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Jezusa Judasz przedał za pieniądze nędzne,  
Bog Ociec Syna wydal na zbawienie duszne.  
Jezus kiedy wieczerzał, swe ciało rozdawał,  
Apostoły swe smętne swoją krwią napawał.  

 
Jezus w ogrodek wstąpił swymi miłosniki,  

Trzykroć się Oćcu modlił za wszytki grzeszniki;  
Krwawy pot s niego płynął dla boju silnego.  

Duszo miła, oględaj miłosnika twego!  
 

Jezusa miłosnego gdy Żydowie jęli,  
Baranka niewinnego rwali i targali;  

Opak ręce związali Panu niebieskiemu,  
Pędem rychłym bieżeli do miasta świętego.  

 
Jezus jest policzek wziął u Annasza wielki,  
Do Kajifasza posłan, a tamto jest uplwan;  

Oczy mu zawiązali Żydowie okrutni,  
Poszyjki mu dawali, w lice jego bili.  

 
Jezus staroście wydan, łajncuchem swiązany;  

Piłat Żydow jest pytał, ktore jego winy.  
Widząc jego przez winy, do Heroda posłał;  

Żydowie go soczyli, ale Jezus milczał.  
 

Jezus swleczon z odzienia, u słupa uwiązan,  
A tak przez miłosierdzia okrutnie biczowan -  

Krew z ciała jest płynęła. Pan niebieski zranion;  
O duszo moja, patrzy, płaczy rzewno, wzdychaj!  

 
Jezus gdy ubiczowan, na stolcu posadzon,  

Cirnim jest koronowan, a przeto jest wzgardzon;  
Przed Jezusem klękali rycerze niewierni,  
S niego się naśmiewali, na oblicze plwali.  

 
Jezus potem osądzon, Piłat jego sądził,  

Od Żydow jest nawidzon1, a w tym Piłat zgrzeszył;  
Maryja, Matka Boża, tedy sie smęciła,  

Wzdychała a płakała i wszytka semglała.  
 

Jezus s miasta wywiedzion, krzyżem uciążony,  
A łotrom jest przyłączon, jak robak wzgardzony;  

Matka mu zabieżała, chcąc jego oględać,  
A gdy jego uźrzała, jęła rzewno płakać.  

 
 

Jezusa już krzyżują, patry, duszo, pilnie,  
Ręce i nogi ranią, krew s ran jego płynie;  
Matka gdy to widziała, na ziemię upadła,  

Dla Synaczka miłego rada by umarła.  
 

Jezus z krzyżem podniesion, patrzcie, krześcijani,  
Miedzy łotry postawion, drogą krzwią 2 skropion;  
Od Żydow jest pośmiewan, gdy na krzyżu wisiał,  
Jezus, miłosierny Pan, wszytko skromnie cirpiał.  

 
Jezus Oćcu sie modlił za swe krzyżowniki,  
Smętną Matkę ucieszył, łotra i grzeszniki;  

"Pragnę grzesznych zbawienia, duszo moja miła,  
Już Oćcu polecaję" - wołał wszytką siłą.  

 
Jezusa umarłego stworzenie płakało,  
Pana swego miłego barzo żałowało;  

Słojnce się zacimilo, ziemia barzo drżała;  
Opoki sie ściepały, groby otwarzały.  

 
Jezusowa Matuchna gdy u krzyża stała,  

Bok jego włocznią zbodzion i wielko otworzon;  
Krew i woda płynęła z boku naświętszego,  

Matuchna jego miła żałowała tego.  
 

Jezus z krzyża sejmowan w nieszporną godzinę,  
Maryja piastowała ciało swego Syna;  

Ciało maścią mazali Jozef z Nikodemem,  
W prześciradło uwili, potym w grob włożyli.  

 
Jezusow żołtarz czcicie i często śpiewajcie,  
Maryją pozdrawiajcie, k tej się uciekajcie;  

Maryja, przez boleści, ktore jeś cirpiala,  
Oddal od nas złości, daj wieczne radości.  

 
Trzykroć pięćdziesiąt mowcie: "Zdrowa bądź, 

Maryja",  
A jeden pacierz pojcie 3 za kożdym dziesiąkiem;  

Piętnaście rozmyślenia w Bożym umęczeniu  
Są do nieba stopienie 4, duszne oświecenie. Amen.  

 

Mieczysław Smugarzewski 
 

Żołtarz Jezusów 

OBJAŚNIENIA:  
1 nawidzon - namówiony, skłoniony.  

2 krzwią - krwią.  
3 pojcie - śpiewajcie.  
4 stopienie - stopnie. 
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Ks.Satnisław Mieszczak 
ASM, Kraków 
 

Post i Pascha w Świętym Triduum Paschalnym 
 
Zmiana nazwy najważniejszego obchodu liturgicznego             
w kalendarzu Kościoła Katolickiego nie była zwykłą 
formalnością. Wiązała się ze zmianą sposobu 
przeżywania tej tajemnicy. Poprzednio mówiło się                   
o Triduum Sacrum (Wielki Czwartek, Wielki Piątek                 
i Wielką Sobotę), które kończyło Wielki Post                              
i przygotowywało do Niedzieli Wielkanocy, jako 
najważniejszego święta w całym roku.. Nowy kalendarz 
liturgiczny wrócił do starożytnego sposobu przeżywania 
tajemnicy Odkupienia człowieka. Polegał on na 
powiązaniu pamiątki śmierci i zmartwychwstania 
naszego Pana w jednym obchodzie liturgicznym, 
aczkolwiek rozłożonym na trzy dni. Tak to się dokonało 
w historii i stanowiło wzór dla chrześcijan, którzy 
pragnęli „iść” z Chrystusem zbawiającym człowieka. 
Chrystus też dokonał zbawienia przechodząc przez 
śmierć do zmartwychwstania. Stąd wróciła nazwa Pascha 
– przejście i najważniejszy obchód liturgiczny uobecnia 
nam kolejne wydarzenia zbawcze, które odbywały się w 
ciągu tych świętych trzech dni. „Ponieważ dzieła 
odkupienia ludzi i doskonałego uwielbienia Boga 
Chrystus dokonał przez paschalne misterium swojej 
błogosławionej Męki, przez które umierając zniweczył 
naszą śmierć i zmartwychwstając przywrócił nam życie, 
święte Triduum Męki i Zmartwychwstania Pańskiego 
jaśnieje jako szczyt roku liturgicznego” (Wprowadzenie 
do kalendarza, 18). Tak więc Wielki Piątek i Niedziela 
Zmartwychwstania stanowią nierozdzielne etapy tego 
samego obchodu liturgicznego. Misterium mówi bowiem 
o drodze przebytej wspólnie z naszym Panem, przez 
śmierć do życia i wolności. Ta droga wymaga pewnych 
znaków, z których kilka chciałbym bardziej szczegółowo 
opisać. 
 
Pascha, czyli przejście 
Zacznijmy od samego pojęcia Paschy. Jak powszechnie 
wiadomo pojęcie to odnosi się do „przejścia Pana”.                
W Tradycji biblijnej wiąże się tutaj dwa wydarzenia.                  
Z jednej strony jest to przejście Pana przez Egipt 14 
Nisan, co spowodowało śmierć pierworodnych                           
w domach nie oznaczonych krwią baranka oraz wyjście 
Izraelitów z niewoli i zawarcie Przymierza pod Synajem.  
W rytualną celebrację Paschy żydowskiej Chrystus 
wpisał swoje wydarzenia zbawcze. W przeddzień, 
podczas gdy zabijano rytualnego baranka, wtedy Jezus 
oddaje swoje życie na krzyżu (por. J 19,14.31-36). Ten 
związek widzi przede wszystkim św. Jan, podkreślając, że 
również Jego kości nie były połamane, jak baranka 
paschalnego (por. Wj 12,46; J 19,33). Dzień żydowskiej 
Paschy, to świętowanie wyjścia na wolność i zawartego 
Przymierza pod Synajem. Chrystus wtedy przechodząc 
przez bramy śmierci zstępuje do Otchłani, „łamie wrota 
śmierci” i wyprowadza na wolność Adama wraz z całym 
rodzajem ludzkim. Pierwszy dzień po święcie Paschy był 
jednocześnie pierwszym dniem tygodnia, początkiem 
„nowego” i w tę nowość nasz Zbawiciel wpisał swoje 
chwalebne wyjście z grobu, zmartwychwstanie. Tak 
rozpoczął się nowy czas, czas odrodzenia wierzących 
przez sakramenty święte.  
W naszym obchodzeniu Świąt Paschalnych znamienne 
jest określenie, które znajdujemy we wprowadzeniu do 
kalendarza: „Paschalne Triduum Męki i Martwych-

wstania Pańskiego rozpoczyna się od wieczornej Mszy 
Wieczerzy Pańskiej, ma swoje centrum w Wigilii 
Paschalnej i kończy się Nieszporami Niedzieli Martwych-
wstania” (Wprowadzenie do kalendarza, 19). Wierzący 
zatem włącza się w Chrystusową ofiarę na krzyżu, 
umacnia swoją wiarę przez czuwanie przy Jego Grobie 
wraz z Matką Najświętszą, a następnie, przez sakrament 
chrztu świętego, zaczyna nowe życie, które ma 
doprowadzić go do niebieskiego Jeruzalem. 
 
Związek Paschy z wiosną 
Wiadomo wszystkim, że już w Starym Testamencie 
Paschę obchodziło się na początku wiosny. Miesiąc 
Nisan był miesiącem wiosennym. Czy ma to wszystko 
jakieś znaczenie? 
Również chrześcijanie pozostali przy tej praktyce. 
Chrystus zresztą dokonał swego dzieła właśnie podczas 
Paschy starotestamentalnej. Sobór nicejski ustalił regułę 
jej obchodzenia, czyli że będzie to niedziela po pierwszej 
pełni wiosennej, obliczana zgodnie z systemem 
aleksandryjskim1. Tak więc niedziela Wielkanocy może 
wypaść między 22 marca a 25 kwietnia.  
Jednak tak wczesna data Wielkanocy, jak w roku 2008 
zdarza się niezmiernie rzadko. Ostatni raz obchodzono ją 
23 marca w 1913 roku. Następny zaś raz będzie to 
dopiero w 2228 roku. Może ona wypaść jeszcze tylko 
jeden dzień wcześniej, czyli 22 marca. Tak było ostatnio 
w 1818 roku i będzie dopiero w 2285 roku. 
Wiosna, szczególnie pierwszy dzień wiosny, ma swoje 
znaczenie religijne we wszystkich kulturach. Budzące się 
na nowo życie wskazuje na początek istnienia świata. Dla 
nas, zgodnie z Tradycją Objawienia przypomina jego 
stworzenie. Stąd jajka, świeże gałązki, nowy ogień itd. 
Częścią tej symboliki jest także pełnia księżyca. Istnieje 
bowiem przekonanie, że kiedy świat został stworzony to 
księżyc musiał być w pełni. Dla nas chrześcijan dzieło 
Odkupienia Jezusa Chrystusa jest w ścisłej relacji                          
z dziełem stworzenia. Mówi o tym modlitwa po 
pierwszym czytaniu w czasie Wigilii Paschalnej: spraw, 
niech wszyscy przez Ciebie odkupieni zrozumieją, że 
wspaniałe było dzieło stworzenia świata, a jeszcze 
wspanialsze jest dzieło zbawienia, które się dokonało 
przez wielkanocną ofiarę Chrystusa. Dzieło odkupienia 
jest dopełnieniem stworzenia, a nawet nowym 
stworzeniem (por. Gal 6,15; 2Kor 5,17).  
 
