych granicach, 

dlatego wzdycha za spokojem tonu A-dur, lub 

tryumfującą błogością D-dur. 

D-dur.  Ton tryumfu brzmiący Alleluja, ton 

wrzawy wojennej i okrzyku zwycięstwa: ztąd też 

symfonie, marsze, śpiewy na dnie uroczyste, chóry 

radosne w tym tonie się układają. 

H-moll. Jest niejako tonem cierpliwości, 

spokojnego wyczekiwania, zdania się na 

Opatrzność Bożą. Dlatego też skarga jego jest 

łągodną i nieprzechodzi nigdy ani w obrażające 

sarkanie , ani nieznośne kwilenie. Aplikatura tonu 

tego jest we wszystkich instrumentach trudną, ztąd 

też mało mamy w nim sztuk pisanych. 

G-dur. Wszystko, co tchnie idyllą, sielanką, 

zaspokojona namiętność, wszelka wdzięczność czy 

za szczerą przyjaźń czy za stałą miłość – słowem 

wszelkie łagodne a spokojne serca poruszenie, 

wybornie się daje w tym tonie wynurzyć. Żałować 

należy, że dla pozornej łatwości bywa dziś 

zaniedbywanym, nie zważając na to, ze we 

właściwym rozumieniu nie ma ani trudnego ani 

łatwego tonu, ze wszelka mniemana trudność leży 

w pomyśle kompozytora. 

E-moll. Naiwne, niewinne kobiece wynurzenie 

miłości, skarga bez szemrania, westchnienie, 

któremu kilka łez towarzyszy, przemawia do ciebie 

w tym tonie i zapowiada ci nadzieję przyszłości 

błogiej, jaką słyszysz w C-dur. Ton ten ma z natury 

tylko jedną barwę, można go więc przyrównać do 

dziewczęcia w bieli z różową wstęgą na łonie. 

Z tonu tego przechodzi się z niewypowiedzianym 

wdziękiem do tonu zasadniczego C-dur, w którym 

i serce i ucho zadowolenie znajdują. 

 

II. Główne zasady gry na organach.  

„Nie mam tu zamiaru traktować gry na organach ze 

stanowiska sztuki, bo to nie jest mojem zadaniem, 

jedynie tylko mam na celu dotknąć strone 

techniczną o tyle, aby grającego obznajomić 

z niektórymi własnościami tego instrumentu. 

Przez samo naciśnięcie klawisza wydobywamy tu 

ton, lecz każdy łatwo widzi, ze nie zupełnie tak 

samo, jak na fortepianie, gdzie silnem lub słabem 

uderzeniem młoteczka w strunę, głos silniejszy lub 

słabszy osiągamy. W organach zaś, czy będzie 

słabsze czy też mocniejsze przyciśnięcie klawisza, 

zawsze jeden i ten sam skutek wywrze; a przecież 

są tacy, aby mocniejszy głos osiągnąć, z całą siłą 

spadają palcami swemi, to samo i nogami w pedale 

na klawisze, jakby przez to rzeczywiście mocniej 

się odezwać miały organy; co wcale dobrze nie 

wpływa na trwałość mechanizmu i nie bardzo 

trudno przez to zerwać połączenia klawiszy 

z klapkami. Chcąc grać na organach wystarcza 

samo naciskanie klawiszy, których się w każdym 

razie tak używa, że kładać na nich lekko palce, 

dociskają je, że się tak wyrażę, jakby do samego 

dna, lub trzyma je tak długo, jak długo i tony ich 

słyszeć chcemy, a siła ogólna, to się już 

powiedziało, zależy od tego, ile na ten cel głosów 

lub regestrów wysunęliśmy. 

Nieraz trafia się słyszeć grającego w szybkich 

przechodach, jakby to szło o sprodukowanie się 

w biegłości palców i temsamem wzbudzenie 

podziwu na słuchaczach wielkiego swego talentu; 

a to właśnie dowodzi zupełnego braku znajomości 

tego instrumentu, a nawet pierwszych zasad 

harmonii muzyki kościelnej. Na organach grać 

należy legato, stylem wiązanym, ale nigdy staccato 
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czyli krótkiem urywaniem głosu; bo zresztą jeżeli 

w fortepianie młotkiem klawisza i najgrubsza 

struna przez uderzenie zaraz się odezwać musi, to 

tu aby kolumnę powietrza w piszczałce poruszyć, to 

jest że zanim jej głos dobry rozwinie się, jakaś 

chwilka krótsza lub dłuższa koniecznie do tego jest 

potrzebną i zawisłą jest w każdym razie od 

wielkości i konstrukcyi jej; przy krótkiem więc 

uderzeniu klawisza, ton musi być jakby niedojrzały 

i musi źle oddziaływać tak pojedyńczo, jakoteż 

i w głosie całych organów. Żaden też kompozytor 

znający własności te, niepisze staccato, a jeżeli się 

trafia, to się to z wolnem tempem wykonuje, albo 

że przycisnąwszy klawisz nie puszcza się go 

zupełnie, lecz ulżywa jakby markować miało. 

To co się wyżej powiedziało, stosuje się 

szczególnie do piszczałek większych, mających 

kolumnę powietrza wysoką, a jeszcze bardziej              

w głosach wąskiej menzury, jak np. Salicynał, 

Gemshorn, Salicybas, Violonbas, Kwintadena, 

Gamba a nawet Puzany. Bombardony itp., bo te 

z natury swej tę włąsnosć posiadają, ze nie zaraz 

one po przyciśnięciu klawisza zwykły odpowiadać 

i niejedne z nich mogą służyć innym głosom jakby 

za echo. Prędsze zaś przejścia dają się wykonać 

tylko w tonach wyższych, bo piszczałki są krótsze, 

a więc i kolumna powietrza prędzej w wibracyą 

przejdzie. Posiadają też i niektóre głosy tę 

własność, że się natychmiast odzywają, jak 

Fletrowers, Amabilis i inne, które szczególniej na 

ten cel służyć mogą. 

Inni nakoniec grają w ten sposób jeszcze, że nie 

dociskając klawiszów dostatecznie, chcą jakby 

przez to pewną uczuciowość w grze oddać, i to 

także niewłaściwie jest; nie szkodzi ono może 

natenczas, jeżeli się gra na jednym głosie 

niewymagającym np. wiele wiatru, bo choćby przez 

to niewiele były uchylone klapki w wiatrownicach, 

dostarczą go tyle, że ton piszczałki jeszcze się 

dobrze odezwie, ale gdy to trafi się przy używaniu 

większej ilości głosów, to przez takie 

niedociśnięcie klawiszy zabraknie go, 

a w następstwie piszczałki nie odezwą się swym 

należytym głosem. Niepowinno się więc na pełnych 

organach nieśmiałą ręką próbować, ale zawsze do 

całej głębokości zapadania klawiszy naciskać.‖ 

Na koniec przytoczmy jeszcze kilka zdań ze wstępu 

do „Przewodnika dla organistów‖: 

„Nieraz podnoszona kwestyą , dlaczego u nas stoi 

muzyka kościelna na tak niskim stopniu; że to 

pytanie słuszne, nikt tego nie zaprzeczy. Zewsząd 

słyszymy głosy, że główną przyczyną ma być brak 

tego rodzaju szkół w kraju naszym, jest to 

niezaprzeczalnie prawdą, lecz i to każdy przyzna, 

aby szkoły w tym zawodzie kształcące, były u nas 

pożyteczne, potrzeba nadto innego jeszcze 

warunku. Doświadczenie wykazało, ze pomimo 

wszelkich zdolności muzykalnych w naszym kraju 

nikt się grze na organach nie poświęca, a wyjątki od 

tego są tak małe, że w ogólną cyfrę wchodzić nawet 

nie mogą. 

Wprawdzie dwa główne warunki potrzebne są do 

dobrego grania na organach, a mianowicie: aby 

organista znał muzykę kościelną w ogólności, 

a w szczególności umiał władać instrumentem 

kościelnym, drugim zaś warunkiem jest właśnie ów 

instrument, to jest organy, których dobroć powinna 

odpowiadać stawianym wymogom sztuki. Ale jest 

jeszcze i trzeci nie tyle w teoryi ile praktyce 

zauważany, który mi się gwałtem ciśnie pod pióro, 

a nie można go pominąć, bo ten obecnie 

najważniejszym będzie; jest to brak stosownego 

i przyzwoitego wynagrodzenia pełniacym 

obowiązki organisty. Przysłowie mówi: „trudno 

śpiewać jak się jeść chce‖, a że co dzień 

przypatrujemy się smutnej tej prawdzie, zkądże 

więc wymagać, aby młodzież znalazła zachętę do 

kształcenia się w tym zawodzie i uczęszczania do 

szkoły organistów? Każdy przecież do rozumu 

przychodzący oblicza się ze zdolnościami swemi 

i w pewnym kierunku wytknietym dąży do celu, 

a inaczej mówiąc, do kawałka chleba, którego tu 

właśnie, w zubożałym naszym kraju nie znajduje. 

Z lekka dotykam tej strony, lecz jako zbyt ważnej 

pominąć jej nie mogłem. Niezaprzeczenie 

pozostanie to zawsze owym praktycznym 

warunkiem do pozyskania dobrego organisty‖. 

Chcąc zaszczepić w czytelniku zamiłowanie do 

instrumentu, a jednocześnie nie chcąc zrazić 

ściślejszymi objaśnieniami, przedstawił Antoni 

Sapalski w „Przewodniku‖ następującą 

problematykę: 

a). omówił główne zagadnienia związane 

z budową, używaniem i pielęgnacją organów; 

b). omówił budowę piszczałek; 

c). podał definicję i podział głosów: 

d). podał ogóle zasady układania 

dyspozycji; 

e). poruszył zagadnienie menzury; 

f). omówił zasady działania miechów 

i wiatrownic, zwracając baczną uwagę na szereg 

ważnych szczegółów konstrukcyjnych; 

g). opisał funkcjonowanie traktury; 

h). podał opis uroczystej harmonii 

organów; 

i). podał zasady teoretyczne i praktyczne, 

jak podzielić oktawę na 12 równych półtonów; 

j). dostrzegł wychowawczą rolę muzyki, 

czym dowiódł, że był kimś więcej niż tylko 

„organrzemieślnikiem‖; 

k). wyjaśnił co wpływa na popsucie 

organów i podał „jak w różnych przypadkach 

organy samemu poprawić‖. 

Wartość merytoryczna "Przewodnika" 

doskonale przetrwała próbę czasu - ogół podanych 

wiadomości zachowuje nadal swoją aktualność, 

dlatego nawet po tylu latach przedstawia ona dla 

nas szczególną wartość. 
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Antoni Sapalski 

 
 

Sygnatura organów firmy „Sapalski‖ 

 

♫ 

 
Paweł Szywalski, ASM 

 

Muzyczne skarby z archiwum klasztoru mogilskiego
1
 

 

                                                 
1
 Artykuł w formie ostatecznej, pod tytułem Osiemnastowieczne zbiory muzyczne Archiwum Klasztoru Mogilskiego - kontekst 

historyczny  wydany został w numerze 112 pisma Nasza Przeszłość, INSTYTUT WYDAWNICZY KSIĘŻY MISJONARZY 
REDAKCJA "NASZA PRZESZŁOŚĆ"; listopad 2009 

 

Studiując katalog zbiorów biblioteki opactwa oo. cystersów w Mogile
1
, napotykamy bogatą kolekcję muzykaliów. 

Według ustaleń zawartych w jedynym jak dotąd, choć mocno już przestarzałym, inwentarzu archiwum mogilskiego, 

owe 165
1
 rękopisów powstawało od ok. połowy wieku XVIII aż po schyłek tegoż stulecia.  

Co spowodowało, że właśnie ten okres dziejów kultury muzycznej jest tak bogato reprezentowany w zbiorach 

mogilskich?  

Jaka była intensywność i jakość kultury muzycznej opactwa w tamtych czasach? 

Czemu służyło muzykowanie w klasztorze i jakie miejsce zajmowało ono w życiu konwentu? 