Post i świętowanie 
Post to również praktyka religijna, którą przejęli 
chrześcijanie z tradycji starotestamentalnej. Jest ona 
jednak znana powszechnie i poza środowiskiem hebraj-
skim.  
Dla Żydów post często wiązał się smutkiem, bo był 
częścią obchodów pogrzebowych (por. Sdz 20,26, 1Sm 
31,13). Był ważnym elementem w modlitwie błagalnej do 
Boga, szczególnie w chwilach wielkiego niebezpie-
czeństwa (1Sm 7,6 – zagrożenie ze strony Filistynów; 
2Sm 12,16 – Dawid modli się i pości o ocalenie swojego 
dziecka). W trudnych momentach dziejowych post 
zostaje narzucony wszystkim w celu ocalenia (Jer 36,9). 
Post był także sposobem dla wierzących, by fizyczne 
doświadczenie braku pokarmu i napoju przekształcić na 
pragnienie Boga i łaski (por. Ps 63). Niestety, 
niejednokrotnie w praktyce post był traktowany w sp-
                                                 
1 P. JOUNEL. L’année, w: A.G. Martimort. L’Église en 
prière, vol. IV : La liturgie et le temps (Desclée – Paris 1983), 
46. 
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osób formalistyczny i jako praktyka czysto zewnętrzna, 
bez wewnętrznego zaangażowania i bez postawy 
„słuchania Bożego Prawa”. Taki post nie mógł podobać 
się Bogu i Bóg takiego poszczącego nie wysłuchuje (Iz 
58,3). W nauczaniu prorockim, szczególnie od czasów 
niewoli pojawia się wezwanie do postu, pochodzącego z 
serca (Jl 2,15nn). To nauczanie podejmuje i dalej rozwija 
Jezus (por. Mt 16,16-18). Praktykowanie postu musi być 
dyskretne i powinno wyrażać wewnętrzną skruchę, 
wsłuchanie się w Słowo Boże.  
Chrześcijaństwo dopisało jeszcze jeden, bardzo ważny 
wymiar postu. Pozwala on włączyć się w misterium 
zbawienia naszego Pana Jezusa Chrystusa. Poprzez 
dobrowolne wyrzeczenie chrześcijanin naśladuje 
Chrystusa, który z miłości do Ojca i do człowieka podjął 
dobrowolnie cierpienie i śmierć, uniżył samego siebie 
(Flp 2,5-11). Bardzo ważna jest tutaj owa motywacja, w 
której jest naśladuje się Chrystusa z miłością. To 
naśladowanie Chrystusa zawiera także Jego miłość do 
Ojca i do człowieka. W konsekwencji daje on wierzącemu 
poczucie jedności ze Zbawicielem i umacnia go 
wewnętrznie Chrystusową łaską.  
Tak praktykowany post staje się też doskonałym 
przygotowaniem do świętowania. Pozwoli doświadczyć 
owego przejścia ze śmierci do życia w łasce, co było nie 
tylko doświadczeniem starotestamentalnym, ale także 
dla chrześcijan było zawsze bardzo bliskie. Stąd 
powszechne praktykowanie postu przed świętami we 
wszystkich obrządkach chrześcijańskich. Świętowanie 
staje się wtedy doświadczeniem zarówno fizycznym jak            
i duchowym. 
W Katechizmie Kościoła Katolickiego świętowanie 
niedzieli i innych świąt zostało określone jako nasze 
uczestniczenie w zbawczych wydarzeniach, które                       
w czasie celebracji niejako się uobecniają (KKK 1163). 
Możemy zatem w nich uczestniczyć i korzystać w pełni               
z bogactwa zbawczych czynów i zasług naszego Pana. 
Święto jest zatem wydarzeniem dla nas. Jest zbawczym 
wyjściem Boga do człowieka. Przyjęcie łaski i zwrócenie 
się do Ojca staje się dla nas źródłem przemiany i jest 
również prawdziwym kultem oddawanym Ojcu. Staje się 
ono konieczne dla naszego duchowego wzrostu, bez 
którego w życiu człowieka braknie czegoś zasadniczego. 
Stąd rodzi kościelny nakaz. Kościół świadomy, jak 
bardzo potrzebny jest każdemu z nas ów zbawczy dialog 
z Bogiem, wprowadza w niego nawet tych mniej 
gorliwych, ufając iż spotkanie z Panem spowoduje 
pragnienie dalszych kroków.  
 
Podsumowanie 
Liturgia chrześcijańska z natury swej ma charakter 
misteryjny, to znaczy pragnie wprowadzić wierzącego            
w przeżywanie wydarzeń naszego zbawienia. To może się 
odbywać jedynie przy pomocy dobrze rozumianych                  
i dobrze przeżywanych znaków. Oczywiście, w przypadku 
Triduum Paschalnego tych znaków jest znacznie więcej. 
Wskazałem jedynie na te charakterystyczne, ale jedno-
cześnie mało tłumaczone. Mam nadzieję, że głębsze ich 
rozumienie pozwolili na lepsze dotknięcie naszego Pana. 
 
 
 
 

 
 
 

Mieczysław Smugarzewski 
 
Niedawno jeszcze często naiwne pieśni pasyjne wykonywano 
rzadko. Teraz przeżywają renesans. Zmęczeni cywilizacją 
wracamy do ducha pasyjności, który mocno zakorzenił się            
w narodzie. Nie tylko w naszym.  

 
 „Przemawiajcie do siebie wzajemnie w psalmach                   
i hymnach, i pieśniach pełnych ducha, śpiewając                       

i wystawiając Pana  w waszych sercach” 
 (Z listu św. Pawła do Efezjan) 

  
Przyroda budzi się. Pękają lody. Przeciągają się 
niedźwiedzie w gawrach. Bociany są już gdzieś nad 
Kastylią czy Anatolią, w połowie drogi do domu. Ludy 
Europy od niepamiętnych czasów wierzą w magiczne 
znaczenie tej pory roku, upatrując w niej początek życia, 
choćby poprzez symbol wielkanocnego jajka. 
Doświadczają takich uczuć wyłącznie mieszkańcy 
klimatu umiarkowanego, obdarzonego błogosła-
wieństwem zmieniających się czterech pór roku. 
Mitologia, wierzenia i obyczaje mieszkańców tropików 
uboższe są o element przełomu, przebudzenia, smutku             
i cierpienia, po których nastaje czas radości.  
Kwintesencją tego europejskiego rytmu życia 
podzielonego na cztery jest chrześcijański kalendarz 
liturgiczny. 40-dniowy post jest okresem smutku                      
i umartwień w oczekiwaniu na dobra nowinę                             
o zmartwychwstaniu. Ten smutek nasila się w Wielkim 
Tygodniu i osiąga apogeum w dniu śmierci Chrystusa na 
krzyżu. Wielki Piątek jest w kościołach protestanckich 
najważniejszym świętem roku. Jego obchody od zarania 
dziejów kościoła uświetnia muzyka. Tematykę Męki 
Pańskiej podjął też teatr, a po nim kino. Pomóc ludziom 
znaleźć czas na refleksję – to główna idea pasyjnych 
koncertów i widowisk. Skupienie i przeżywanie Męki 
Pana sprzyja medytacjom nad sensem życia.  
Ma być alternatywą skomercjalizowanej rzeczywistości.  
 
Misterium Wielkiego Piątku  
Wielki Piątek jest w Kościele katolickim dniem 
upamiętniającym mękę i śmierć Chrystusa na krzyżu. 
Centrum liturgii wielkopiątkowej to uroczysta adoracja 
Krzyża – adoracja Syna Bożego, który oddał życie za 
zbawienie wszystkich ludzi. W kościołach katolickich 
buduje się i odwiedza Groby Pańskie. Nie odprawia się         
w tym dniu mszy świętych, a jedynie po południu 
celebrowane jest nabożeństwo, podczas którego śpiewa 
się pieśni o krzyżu i tajemnicy komunii. Czytane są też 
odpowiednie fragmenty Biblii.  
Nabożeństwo wielkopiątkowe rozpoczyna się liturgią 
słowa, w której naczelne miejsce zajmuje opis Męki 
Pańskiej według św. Jana. W tym dniu wierni 
koncentrują się na rozważaniu biblijnego opisu Męki 
Pańskiej i śmierci Chrystusa na krzyżu, a następnie na 
adoracji i uczczeniu Krzyża Świętego. Obyczaj ukazania             
i adoracji Krzyża jest popularny w wielu krajach.                       
W Rzymie znany był już w VII wieku. Liturgia podkreśla 
bardziej chwałę odkupienia przez Krzyż niż poniżenia 
przez Mękę. W religijności chrześcijańskiej tematyka 
pasyjna była zawsze obecna. Przedstawiano cierpienie                  
i mękę Jezusa. Wydarzenia te były motorem do 
tworzenia i opisywania stanów duszy przeszytej 
doświadczeniem bólu.  
Na zakończenie nabożeństwa, podczas uroczystej 
procesji, przenosi się do wcześniej przygotowanego 
Grobu Pańskiego eucharystyczne ciało Chrystusa. 
Niesione jest w osłoniętej welonem monstrancji z Naj-
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świętszym Sakramentem i przechowywane tam aż do 
niedzieli – zmartwychwstania Chrystusa. Bywa też, że 
odtwarzane jest wtedy całe kalwaryjskie misterium Męki 
Pańskiej, po którym wierni czuwają przy symbolicznym 
Grobie Jezusa, aż do Wigilii Wielkiej Nocy Zmartwych-
wstania.  
 
Polska muzyka pasyjna  
Początki polskiej pieśni pasyjnej wiążą się właśnie                     
z dramatami religijnymi i misteriami. Były to 
przedstawienia inspirowane ewangelicznymi opisami 
Męki Chrystusa, odbywały się albo na cmentarzu albo 
obok kościoła lub na placach jarmarcznych. 
Wykonawcami najczęściej byli klerycy, żacy szkolni                   
i rybałci. Szczególnie okazałe dramaty przygotowywali 
Jezuici w swych szkołach. Towarzyszyła im muzyka, 
specjalnie komponowana, nierzadko przez bardzo 
dobrych kompozytorów. Ponieważ w tekstach tych 
dramatów często pojawiały się elementy nazbyt świeckie, 
Sobór Trydencki zakazał organizowania dramatów.                   
W Polsce przetrwały one do wieku XVIII. Przyczyniły się 
do powstania wielu pieśni pasyjnych, które były 
śpiewane na nabożeństwach.  
Pierwsze polskie pieśni religijne, które zastąpiły 
łacińskie, powstały dopiero w wieku XIII. Synod 
wrocławski w 1248 roku nakazywał, by w każdą niedzielę 
i święta po Ewangelii księża odmawiali w języku polskim 
Ojcze nasz i Wierzę. Potem, na Synodzie w 1285 roku 
arcybiskup Jakub Świnka wydał nakaz odmawiania                   
i wykładania ludowi w języku polskim Wierzę, Ojcze 
nasz, Zdrowaś, po odśpiewaniu łacińskiego Credo.  
Wtedy właśnie powstała rycerska Bogurodzica. Wierni 
innych stanów też śpiewali wieczorami pieśni ojczyste na 
cześć Najświętszej Panny – zanotował Michał Hieronim 
Juszyński, opisując życie w klasztorze starosądeckim. 
Już istniał polski psałterz księżnej Kingi. Na przełomie 

XIII i XIV wieku działał opat Jan z Witowa, który wtedy 
złożył Pieśni o Męce Pańskiej, które długo w kościołach 
w poście śpiewano. W wieku XIV i XV nastąpił rozkwit 
muzyki chorałowej. Powstawały też polskie hymny                   
o Męce Pańskiej. Jednym z najstarszych jest pieśń Jezus 
Chrystus Bóg Człowiek. To tłumaczenie łacińskich 
Godzinek o Męce Pańskiej. Znana też była pieśń                     
O, wszego świata wszytek lud.  
Od XV wieku kaznodzieje coraz częściej przeplatali swoje 
kazania pieśniami w języku polskim. Szczególnie znani               
z tego byli Bernardyni, a wśród Bernardynów błogosław-
wiony Władysław z Gielniowa. Niezwykle popularny był 
wtedy jego Żołtarz Jezusów, czyli piętnaście rozmyślań 
o Bożym umęczeniu. Inne znane pieśni z tamtego okresu 
to: Bądź. pozdrowień, krzyżu święty, Chwała, sława, 
wszelka cześć. Posłuchajcie, bracia miła – znana też 
jako Żale Matki Boskiej pod krzyżem.  
W wieku XVI nastąpił rozkwit polskiej pieśni pasyjnej. 
Pod wpływem reformacji dochodzi do głosu pieśń 
narodowa, powstają pieśni oparte na tekstach ludowych, 
a także pieśni pasyjne i poezje łączone w większe zbiory 
– kancjonały. W późniejszych wiekach też powstały 
liczne pieśni pasyjne, szczególnie dużo pojawiło się ich               
w wieku XIX. Niedawno jeszcze te często naiwne pieśni 
wykonywano rzadko. Teraz przeżywają renesans.  
Zmęczeni cywilizacją wracamy do ducha pasyjności, 
który mocno zakorzenił się w narodzie. Nie tylko                          
w naszym. Popularność Pasji Mela Gibsona dowodzi, że 
wielkopostne rozpamiętywania Męki Pańskiej są wielu 
chrześcijanom bardzo potrzebne.  
 
źródło: www.polskieradio.pl 
 
 
 
 

 
 

Matthias Grünewald, Opłakiwanie Jezusa; Kościół Klasztorny, Aschaffenburg 
 

„Nie masz bowiem kościoła, gdzie tylko język polski 
sięga, aby odprawiane nie było nabożeństwo Gorzkich 
Żali” – tak głosi zapis ze stycznia 1848 roku, 
zamieszczony w księdze protokołów Bractwa Św. Rocha 
w Warszawie.  
Gorzkie Żale – polskie nabożeństwo związane                             
z obchodami Wielkiego Postu narodziło się z wielo-
wiekowej tradycji rodzimych pieśni pasyjnych Na formę                
i kształt Gorzkich Żali miała też bez wątpienia wpływ 
spuścizna zarówno nabożeństw jak i przedstawień – 
misteriów o tematyce religijnej a zwłaszcza pasyjnej, 
bardzo rozpowszechnionych w średniowiecznej Europie. 
Owo popularne w całej Polsce, a nawet w niektórych 
innych krajach nabożeństwo wielkopostne odprawiane 
jest już od ponad 300 lat!  Po raz pierwszy wierni wzięli 
w nim udział w I niedzielę Wielkiego Postu w 1707 r.               
w warszawskim kościele Świętego Krzyża, prowadzonym  
przez księży misjonarzy. Redaktorem i wydawcą tego 
nowego nabożeństwa był ks. Wawrzyniec Stanisław 

Benik (1674-
1720), kapłan z tego zgromadzenia.                       O 
popularności Gorzkich Żali w Polsce świadczy fakt, że w 
przeciągu zaledwie pół wieku ukazało się przynajmniej 
piętnaście wydań. 
W połowie XIX w. nabożeństwo to znane było już na 
całym terytorium dawnej Rzeczy-pospolitej. Dokonano 
też przekładów na języki: litewski, francuski, niemiecki, 
angielski i in. Nabożeństwo Gorzkich Żali zyskało 
również aprobatę Stolicy Apostolskiej, która udzieliła 
odpustów cząstkowych i zupełnych, ponowionych przez 
papieży Piusa XI i Piusa XII. Szlachetna melodyka 
nabożeństwa nigdy nie uległa zasadniczej zmianie,                    
a poetyckie teksty  o Męce Pańskiej sprawiają, że Gorzkie 
Żale są do dziś najbardziej popularnym nabożeństwem 
wielkopostnym. 
 

 

 
 

 
 
 
 
 
 

 
 
 
 
 
 
 
     

Malarz Małopolski. Pieta, ok. 1450, obraz fundacyjny 
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s. Teresa Pawlak,  
ASM Kraków 

 
S Z A R Y  B R A T  

 
 
 

 
 

Brat Albert - fotografia do legitymacji z 1915 r. 
 
Szary Brat, Brat Naszego Boga, Biedaczyna               
z Krakowa..... te i wiele innych określeń 
odnoszą się do Adama Chmielowskiego, czyli 
Św. Brata Alberta. 
Postać znana głównie z dobroczynności i słów    
„ Powinno się być dobrym jak chleb....” 
Jednak o tym „wybitnym Polaku przełomu XIX 
i XX„ można powiedzieć dużo więcej. 
Zacznijmy więc od początku... 

 
 

ŚCIEŻKA ŻYCIA 
 

Św. Brat Albert Adam Chmielowski 
urodził się 20 sierpnia 1845 r. w Igołomi koło 
Krakowa. Był najstarszym dzieckiem 
Wojciecha i Józefy, miał trójkę rodzeństwa. 
Ponieważ ojciec pracował jako urzędnik 
komory celnej, Chmielowscy często zmieniali 
miejsce zamieszkania. 

W 1853 r. zmarł mu ojciec, a w czter-
nastym roku życia osierociła go matka. Jako 
osiemnastoletni student Szkoły Rolniczo-
Leśnej w Puławach brał udział w powstaniu 
styczniowym w czasie którego w przegranej 
bitwie pod Mełchowem został ranny i bez 
żadnych środków znieczulających (za wyjąt-
kiem cygara) amputowano mu lewą nogę.  

  
Pośród powstańców 
 
Wydostawszy się z niewoli, uciekł do 

Paryża. Po amnestii w 1865 r. przyjechał do 
Warszawy, gdzie rozpoczął studia malarskie, 
które kontynuował w Monachium.  

 

  
 
Malarz 
 
 
W kręgu jego przyjaciół znaleźli się 

bracia Gierymscy, Leon Wyczółkowski, Lucjan 
Siemieński oraz wielu malarzy a także aktorka- 
Helena Modrzejewska. Wróciwszy do kraju             
w 1874 r. tworzył dzieła, w których coraz 
częściej pojawiała się tematyka religijna.                 
W latach 80-tych powstał jego słynny obraz 
„Ecce Homo”, znamionujący zachodzące w nim 
przemiany, przy tym „dziele” Adam przeżywa 
swe swoiste rekolekcje.  
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Adam Chmielowski postanowił oddać 

swe życie na wyłączną służbę Bogu. Wstąpił do 
Zakonu Jezuitów, jednak po pół roku opuścił 
nowicjat, wylądował na leczeniu w zakładzie 
psychiatrycznym, a następnie zamieszkał                 
u swego brata Stanisława w Kudryńcach na 
Podolu Tam związał się z tercjarstwem św. 
Franciszka z Asyżu i prowadził pracę 
apostolską wśród ludności wiejskiej. W 1884 r. 
wrócił do Krakowa. Powodowany heroiczną 
miłością Boga i bliźnich poświęcił swe życie 
służbie bezdomnym i opuszczonym. Otwierał 
dla nich przytuliska, aby przez stworzenie 
godziwych warunków życia ratować w nich 
ludzką godność a dając nadzieję  kierować ku 
Bogu. 

W 1887 r. za zgodą kard. Albina 
Dunajewskiego przywdział habit, a w rok 
potem złożył na jego ręce śluby, dając początek 
nowej rodzinie zakonnej. Założone przez siebie 
Zgromadzenia: Braci Albertynów (1888 r.)               
i Sióstr Albertynek (1891 r.) oparł na 
pierwotnej regule św. Franciszka z Asyżu. 
Centrum jego działalności stanowiły 
ogrzewalnie miejskie dla bezdomnych, które 
przemieniał w przytuliska. Nie dysponując 
środkami materialnymi kwestował na utrzy-
manie ubogich, czasem sprzedawał namalo-
wane przez siebie obrazy. Oddając się                           
z biegiem czasu coraz pełniej posłudze ubogim 
rezygnował stopniowo z malowania obrazów, 
ale przestając być artystą w ścisłym tego słowa 
znaczeniu stawał się artystą jeszcze pełniej, 
odnawiając piękno znieważonego oblicza 
Chrystusa w człowieku z tzw. marginesu 
społecznego i dna moralnego. Zakładał również 
domy dla sierot, kalek, starców i nieuleczalnie 

chorych. Pomagał bezrobotnym, wyszukując 
dla nich pracę. Zmarł W Krakowie w samo 
południe 25 grudnia 1916 r. W 1938 r. 
prezydent Polski Ignacy Mościcki nadał mu 
pośmiertnie Wielką Wstęgę Orderu Polonia 
Restituta za wybitne zasługi w działalności 
niepodległościowej i na polu pracy społecznej.  

Wyniesienia Brata Alberta do chwały 
ołtarzy, zarówno beatyfikacji (1983 r. w Krako-
wie), jak i kanonizacji (1989 r. w Rzymie) 
dokonał Ojciec Święty Jan Paweł II ogromny 
czciciel i autor dramatu o br. Albercie-  

 „Brat Naszego Boga” 
 
 

 
 

Fragment obrazu kanonizacyjnego - ołtarz główny w 
kaplicy ss. albertynek w Igołomii 

 
 
PATRON 
 

Litania do Brata Alberta 
(Maria Przybylska) 

 
Jesteś tym, który rozpoznał 
Twarz Syna Człowieczego 

W twarzach synów ludzkich 
Przez ludzi odrzuconych 
Bezdomnych i głodnych 

I nie tylko razem ze Świętym Łukaszem 
Który i leczyć umiał i pisał ikony 

Zwany jesteś patronem artystów malarzy 
Choć odszedłeś od płócien swych 

niedokończonych 
Patronujesz także miłości Ojczyzny 

I odwadze młodych co bronią wolności 
Ale bywasz także Patronem tych 

wszystkich 
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Którym w sercu utkwił długi smutku 
oścień... 