Te pytania na razie pozostają otwarte, ponieważ zbiory mogilskie nie doczekały się jeszcze wystarczająco 

gruntownych badań.
1
 Nie powstała jak dotąd żadna monografia kolekcji i nadal stanowi ona fascynujące wyzwanie 

dla badaczy rodzimej kultury muzycznej. 

Aby zatem zrozumieć fenomen takich zbiorów, jak kolekcja muzykaliów mogilskich oraz ustalić perspektywy 

badawcze poświęconych im studiów, należy wniknąć w kontekst historyczny i kulturowy ich powstania.  
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Staropolskie kapele muzyczne  

Badania prowadzone nad polską kulturą muzyczną 

XVII i XVIII stulecia pozwalają stwierdzić, 

iż niezwykle wysoki był poziom życia 

muzycznego, jakie wówczas, pomimo dramatycznej 

historii wojen, politycznego upadku 

i gospodarczego rozchwiania, zaskakująco bujnie 

kwitło na ziemiach Rzeczpospolitej. Zarówno               

w okresie baroku jak i w epoce stanisławowskiej,       

w całej Rzeczpospolitej działała bardzo wielka ilość 

zespołów muzycznych, które zgodnie z duchem 

czasu kultywowały twórczość wokalno–

instrumentalną tak kompozytorów obcych, jak 

i polskich. Kapele te odegrały wybitną rolę 

w recepcji muzycznego dorobku europejskiego, 

a także w kreowaniu twórczości rodzimej. 

Przyczyniły się do rozwoju muzykowania 

domowego oraz działalności amatorskiej. W istocie 

były one ośrodkami kształcenia rodzimych 

muzyków, zarówno wykonawców jak i twórców, 

zasadniczy zatem był ich wpływ na rozwój polskiej 

kultury muzycznej tamtego okresu. Mapa 

muzykowania kapel staropolskich obejmuje obszar 

całej Rzeczpospolitej. Niektóre z zespołów, 

utrzymywane przez mecenasów o szczególnej 

pozycji społecznej, były jedynie dopełnieniem ich 

bajecznych fortun
2
, aspiracji politycznych, 

podkreśleniem otaczającego ich splendoru, 

jednakże często były też owocem autentycznych 

ambicji artystycznych.  

Hieronim Feicht
3
 dokonał klasyfikacji tych 

zespołów na: kapele magnackie, pośród których 

szczególną pozycję przyznaje kapeli królewskiej, 

kapele katedralne, kolegiackie i klasztorne, coraz 

popularniejsze od końca epoki baroku miejskie 

kapele parafialne i wreszcie kapele szkolne (przede 

wszystkim jezuickie i pijarskie). Podobny przegląd 

polskich zespołów muzycznych istniejących 

w tamtym czasie pojawia się w redagowanym przez 

Józefa Chomińskiego „Słowniku muzyków 

polskich‖
4
.  

Życie muzyczne związane z działalnością 

staropolskich kapel jest coraz lepiej poznane            

i opisane. Szczególnie dotyczy to XVII wieku. 

W odniesieniu natomiast do stulecia XVIII wciąż 

brak jest opracowań syntetycznych i w większości 

powstają prace przyczynkarskie. Powodem tego 

stanu rzeczy jest przede wszystkich rozproszenie 

źródeł, będące wynikiem dramatycznej historii 

ziem polskich. 

 

Kapele Klasztorne 

Bardzo istotną rolę w rozwoju staropolskiej kultury 

muzycznej odegrały ośrodki klasztorne
5
. Obok 

                                                 
2 Por. W. Łoziński, Życie polskie w dawnych wiekach, Lwów 
1907. 
3 H. Feicht, Studia nad muzyką polskiego renesansu i baroku, 

Kraków 1980. 
4 Słownik muzyków polskich, t. I., red. J. Chomiński, Kraków 

1964 - 67 (hasło Kapele). 
5 Por. H. Feicht, str. 99-108. 

kapel katedralnych (takich jak np. krakowska 

kapela katedralna, ufundowana w roku 1619 przez 

biskupa Marcina Szyszkowskiego
6
) oraz 

parafialnych (np. kapela mariacka  w Krakowie
7
) 

tworzyły one najważniejsze ośrodki kultywowania 

muzyki, nie tylko religijnej. Aleksander Poliński 

pisze, iż w wieku XVIII „każda katedra, kolegiata, 

każdy prawie konwent i większe kościoły 

parafialne miały własne chóry śpiewane 

i orkiestry‖
8
. 

I znowu badając fenomen, jakim były te kapele, 

stajemy wobec problemu związanego z dostępem 

do źródeł, których wielka część uległa  

rozproszeniu, bądź zaginęła. Ogromne straty 

poniosły klasztorne zbiory biblioteczne w okresie 

wojen w XVII i XVIII stuleciu oraz w wyniku 

przemieszczania zbiorów, co związane było 

z porozbiorowymi kasatami polskich zakonów. 

Tragiczna była wreszcie historia zniszczeń 

dokonanych w trakcie II Wojny Światowej. 

Najwięcej zachowanych źródeł dotyczących 

dziejów kultury muzycznej w ośrodkach 

klasztornych pochodzi głównie właśnie z XVII 

i XVIII wieku. Wiele z nich nie zostało wciąż 

gruntownie przebadanych, stąd też archiwa 

kościelne nadal kryją niejedną niespodziankę. 

Dorobek większości klasztornych zespołów 

wokalno-instrumentalnych jest zatem nadal znany 

głównie wąskiemu gronu specjalistów. Istnieje 

jeszcze szereg wątpliwości związanych 

z identyfikacją i ustaleniem proweniencji 

niektórych źródeł muzycznych. Wiele zagadnień 

podejmowanych było dotąd tylko w zarysie, zaś 

próby syntetycznego ujęcia historii muzykowania 

klasztornego w czasach sarmackich i w epoce 

Oświecenia, odnoszą się jedynie do wybranych 

ośrodków życia muzycznego
9
. Wyjątek stanowią 

m.in. dzieje kapeli jasnogórskiej.
10

 Dość dokładnie 

opisane zostały również kapela gidelska  

OO. Dominikanów
11

 oraz ośrodek muzyczny 

krakowskiego klasztoru OO. Karmelitów na 

Piasku
12

. Gruntowne badania prowadzone są 

obecnie nad dziejami zespołu muzycznego  

                                                 
6 Kierowana min. przez tak znakomitych muzyków jak: 
Franciszek Lilius (1630 – 1657), Bartłomiej Pękiel (1657 – 

1670), Grzegorz Gerwazy Gorczyczki (1698 – 1734); por. H. 

Feicht str. 101 – 102. 
7  Por. H. Feicht str. 102. 
8 A. Poliński, Dzieje muzyki polskiej, Lwów 1907. 
9 Por. R. Nir, Rękopiśmienne zabytki muzyczne w niektórych 

polskich bibliotekach klasztornych, Muzyka 1978, nr 3. 
10 Por. P. Podejko, Katalog muzykaliów jasnogórskich, Studia 
claromontana t. 12, Jasna Góra 1992;  tenże, Kapela wokalno – 

instrumentalna Paulinów na Jasnej Górze, Kraków 1977. 
11 Por. R. Świętochowski, Tradycje muzyczne zakonu 
kaznodziejskiego (cz. I-IV), Muzyka 1963 nr 2-4, 1964 nr 2; 

tenże Kapela oo. Dominikanów w Gidlach, Muzyka 1973 nr 4; 

K. Mrowiec, Nowe źródło do dziejów kapeli gidelskiej, Muzyka 
1976 nr 3. 
12 Por. J. Gołos, Muzykalia biblioteki klasztoru karmelitów na 

Piasku w Krakowie, Muzyka 1966, nr 3-4. 
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OO. Filipinów z Gostynia
13

. Wiadomo także, że            

w wielu innych zakonach uprawiano muzykę, 

dotyczyło to np.: Augustianów, Bazylianów, 

Benedyktynów, Bernardynów, Franciszkanów, 

Klarysek, czy Norbertanek. Przy niektórych 

klasztorach prowadzących działalność edukacyjną 

zakładane były kapele szkolne. W bursach 

Jezuitów
14

 czy Pijarów
15

 intensywnie muzykowano, 

co więcej - kwitło w nich również życie teatralne. 

Repertuar burs muzycznych nie ograniczał się 

jednak wyłącznie do literatury popularnej 

tworzonej na potrzeby edukacji szkolnej. Bardzo 

często te ambitne zespoły stanowiły zaskakująco 

wartościowe centra kulturalne.  

 

Cystersi 
Cystersi przybyli na ziemie Polskie w pierwszej 

połowie XII wieku z Francji i Niemiec. Do końca 

XIII stulecia udało im się założyć ponad 20 bogato 

uposażonych klasztorów, których fundatorami byli 

książęta i możnowładcy.  

Pierwszą fundacją cysterską na ziemiach polskich 

był powstały w roku 1140, jako filia burgundzkiego 

opactwa Marimond, klasztor w Brzeźnicy, która 

w roku 1153 zmieniła nazwę na Jędrzejów. 

Klasztor ten ufundowany został i uposażony 

dobrami rodowymi przez późniejszego arcybiskupa 

gnieźnieńskiego Janika Jaksę - Gryfitę oraz jego 

brata Klemensa z Klimontowa, palatyna 

krakowskiego. 

Najbujniejszy rozwój zakonu cysterskiego w Polsce 

przypadł na XII i XIII wiek. I choć później jego 

popularność zmalała, to cysterskie opactwa na 

ziemiach polskich wciąż stanowiły kwitnące centra 

rozwoju kultury duchowej i materialnej.
16

 

Choć muzyka w klasztorach cysterskich nie 

odgrywała tak ważnej roli jak w przypadku innych 

zakonów to już w wiekach średnich Cystersi mieli 

swój istotny wkład w kształtowanie kultury 

muzycznej ziem polskich. Związane to było 

z rozwojem liturgii cysterskiej oraz istnieniem 

bogatych klasztornych księgozbiorów oraz 

skryptoriów. Do naszych czasów zachowała się 

duża ilość zabytków liturgiczno – muzycznych 

świadczących o tym, iż Jędrzejów, Koprzywnica, 

Mogiła, Paradyż, Oliwa, Pelplin, Ląd czy 

Henryków były niezwykle ważnymi ośrodkami 

rozwoju liturgii chorałowej.
17

 W kręgu cysterskich 

                                                 
13 Por. Muzyka u Księży Filipinów na Świętej Górze                          

w Gostyniu. Red. D. Idaszak, Gostyń 2004 
14 Por. L. Grzebień, J. Kochanowicz, Jezuickie bursy muzyczne 

w dawnej Polsce. Zarys problematyki badawczej, Muzyka 2002 

nr 1. 
15 Por. J. Bulba, A. Szweykowska, Z.M. Szweykowski, Kultura 

muzyczna u pijarów w XVII i XVIII wieku (cz. I-II , Muzyka, 

1965 nr 2-3. 
16 Por. Monasticon cisterciense poloniae, red. A. Wyrwa, J. 

Dekański, K. Karczmarek, Poznań 1999. 
17 Cystersów uznaje się np. za twórców liturgii roratniej.  
Najstarsze wzmianki o roratach odprawianych na ziemiach 

polskich pochodzą z  XIII wieku i odnaleźć je można w księgach 

liturgicznych Cystersów śląskich. 

opactw powstawały w średniowieczu wszystkie 

uprawiane wówczas formy takie jak ordinarium                 

i proprium missae, formy tropowane, rymowane 

officja. Wysoce prawdopodobny był także wkład 

tego zakonu w rozwój polifonii i muzyki 

organowej. W wieku XVII i XVIII nastąpił 

szczególnie bujny rozkwit cysterskiego życia 

muzycznego.
18

 W konwentach, zgodnie                     

z duchem czasu, kultywowano muzykę wokalno–

instrumentalną, czego reliktami są bogate zbiory 

muzyczne pochodzące z cysterskich archiwów.  

Informacje o istnieniu kapeli muzycznej działającej 

w klasztorze w Bledzewie pochodzą z drugiej 

połowy XVIII wieku.
 19

 Zespół w Jędrzejowie 

działał już w XVI stuleciu i przetrwał do początków 

wieku XIX. W Koprzywnicy muzykowano już 

ok. roku 1600, kiedy to działał tam kapelmistrz 

i kompozytor Hieronimus, autor m.in. 4-głosowego 

motetu Veni sancte spiritus wchodzącego w skład 

Tabulatury Pelplińskiej. Wzmianki o muzykach 

zespołu działającego w klasztorze w Koronowie 

pochodzą z drugiej połowy wieku XVIII. 