Pomagasz zrozpaczonym -bo Sam z nocy 
ciemnej 

Wyszedłeś jednym aktem zaufania Bogu 
W radosnego spokoju rozjaśnioną 

przestrzeń- 
Rozumiesz tych co sami z mroku wyjść 

nie mogą... 
Ty odważny ratujesz wszystkich 

przerażonych 
Złem świata- zatrzaśniętych                               

w samotności lęku 
Bracie Albercie niełatwych spraw 

ludzkich Patronie 
Współczujący lekarzu bólu psychicznego 
Módl się za tymi którzy sami modlić się 

nie mogą 
Pomagaj tym, co biednym 

nieszczęśliwym służą 
Prowadź nas najpewniejszą miłosierdzia 

drogą 
Ukazuj Twarz Boga w ludziach- 

wszystkim ludziom 
 

Św. Brat Albert  nie bez powodu 
patronuje nad dziełami miłosierdzia..... myślę 

jednak, że bliski jest też wszystkim, którzy na 
co dzień zmagają się ze sztuką. 

Jako początkujący artysta malarz, w roku 
1876 pisał „O istocie sztuki”. Niech te słowa 
będą i dla nas punktem zatrzymania się nad 
sensem i tajemnicą „wyrażania siebie”. 

 
„....Każdy, kto człowiek jest w pewnym 

sposobie artystą.(...)Samej sztuki nie trzeba 
się uczyć, trzeba tylko duszę swoją kształcić              
i podnosić. Wielki człowiek robi wielkie dzieło, 
mały człowiek i jego dzieła są drobne, bo 
twórczość nie jest udziałem człowieka, chyba 
tylko w przenośni tak by wyrazić się można. 
Udziałem człowieka jest siebie samego zakląć 
w słowo, kamień, tony- przez to jest 
nieśmiertelny nawet na ziemi, nie umiera, 
zostaje jako przyjaciel albo mistrz dla tych, co 
przychodzą po nim.(...) Styl właśnie, jest to 
szczerość, przyrodzony głos duszy, jej kształt, 
jej język; maniera to przedrzeźnianie stylu, to 
głos i język papugi, kalectwo kształtu.(...) 

Streszczam więc myśl moją: Istotą 
sztuki jest dusza wyrażająca się w stylu.” 
 

Niech Święty z CHLEBEM W DŁONI 
pomaga w dobrych wyborach . 
 

 

♫ 

 
R O C Z N I C E  

 
 

Felix Mendelssohn Bartholdy. 
 

Świat muzyki świętuje 200 rocznicę urodzin kompozytora 
 
Rok 2009 obchodzony jest w Niemczech i w Europie jako Rok Mendelssohna. Centralnym miejscem 
obchodów jest Lipsk.  

 
Felix Mendelssohn 
Bartholdy urodził się 
3 lutego 1809 roku                   
w Hamburgu. Nie tutaj 
jednak, lecz  w Berlinie, 
a przede wszystkim               
w Lipsku upamiętnia się 
w tym roku szczególnie 
uroczyście tego wielkie-
go muzyka. Jedną                 
z jego wielu zasług było 
odkrycie na nowo 
twórczości Johanna 

Sebastiana Bacha – na początku XIX wieku niemal 
zupełnie zapomnianego. Już sam ten fakt byłby 
dostatecznym powodem do świętowania 200. rocznicy 
urodzin Mendelssohna. Powodów tych jest jednak 
znacznie więcej: Mendelssohn był dyrygentem, zało-

życielem pierwszego konserwatorium muzycznego              
w Niemczech,  a przede wszystkim – genialnym kompo-
zytorem, mimo krótkiego życia, jednym z największych            
w swojej epoce.  
Już w roku 1811 rodzina Mendelssohnów przeprowadza 
się z Hamburga do Berlina. Tam syn wielko-
mieszczańskiej żydowskiej rodziny otrzymuje pierwszo-
rzędne wykształcenie humanistyczne. Studiuje kompo-
zycję oraz uczy się gry na fortepianie i na skrzypcach. Już 
jako dziewięciolatek Felix po raz pierwszy występuje 
publicznie. Rok później zaczyna komponować. W roku 
1821 dwunastoletni Mendelssohn po raz pierwszy 
odwiedza w Weimarze wielkiego Johanna Wolfganga 
von Goethego, pisze też swą pierwszą operę. W 1825 
roku udaje się do Paryża, gdzie poznaje Rossiniego                    
i Meyerbeera, wielkich mistrzów swej epoki. Jakiś czas 
później podejmuje studia w Berlinie, pobierając nauki 
między innymi  u Hegla.  
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Muzeum w Domu 
Mendelssohna w Lipsku 

 

Opera Lipska 

 

Bogactwo i sława 
towarzyszą mu od sa-
mego początku. W roku 
1829 rozpoczyna ob-
szerną trasę koncertową 
po Europie. 

Najważniejszymi 
przystankami są na niej 

Londyn i Rzym. Symfonie 
„Włoska” i „Szkocka” stają 
się później szczytowymi 

osiągnięciami jego twórczości. W tym samym roku pod 
batutą Mendelssohna odbywa się pierwsze od śmierci 
Bacha, legendarne wykonanie „Pasji według św. 
Mateusza” autorstwa tego kompozytora.  W sierpniu 
1835 Mendelssohn obejmuje prowadzenie słynnej 
Gewandhausorchester w Lipsku. Często wyjeżdża na 
koncerty do Londynu, gdzie jest wiwatowany jak gwiazda 
światowego formatu. Jednak ani europejska aktywność 
koncertowa, ani stanowisko Generalnego Dyrektora 
Muzycznego Prus nie są w stanie odwrócić na stałe jego 
uwagi od centrum jego twórczości - Lipska.  

28 października 1847 
roku Mendelssohn do-
znał udaru, w Kon-
sekwencji którego dnia 
4 listopada zmarł. Po-
zostawił po sobie prze-
szło 400 dzieł muzycz-
nych, symfonii i orato-                  
riów, utworów chórał-

nych i kameralnych. Jako 
twórca kompozycji sakranych, 

takich jak wielkie oratoria „Paulus“ oraz „Eliasz“, 
Mendelssohn do dzisiaj uważany jest za pośrednika 
między religiami i wyznaniami. Jako kompozytor był 
przez jakiś czas kwestionowany. Richard Wagner na 
przykład nie miał o nim najlepszego zdania, a narodowi 
socjaliści usunęli jego twórczość z sal koncertowych. 
Fakt, że w latach siedem-dziesiątych minionego stulecia 
rozpoczął się renesans twórczości Mendelssohna, 
zawdzięczamy głównie dyrygentowi Kurtowi Masurowi.  
 
Internet: 
www.mendelssohn-2009.org  
www.mendelssohn-haus.de 
  
źródło: Ambasada Republiki Federalnej Niemiec   w Warszawie 
 

 
2009: rok  

Josepha Haydna 
 
W 2009 r. obchodzona jest dwusetna rocznica śmierci 
kompozytora. Będzie to dobra okazja do bliższego 
poznania biografii i twórczości Josepha Haydna. 
„Niezapomnianego mistrza kompozytora już nie ma“. 
Taki nagłówek pojawił się 7 czerwca 1809 roku, kilka 
dni po śmierci Haydna w wiedeńskiej gazecie „Wiener 
Zeitung”. W 2009 roku mija dwusetna rocznica śmierci 
kompozytora. Rok 2009 jest okazją do bliższego 
poznania biografii i twórczości Haydna.  
Haydn urodził się 31.03.1732 roku w Roherau 
położonym w Dolnej Austrii. Jako mały chłopiec 
śpiewał w chórze wiedeńskiej Katedry Św. Szczepana. 
Przez 30 lat był kapelmistrzem na dworze Esterhazy            
w węgierskim Sopronie. Otrzymał doktorat honorowy 

Uniwersytetu w Oxfordzie. Ostatnie lata życia spędził   
w Wiedniu, gdzie 31 maja 1809 roku zmarł. Haydn 
uznawany jest za „ojca” symfonii klasycznej oraz 
kwartetu smyczkowego. Skomponował ponad 1200 
dzieł, w tym 107 symfonii, 14 mszy oraz oratoria, 
koncerty solowe, muzykę kameralną, fortepianową oraz 
utwory wokalne.  
Burgenland z okazji dwusetnej rocznicy śmierci 
Józefa Haydna przygotował na 2009 rok specjalny 
program muzyczny. 31 marca, w dzień urodzin Haydna, 
odbędzie się Concentus Musicus na zamku Esterhazy. 
Czterem najważniejszymi symfoniami mistrza 
dyrygował będzie Nikolaus Harnoncourt.4 i 5 kwietnia 
w miasteczku Eisenstadt odbędzie się barokowy 
festiwal wprowadzający w rok Haydna a od 9 do 14 
kwietnia odbywać się będzie festiwal muzyki sakralnej 
„Haydn Sakral”. Na wiosnę na zamku Esterhazy 
miłośnicy muzyki kameralnej będą mieli okazję wziąć 
udział w maratonie muzycznym „TRIOthlon”, który 
rozpocznie się osiemnastoma triami fortepianowymi, 
skomponowanymi przez współczesnych artystów na 
cześć Haydna (30.04 – 03.05). 
Inne ważne terminy programu jubileuszowego:  
- Dni pamięci o Haydnie na zamku Esterhazy (29.05 – 
31.05) 
- Międzynarodowe dni Haydna (09.09 – 27.09).                  
W programie interpretacje wszystkich paryskich                     
i londyńskich symfonii oraz 12 mszy Haydna, które             
w ciągu całego roku będzie można usłyszeć we 
wszystkich kościołach w Eisenstadt� 
 - „Głowa Józefa Haydna” na zamku w Kobersdorf to 
muzyczna intryga, która ma za zadanie przybliżyć 
publiczności osobowość kompozytora w sposób 
zabawny, ale zgodny z faktami historycznymi (09.07 – 
02.08)�  
Od 1 kwietnia do 11 listopada odbędzie się wiele wystaw 
przybliżających fenomen Haydna. Pierwsza część 
wystawy zaprasza do Pałacu Esterházy do zajrzenia za 
kulisy dworskiej kultury muzycznej. Część wystawy              
w domu Haydna, w Eisenstadt, poświęcona jest jego 
prywatnemu życiu oraz twórczości. Następna część 
wystawy w Muzeum Diecezjalnym, poświęcona jest 
muzyce kościelnej Haydna i pokazuje, jak Haydnowi 
udało się kościelnej muzyce z Eisenstadt nadać 
europejski wymiar. Muzeum krajowe Burgenlandu 
przedstawia Haydna jako wędrowca między kulturami. 
Tematyczne spacery po Eisenstadt będą dopełnieniem 
programu. Ku czci wielkiego austriackiego muzyka              
w ramach międzynarodowej wystawy orchidei w 
oranżerii odbędzie się chrzest nowej odmiany „Joseph 
Haydn“ (13.–22.2.)  
Wiedeń uczci rok jubileuszowy łącznie 1500 
imprezami. Rok rozpocznie się możliwością obejrzenia 
autografu cesarskiego hymnu Haydna „Gott erhalte”            
w Bibliotece Narodowej (do 1 lutego). Około 45 
haydnowskich koncertów odbędzie się w pierwszej 
połowie roku w Musikverein, na których wystąpią tak 
znakomite orkiestry jak Academy of St. Martin in the 
Fields pod kierownictwem Sir Neville Marrinera (14.1.-
15.1.), czy Concentus Musicus Wien z Nikolausem 
Harnoncourtem na czele. 4 kwietnia można się wybrać 
na oratorium Haydna „Sieben letzte Worte“ z Riccardo 
Muti i wiedeńskimi filharmonikami. „Crossing Haydn“ 
to motto w szklanej Sali Musikvereinu: podczas sześciu 
wieczorów od stycznia do czerwca, Haydn będzie nie 
tylko grany, ale również opowiadany i tańczony. 
Także Wiener Konzerthaus zorganizuje wiele 
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haydnowskich koncertów z wiedeńskimi filharmo-
nikami pod kierownictwem Nikolausa Harnoncourta 
(9.5.-10.5.), jak i oratorium „Il Ritorno di Tobia”                     
z austriacko-węgierską filharmonią Haydna pod 
kierownictwem Adama Fischera (24.5.).  
Haydn rozbrzmiewać będzie również 15 i 27 maja                 
w Belvedere. W Kościele Augustynów zostanie 
odprawionych kilka mszy poświęconych Haydnowi.  
Wiener Sängerknaben wezmą udział w mszy w kaplicy 
na Hofburgu, a w barokowej bazylice Maria Treu, gdzie 
Haydn grał na organach, zaplanowano 25 wieczorów. 
Muzycznym zakończeniem Roku Haydna będzie opera 
„Il mondo della luna“ z Harnoncourtem, w inscenizacji 
Tobiasa Moretti (7.12.) w Teatrze an der Wien. 
Z okazji dwusetnej rocznicy śmierci wielkiego muzyka, 
odbędą się też liczne festyny i wystawy, jak np. „Joseph 
Haydn w Londynie“ (20.3.-20.6.) 