W Lądzie, gdzie muzykę wokalno–instrumentalną 

uprawiano już w połowie XVII stulecia, działał 

m.in. organista i kapelmistrz Józef Pardecki. Był on 

autorem Missa de Requiem (rękopis                         

w archiwum cysterskim w Przemącie) oraz 

Vesperae in D (archiwum klasztoru w Obrze).  

Z opactwa w Przemącie pochodzi Passio Domini 

Nostri Jesu Christi, którego autorem jest 

Gąsiorowski (Gąszerowski), dyrygent działający 

tam w drugiej połowie XVIII wieku. 

Bardzo dynamicznym ośrodkiem muzycznym był 

Pelplin. Jednym z najcenniejszych dzieł 

pelplińskiego skryptorium jest tabulatura organowa, 

przypadkowo odnaleziona w roku 1957 podczas 

prowadzonych w katedrze pelplińskiej prac 

porządkowych. Jest ona sześciotomowym zbiorem 

911 kompozycji wokalnych i instrumentalnych 

i stanowi jeden z najobszerniejszych w Europie 

siedemnastowiecznych zabytków muzycznych. 

Kolekcja pochodzi prawdopodobnie z lat 1620-

40.
20

 W drugiej połowie XVII wieku, 

na niezpisanych jeszcze kartach tabulatury, niejaki 

brat Maurycy zanotował 11 fantazji organowych 

autorstwa współczesnych kompozytorów. Istnienie 

zbioru świadczy dobitnie, iż klasztor pelplińskich 

cystersów był w owym czasie niezwykle prężnym 

i znaczącym ośrodkiem rozwoju muzyki 

instrumentalnej.
21

 Członkiem zespołu pelplińskiego 

był Franciszek Barthel, autor Rorate coeli cum 

brevi Kyrie (druga połowa XVIII wieku). 

                                                 
18 Por. T. Maciejewski, Kultura muzyczna Cystersów w Polsce 

od średniowiecza po barok, Nasza Przeszłość t. 83, 1994. 
19 Por. Słownik muzyków polskich, t. I., red. J. Chomiński, 
Kraków 1964 - 67 (hasło Kapele). 
20 Tabulatura Pelplińska jest własnością ekspozycyjną Muzeum 

Diecezjalnego w Pelplinie. 
21 Tabulatura Pelplińska w ogóle dobitnie poświadcza wysoki 

poziom kultury muzycznej rozwijającej się w na ziemiach 

polskich w okresie baroku. 

http://pl.wikipedia.org/wiki/1957
http://dziedzictwo.ekai.pl/@@cystersi
http://pl.wikipedia.org/wiki/Muzeum_Diecezjalne_w_Pelplinie
http://pl.wikipedia.org/wiki/Muzeum_Diecezjalne_w_Pelplinie
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Opactwo w Oliwie stanowiło również bardzo 

ważny ośrodek muzyczny. Szczególne znaczenie 

dla tego stanu rzeczy miała decyzja opata Józefa 

Jacentego Rybińskiego (1740 – 1782)  

o przyjmowaniu do klasztoru wyłącznie 

uzdolnionej muzycznie młodzieży. Opat ten 

sprowadzał także znakomitych artystów spoza 

Polski, przede wszystkim z Czech. Uważa się, że to 

właśnie w ośrodku oliwskim wykształcono wielu 

wybitnych muzyków.
22

  

Wiemy także, iż zespoły muzyczne posiadały 

opactwa cysterskie mieszczące się                             

w Szczyrzycu, Wąchocku, Obrze, Sulejowie 

i Wągrowcu, o czym wzmianki pochodzą                             

z drugiej połowy XVIII wieku.  

W XVII i XVIII stuleciu w klasztorach polskich 

Cystersów istniały znakomite warsztaty budowy 

organów, z których to pochodzą m.in. instrumenty 

znajdujące się w opactwach w Wąchocku, 

Sulejowie, Jędrzejowie oraz najbardziej znane 

- w Oliwie. W klasztornych pracowniach 

snycerskich mnisi wykonywali również prospekty 

organowe, których przykładem mogą być 

pochodzące z XVII wieku prospekty instrumentów 

w Sulejowie, Wąchocku i katedrze pelplińskiej 

(dawnym kościele cysterskim) 

oraz osiemnastowieczne prospekty organowe 

w Koronowie, Jędrzejowie i Oliwie. 

Kres temu dynamicznemu rozwojowi kultury 

muzycznej kręgu klasztorów cysterskich na 

ziemiach Rzeczpospolitej położyły dramatyczne 

wydarzenia w historii Europy z drugiej połowy 

XVIII wieku: we Francji - wybuch Wielkiej 

Rewolucji i upadek Citeaux, matki klasztorów 

cysterskich, w kraju zaś – pierwszy rozbiór 

Polski
23

. 

Dzisiaj trudno jest odtworzyć pełny obraz owego 

życia muzycznego. Po utracie niepodległości przez 

Polskę, większość klasztorów cysterskich uległa 

kasacie
24

 a ich kolekcje biblioteczne (w tym 

kolekcje muzykaliów) były przenoszone do 

bibliotek centralnych lub uległy rozproszeniu bądź 

zniszczeniu. Studiując pozostałości repertuaru 

kapel opactw cysterskich, w wielu przypadkach 

trudno dziś ustalić pochodzenie czy autorstwo 

utworów. Pozostaje nam nadal poszukiwać 

informacji kronikarskich oraz badać zachowane 

dokumenty klasztorne. 

 

Clara Tumba 

„Po prawej stronie szosy, od Krakowa do Igołomii 

wiodącej, leży wieś Mogiła, w której naprzeciwko 

kościoła parafialnego, pomiędzy dwoma korytami 

rzeki Dłubni, to iest pomiędzy iej korytem 

roboczem, pędzącem koła młynów mogilskich 

                                                 
22 M. Nowodworski, Encyklopedia kościelna t. 17, Warszawa 

1891 (hasło: Oliwa). 
23 Por. M. Nowodworski, Encyklopedia kościelna t. 3, Warszawa 

1874 (hasło: Cystersi w Polsce) 
24 Por. M. Nowodworski, tamże. 

a korytem tak zwanem dzikiem; - stoi kośció 

 i klasztor Cystersów poważny swą starożytnością 

a obszerny budową, w dziełach Długosza Clara 

Tumba zwany.”
25

 

Pielgrzymowanie do Jasnej Mogiły, związane 

z kultem Krzyża Świętego, ma bardzo długą 

tradycję, której początki (zgodnie z przekazami 

kronik klasztornych) wiązać można  z wotami 

złożonymi w opactwie mogilskim przez biskupa 

Prandotę. Bardzo trudno jest ustalić pochodzenie 

Krzyża Mogilskiego i początki związanego z nim 

kultu. Jako cel peregrynacji, opactwo było bardzo 

popularne już w czasach Kazimierza Wielkiego. 

Krucyfiks był jedyną rzeźbą spośród całego 

wyposażenia kościoła, która ocalała z pożaru 

w 1447 roku. W okresie Reformacji wzrosła 

religijność ludowa i kwitł kult świętych 

wizerunków, dewocja przybrała wówczas charakter 

masowy. Opat Erazm Ciołek
26

 ok. 1530 roku 

uzyskał w Stolicy Apostolskiej przywilej 

wyłączający na stałe kościół klasztorny z przepisów 

o klauzurze. Wierni mogli każdego dnia 

w określonych godzinach modlić się tam, 

uczestnicząc w licznych nabożeństwach. Fakt ten 

zdecydowanie przyczynił się do ożywienia 

zwyczaju pielgrzymowania do Mogiły. Dokonana 

wówczas restauracja kościoła klasztornego, 

stworzenie nowego, imponującego rozmachem 

wystroju jego wnętrza, na który złożyło się 

wykonanie polichromii, wyposażenie kościoła 

w nowe stalle zakonne oraz wybudowanie 

instrumentu organowego podkreślały wzrost rangi 

owego miejsca kultu. Do uznanego za cudowny 

wizerunku krzyża pielgrzymowało coraz więcej 

wiernych, wśród których nie brakowało 

najważniejszych osób w kraju. Na potrzeby króla 

i jego świty przebudowany został przeorat, stąd na 

                                                 
25 Opisanie opactwa, rękopis nr 68 archiwum mogilskiego 

(inwentarz opactwa z roku 1878). 
26 Erazm Ciołek był wybitnym humanistą filozofem 

i bibliofilem. W roku 1522w wieku 30 lat został wybrany 

opatem klasztoru w Mogile. Okres jego zwierzchnictwa zapisał 
się jako czasy rozwoju i rozbudowy opactwa. To on odkrył 

talent Stanisława Samostrzelnika. Samostrzelnik, wybitny 

miniaturzysta i autor polichromii był twórcą dekoracji malarskiej 
wnętrza biblioteki mogilskiej.  

(…) Erazm Ciołek, zakładając w klasztorze nową bibliotekę, 

wpisał się tym samym do historii naszej kultury. Nie bez 
wpływu na decyzje Ciołka o utworzeniu w klasztorze biblioteki 

była jego przyjaźń z Zygmuntem I Starym, Boną Sforzą 

i Erazmem z Rotterdamu. Przeniesienie biblioteki do nowo 
wybudowanej sali nad zakrystią wiązało się także                                

z odświeżeniem i powiększeniem księgozbioru. Było to ważne, 
ponieważ do tej pory księgozbiór konwentu mogilskiego 

stanowił dla zakonników właściwie bibliotekę podręczną. Erazm 

Ciołek wzbogacił go nie tylko w dzieła teologiczne czy religijne, 
ale też o księgi z rozmaitych dyscyplin naukowych. Ponadto 

zabiegał o darowizny możnych przyjaciół na rzecz swojej 

biblioteki i sam nabył dla niej wiele cennych rękopisów 
i druków. Rządy tego opata były punktem zwrotnym w dziejach 

biblioteki. Zaczęła ona przeżywać renesans i przekształcać się 

w warsztat pracy naukowej XVI-wiecznych cystersów – 
humanistów‖; H. Batorowska, Z dziejów biblioteki klasztoru 

OO. Cystersów w Mogile od jej zarania do początku XVIII 

wieku, Prace bibliotekoznawcze, nr 2, 1985 

http://pl.wikipedia.org/wiki/1522
http://pl.wikipedia.org/wiki/Opat
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południowej ścianie znajduje się tablica 

z popiersiem Zygmunta Starego. Kolejne stulecia 

przyniosły dalszy wzrost popularności mogilskiego 

sanktuarium i większe jeszcze ożywienie ruchu 

pątniczego. Dzisiaj Mogiła wciąż należy do 

najważniejszych polskich miejsc kultu religijnego.  

Klasztor w podkrakowskiej Mogile był jednym 

z największych i najbogatszych cysterskich opactw 

na ziemiach polskich. Został on bogato uposażony 

w momencie dokonywania fundacji przez ród 

Odrowążów i z czasem powiększał swoje dobra 

prowadząc ożywioną działalność gospodarczą. 

Wielki był wkład mnichów z Mogiły w rozwój 

przemysłu i kultury rolnej tych ziem. Klasztor ten 

sprawował mecenat nad nauką i sztuką, będąc do 

XVIII wieku ważnym skupiskiem uczonych. Istotne 

były związki mogilskich Cystersów z pobliskim 

stołecznym Krakowem. Od chwili powstania 

Akademii Krakowskiej datuje się trwająca przez 

dwa stulecia bliska współpraca cystersów 

z Akademią. Bardzo istotnym dokumentem była 

bulla papieska z roku 1401 wskazująca na 

krakowską uczelnię jako nowe miejsce kształcenia 

Cystersów z wszystkich prowincji Europy 

Wschodniej i Środkowej. Konsekwencją tego było 

powstanie za czasów opata Piotra Hirszberga 

Seminarium Cysterskiego przy Akademii 

Krakowskiej. W ten sposób klasztor mogilski stał 

się od XV wieku, obok Paryża, głównym 

ośrodkiem studiów zakonnych. W XVII wieku 

działał w Mogile Instytut Filozoficzny dla 

młodzieży zakonnej.
27

 Założone natomiast w 1647 

roku Mogilskie Studium Partykularne przetrwało 

z małymi przerwami aż do utworzenia w klasztorze 

mogilskim w 1718 roku. Kolegium Prowincjalnego, 

które działając do roku 1786 posiadało wszystkie 

uprawnienia i przywileje, porównywalne do 

Kolegium św. Bernarda w Paryżu, w tym prawo 

nadawania stopni doktorskich.   

Opactwo mogilskie przez wieki było ważnym 

ośrodkiem naukowym, stąd też szczyciło się ono 

bardzo cennymi zbiorami bibliotecznymi. Podobnie 

jak w innych klasztorach, mnisi mogilscy 

gromadzili księgi liturgiczne, dzieła teologiczne i 

religijne oraz dzieła z zakresu szeroko pojętej 

humanistyki. Posiadali wiele druków o treści 

prawniczej, filozoficznej, historycznej, a także 

zbiory literatury klasycznej. Szczególną rolę                  

w tworzeniu mogilskiego księgozbioru odegrali Jan 

Taczel z Raciborza
28

, Erazm Ciołek, Marcin 

                                                 
27 tamże 
28 Jan Taczel z Raciborza sprawował rządy w opactwie w latach 

1493- 1503.  

„(…)Brał on aktywny udział w życiu zakonu, uczestnicząc m.in. 
w kapitułach generalnych w Citeaux, skąd przywoził cenne 

kodeksy. Potrafił również zainteresować mieszczan krakowskich 
sprawami biblioteki klasztornej, uzyskując od nich fundusze na 
zakup książek. Większość zachowanych do dziś inkunabułów 

prawdopodobnie została sprowadzona do Monasterium za jego 

właśnie kadencji.‖; H. Batorowska, tamże. 

Białobrzeski
29

 czy Paweł Piasecki
30

. Do 

wzbogacenia zbiorów przyczyniło się także 

założenie przez mnichów mogilskich na przełomie 

XV i XVI wieku własnej papierni.
31

 W XVII 

stuleciu należała ona do największych w Europie. 

Wiele rękopisów do dzisiaj zachowanych                       

w Archiwum Mogilskim sporządzono właśnie na 

papierze pochodzącym z rodzimych warsztatów. 

Zbiorów mogilskich nie ominęły dramatyczne 

wydarzenia. Klasztor wraz z biblioteką kilkakrotnie 

płonęły i były plądrowane.
32

 Szczęśliwie jednak 

opactwo mogilskie, jako jedyne, obok Szczerzyca, 

spośród klasztorów cysterskich na ziemiach 

polskich, nie uległo kasacie porozbiorowej. Mogiła 

zachowała dzięki temu ciągłość spuścizny 

kulturowej, a zbiory klasztorne nie uległy 

rozproszeniu. Odnaleźć można zatem                              

w klasztornym archiwum wiele bezcennych pozycji 

zachowanych z dawnych kolekcji. Najstarsze 

obiekty rękopiśmienne i drukowane pochodzą z XV 

w. Bogaty jest zbiór dzieł liturgicznych, takich jak: 

mszały, psałterze, lekcjonarze, antyfonarze, 

graduały, hymnarze oraz zbiór druków biblijnych              

i reguł zakonnych. 

 

Kapela wokalno-instrumentalna klasztoru 

mogilskiego 

Muzykalia stanowiące istotną część zbiorów 

archiwum opactwa OO. Cystersów w Mogile są 

pozostałością repertuaru działającego przy 

klasztorze zespołu muzycznego. Kapela ta została 

zorganizowana w opactwie prawdopodobnie już u 

schyłku XVI wieku i przetrwała do początków XIX 

                                                 
29 Marcin Białobrzeski był wybitnym uczonym i mężem stanu. 
Od roku 1559 pełnił funkcje opata mogilskiego. Oprócz 

szerokiej działalności politycznej (m.in. w służbie 

dyplomatycznej króla Stefana Batorego) prowadził, nie mniej 
ożywioną, działalność literacką i bibliofilską. Był twórcą 

archiwum, w którym przechowywał cenne pamiątki                            

z przeszłości (wyróżniał w swej pasji kolekcjonerskiej 
szczególnie stare kodeksy). Swój księgozbiór nieustannie 

uzupełniał cennymi zbiorami.  
30 Paweł Piasecki był w latach 1642 – 1649 opatem                               
i komendarzem mogilskim. Był wybitnym historykiem, pisarzem 

i mężem stanu. Jego autorstwa jest znakomita, wydana                      

w Krakowie i Amsterdamie, kronika wydarzeń końca XVI i I 
poł. XVII wieku.  
31 Powstała ona już za czasów opata Jana Taczela z Raciborza 

(1493-1503). W roku 1502 mieszczanie krakowscy Fryderyk 
Szylling i Baltazar Behem ulokowali w niej swoje kapitały, co 

pozwoliło na rozbudowanie warsztatów.  
32 (…)W latach 1655-1657 były to kilkakrotne napady Szwedów 
na klasztor, po których następowały akcje rabunkowe mienia 

klasztornego ze strony okolicznego chłopstwa. Wtedy to kościół, 
klasztor i dwór opatów zostały doszczętnie złupione. Po 

pierwszych próbach odbudowy klasztoru został on w 1657 roku, 

na rozkaz szwedzkiego komendanta Krakowa Wirtz`a, 
podpalony. W wyniku tego pożaru opactwo mogilskie wraz 

z zabudowaniami gospodarczymi całkowicie spłonęło. Nie 

wiadomo, jakie klasztorna biblioteka poniosła wówczas straty, 
chociaż Sebastian Kiełczewski w swojej kronice pisze 

o plądrowaniu biblioteki w czasie najazdów szwedzkich. 

Kronikarz ten twierdzi, że pobyt Szwedów w 1656 roku zadał 
bibliotece mogilskiej niemały cios. Jednak w czasie poszukiwań 

w Szwecji zrabowanych polskich zbiorów nie natrafiono na 

zabytki z Mogiły‖; H. Batorowska, tamże. 
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stulecia. Dyregentami z reguły byli zakonnicy, zaś 

świeccy muzycy byli organistami, śpiewakami lub 

członkami zespołu instrumentalnego.                              

W dokumentach klasztornych można odnaleźć 

informacje o kilku dyrygentach kapeli
33

. W latach 

1674 - 1701 kapelmistrzem i kantorem był Erazm 

Zabłędzki. Jego następca Sebastian Wywialiński 

pełnił tę funkcję do roku 1729. Kolejnym 

dyrygentem, o którym posiadamy informacje, był 

pochodzący z Czech Jan Wacław Burian
34

. Był on 

bardzo ważną postacią w dziejach zespołu. Wstąpił 

do klasztoru mogilskiego około roku 1730. Nie 

wiemy, w którym roku objął funkcję kapelmistrza, 

wiadomo natomiast, że pełnił ją aż do śmierci                  

w roku 1777. Nie wiemy też, kto był jego 

poprzednikiem. To Burianowi zawdzięczamy 

powstanie dużej części rękopisów zachowanych             

w archiwum mogilskim, był on bowiem 

równocześnie kopistą i zajmował się 

przygotowaniem materiałów nutowych dla zespołu. 

Bardzo czytelny jest dzisiaj dla nas jego zapał 

kolekcjonerski, przejawiający się chociażby                    

w bogactwie i różnorodności gromadzonego przez 

niego repertuaru. W dokumentach klasztornych 

znajduje się inwentarz muzyczny sporządzony                 

w roku 1798, w którym m.in. odnotowano 

pozostawione przez brata Wacława Buriana 

instrumenty.
35

 Wydaje się, iż ponad 20 lat po jego 

śmierci nadal żywa była pamięć o zasługach, jakie 

poczynił on dla klasztornej kapeli. W roku 1778 

następcą Buriana został Bonifacy Riesse, uprzednio 

kantor klasztoru Cystersów w Obrze.
36

 Pełnił on 

obowiązki kapelmistrza do roku 1784. Wówczas 

zastąpił go na tym stanowisku Leopold Wiecki, 

który był także kompozytorem i kopistą. W Mogile 

Wiecki działał prawdopodobnie do roku 1800, 

kiedy to przeniósł się do klasztoru w Jędrzejowie, 

zmarł zaś w roku 1806. 

Najwcześniejsze wzmianki o muzykach kapeli 

mogilskiej pochodzą już z końca XVI wieku. 

Funkcję kantora pełnił wówczas w klasztorze 

Walenty z Wieliczki, który zmarł w roku 1597. 

Dokumenty klasztorne wymieniają ok. 30 nazwisk 

muzyków działających w zespole w XVII i XVIII 

stuleciu. Z działalnością zespołu wokalno–

instrumentalnego ściśle związani byli mogilscy 

organiści, często bowiem w przeszłości funkcja ta 

łączyła się z funkcją dyrektora kapeli muzycznej. 

Wiemy, iż w opactwie mogilskim w roku 1730 

                                                 
33 Słownik muzyków polskich, t. I. Rred. J. Chomiński, Kraków 
1964- 1967 (hasło Kapele). 
34 A. Chybiński, hasło: Jan Wacław Burian, w: Polski Słownik 

Biograficzny, tom III, Kraków 1937;  tenże, Słownik muzyków 
dawnej Polski, Kraków 1948 (hasło: Burian) 

Nazwisko tego dyrygenta w dokumentach klasztornych 

występuje również w formach: Bourian, Buriański, Baworowski. 
35 „Reiestr Instrumentow y Papierow Horu Figuralnego 

Klasztoru Mogilskiego 1798‖. Pozycja nr 549 w katalogu 

archiwum klasztoru w Mogile. 
36 Por. A. Chybiśski, Przyczynki do historii krakowskiej kultury 

muzycznej w XVII i XVIII wieku, Wiadomości muzyczne, 

1925. 

powstał kilkunastogłosowy, zamknięty w pięknej 

rokokowej szafie, instrument organowy
37

. Organy 

te zastąpiły zapewne instrument dużo starszy, 

ponieważ źródła podają, iż w roku 1575 zmarł 

Benedictus, organista mogilski. W dokumentach 

klasztoru odnajdujemy kilkanaście nazwisk 

organistów, co świadczy o tym, iż począwszy od 

drugiej połowy XVI aż po schyłek XVIII wieku,            

w Mogile rozbrzmiewała muzyka organowa. 
38

 

Rękopisy utworów muzycznych, odnotowane                 

w wymienionym na wstępie katalogu archiwum 

mogilskiego, powstawały od około połowy wieku 

XVIII. Najwcześniejszy datowany rękopis 

pochodzi z roku 1746 i jest to Passio D.N. Iesu 

Christi a vocibus 10: canto, alto, tenore, basso, 

volino 1mo, violino 2do, cornuo 1mo, cornuo 2do, 

violino con organo.
39

 Najpóźniej datowane są 

rękopisy pochodzące z roku 1785 i są to: Missa ex 

D a canto primo et secundo, tenore et basso, 

violino primo, violino secundo, clarinis duobus con 

organo. Authore Dno Daniek
40

; Trietto, violino 

primo, violino secondo con basso. Sigl.Neumann
41

; 

Divertimanto a tre: violino primo, violino secondo 

et basso. Del.sigl.Tomasso Prota
42

oraz Passio ex B  

a canto, basso, violino primo, violino secundo, 

cornu primo, cornu secundo con organo.
43

   

Nieznany jest natomiast repertuar zespołu 

mogilskiego wykonywany w wieku XVII                           

i początkach XVIII. W archiwum opactwa znajduje 

się zbiór pochodzących z Jasnej Góry 

wielogłosowych introitów, których autorem był 

prawdopodobnie Paulin Kasper Aleksandrowicz 

(1584–1652).
44

 Jest to jak dotąd jedyny znany 

przykład repertuaru muzycznego wykonywanego         

w klasztorze mogilskim w XVII wieku.  

Większość muzykaliów Cystersów z Mogiły 

stanowią kopie utworów oryginalnych                          

o proweniencji pozamogilskiej. Wobec dużej liczby 

utworów składających się na tę kolekcję, nadal 

istnieją wątpliwości dotyczące ustalenia ich 

autorstwa, roku ich powstania czy też pochodzenia. 