 

W Mozarthaus odbędzie się wystawa „Haydn - Hasse - 
Mozart“, w której pokazane zostaną związki między 
tymi dwoma muzykami (19.5.-20.9.). W wiedeńskim 
Klangmuseum, Haus der Musik jedno pomieszczenie 
będzie poświęcone Haydnowi. Każdej soboty i niedzieli 
fani muzyki będą mogli wędrować śladami Haydna             
w towarzystwie przewodnika. 
Również w Dolnej Austrii kalendarz imprez na 
przyszły rok kręci się wokół osoby Josepha Haydna.             
W dniu urodzin tego słynnego kompozytora, 31 marca, 
w Festspielhaus w Sankt Pölten, będzie można 
podziwiać oratorium „Pory Roku”. 5 kwietnia w tym 
samym miejscu w ramach koncertu wielkanocnego 
będzie można posłuchać oratorium „Stworzenie 
Świata”.  
Szczególnie miasteczko Rohrau jest nieodzownie 
związane z osobą Haydna. W dniach 26.6- 28.6.2009  
w Rohrau odbywać się będzie szósta edycja corocznych 
obchodów dnia Haydna na zamku Harrach.                             
W programie imprezy znalazły się wszystkie największe 
dzieła mistrza. Gościom udostępniona zostanie 
możliwość zwiedzania domu narodzin Haydna                       
w Rohrau, chłopskiej chatki krytej strzechą, w której 
będą wystawione liczne eksponaty dokumentujące 
życie kompozytora. Josepha Haydna nie może również 

zabraknąć podczas festiwalu Musiksommer                              
w Grafenegg. 25 kwietnia posłuchamy jego Symfonii nr 
94 D-dur "Niespodzianka". Natomiast 27 kwietnia 
będziemy gościć Orchestra of the Age of Enlightenment 
dyrygowaną przez Sir Roger’a Norrington’a, grającą na 
historycznych instrumentach. Publiczność może także 
cieszyć się już na Symfonię nr 49 La Passione, f-moll. 
Ekspozycja „Fenomen Haydna - lata rozwoju geniusza” 
poświecona młodości Haydna od 1732 do ok. 1750r. 
będzie wystawiona w Kulturfabrik Hainburg od 1 
czerwca do 30 grudnia. Kulturfabrik Hainburg 
zaprasza również 31 maja do Sali Koncertowej, gdzie 
Roland Batik przy akompaniamencie Kammer-
orchester „academia allegro vivo“ będzie odgrywał 
koncert fortepianowy Haydna. Dzieła Haydna stoją 
także w centrum uwagi Międzynarodowych Dni 
Barokowych Stift Melk. 31 maja w miejskim kościele 
parafialnym obędzie się koncert zespołu artystycznego 
„Ricreation d’Arcadia“. Konzerthaus Weinviertel                   
w Ziersdorf, którego sala secesyjna Jeugendstilsaal 
uważana była niegdyś za najpiękniejszą salę od 
Wiednia po Pragę, poświęci Josephowi Haydnowi 
niezwykłe przedstawienie. 29 maja akademia Allegro 
Vivo oraz wiedeński Pianista Roland Batik zagrają trzy 
najsłynniejsze koncerty fortepianowe Haydna według 
własnej interpretacji. Również na dzieci czeka                         
w Ziersdorf wiele atrakcji, na koncercie 29 maja będą 
one mogły dowiedzieć się więcej o życiu Josepha 
Haydna oraz poznać instrumenty z tamtej epoki. 
Zamek Weinzirl niedaleko Wieselburgu uchodzi za 
miejsce założenia pierwszego kwartetu smyczkowego. 
Od 29 maja do 1 czerwca odbędzie się w tym 
historycznym miejscu pierwsza odsłona festiwalu 
muzycznego Schloss Weinzirl. Natomiast podczas 
„Musica Sacra”, jednego z najbardziej renomowanych 
festiwali muzyki kościelnej, będziemy mieli okazję 
posłuchać w kościołach w Lilienfeld, Herzogenburgu 
oraz w katedrze w Sankt Pölten sakralnych utworów 
Haydna (12.9.).  
 
Haydn 2009 w internecie: 
www.haydn2009.net  
www.wien.info/haydn-jahr-2009  
www.niederoesterreich.at/haydn 
www.burgenland.info  
 
Źródło: MW - AustriaInfo 

 
 

 
 

Portret kompozytora. 
Malował Johann Zitterer Gouache, 1795 r. 

Portret kompozytora. Malował  Thomas Hardy, 1792 r. 
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Festiwal Misteria Paschalia w tym roku juŜ po raz 
szósty zgromadzi miłośników muzyki dawnej. 

 

 

 

6 kwietnia 2009 r., godz. 20.00 
Filharmonia im. K. Szymanowskiego w Krakowie 
Antonio Maria Bononcini – Stabat Mater 
Giovanni Battista Pergolesi – Messa di S. Emidio (Missa 
Romana) 
Anna Simboli – sopran 
Monica Piccinini – sopran 
Lia Serafini – sopran 
Alena Dantcheva – sopran 
Andrea Arrivabene – alt 
Alessandro Giangrande – alt 
Luca Dordolo – tenor 
Gianluca Ferrarini – tenor 
Matteo Bellotto – bas 
Marco Scavazza – bas 
Concerto Italiano 
Rinaldo Alessandrini – dyrygent 
 
7 kwietnia 2009 r., godz. 20.00 
Opera Krakowska 
Jérusalem 
Montserrat Figueras – śpiew, cytra 
Begoña Olavide – śpiew, psałterium 
Manuel Forcano – lektor 
Gościnnie – muzycy z Izraela, Armenii, Grecji, Iraku i 
Maroka 
Les Trompettes de Jéricho 
La Capella Reial de Catalunya 
Hespèrion XXI 
Jordi Savall – dyrygent 
 
8 kwietnia 2009 r., godz. 21.30 
Kościół św. Katarzyny w Krakowie 
François Couperin – Leçons de Ténèbres 
François Couperin – Pompe funèbre 
François Couperin – Les Idées Heureuses 
Claire Lefilliâtre – sopran 
Camille Poul – sopran 
Le Poème Harmonique 
Vincent Dumestre – dyrygent 
 
 

 

 

 

 

9 kwietnia 2009 r., godz. 21.30 
Bazylika OO. Franciszkanów w Krakowie 
Giovanni Battista Pergolesi – Stabat Mater 
Giovanni Battista Pergolesi – Salve Regina 
Francesco Durante – Concerto in mi minore 
Leonardo Leo – Concerto in re minore 
Maria Grazia Schiavo – sopran 
José Maria Lo Monaco – kontralt 
I Sonatori de la Gioiosa Marca 
 
10 kwietnia 2009 r., godz. 20.00 
Filharmonia im. K. Szymanowskiego w Krakowie 
Antonio Vivaldi – Stabat Mater RV 621 
Antonio Vivaldi – Nisi Dominus RV 608 
Antonio Vivaldi – Sonata Al Santo Sepolcro RV 130  
Antonio Vivaldi – Sinfonia Al Santo Sepolcro RV 169 
Sara Mingardo – kontralt 
Venice Baroque Orchestra 
 
11 kwietnia 2009 r., godz. 20.00 
Kaplica św. Kingi - Kopalnia Soli Wieliczka 
La Settimana Santa a Napoli nel Seicento 
Francesco Provenzale – Dialogo per la Passione  
Giovanni Vittorio Majello – Quasi cedrus 
Giovanni Maria Sabino – Crux Fidelis 
Giovanni Maria Sabino – Jesu corona coelsior  
Pietro Andrea Ziani – Sonata a 5 
Giovanni Salvatore – Stabat Mater 
Giovanni Salvatore – Litanie per la Beata Vergine Maria 
Maria Ercolano – sopran 
Valentina Varriale – sopran 
Eufemia Tufano – mezzosopran 
Giuseppe De Vittorio – tenor 
Rosario Totaro – tenor 
Giuseppe Naviglio – bas 
Cappella della Pietà de’ Turchini 
Antonio Florio – dyrygent 
 
12 kwietnia 2009 r., godz. 20.00 
Opera Krakowska 
Francesco Nicolò Fago – Il Faraone Sommerso 
Roberta Invernizzi – sopran 
Marianne Beate Kielland – kontralt 
Emanuele d'Aguanno – tenor 
Havard Stensvold – bas 
Europa Galante 
Fabio Biondi – dyrygent 
 
13 kwietnia 2009 r., godz. 20.00 
Opera Krakowska 
Antonio Vivaldi – Arie e concerti I 
Là sull'eterna sponda (Motezuma) 
Sorge l'irato nembo (Farnace) 
Vedrò con mio diletto (Giustino) 
Ho il cor già lacero (Griselda) 
Veni me, sequere fida Abra (Juditha triumphans) 
Agitata infido flatu (Juditha triumphans) 
Sposa son disprezzata (Bajazet) 
Nel profondo cieco mondo (Orlando furioso) 
Concerto in sol minore RV 157 
Concerto in si minore RV 580 
Concerto in do maggiore RV 443 
Sonia Prina – kontralt 
Il Giardino Armonico 
Giovanni Antonini – dyrygent 
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♫ 
 
Przemysław Lis 
ASM, Kraków 

FRANCUSKA MUZYKA ORGANOWA  
 EPOKI ROMANTYZMU 

cz. VI 
 

César Franck 
cz. III 

 
 