                                                 
37 Niestety do naszych czasów ten instrument nie przetrwał.               

W oryginalnej szafie organowej z XVIII wieku znajdują się 36 

głosowe organy, dzieło Stanisława Tobola pochodzące z roku 
1927. 
38 Słownik muzyków polskich, t. I. Rred. J. Chomiński, Kraków 

1964 - 1967  (hasło Organiści) 
39 Numer w katalogu archiwum 1015; pisownia oryginalna. Na 

jednej ze stron rękopisu znajduje się notatka: „Ex Wisznicio 

Reverendus Dnus Walentinus Drużbacki Civis Wisznic Josphus 
Gniatkowski”. 
40 Numer w katalogu archiwum 882; pisownia oryginalna. 
Notatka dotycząca kopisty znajduje się na 1 stronie rękopisu                 

i brzmi: „Fr. Leopoldus Wiecki comparavit pro choro ordinis 

Cisterciensis Mogiliensis 1785”. 
41 Numer w katalogu archiwum 1003; pisownia oryginalna. 

Kopistą był brat Leopold Wiecki. 
42 Numer w katalogu archiwum 1014; pisownia oryginalna. 
Kopistą był brat Leopold Wiecki. 
43Numer w katalogu archiwum 1024; pisownia oryginalna. 

Utwór podpisany jest przez brata Leopolda Wieckiego, który jest 
jego autorem. 
44 Por. P.Podejko, Kapela wokalno – instrumentalna paulinów na 

Jasnej Górze, Jasna Góra 1977, str. 24, 113. 
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Dzięki pobieżnemu nawet studium katalogu 

archiwum, możemy stwierdzić natomiast, iż zbiór 

muzykaliów obejmuje najbardziej typowe dla 

tamtych czasów gatunki muzyczne. Twórczość 

sakralną reprezentują utwory typu oratoryjno–

kantatowego, a więc msze i pasje. Inne utwory 

kościelne to: opracowania litanii, kantyków oraz 

offertoriów i nieszporów; wokalno–instrumentalne 

kompozycje Magnificat i Stabat Mater, a także 

psalmy i motety. Licznie reprezentowane są 

również religijne arie solowe i zespołowe oraz 

utwory w typie koncertu wokalnego. W kolekcji 

znajduje się duża ilość utworów świeckich, takich 

jak: symfonie, divertimenti i cassazioni a także 

koncerty solowe. Odnaleźć możemy zatem                    

w archiwum opactwa utwory reprezentujące 

popularny w ówczesnej Europie dorobek literatury 

muzycznej późnego baroku, stylu galant                           

i klasycyzmu. 

Wśród autorów utworów znajdujących się                       

w zbiorach mogilskich pojawiają się nazwiska 

kompozytorów polskich niezwiązanych                           

z Cystersami (np. Staromiński), jak również 

wywodzących się z kręgów cysterskich (R.P. 

Policki i L. Wiecki) oraz wielu cudzoziemców. 

Niektórzy z kompozytorów, których dzieła 

wykonywano w klasztorze mogilskim, działali 

wówczas w innych polskich klasztornych 

ośrodkach muzycznych. I tak, np. W. Neumann 

związany był z Jasną Górą, a U. Müller z Oliwą. 

Twórczość autorów obcych w kolekcji mogilskiej 

reprezentują utwory min. kilku wybitnych twórców 

europejskich, a są to: J. Haydn, F. Brixi, J.A. Hasse, 

N. Piccini, G. Paisiello.  

Zachowany repertuar kapeli klasztoru w Mogile 

wykazuje więc podobne cechy do repertuaru innych 

kapel polskich tamtego czasu. Bardzo wyraźne jest 

silne oddziaływanie na gust muzyczny 

kapelmistrzów tego zespołu prądów estetycznych 

płynących z Italii, Czech oraz Austrii. Czy zatem w 

Mogile znano, studiowano i wykonywano nowości 

literatury europejskiej lub rodzimej? Jak 

dynamiczny był udział i wkład Cystersów w rozwój 

ówczesnej kultury muzycznej? Kolekcja mogilska 

przekonywać może o intensywności kontaktów                   

z innymi ośrodkami muzycznymi. W repertuarze 

kapeli mogilskiej znajdowały się bowiem utwory 

wielu kompozytorów, których dzieła wykonywane 

były wówczas przez inne polskie zespoły kościelne. 

K.F. Abel, V. Anfossi, J.I. Daniek, J.G. Graun, A. 

Ivančič, J. Lochelio – m.in. nazwiska tych twórców 

można spotkać w rękopisach zachowanych                    

w inwentarzach muzycznych z tamtych czasów. 

Potwierdzeniem istnienia związków pomiędzy 

zespołem mogilskim a innymi kapelami 

muzycznymi działającymi na ziemiach polskich są 

informacje źródłowe, które zawierają informacje 

m.in. o dokooptowaniu do zespołu miejscowego 

instrumentalistów z krakowskiej kapeli jezuitów, 

benedyktynów tynieckich czy też krakowskiej 

kapeli katedralnej.  

Po roku 1800 życie muzyczne w opactwie 

mogilskim gwałtownie ubożeje i wreszcie zanika. 

Jest to skutkiem materialnych niedostatków 

dotykających sam klasztor. W źródłach 

pochodzących z XIX stulecia pojawiają się 

informacje o niszczeniu mogilskich organów.                 

W inwentarzu klasztornym spisanym ok. roku 1830 

wspomniano, iż „(…) tak w organach iako                      

i pozytywie są piszczałki cynowe w średnim stanie. 

Miechów 8 które znacznej potrzebują naprawy‖
45

. 

W ostatniej dekadzie XIX wieku stan kościoła,                

a także instrumentu organowego jest tak 

dramatyczny, że Cystersi próbują zwrócić na to 

uwagę odpowiednich władz. Zachowała się 

korespondencja przeora M. Holby z września 1897 

roku
46

 z galicyjskimi urzędnikami
47

, w której 

zwraca się on z prośbą o pomoc w ratowaniu 

popadającej w ruinę świątyni. Przeor Holba pisał
48

: 

„Ustanowiony w październiku r. 1895 

zarządzeniem kapitularnem przełożonym 

Konwentu OO.Cystersów w Mogile zastałem 

budynek kościelny i organy w nader opłakanym 

stanie. (…) Dach gątowy na kościele zgniły                

i dziurawy spowodował pognicie łat i stolca,                  

a woda deszczowa cieknąca po murach 

zamoknięcie sklepienia i niebezpieczne 

zarysowanie murów spowodowała. [w tej sytuacji – 

przyp. aut.] organy znajdują się w stanie prawie 

nieużywanym‖. W takich okolicznościach trudno 

było w ogóle zajmować się sztuka muzyczną                   

i dawne tradycje kapeli wokalno–instrumentalnej 

odeszły w niepamięć. Świątynia prastarego opactwa 

stała się ubogim, prowincjonalnym, wiejskim 

kościołem i tylko wciąż odbywane pielgrzymki do 

cudownego mogilskiego Krucyfiksu przypominały 

o dawnej świetności tego miejsca. 

 

Okres, z którego pochodzi kolekcja mogilskich 

rękopisów muzycznych to bardzo trudny czas dla 

polskiego zakonu Cystersów, bowiem wyraźny jest 

już zmierzch ich kulturowego znaczenia. W tym 

kontekście zadziwia intensywność życia 

muzycznego, kwitnącego za sprawą klasztornej 

kapeli. Mogiła wydaje się być w tamtym czasie 

ważnym ośrodkiem artystycznym o ugruntowanej 

pozycji w życiu muzycznym Krakowa.  

Istotne zatem wydają się próby dokładnego 

zbadania historii muzykowania w opactwie.  

Opracowanie monografii, w której dokonano by 

rekonstrukcji życia muzycznego w Mogile                 

w świetle zachowanego repertuaru kapeli wokalno-

                                                 
45 Numer w katalogu archiwum 67; pisownia oryginalna. 
46 Numer w katalogu archiwum 549. 
47 „C.K.Konserwator Zabytków Sztuki i Budowli Pomnikowych 
w Obrębie Galicyi Zach. i W. X. Krakowskiego oraz 

Wykopaliski z Okresów Przedhistorycznych w Całym Kraju‖ 
48 Pisownia oryginalna. 
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instrumentalnej, mogłoby stanowić znaczący 

przyczynek do dziejów muzyki polskiej. 
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C o  w a r t o  p r z e c z y t a ć ?  

 

Bartłomiej Kopff, ASM  

 

Stefania Łobaczewska, „Beethoven”, Polskie Wydawnictwo Muzyczne 1984 

 

 
Życie i twórczość 

Ludwika van 

Beethovena – 

prekursora muzyki 

romantycznej, to temat 

zarówno ciekawy, jak i 

niezwykle bogaty. 

Stefania Łobaczewska 

w swej książce p.t. 

„Beethoven‖ dowodzi 

tego w sposób bardzo 

wyraźny. Autorka 

nakreśliła szczegółowy 

życiorys kompozytora, prezentując jednocześnie 

analizę jego dzieł oraz próbę wniknięcia nieco 

głębiej w realia, w jakich przyszło mu żyć. 

Omawiana publikacja określona została w nocie od 

wydawcy (na wewnętrznej stronie okładki), jako 

pierwsza nowoczesna monografia traktująca                   

o Beethovenie. Bez wątpienia jest to bardzo trafne 

stwierdzenie. Na samym początku należy zwrócić 

uwagę na fakt, iż autorka operuje językiem 

bogatym, lecz przystępnym, kreśląc przed 

czytelnikiem życiorys ujęty w ramy interesującej 

powieści, której bohaterem jest kompozytor. Nie 

jest to zatem wyszukane opracowanie adresowane 

do wąskiego grona specjalistów, lecz książka dla 

każdego, kto chce poznać historię i twórczość tej 

wielkiej postaci muzyki europejskiej. 

W pierwszym rozdziale p.t. „Na dworze Kurfirsta‖ 

dowiadujemy się, że Ludwik van Beethoven 

przyszedł na świat 16 lub 17 grudnia 1770 w Bonn. 

Następnie Łobaczewska podaje informację, na ogół 

rzadko podawaną, iż przedimek „van‖ przed 

nazwiskiem nie oznaczał w przypadku 

kompozytora tytułu szlacheckiego. Autorka 

powołuje się tu na akta procesu, jaki Beethoven 

prowadził w sądzie, kiedy to orzekł, iż nie posiada 

dyplomu przynależności do szlachty. Dowodzi to, 

że Łobaczewska pisząc tę książkę sięgnęła do 

różnych źródeł – nie tylko najpopularniejszych, 

cytowanych przez innych biografów. Jest to zatem 

kolejna zaleta opisywanej publikacji.  

W dalszej części rozdziału zawarta jest opowieść            

o trudnym dzieciństwie Ludwika, jego ubogiej 

rodzinie, w której ojciec, nie radzący sobie                      

z alkoholizmem, nieraz podniósł rękę na żonę                   

i dzieci. Ten sam ojciec jednak dostrzegł w zarodku 

niezwykły talent muzyczny dziecka i widząc                  

w synu „drugiego Mozarta‖ sam wpajał mu 

wiadomości i praktykę muzyczną, które posiadał. 

Rychło jednak zabrakło mu pedagogicznego daru, 

jak i cierpliwości dla Ludwika, który nie chciał grać  

zadanych ćwiczeń czy utworów, lecz coraz częściej 

grał – jak to określał – „dla siebie‖. Były to własne 

kompozycje i mimo, że powstawały niemalże                

w dzieciństwie, dawały wyobrażenie o tym, że 

Beethoven będzie wielkim muzykiem. Warto 

wspomnieć, że w wieku 8 lat dał on pierwszy 

koncert – grał wówczas na fortepianie. Taki właśnie 

obraz dzieciństwa kreśli przed czytelnikiem 

Łobaczewska, poświęcając wiele stron książki na 

omówienie tego okresu. Jest to następna zaleta, 

ponieważ dzięki temu osoba czytająca może 

poznać, na jakim gruncie, wyniesionym z domu 

rodzinnego, wzrastał przyszły geniusz.  

Kolejne karty pierwszego rozdziału publikacji 

ukazują coraz bardziej burzliwe losy Ludwika, 

którego pedagogiem został między innymi 

organista Christian Gottlob Neefe. Beethoven 

darzył przyjaźnią swego nauczyciela, dzięki 

któremu zapoznał się z twórczością Jana Sebastiana 

Bacha oraz z tajnikami gry na organach, przez co 

nieraz zastępował Neefe’go w jego obowiązkach             

w kościele. Tutaj autorka pozwala sobie na 

zaakcentowanie spostrzeżenia, iż mimo tak 

wczesnych kontaktów z tym instrumentem, Ludwik 

w całym swym kompozytorskim dorobku nie 

napisał utworów organowych, co na owe czasy było 

ewenementem i stanowiło wstęp do jego 

nowatorskiej działalności. Tego typu dygresje                

w tekście są kolejnym atutem książki, ponieważ 

pozwalają u podstaw śledzić oryginalną jak na owe 

czasy twórczość kompozytora. 

Z kolejnych stron możemy dowiedzieć się, iż 

Beethoven rozpoczął pracę muzyka w dworskiej 

kapeli kurfirsta, by po pewnym czasie zostać w niej 

kapelmistrzem. Łobaczewska umiejętnie ukazuje tu 

psychikę młodego człowieka – człowieka 

ambitnego, znającego własną wartość i usilnie 

dążącego do osiągnięcia muzycznych sukcesów. 

Rozdział zamykają wzmianki o tym, że – jak 

autorka sama pisze – „Ludwik nie był niedostępny 

dla wdzięków niewieścich‖, przez co już w młodym 

wieku doznał wielu rozczarowań, z czasem 

owocujących jego nietypowym charakterem                    

i temperamentem. Takie ukazanie pełni realiów 

życia również przemawia niewątpliwie na korzyść 

książki. 

Drugi rozdział, zatytułowany „W Wiedniu‖ opisuje 

pierwsze kontakty Beethovena ze środowiskiem 

wiedeńskim, o których marzył, lecz które szybko 

stały się dla niego kolejnym rozczarowaniem. 

Nawet Franz Josepf Haydn nie znalazł uznania                

javascript:var%20win=window.open('/pages/bookImage.jsf?bookid=5039028','Image','width=600,height=600,scrollbars=yes,location=no');win.focus();
javascript:var%20win=window.open('/pages/bookImage.jsf?bookid=5039028','Image','width=600,height=600,scrollbars=yes,location=no');win.focus();
http://pl.wikipedia.org/w/index.php?title=Christian_Gottlob_Neefe&action=edit&redlink=1
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w jego oczach jako pedagog. Z czasem Ludwik, 

bazując na jego twórczości, dokona istotnych zmian 

w muzyce romantycznej, wprowadzając ją na nowe, 

rewolucyjne tory. Autorka przedstawia 

czytelnikowi młodzieńcze rozterki Beethovena, po 

mistrzowsku formując z nich uzasadnienia jego 

dalszej działalności. Kolejnym ważnym etapem               

w życiu Ludwika jest zamieszkanie na stałe                    

w Wiedniu, gdzie rozpoczyna karierę wirtuoza, 

pianisty i kompozytora. Łobaczewska skrupulatnie 

notuje anegdoty, mówiące o jego ironicznym                   

i krytycznym stosunku wobec wiedeńskiej 

arystokracji. Tego typu elementy ubarwiają fabułę 

książki oraz ukazują pełniej nietuzinkową 

osobowość Beethovena. 

W tą – zdawałoby się – sielankową rzeczywistość, 

naznaczoną pierwszymi sukcesami 

kompozytorskimi i chwilowo korzystną sytuacją 

finansową, wkracza zmora choroby. Beethoven 

spostrzega u siebie pierwsze oznaki tracenia słuchu. 

To dramatyczne odkrycie – jak pisze autorka – 

wywołuje u niego depresję, strach przed ludźmi,              

a nawet myśli samobójcze. Silny charakter 

Beethovena jednak i tym razem daje o sobie znać: 

nie poddaje się. Usuwa się wprawdzie ze sceny 

wirtuozowskiej, jednak poświęca się bez reszty 

komponowaniu.  

Rozdział trzeci – „Zryw bohaterstwa‖ opowiada               

o tej kwestii wyczerpująco. Ukazuje tutaj 

poszczególne dzieła kompozytora powstałe w tak 

zwanym heroicznym okresie jego twórczości                 

(w odróżnieniu od jego wczesnych kompozycji). 

Beethoven chce tutaj przemówić na temat idei 

walki z losem i bohaterstwa, a czyni to za pomocą 

swych utworów. Autorka, analizując je 

chronologicznie i wnikliwie, demonstruje to 

tytułowe bohaterstwo choćby poprzez 

wychwycenie i ukazanie w tych kompozycjach 

motywów zaczerpniętych z wojskowych fanfar 

zagrzewających do boju. W tym wypadku jest to 

bój genialnego twórcy z własną chorobą. Licznie 

przytoczone przykłady nutowe są następną zaletą 

książki, bowiem zasygnalizowane przez autorkę 

problemy można to sprawdzić niemal 

„namacalnie‖. Wszak każdy, kto dysponuje 

umiejętnością np. gry na fortepianie może – po 

zagraniu taktów przytoczonych przez autorkę – 

zrozumieć, co chciała ona w danym fragmencie 

przekazać na temat konkretnego utworu.  

Czwarty rozdział, zatytułowany „Przyroda – szkoła 

serca‖ ukazuje bardzo istotne źródło inspiracji 

Beethovena, jakim była właśnie przyroda. 

Łobaczewska wspomina, że lubił on odbywać 

bardzo długie spacery, wsłuchując się w dźwięk 

płynącego strumyka, śpiewających ptaków… 

Autorka przytacza wspomnienia jego przyjaciół, 

którzy opowiadają, że do tego stopnia był wówczas 

zasłuchany, że nie poznawał znajomych osób, a gdy 

ktoś do niego się odezwał – zdawał się być 

rozkojarzony. Łobaczewska pisze, że ma to 

odzwierciedlenie w jego osobowości – człowiek                

z postępującą głuchotą stroni od ludzi i lgnie do 

przyrody, która dla jego muzykalnej duszy staje się 

niewyczerpanym źródłem inspiracji. Liczne                 

„z życia wzięte‖ przykłady, podawane przez 

autorkę, czynią jej opowieść bardzo przystępną                   

i atrakcyjną dla czytelnika. Również ten rozdział 

obfituje w przykłady nutowe – między innymi we 

fragmenty z beethovenowskiej Symfonii 

„Pastoralnej‖, będącej sztandarowym przykładem 

czerpania pomysłów z natury czy zasłyszanych 

wiejskich piosenek pasterskich (stąd nazwa – 

pastoralna). Analizy czynione przez autorkę są 

bardzo przemyślane i pozwalają poznać niejako od 

podstaw twórczość kompozytora oraz jego 

inspiracje. To kolejny bardzo ważny atut publikacji. 

„W atmosferze kongresu wiedeńskiego‖ – to 

przedostatni rozdział omawianej książki. Opisuje 

on ostatni okres w twórczości Beethovena,                      

a mianowicie okres zwany romantycznym. To 

właśnie w tym czasie po raz ostatni gra on 

publicznie, wykonując partię fortepianową                      

w swoim „Trio op. 97‖. Postępująca głuchota nie 

pozwoliła mu już usłyszeć nawet tego, że fortepian, 

do którego zasiadł, był rozstrojony, wobec czego 

ten ostatni występ geniusza nie był przyjęty 

entuzjastycznie. To wszystko wpłynęło znów 

negatywnie na psychikę Ludwika.  

Książkę zamyka rozdział „O, radości, iskro 

bogów‖. Jak już sam tytuł wskazuje, autorka 

opowiada w nim o dziele wieńczącym twórczość 

kompozytora – o napisaniu muzyki do umiłowanej 

przez Beethovena od dziecka „Ody do radości‖ 

Schillera. Tym wspaniałym akordem – IX 

Symfonią – zamyka swą działalność wybitny 

kompozytor. Łobaczewska nazywa tę właśnie IX 

Symfonię z wplecioną aranżacją „Ody do radości‖ 

– „życiowym credo‖ Beethovena. Ludwik umiera 

26 marca 1827 roku, „obejmując miliony bratnim 

uściskiem‖ i wznosząc do góry gniewnie zaciśniętą 

pięść. Oto kwintesencja charakteru geniusza: chęć 

porwania milionów i gniew wobec arystokracji, 

umiejętnie przytoczona przez autorkę. 

Podsumowując, należy stwierdzić, że książka 

Stefanii Łobaczewskiej jest znakomitą biografią, 

opisującą w formie barwnej historii życie równie 

barwnej postaci. Wobec przytoczonych licznych 

zalet, można śmiało powiedzieć, iż publikacja ta 

zasługuje na tytuł, do którego pretenduje – na tytuł 

nowoczesnej monografii Beethovena. Książkę tę 

powinien przeczytać każdy, komu nie jest obca 

piękna muzyka i sylwetki osób z nią związanych. 
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Robert Grabski, ASM 

 

Romain Rolland – „Życie Beethovena”, Polskie Wydawnictwo Muzyczne, 1984r. 

 

„Życie Beethovena‖ Romain’a Rollanda to 

porywająca biografia 

tytułowego wielkiego 

kompozytora kla-

sycyzmu, żyjącego            

w latach 1770-1827. 

Romain Rolland ur. 

29 stycznia 1866                

w Clamecy, zm. 30 

grudnia 1944                      

w Vézelay był fran-

cuskim pisarzem, 

ojcem powieści rzeki. 

W późniejszym czasie 

Rolland zajął się pisaniem monografii słynnych 

artystów i myślicieli, tj. Michał Anioł, Ludwig van 

Beethoven czy Lew Tołstoj, które weszły w skład 

cyklu Żywoty sławnych mężów. Szybko jednak 

pisarz zraził się do tej formy literackiej, uznając ją 

za nie dość pojemną i nie odpowiadającą jego 

rzeczywistym aspiracjom. Jako żarliwy działacz na 

rzecz pokoju, współpracy narodów oraz obrony 

godności ludzkiej, uczestniczył we wszystkich 

ważnych wydarzeniach społeczno-politycznych 

swojej epoki. W 1915 otrzymał literacką Nagrodę 

Nobla w uznaniu za "wielki idealizm jego utworów 

literackich, współczucie i umiłowanie prawdy,                     

z którą opisuje różne charaktery ludzkie". Rolland 

był wielkim miłośnikiem muzyki, do jego 

ulubionych kompozytorów należeli Louis-Nicolas 

Clérambault, George Frideric Handel oraz Ludwig 

van Beethoven. Biografie kompozytora, Rolland 

zamknął w kilku stronicach, opisując ciężką drogę 

jaką musiał przebyć ten wielki muzyk. Książka 

składa się niejako z 2 rozdziałów: „Życie‖ 

opisujące dużo faktów z jakże krótkiego życia 

Beethovena. Pojawia się w tym rozdziale wiele dat, 

utworów, wspomnień, opisów: „Był mały i krępy, 

silnie zbudowany, o atletycznej postawie…‖ - 

rozpoczyna Rolland swoja książkę. Dużo poświęca 

uwagi drobnym szczegółom, które bardzo łatwo 

mogą umknąć nieuważnemu czytelnikowi. Drugi 

rozdział zatytułował „Testament ∙ listy ∙ myśli‖. Tu 

przeczytać możemy głębokie przemyślenia 

Beethovena na temat śmierci, która jak być się 

wydaje jest mu tęskna, pisze: „Z radością śpieszę 

śmierci naprzeciw…‖ Dostrzec możemy jak wielką 

rolę w życiu artysty odgrywali jego bracia                          

i przyjaciele. Widać to chociażby po słowach 

jakimi rozpoczyna swoje listy: „Mój drogi, mój 

dobry, mój serdeczny przyjacielu…‖. Rozdział ten 

według mnie najbardziej też pozwala zrozumieć 

muzykę Beethovena. Czytając jego myśli,                        

a dokładniej ująć można, myśli na temat muzyki, bo 

też taki tytuł nosi ten podrozdział głębiej możemy 

poznać co kierowało Beethovenem , gdy pisał 

swoje wielkie dzieła, jakimi zasadami się kierował. 