Przypomnijmy, że w poprzednim numerze „Vox 
humana” zatrzymaliśmy się w sposób szczególny nad 
początkowym okresem działalności Francka                       
w kościele Sainte-Clotilde w Paryżu, omówiliśmy 
także dość szczegółowo tamtejszy instrument, 
mianowicie wielkie organy Cavaillé-Colla. Obecnie 
kontynuować będziemy przedstawianie sylwetki 
Césara Francka jako organisty w Sainte-Clotilde                   
i związanymi z tą działalnością okolicznościami.  
 W 1860 roku skomponował Franck wspaniałe 
dzieło pod tytułem „Messe Solennelle” A-dur, op.12, 
przeznaczoną na trzy głosy (sopran, tenor i bas) oraz 
organy, harfę, wiolonczelę i kontrabas. Do tej 
wzniosłej kompozcji w roku 1872 dołączył przepiękny 
śpiew eucharystyczny „Panis angelicus” przeznaczony 
dla głosu tenorowego, organów, wioloczeli i harfy. 
Msza została wystawiona po raz pierwszy w Sainte-
Clotilde 2 kwietnia 1861 roku, a więc we wtorek                  
w oktawie Wielkanocy. Dwa miesiące później 
Théodore Dubois, organista chórowy z Sainte-
Clotilde, zdobył Premier Grand Prix de Rome za 
kantatę „Atala” , co wiązało się z jego wyjazdem do 
Italii, gdzie pozostał przez pięć kolejnych lat. 
 Z odejściem Dubois’a Franck znów obciążony 
został obowiązkami związanymi z prowadzeniem 
chóru. Nie dziwi więc, że w pochodzących z tego 
okresu artykułach gazet, recenzjach na jego temat 
często spotykamy go jako „Maître-de-chapelle et 
organiste de Sainte-Clotilde”.2 Przypomnijmy, że 
świątynia Sainte-Clotilde posiadała – dość nietypowo 
– dwa piętra gelerii chórowej. Niższa, obszerna, 
gromadziła śpiewaków, zaś wyższa mieściła kontuar 
organowy. Wyobrazić sobie możemy Francka, 
będącego zarówno dyrygentem jak i organistą, 
prowadzącego kolejno w czasie nabożeństwa chór na 
niższym piętrze i grającego na organach w wyższej 
galerii. Wymagało to bez wątpienia wielkiej 
zręczności. Na początku 1863 roku parafia zatrudniła 
jako Maître-de-chapelle niejakiego Delort’a, 
dyrygenta chóru z kościoła Saint-Pierre-de-Chaillot. 
Jeszcze 27 marca 1863 dyrygował on jakimś dziełem 
wystawianym w Sainte-Clotilde lecz „kilka dni później 
zmuszony został do rezygnacji”. 3 Okoliczności tego 
zdarzenia nie znamy.  
 29 kwietnia 1862 roku, przy udziale sześciu 
tysięcy słuchaczy, inaugurował Franck największe we 
Francji organy Cavaillé-Colla, mianowicie te                       
w kościele Sainte-Sulpice (100 głosów, 5 manuałów, 
20 pédales de combinaison)4. Wystąpili wówczas 

                                                 
2 Dyrygent chóru i organista w Sainte-Clotilde. 
3 Le Plain Chant (Lipiec 1861) 
4 „Tłum napełnił kościół Saint-Sulpice na długo przed zapowiadaną 
godziną uroczystości. Członkowie duchowieństwa, muzycy, artyści, 
pisarze i autorytety z wszystkich dziedzin obecni byli wśród publiczności 

                                                                                 
oczekując z niecierpliwością na inaugurację kolosalnego instrumentu. 
Uroczystość rozpoczęła się od poświęcenia organów przez Jego 
Eminencję Kardynała Arcybiskupa ParyŜa. Wkrótce potem pan Georges 
Schmitt, organista tytularny z Saint-Sulpice zagrał jego własną 
kompozycję - ‘Offertoire’.Wykonaniem tym udowodnił swój talent oraz to, 
Ŝe godny jest stanowiska jakie zajmuje. Zankomity organista okazał 
wielką powściągliwość. Zamiast nagłej prezentacji wszystkich moŜliwości 
organów, będących pod jego władzą, wykonał on czysto i zwyczajnie 
przepiękny utwór, wystarczający by zadośćuczynić instrumentowi. 
Publiczność wysłuchała gry w religijnej ciszy i wdzięczna była za 
urzeczenie jej nienagannym smakiem, noszącym piętno wyrafinowanego 
dzieła sakralnego” Louis Roger, Inauguration du Grand-Orgue de Saint-
Sulpice. Revue de musique sacrée ancienne et moderne (15 maj 1862), 
str.230.   
 Alexandre Guilmant, aktualnie student Lemmensa w Brukseli wykonał 
Méditation własnego autorstwa, która „przypominała naiwny wdzięk 
Haydna i łączyła pełen wyrazu styl ze wzniosłą erudycją”. (cyt. j.w.). 
Saint-Saëns zaś „ujawnił cechy nadzwyczajnego mechanizmu 
[organowego] w obszernej, wywaŜonej improwizacji, pełnej 
oryginalności”  Charles Colin „Reception du Grand-Orgue de Saint-
Sulpice”, La France musicale (4 maj 1862), str.137-138.   
Z kolei styl gry i gust myzyczny Auguste’a Bazille były bardzo podobne 
do stylu Lefébure-Wélyego. Rozbudowany opis jego wystepu informuje 
nas, Ŝe był on „obdarzony uroczą wyobraźnią” i „zaimprowizował 
zachwycające pastorale , w którego środku umiejętnie umieścił odgłosy 
burzy.” Bazille wiedział doskonale jak wykorzystać w tym celu głosy 
organowe „od pasterskiego oboju po fletnię pana”.  Collin „Reception…” 
(j.w.). „Mo Ŝe nieco kosztem muzycznej integralności dzieła pozwolił 
wyobrazić sobie słuchaczomn burzę w całej okazałości: ze świstem 
wiatru, cięŜkimi grzmotami, błyskawicami i deszczem” Louis Roger: 
Inauguration du Grand Orgue de Saint-Sulpice”. Revue de musique 
sacrée ancienne et moderne (15 maj 1862), str.231.  
 Dodajmy, Ŝe w organach Saint-Sulpice znajdował się tzw. pedal d’Orage 
(pedał burzy). W wielu instrumentach Cavaillé-Colla pierwszy z tak 
zwanych pédales de combinaison (obsługiwanych stopą) był pedałem 
burzy. Uruchamiał on jednocześnie kilka klawiszy z najniŜszych głosów 
pedałowych, co z powodzeniem imitowało grzmoty. Innym wynalazkiem 
była tzw. Machine à Grêle (Maszyna gradu) znajdująca się równieŜ                 
w St.Sulpice. Był to umieszczony na strychu kościoła ŜelaŜny bęben 
wypełniony np. kamieniami, uruchamiany od kontuaru. Przez otwór                
w suficie wywołane tak imitacje uderzeń gradu rozchodziły się po 
wnętrzu. Dla organistów nie posiadających w swoich instrumentach pedal 
d’Orage lub pragnących imitować burzę na fisharmonii, Lefébure-Wély 
poświęcił kilka ćwiczeń w swej Méthode Théorique et Pratique pour le 
Poikilorgue (Op.9. Paris, Canaux-Choron, 1839). Pisze: „Naciskać 
rónocześnie kilka niskich klawiszy, np.C,D,Dis i E, a dźwięk czynić 
cichszym i głośniejszym przez zastosowanie pedału ekspresyjnego”. 
Angielskie pismo The Orchestra (3 maj 1872) str.73-75, tak oto opisało 
organistów lubujących się w naśladowaniu burzy: „Ludzie rządni 
sensacji, którzy wywołują nieprzyjemne perturbacje trzewi i nudności 
oraz oszałamiające ucho trzaski.” 
 Na ten temat wypowiedział się dość dosadnie takŜe i nasz 
rodzimy organmistrz, Antoni Sapalski (1822-1890) w pierwszej 
polskojęzycznej publikacji na temat organów. W cytacie zachowujemy 
oryginalną pisownię: „Organy konstrukcyi francuzkiej są prawdziwym 
orkiestrionem i odznaczają się teŜ przewaŜnie silnym głosem, mianowicie 
w basie. Francuzi potrzebują wraŜenia we wszystkich niemal swych 
dziełach i nie dosyć im trąb i trąbek, wprowadzili Crescendo                             
i Decrescendo w organach, odgrzebali juŜ i bałwany morskie (Unda 
maris), kończąc dziś na owych efektach burzy i grzmotów (Effet d’orage)! 
Ubolewać tylko przychodzi, Ŝe komiczne te przedstawienia nieznacznie 
wtargnęły się juŜ i do domu BoŜego, i zamiast tej uroczystości której 
cechą jest spokój i błoga cisza, gdzieby to wzniosłe, równe i ciągłe 
trwanie tonu powinno wzbudzić i przemówić, jakby w przeczuciu do 
wiecznej Prawdy i Świętości; widzi się tu roznamiętnienie koncertowe, 
tetralne, wyrachowanie na wzbudzenie wraŜenia; niestety, Ŝe nieraz                   
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także: Camille Saint-Saëns, Alexandre Guilmant 
(dwudziesto-pięcio letni organista z Boulogne-sur-
Mer, po latach drugi następca Francka na profesurze 
gry organowej w Konserwatorium Paryskim), Auguste 
Bazille i organista tytularny z Saint-Sulpice, Georges 
Schmitt. Jeden z krytyków ocenił grę Francka jako 
„surową i pozbawioną pedanterii”5, inny zaś mylnie 
określił Fantaisie in C (drugą już jej wersję) jako 
„improwizację”, która „pozostawiła słuchaczy                
z wrażeniem dobrze wyćwiczonego dzieła. Początek 
zawiera pełnię tych potężnych harmonii, będących 
reminiscencją Uwertury Groty Fingala6 a pod 
palcami Francka głosy stawały się tak poetyckie, jak 
tylko być mogły. Improwizator miał tylko jedną 
wadę: jego gra była za długa.”7 Pismo L’Univers 
musical zupełnie zignorowało inaugurację, natomiast 
poświęciło całą stronę na relację z Deuxième audition 
(Drugiej audycji), trzy dni później, wykonaną przez 
Alexandre Guilmanta i tylko wspomniało o Francku, 
jako jednym z artystów zasiadających wśród 
publiczności. W lecie 1862, wybitny niemiecki wirtuoz 
organowy, znakomity interpretator dzieł Bacha, 
Adolph Hesse (1809-1863), odwiedzając Paryż,                  
w następujących słowach wypowiedział się o organach 
z St.-Sulpice: „Stwierdzić muszę, że organy w Saint-
Sulpice są najdoskonalsze, najbardziej harmonijne            
i największe  ze wszystkich instrumentów, jakie 
widziałem i na których grałem. Są mistrzowskim 
dziełem nowoczesnego budownictwa organowego”.8 
Hesse przynaglany był przez swoich paryskich 
kolegów do wykonania recitalu na organach St.-
Sulpice, jednakże do tego celu mistrz wybrał organy w 
Sainte-Clotilde. Wyjaśnił później, że powodem takiej 
decyzji była zbyt wielka odległość między jego oczyma 
a pulpitem nutowym w St.-Sulpice.9 Charles-Joseph 
Colin napisał dla magazynu La France musicale 
recenzję z recitalu Hessego w Sainte-Clotilde, i przy 
tej okazji zbeształ francuskich artystów, niewolniczo 
hołdujących smakom publiczności, liczących na 
efekciarstwo, zamiast oddać się głębiom wielkiej 
muzyki.10 Program niemieckiego mistrza zawierał: 
trio, fantazję in e minor, Fugę in G Bacha oraz 
fantazję na temat „Good Save the Queen”. Georges 
Schmitt zanotował, że wśród publiczności znaleźli się 
Edouard Batiste, Saint-Saëns, C. Franck i jego brat 
Joseph, Renaud de Vilback, A.Chauvet, A.Durand, 
Charles S. Barker, A. Cavaillé-Coll, krytycy                            
z czołowych czasopism muzycznych i inni wybitni 
muzycy.11 
 W listopadzie 1862 roku Franck inaugurował 
nowe, dwumanuałowe organy, zbudowane przez 
belgijskiego organmistrza działającego od niedawna                 
w Paryżu, Hippolyte Loret’a. Instrument znajdował 
się w skromnym kościele jezuickim przy rue des 
Sèvres 35. Zagrali także organista tytularny tejże 