Mnie osobiście najbardziej utkwiła w głowie myśl 

która wydaje się być tak prosta i tak 

kontrowersyjna, że może niejeden muzyk mógłby 

się z nią nie zgodzić – „ Nie ma zasady, której nie 

można by naruszyć po to, żeby było piękniej‖. 

Niektórzy twierdzą, że książka jest o życiu 

Beethovena, ale to nie do końca prawda. Każdy 

znajdzie w niej coś ze swojego życia i momentami 

można mieć wrażenie, że autor pisze o życiu 

czytelnika. Bohater boryka się z takimi 

problemami, które mogą dotyczyć każdego w życiu 

prywatnym i zawodowym, i nie chodzi tu tylko                 

o życie muzyków oraz ich twórczość. Dzięki temu 

książka jest uniwersalna i ponadczasowa. Gorąco 

polecam nie tylko muzykom i muzykalnym 

osobom. 
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WYKONAWCY: 

 
Accademia Bizantina  

Zespół specjalizujący się w wykonawstwie muzyki XVII i XVIII 

wieku na oryginalnych instrumentach i zgodnie z prawidłami 
historycznymi. Od 1996 roku formacją kieruje Ottavio Dantone. 

Artyści koncertowali na festiwalach w całej Europie, obu 

Amerykach, Bliskim Wschodzie, Meksyku i Japonii. Obecnie 
Accademia Bizantina jest jednym z najwyżej cenionych 

zespołów na świecie. 

 
Giovanni Antonini  

Założyciel Il Giardino Armonico, w którym od 1989 roku pełni 

funkcję dyrygenta i solisty. Występował w całej Europie, 
Ameryce Północnej i Południowej, Australii, Japonii i Malezji. 

Pracował z wieloma wybitnymi muzykami, m.in. Cecilią Bartoli, 

Christophem Coinem, Katią i Marielle Labèque, Viktorią 

Mullovą i Giuliano Carmignolą. 

L’Arpeggiata  

Zespół specjalizuje się w programie wczesnego baroku 
włoskiego, współpracuje z najwybitniejszymi solistami – 

instrumentalistami oraz wokalistami, wykorzystuje w równym 

stopniu zdobycze muzyki dawnej i jej naukowych odkryć, ale 
swobodnie łączy je z innymi formami wyrazu artystycznego: 

jazzem, tańcem i teatrem. 

 
Romina Basso  

Jest nie tylko absolwentką konserwatorium muzycznego 

w Wenecji, ale i Uniwersytetu w Trieście, gdzie studiowała 
filologię włoską. Brała udział w kursach mistrzowskich: Petera 

Maaga, Reginy Resnik, Rockwella Blake’a, Claudia Desderiego, 

Elia Battagliego i Claudia Strudthoffa. Specjalizuje się 
w wykonawstwie muzyki barokowej i twórczości Rossiniego. 

Jest zwyciężczynią wielu krajowych i międzynarodowych 

konkursów: Palma d’Oro, Citta’di Conegliano, Modena Musica, 
Toti dal Monte, As.Li.Co. i Operalia Placido Domingo. 

 

Fabio Biondi  
Debiutował w wieku 12 lat z orkiestrą symfoniczną RAI, cztery 

lata później grał koncerty skrzypcowe J.S. Bacha w wiedeńskiej 

Musikverein. Współpracował m.in. z zespołami: La Capella 
Reial de Catalunya, Musica Antiqua Wien, Il Seminario 

Musicale, La Chapelle Royale i Les Musiciens du Louvre, 

wykonującymi barokową muzykę na instrumentach z epoki. 
 

Cappella della Pietà de’ Turchini  

Zespół, składający się głównie z muzyków neapolitańskich, 
działa od ponad dwudziestu lat po kierunkiem swego 

założyciela, Antonio Florio. Obecnie należy do czołowych 
europejskich formacji specjalizujących się w wykonawstwie 

muzyki dawnej. Do szczególnych osiągnięć grupy należy 

eksplorowanie repertuaru neapolitańskiego XVII i XVIII wieku. 
 

La Capella Reial de Catalunya  

Przekonani o znaczącym wpływie, jaki zawsze mają korzenie 
i kulturowa tradycja kraju na ekspresję jego języka muzycznego, 

w 1987 roku Montserrat Figueras i Jordi Savall założyli Capella 

Reial – jeden z pierwszych zespołów wokalnych, w którego 

skład wchodzili wyłącznie śpiewacy z Hiszpanii i Ameryki 

Łacińskiej i który miał wykonywać muzykę „złotych wieków‖ 
zgodnie z zasadami historycznymi. 

 

Europa Galante  
Zespół został założony w 1990 roku przez Fabia Biondiego. 

Koncertował na całym świecie, m.in. w Teatro alla Scala 

w Mediolanie, Concertgebouw w Amsterdamie, Royal Albert 
Hall w Londynie, Musikverein w Wiedniu, Lincoln Center 

w Nowym Jorku i Sydney Opera House. Elastyczna struktura 

Europa Galante umożliwia wykonywanie zarówno dużych form 
(opery, oratoria), jak i mniejszych (kompozycje kameralne). 

 

Vivica Genaux  
Niezależnie od uznania, jakim od kilkunastu lat cieszy się jako 

artystka, Vivica Genaux stale doskonali swoje umiejętności u 

Claudii Pinzi. Działa w Ezio Pinza Council of American Singers 

of Opera. W roku 1997 zdobyła prestiżową nagrodę „Aria‖, 

a dwa lata później na Dresden Music Festival okrzyknięto ją 

artystką roku. Obdarzona jest nie tylko pięknym głosem, ale 
i talentem aktorskim, co sprawia, że specjalizuje się 

w repertuarze operowym, ze szczególnym wskazaniem na 

włoskie bel canto. 
 

Montserrat Figueras  

Jest wybitną interpretatorką szerokiego repertuaru wokalnego, 
obejmującego epoki średniowiecza, renesansu i baroku. Urodziła 

się w Barcelonie. Rozpoczynała karierę od występów z Enrikiem 

Gispertem i studiów pod kierunkiem Jordiego Albareda. W 1966 
roku rozpoczęła naukę technik wokalnych muzyki dawnej, a dwa 

lata później zaczęła studia w Schola Cantorum Basiliensis i w 

Akademii Muzycznej w Bazylei. 
 

Antonio Florio  

Studiował kompozycję oraz grę na fortepianie i wiolonczeli 
w Conservatorio di Bari. Jego mistrzem był Nino Rota, z którym 

współpracował do jego śmierci w roku 1979. W roku 1987 

założył zespół La Cappella della Pietà de’ Turchini, 
specjalizujący się w wykonawstwie muzyki dawnej. 

 

Il Giardino Armonico  
Zespół założony w 1985 roku w Mediolanie jest obecnie jedną 

z najlepiej rozpoznawalnych formacji specjalizujących się 

w wykonawstwie muzyki XVII i XVIII wieku na świecie. Il 
Giardino Armonico występował w tak znakomitych salach 

koncertowych, jak: Concertgebouw w Amsterdamie, Wigmore 

Hall i Barbican Centre w Londynie, Musikverein i Konzerthaus 
w Wiedniu, Théâtre des Champs-Élysées i Théâtre du Châtelet 

w Paryżu, Tonhalle w Zurychu, Teatrze Wielkim w Moskwie, 
Auditorio Nacional w Madrycie, Library of Congress 

w Waszyngtonie, Carnegie Hall i Lincoln Center w Nowym 

Jorku, Sydney Opera House, Teatro Colón w Buenos Aires i in. 
 

Hespèrion XXI  

Zjednoczeni we wspólnym dążeniu – studiów, upowszechniania 
i wykonawstwa muzyki dawnej, zafascynowani ogromnymi 

zasobami muzyki europejskiej, hiszpańskiej w szczególności, 

Jordi Savall (instrumenty smyczkowe), Montserrat Figueras 

 

P O L E C A M Y  
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(śpiew), Lorenzo Alpert (instrumenty dęte i perkusyjne) 

i Hopkinson Smith (instrumenty strunowe, szarpane) założyli 

w roku 1974 zespół pod nazwą Hespèrion XX. 
 

Roberta Invernizzi  

Edukację muzyczną rozpoczęła od nauki gry na fortepianie 
i kontrabasie. Następnie studiowała śpiew u Margaret Heyword 

w Mediolanie. Obecnie sama wykłada w Scuole Civiche 

w Mediolanie i jest jedną z najchętniej zapraszanych do 
współpracy włoskich sopranistek, specjalizujących się 

w wykonawstwie muzyki XVI i XVIII wieku. 

 
Philippe Jaroussky  

Zaliczany jest do najwybitniejszych współczesnych śpiewaków 

operowych młodego pokolenia. Wykształcenie muzyczne 
zdobywał w konserwatorium w Wersalu, gdzie studiował grę na 

skrzypcach i fortepianie, harmonię i kontrapunkt. W 1996 roku 

rozpoczął naukę śpiewu u Nicole Fallien, następnie kształcił się 

w tym kierunku na wydziale muzyki dawnej w konserwatorium 

paryskim u Michela Laplenie, Kennetha Weissa i Sophie Boulin. 

 
Marc Minkowski  

Studiował grę na fagocie, a następnie dyrygenturę u Charlesa 

Brucka w Pierre Monteux Memorial School w Stanach 
Zjednoczonych. W 1982 roku założył zespół Les Musiciens du 

Louvre (od 1996 roku jego siedzibą jest Grenoble), 

specjalizujący się w wykonywaniu francuskiej muzyki doby 
baroku (J.-B. Lully, J.P. Rameau, M.-A. Charpentier, Maras), jak 

również C. Monteverdiego, G.F. Handla, Ch.W. Glucka, W.A. 

Mozarta i J. Offenbacha. 
 

Les Musiciens du Louvre-Grenoble  

Niemały wpływ na odrodzenie zainteresowania muzyką 
barokową i jej bliższym tradycji wykonawstwem we Francji miał 

właśnie ten, założony w 1982 roku przez Marca Minkowskiego, 

zespół. Les Musiciens du Louvre-Grenoble nie zawęził jednak 
swej artystycznej aktywności. 

 

Christina Pluhar  
Urodzona w Graz, w Autrii. Studiowała gitarę klasyczną na 

uniwersytecie w Graz. Następnie podjęła studia na lutni 
barokowej, studiowała w Conservatoire Royal de La Hayes i w 

―Schola Cantorum Basiliensis‖ u Hopkinsona Smitha. Harfę 

barokową studiowała u Mary Galassi w ―Schuola Civica di 
Milano‖, a kursy mistrzowskie odbyła u takich harfistów, jak 

Paul O’dettes, Andrew Lawrence King, Jesper Christensen. 

 
Jordi Savall  

Niezwykle utalentowany muzyk, instrumentalista i dyrygent, 

nauczyciel, wytrwały badacz, odkrywca wielu skarbów 
muzycznych. Od ponad 30. lat zajmuje się rekonstrukcją 

i wykonawstwem dzieł dawnych, niejednokrotnie 

zapomnianych. Wspólnie z Montserrat Figueras powołał do 
życia zespoły: Hespèrion XXI, La Capella Reial de Catalunya 

(1987) i Le Concert des Nations (1989). 

 
Maria Grazia Schiavo  

Ukończyła z wyróżnieniem studia wokalne w klasie Raffaele’a 

Passaro w Conservatorio San Pietro a Majella w Neapolu. Jest 
laureatką licznych konkursów, m.in. Accademia di Santa Cecilia 

w Rzymie i Clermont Ferrand International Singing 

Competition. Po studiach rozpoczęła intensywną działalność 
koncertową na polu opery, muzyki kameralnej i oratoryjno-

kantatowej. 

 
La Venexiana  

Słynna włoska grupa wokalna, założona przez śpiewającego 

altem Claudia Cavinę, jest obecnie jednym z najważniejszych 
zespołów madrygalistów na świecie. Cechą zasadniczą zespołu 

jest nawiązanie do praktyki wykonawczej epoki w szczególności 

do wykorzystania teatralnej mocy języka, podkreślanie napięć 
pomiędzy językiem świeckim i liturgicznym, sacrum i profanum. 