                                                                                 
z połączeniem wielkiej blagieryi”. Antoni Sapalski: Przewodnik dla 
organistów, Kraków 1880, str. 16. 
5 Antoine Elwart, Revue et Gazette musicale de Paris (11 maj 1862), str. 
155. 
6 Dzieło Felixa Mendelssohna, op.26. 
7 Louis Roger: Inauguration du Grand Orgue de Saint-Sulpice”. Revue de 
musique sacrée ancienne et moderne (15 maj 1862), str.231.  
8 Orpcha Ochse : Organists and Organ Playing in Nineteenth-Century 
France and Belgium, Indiana University Press, 2000, str. 75. 
9 j.w.  
10 La France musicale 26, str. 211-212. 
11 Orpcha Ochse : Organists and Organ Playing in Nineteenth-Century 
France and Belgium, Indiana University Press, 2000, str. 75. 

świątyni, niejaki Scola oraz Alexis Chauvet, organista 
z Saint-Bernard-de-la-Chapelle. „Ci trzej artyści 
prezentowali swoje talenty w demonstracji 
instrumentu.”12 
 W poniedziałek wieczorem, 26 kwietnia 1863 
roku, organy kościoła Saint-Étienne-du-Mont, 
przebudowane przez Cavaillé-Colla, zostały 
inaugurowane przez kilku artystów, wśród których nie 
zabrakło Francka „używającego po mistrzowsku 
głosów pryncypałowych 16’ i 8’”.13 Wśród 
wykonawców oprócz Francka znaleźli się: Auguste 
Durand, Jean-Charles Hess, oraz organista tytularny, 
niewidomy Louis Lebel (1831-1888, profesor gry 
organowej w Instytucie dla Niewidomych w Paryżu). 
 17 listopada 1864 roku, w godzinach 
wieczornych, wykonał César Franck w Sainte-Clotilde 
niezwykle interesujący recital. Zaprezentował 
mianowicie wszystkie swoje kompozycje ze zbioru Six 
Pièces14. Prasa pisała: „Pan César Franck w ostatni 
czwartek wykonał recital w Sainte-Clotilde, na który 
przybyło mnóstwo artystów i miłośników muzyki. 
Kompozycje Francka, w których poznać można rękę 

                                                 
12 L.C. Laurent, Revue de musique sacrée ancienne et moderne (15 
listopad 1862), str.20. 
13 Revue et Gazette musicale de Paris (3 maj 1863), str.143.  
W świątyni tej organy istniały juŜ w drugiej połowie XVI w. 16 grudnia 
1630 roku podjeto decyzję o budowie nowego instrumentu. Szafę 
organową wykonał Jean Buron (1633). Prace około organów zlecono 
organmistrzowi Pierre Pescheur (1590-1640). Liczyły one pierwotnie 34 
głosy, 4 manuały i pedał. Prace zakończyły się 15 czerwca 1636 roku.             
W 1717 roku organmistrz Jean Tribuot przeprowadził naprawę pięciu 
miechów i dołoŜył jakieś fletowe głosy pedałowe. Z 23 na 24 lipca 1760 
roku organy zostały dotkliwie uszkodzone przez poŜar. Nicolas Somer 
(1701-1771) podjął się prac rekonstrukcyjnych. Umowę podpisano 22 
września 1766 roku.  W renowacji pomagali Somerowi synowie: Louis             
i Antoine. Nicolas Somer zmarł 21 lipca 1771 roku nie ukończywszy 
dzieła, które teraz kontynuował wybitny organmistrz François-Henri 
Clicquot (1732-1790). 18 czerwca 1777 roku instrument został oddany do 
uŜytku, otrzymując kilka nowych głosów. Kolejne działania 
orgnmistrzowskie podejmowali: Pierre-François Dallery (1764-1833, 
uczeń Françoisa-Henri’ego Clicquot, członek rodziny wybitnych 
organmistrzów francuskich) oraz John Abbey (1785-1859, angielski 
organmistrz, od 1826 działający w ParyŜu). W 1863 roku A. Cavaillé-Coll 
zredukował liczbę manuałów do trzech, oraz umieścił w sekcji Grand 
Orgue głos Bombarde 16’ a takŜe wykonał nową sekcję Récit. Organy 
liczyły teraz 39 głosów. Cavaillé-Coll w 1973 roku kolejny raz podjął 
prace w Saint-Étienne-du-Mont. W 1911 roku organmistrz Puget 
dobudował w manuale sekcji Récit dolną oktawę. Zainstalował teŜ 5 
pédales de combinaison, przemieścił miechy, aby powiększyć przestrzeń 
chórową. W roku 1922 ten sam organmistrz wyposaŜył instrument                  
w dmuchawę elektryczną. Największe jednak modyfikacje zakończyły się 
w roku 1956 za sprawa firmy organowej Beuchet-Debierre, z inicjatywy 
organisty tytularnego (od 1929), Maurice Duruflé. Dyspozycja liczyła 
odtąd 86 głosów. Zelektryfikowano takŜe trakturę i umieszczono na nowo 
czwarty manuał. W 1975 roku  organami zajął się Jacques Bertrand                   
z firmy Gonzalez-Danion. Wreszcie w 1991 roku prace podjął Bernard 
Dargassies. Aktualnie instrument liczy 89 głosów. Zachował się takŜe 
oryginalny kredens organowy z 1633 roku. 
14 Six Pièces d’Orgue obejmują opusy od 16 do 21. Są to kompozycje               
o następujących tytułach: Fantaisie in C (dedykowana Alexisowi 
Chauvet) , Grande Pièce symphonique (ded. Charlesowi-Valentinowi 
Alkanowi), Prélude, Fugue et Variation (ded. C. Saint-Saënsowi), 
Pastorale (ded. Aristidowi Cavaillé-Coll), Prière (ded. Françoisowi 
Benoist), Final (ded. L.J.A. Lefébure-Wély). Six Pièces d’Orgue ukazały 
się drukiem w 1868 roku w wydawnictwie Maeyens-Couvereur. Dzieła te 
(których łączny czas trwania wynosi ok. 1 godz. 20 min.) były pierwszym 
wielkim wkładem do francuskiej literatury organowej od ponad wieku                    
i chyba najbardziej znaczącą muzyką organową napisaną od czasów 
Mendelssohna. Franck jako pierwszy w pełni pojął i wykorzystał 
potencjał organów symfonicznych, angaŜując w to swój talent, 
oryginalność i wyobraźnię. Félix Raugel słusznie twierdzi, Ŝe „zbiór ten 
stanowi pomnik do zmartwychwstania we Francji wielkiej sztuki 
organowej”.  (Félix Raugel: La Musique religieuse française de l’epoque 
révolutionnaire à la mort de César Franck. La Musigue religieuse 
française de ses origines à nos jours. Paris : La Revue Musicale, Numéro 
Spécial, 222, 1953-54, str.119). 
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mistrza, grane były przez niego samego. W recitalu 
tym pan Franck pokazał się jako uczony kompozytor 
i zręczny instrumentalista. Udowodnił raz jeszcze, że 
standardy francuskich organistów podnoszą się                 
z dnia na dzień.” 15 
 13 kwietnia 1866 roku Franck wystąpił                      
z recitalem organowym w swoim kościele, na którym 
obecny był sam Franz Liszt, uczestniczący wcześniej             
w nabożeństwie. Po zakończeniu pogratulował 
Franckowi improwizacji. Podobno Liszt zawołał, że 
muzyka ta może zająć miejsce obok twórczości Bacha 
16 . Oto opis koncertu zamieszczony w Revue et 
Gazette musicale de Paris: „Różne kompozycje 
wykonywane przez pana Francka, obmyślone                    
w surowym stylu, nie pozbawione jednak 
rozmaitości, przedstawione zostały w Sainte-Clotilde 
przez wykorzystanie wszystkich możliwości 
wspaniałych organów Cavaill-Colla, jednego                      
z najlepszych instrumentów. Liszt, na którego cześć 
recital był dany, komplementował pana Francka za 
wzniosłość stylu jego dzieł i pierwszorzędne 
wykonanie”.17  
 W marcu 1867 roku Franck udał się do 
Rennes w Bretanii, gdzie inaugurował organy 
odnawiane przez Merklina, w piętnastowiecznym 
gotyckim kościele Saint-Germain. „Franck był po 
prostu wspaniały. Pokazał nienaganną wirtuozerię 
w skomponowanych dziełach oraz cudowną 
inspirację w dwóch improwizacjach na zadany 
temat”.18  
 10 października 1867 roku Franck, Alexis 
Chauvet i Auguste Durand, a także organista 
tutularny kościoła, Paul Serrier, inauguraowali organy 
Cavaillé-Colla w kościele Saint-Denis-du-Saint-
Sacrament (33 głosy, 3 manuały, 12 pédales de 
combinaison). 
 15 października 1867 roku ukazało się 
drukiem organowe dzieło Francka pod tytułem 
Offertoire sur un Noël Breton. Zamieszczone zostało 
w pierwszym numerze nowego miesięcznika 
poświęconego muzyce sakralnej, L’Athénée Musical. 
Napisane zostało w dwóch systemach nutowych,                  
z rejestracją zarówno dla wielkich organów jak i dla 
fisharmonii.  
 Rok 1868 był znaczący dla francuskiego 
świata organowego. Jest to bowiem czas ukończenia 
organów w Notre-Dame-de-Paris, a także data 
opublikowania Six Pièces Francka. Przez siedem 
wieków swojego istnienia, dwunastowieczna katedra 
Notre-Dame  przeszła wiele karygodnych modyfikacji 
architektonicznych. Najwybitniejszy architekt 
francuski pierwszej połowy XVII w., Mansart, słynny 
projektant kopuły Inwalidów i placu Vendóme, 
zburzył główny ołtarz z XIII w., lektorium, stalle                    
i płaskorzeźby ozdabiające zamknięcie apsydy. 
Zniszczone zostały figury zmarłych i płaczków ze 
starych grobowców, wykute w miedzi i kamieniu.               
W kilka lat później rozbito XIII- wieczne witraże. 