 

 
 

 

 

 

 

 

 

 

 

 

 

 

 

 

 

 

 

 

 

 

 

 

 

 

 

 

 

 

 

 

 

 

 

 

 

 

 

 

 

 

 

 

 

 
 

TRANSMISJE RADIOWE –  

PROGRAM II Polskiego Radia 
 

 
Pięciu koncertów 7. edycji festiwalu Misteria Paschalia będzie można 

posłuchać na antenie radiowej „Dwójki‖. Cykl transmisji na żywo 

rozpocznie już inauguracyjny wieczór 29 marca, podczas którego zabrzmią 
światowe prawykonania kompozycji neapolitańskiego baroku w wykonaniu 

włoskich mistrzów z Capella della Pietà de’ Turchini pod batutuą Antonio 

Florio.  
 

Za pośrednictwem Polskiego radia będzie można wysłuchać też koncertów 

Accademii Bizantina z oratorium Maddalena ai piedi di Cristo Antonio 
Caldary, debiutującego na festiwalu wybitnego zespołu włoskich 

madrygalistów La Venexiana Claudia Caviny, a także długo oczekiwanego 

w Krakowie oratorium La Ressurezione Handla w interpretacji 
charyzmatycznego Giovanniego Antoniniego i jego muzyków z Il Giardino 

Armonico oraz drugiej odsłony najpiekniejszych arii Vivaldiego, tym razem 

w interpretacji legendarnego Fabia Biondiego i jego Europa Galante oraz 
cudownego mezzosopranu z Alaski – Vivici Genaux.  

 

Pozostałe koncerty 7. edycji festiwalu Misteria Paschalia zostaną 
zarejestrowane przez Polskie Radio. 

 

 

Plan transmisji: 

 

 

29 marca 2010 r., godz. 20  

Intorno Allo Stabat  

transmisja  
 

30 marca 2010 r., godz. 20  

Antonio Caldara – Maddalena ai piedi di Cristo 

transmisja 
 

31 marca 2010 r., godz. 20 

La Ruta de Oriente 

rejestracja 
 

1 kwietnia 2010 r., godz. 22  

Dietrich Buxtehude – Membra Jesu Nostri 

transmisja 
 

2 kwietnia 2010 r., godz. 20 

Johann Sebastian Bach – Johannes-Passion 

rejestracja 
 

3 kwietnia 2010 r., godz. 20  

Audi Coelum / Teatro d’Amore 

rejestracja 
 

4 kwietnia 2010 r., godz. 20  

George Frideric Handel – La Resurrezione 

transmisja 
 

5 kwietnia 2010 r., godz. 20  

Antonio Vivaldi – Arie e concerti II «Pyrrotechnics» 

transmisja 
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Obchody najważniejszych uroczystości i świąt 

kościelnych związane są z wykonywaniem 

liturgicznym i pozaliturgicznym określonych pieśni 

i śpiewów, dostosowanych pod względem treści i 

muzycznego wyrazu do charakteru danego święta. 

Pieśni pomagają nam modlić się, rozważać i 

medytować. Podobnie rzecz się ma z muzyką na 

kolejne okresy roku liturgicznego. Pieśni na 

Adwent czy Wielki Post niosą w sobie ogromny 

ładunek treści religijnych i artystycznych.  
Nie chciałbym jednak koncentrować się w tym 

artykule na pieśniach. Z pewnością inni uczynią to 

lepiej. Pragnę natomiast zwrócić uwagę na wybrane 

dzieła muzyczne, których nie wykonujemy na co 

dzień w naszych świątyniach, a które zyskały miano 

muzyki wysokiej, klasycznej, poważnej, czyli 

przeznaczonej do słuchania. Niektóre z nich już w 

zamierzeniu kompozytorów nie mieściły się w 

ramach liturgii. Inne zostały z liturgii wyparte, gdyż 

jej dzisiejsze ramy czasowe w żaden sposób nie 

mogły ich pomieścić. Jeszcze inne właściwie w 

ogóle nie są muzyką kościelną. Tematyka 

Zmartwychwstania stała się w nich podstawą do 

rozważań na tematy religijne i filozoficzne. O 

takich właśnie kompozycjach chciałbym w tym 

miejscu napisać, mając nadzieję, że ich znajomość i 

przeżycie pozwoli słuchaczom dostrzec wiele treści 

wzniosłych i uniwersalnych zarazem. 

Choć wydaje się to pewnym paradoksem, znacznie 

więcej powstało w historii muzyki dzieł związanych 

z tematyką pasyjną niż wielkanocną. Obraz 

umęczonego i konającego na krzyżu Chrystusa oraz 

opłakującej go Matki Bożej wzbudzał i ciągle 

wzbudza wiele emocji, a ich artystyczny wyraz w 

dziełach mistrzów bardzo różni się od siebie. 

Lament, łkanie, żarliwość, poczucie winy, 

beznadziei artyści odnosili często do kondycji 

człowieka, który utożsamia się ze Zbawicielem w 

sposób osobisty i bardzo głęboki. 

Zmartwychwstanie Chrystusa, dające człowiekowi 

nadzieję własnego zmartwychwstania, poprzez swą 

jednoznaczność i oczywisty przekaz, nigdy nie 

wywoływało tak skrajnych uczuć. Kompozytorzy 

muzyki opartej na tematyce wielkanocnej 

koncentrowali się więc zwykle na elementach 

opisowych lub sięgali do filozofii, łudząc się, że 

zrozumieją lub pomogą zrozumieć słuchaczom to, 

czego zrozumieć nie sposób. Posiłkując się tekstami 

biblijnymi lub własną wyobraźnią (niekiedy jednym 

i drugim) opisywali w swych kompozycjach 

wydarzenia Wielkiej Nocy, podkreślając zwykle te 

fragmenty lub przymioty Zmartwychwstałego, 

które mówią o jego wielkości, potędze i mocy. 

W pierwszej odsłonie niniejszego tekstu 

przedstawię 2 dzieła nie związane z liturgią, które 

jednak odnoszą się wprost do tajemnicy 

Zmartwychwstania Chrystusa. 

 

1. Choć z pewnością najbardziej znanym i 

powszechnie rozpoznawalnym oratorium 

Georga Friedricha Haendla, jest Mesjasz, 

w niewielkim fragmencie opisujący 

zmartwychwstanie Chrystusa, to jednak 

utworem w całości skoncentrowanym na 

tej tematyce jest inne oratorium wielkiego 

„Saksończyka‖, noszące tytuł La 

Resurrezione. Oratorium Mesjasz, ze 

słynnym Alleluja opisuje bowiem osobę 

Chrystusa, wychodząc od przekazów 

prorockich, a następnie śledząc koleje jego 

życia i męczeńskiej śmierci, a także 

rozważając jego naukę. La Resurrezione 

(napisane w języku włoskim) przedstawia 

natomiast historię Zmartwychwstania 

Chrystusa. Prawykonanie utworu odbyło 

się w Rzymie w roku 1708. Autorem 

libretta, inspirowanego treściami 

biblijnymi, był Carl Sigismond Capeci. 

Akcja dzieła rozgrywa się w dwóch 

przestrzeniach, na ziemi i w świecie 

pozaziemskim. Z jednej strony 

obserwujemy tu historię trzech 

ewangelicznych postaci: Marii Magdaleny, 

Marii Kleofasowej i Jana Apostoła, które 

rozmawiają i rozmyślają o zabitym na 

krzyżu i pochowanym w grocie 

Chrystusie, z drugiej zaś ukazana zostaje 

walka Anioła i Lucyfera, reprezentujących 

dobro i zło. Mimo, że oratorium to bliższe 

jest w warstwie muzycznej stylistyce 

operowej (brak chórów), mistrzowski 

warsztat Haendla oraz piękno tworzonych 

przezeń recytatywów i arii daje 

słuchaczowi dzieła pełnię muzycznych 

doznań, zaś transcendentalna wirtuozeria 

arii pozwala wykonywać je wyłącznie 

najlepszym śpiewakom. 

2. Do najbardziej znanych utworów, 

opisujących środkami muzycznymi 

zmartwychwstanie Chrystusa, należy II 

Symfonia Gustava Mahlera, nazwana 

przez kompozytora właśnie Symfonią 

Zmartwychwstanie. Pracę nad tym 

utworem rozpoczął Mahler w 1888, 

a ukończył w czerwcu 1894 roku. Jego 

prawykonanie pod dyrekcją kompozytora 

odbyło się 13 grudnia 1895 w Berlinie. 

Mahler długo poszukiwał odpowiedniego 

tekstu do części finałowej. Ostatecznie 

wybrał Odę F. G. Klopstocka, której 

przesłanie bliskie jest dogmatom filozofii 

chrześcijańskiej. Kolejne części Symfonii 

odnoszą się do zasadniczych pytań o 

istnienie człowieka po śmierci, o życie 

wieczne, a także do kondycji człowieka, w 

którego życiu mieszają się ze sobą rzeczy 

wzniosłe i małe, smutne i wesołe, błahe i 

ważne. Zmartwychwstanie przedstawił 

Wiesław Delimat, ASM 

Muzyka na Wielkanoc 
Artykuł tek równocześnie ukaże się w najnowszym numerze pisma Organista 
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Mahler jako tryumf bezgranicznej miłości 

Boga do człowieka. Tekst Ody mówi "nie 

ma Sądu, nie ma grzesznika ani 

sprawiedliwego, nie ma wielkich ani 

małych – nie ma już kary ani nagrody! 

Wszechmocne uczucie miłości przenika 

nas wraz z błogosławioną Wiedzą 

i Bytem". 

Przedstawione dwie kompozycje różnią się od 

siebie w sposób dość zasadniczy. Pierwsza z nich, 

powstała na początku XVIII stulecia, jest 

przykładem późno-barokowego oratorium 

włoskiego, z charakterystyczną dla tego gatunku 

teatralnością i umownością gestu, a jednocześnie 

typową dla tego czasu obsadą wokalno-

instrumentalną, opartą na solowych głosach 

wokalnych oraz instrumentarium smyczkowym i 

dętym.  

II Symfonia Gustava Mahlera jest dziełem 

gigantycznym, wykorzystującym olbrzymią obsadę 

chóru i orkiestry (praktycznie wszystkie 

instrumenty orkiestrowe, należące do wszystkich 

grup, łącznie z organami), przekraczającą często 

liczbę 200 wykonawców. Dodatkowo dwóm 

solistkom kompozytor powierzył mało efektowne, a 

jednak niezwykle wymagające partie, których skala 

i wolumen pozwalają wykonywać je wyłącznie 

śpiewaczkom dysponującym głosem 

dramatycznym. Bogactwo harmonii, sztuka 

orkiestracji, a także niezwykle ekspresyjny 

charakter dzieła powodują, że słuchacze dają 

porwać się owej mahlerowskiej fali i dzieło, 

trwające około 90 minut, trzyma nas w nieustannym 

napięciu.  

By móc w pełni rozkoszować się artyzmem 

przedstawionych kompozycji, należy sięgnąć po 

najlepsze ich nagrania, których nie brakuje                     

w naszych sklepach. Oto mój subiektywny wybór: 

 

 

G. F. Handel – La Resurrezione: 

1.  Massis, Smith, Maguire, Ainsley & Naouri 

Les Musiciens du Louvre, Marc Minkowski Deutsche 

Grammophon Archiv  

      2. Tilling, Royal, Spence, Prina & Pisaroni 

Le Concert d’Astrée, Emmanuelle Haïm Virgin 

 

G. Mahler – Symphony nr 2 „Resurrection” 

1. Arleen Augér & Janet Baker 

City of Birmingham Symphony Chorus & Orchestra, Sir 

Simon Rattle EMI 

2. Elisabeth Schwarzkopf, Hilde Rössl-Majdan 

Philharmonia Chorus & Orchestra, Otto Klemperer EMI 

3.  Christine Schäfer (soprano) & Michelle Deyoung 

(mezzo-soprano) 

Wiener Philharmoniker & Wiener Singverein, Pierre 

Boulez Deutsche Grammophon 
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