                                                 
15 Revue et Gazette musicale de Paris (20 listopad, 1864), str. 375 
16 Z drugiej strony Alexandre de Bertha, który w 1866 roku często 
towarzyszył swojemu nauczycielowi, Lisztowi, słysząc grę Francka                   
i Welyego, napisał: „Właściwie Ŝaden nam się nie spodobał. Biorąc pod 
uwagę subtelność pierwszego i afektację drugiego, wydaje się, Ŝe ich gra 
mało jest zgodna ze wspaniałym charakterem ich instrumentów.” Bulletin 
français de la S.I.M. (Listopad 1907), str. 1163. 
17 Revue et Gazette musicale de Paris (22 kwiecień 1866), str.126. 
18 La Musique sacrée (Marzec-Kwiecień 1912), str. 15-16. 

Soufflot, twórca Panteonu, zniszczył w 1771 r. figurę 
,,Pięknego Boga" stojącą na filarze dzielącym wejście 
w głównym portalu, w tympanonie scenę 
zmartwychwstania umarłych i św. Michała trzyma-
jącego wagę sądu ostatecznego, a po obu stronach 
wejścia posągi panien mądrych i panien głupich.                
W czasie rewolucji francuskiej nastąpiły dalsze 
zniszczenia, a Notre-Dame zamknięto dla kultu                    
i obrócono na magazyn wina oraz Świątynię Rozumu            
i Istoty Najwyższej.  Wraz z romantycznym ruchem 
szerzącym się w Europie odżywał jednakże szacunek 
dla średniowiecznego budownictwa. Victor Hugo 
znacznie wpłynął na to neogotyckie odrodzenie,                 
a w swojej książce Notre-Dame-de-Paris (1831) 
wyliczył zmiany, którym katedra stale była 
poddawana pod pozorem zmian mód i stylów                     
W związku ze wspomnianym odrodzeniem pomyślano 
także o przywróceniu katedrze dawnej świetności.              
W latach 1845-1864 młody architekt Eugène-
Emmanuel Viollet-le-Duc w oparciu o wiedzę 
archeologiczną dokonał kapitalnej restauracji 
omawianej świątyni, wracając jej pierwotny blask. 
Baron Georges-Eugène Haussman, planista miejski 
Napoleona III, wywłaszczył wszystkie domy 
wzniesione wokół katedry i zburzył je, aby odsłonić 
wspaniałą fasadę kościoła.  
 Historia organów w Notre-Dame sięga roku 
1330. Pierwszy instrument został zawieszony na 
balkonie umieszczonym pod wysokim oknem w nawie 
głównej, a więc z boku. Około roku 1400 
zdecydowano o budowie nowych organów na wysokiej 
i wąskiej kamiennej galerii ponad zachodnim 
portalem. Nowe organy zostały ukończone 25 
października 1403 roku.Już w 1473 roku rozpoczęła 
się trwająca 50 lat renowacja.W 1609 roku dołożono 
drugi manuał, w 1620 trzeci, a w 1672 czwarty. Do 
dziś z tego intrumentu zachowało się jedynie 12 
piszczałek. W 1730 roku znów zdecydowano                           
o budowie nowych organów. Prace powierzono 
Françoisowi Thierry, który zupełnie je zmodyfikował 
(1733). W 1783 roku François-Henri Cliquot zbudował 
wiele nowych głosów , rozszerzył także kredens 
organowy. W czasie rewolucji organy wykorzystywano 
na użytek, delikatnie mówiąc, świecki. Jednakże nie 
ucierpiały one w tym czasie w sposób szczególny. 
Jednynie dekoracje ornamentalne przypominające                 
o  czasach monarchii zostały porąbane w suterenach 
katedry. W 1828 roku stan ogólny organów był 
zadowalający. Wspomniane powyżej architektoniczne 
prace rekonstrukcyjne, prowadzone przez le-Duc’a 
pochłonęły w zupełności prawie zgromadzone finanse. 
Jednocześnie po raz kolejny myślano o nowym 
instrumencie. Stąd le-Duc zamówił organy godne 
katedry, ale jednocześnie bez „luksusów”                                 
i niepotrzebnych wydatków. Prace rozpoczęły się                   
w lipcu 1863 roku pod przewodnictwem Cavaillé-
Colla, który między innymi zainstalował dźwignie 
Barkera. Wszystkie prace odbywały się w ogromnym 
„zakładzie organowym” umieszczonym w połudnowej 
wieży katedry. Instrument był gotowy w 1867 roku                 
i zagrał po raz pierwszy na Boże Narodzenie. Recital 
wykonał wówczas organista tytularny z Notre-Dame, 
Eugène Sergent, wywołując ponoć wielką sensację19 

                                                 
19 Eugène Michel Sergent (19.V.1829 Boulogne-sur-Mer – 15.IV.1900. 
Sens). Organista tytularny Notre-Dame przez 53 lata (1847-1900). Uczeń 
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Prospekt wielkich organów Cavaillé-Colla w Saint-Sulipce 
(wys.18 m.) 

 

Od 20 do 28 lutego 1868  roku dwudziestoosobowa 
komisja złożona m.in. z Françoisa Benoist, Hectora 
Berlioz,  Rossiniego, Jacquesa-Nicolasa Lemmensa, 
Ambroise Thomasa i Violleta-Le-Duc, egzaminowała 
instrument. Sekretarz tejże komisji  Pierre-Henri 
Lamazou20, wikariusz z La Madeleine, napisał raport, 
w którym stwierdza, że sprawdzano piszczałkę po 
piszczałce, nie tylko w pojedynczym głosie ale                        
i w kombinacjach, badano także wnętrze instrumentu. 
Ocena końcowa była jednoznacznym i najwyższym 
uznaniem tak dla wspaniałego instrumentu, jak i dla 
talentu Cavaillé-Colla21. Organy liczyły 86 głosów, 5 
mauałów, 20 tzw. pédales de combinaison. 
 Oficjalna inauguracja wielkich organów                  
w metropolitalnej bazylice katedralnej Notre-Dame-
de-Paris odbyła się w piątek, 6 marca 1868 roku,                         
o godz.20. Obok Césara Francka wystąpili z recitalami 
Alexis Chauvet, Auguste Durand, Alexandre 
Guilmant, Clément Loret, Camille Saint-Saëns, 
Charles-Marie Widor22 oraz Eugène Sergent. Aktu 
błogosławieństwa dokonał arcybiskup Paryża, 
Monsignor Georges Darboy. Interesujące wydaje się 
przytoczenie w całości programu wykonanego 6 
marca (w nawiasie podano wykonawcę): 

1. Sergent : Prélude sur les jeux de fond 
(E.Sergent) 

2. Chant en faux-bourdon du Psaume 
Laudate Dominum (E.Sergent i chór) 

3. Verset. Modlitwa za Arcybiskupa Paryża 
(E. Sergent i chór) 

4. J.S.Bach: Prélude et Fugue en mi-mineur 
(C.Loret, organista z St-Louis d’Antin) 

5. Durand : Fantaisie en fa (Durand, 
organista z St-Vincent-de-Paul)) 

6. Cherubini : Ave Maria (solo, Félix 
Renaud) 

7. Chauvet : Introduction et Noël (Chauvet, 
organista z St-Merry) 

8. Saint-Saëns : Marche de la Cantate 
(Saint-Saëns) 

9. Niedermeyer : Pater Noster (solo i chór, 
solo śpiewane przez pana Bollaert) 

10. Franck: Fantaisie en ut majeur op.16 
(Franck)23 

11. Guilmant : Marche funèbre et Chant 
séraphique (Guilmant, organista                       
z Boulogne-ser-Mer) 

12. Haydn : Agnus Dei (solo i chór, solo 
spiewane przez pana Florenzy) 

                                                                                 
Jeana-Baptiste’a Guilmanta (1793-1890, ojca Alexandre Guilmanta), 
Alexandre Boëlyego  i Félixa Danjou, którego zastąpił w Notre-Dame. 
20 Pierre-Henri Lamazou. Ur. 8 maja 1828, 23 grudnia  1854 przyjął 
święcenia kapłańskie. Do roku 1874 był wikariuszem w La Madeleine, 
następnie proboszczem w Notre-Dame-d’Auteuil. 17 lutego 1881 
mianowany został biskupem Limoges, a 3 lipca 1883 biskupem Amiens. 
Zmarł tydzień później, 10 lipca 1883 na stacji kolejowej w Amiens,                  
w dniu kiedy przybył objąć nową stolicę biskupią. (Antoine Kriéger, La 
Madeleine, Paris, Desclée de Brower, 1937) str. 148. Wielki admirator               
i promotor organów Cavaillé-Colla. Autor ksiąŜki o organach w Saint-
Sulpice. Obrońca stylu Léfebure-Welyego: „styl religijny – czy to                     
w muzyce, architekturze czy retoryce – jest tym, co podnosi duszę do Boga 
i skłania wiernych do modlitwy i medytacji. Z tego punktu widzenia styl 
Pana Wely’ego jest religijnym w całej swej istocie”. (Pierre-Henri 
Lamazou, Les Organistes Français, Revue wet Gazette Musicale, (4 maj 
1856), str. 140. 
21 Le Ménestrel 35, str. 177,186. 
22 Widor i Guilmant razem wystąpili juŜ wcześniej, mianowicie w czasie 
inauguracji organów Cavaillé-Colla w dzielnicy Londynu, Kensington, 15 
lipca 1866 roku. 
23 Była to juŜ trzecia wersja tego dzieła. 

13. Widor: Improvisation sur differents jeux 
d’orgue (Widor, organista z Lyonu) 

14. Ambr. Thomas: Laudate Domunum                    
i Choeur Final (chór) 

15. Sergent: Sortie (Sergent, organista 
tytularny).24 

Opinie prasy na temat wykonawców były 
różne. Pismo Revue et Gazette musicale natomiast 
skrytykowało hałaśliwą i niespokoją publiczność oraz 
oceniło czas trwania inauguracji jako zdecydowanie za 
długi25. Z kolei Revue de musique sacrée ubolewało, 
że zabrakło tak znakomitych organistów jak: Bazille, 
Batiste, Lefébure-Wély czy Georges Schmitt,  których 
sława jest wielka zarówno we Francji, jak i poza jej 
granicami.26 Marie Escudier stwierdziła: „Nie 
przypuszczamy, byśmy mieli obrazić któregokolwiek 
z ośmiu utalentowanych organistów tym 
stwierdzeniem, że w ogólnej opini najwięcej dobrego 
gustu w grze mieli Chauvet, Saint-Saëns                                 
i Guilmant”.27 

 Po inauguracji zaprowadzono w każdą 
niedzielę o 12.30 regularne, półgodzinne recitale, 
wykonywane przez różnych organistów, trwające 
przez okres wiosny i lata. Zapoczątkował je Camille 
Saint-Saëns (15 marca), zaś 22 marca recital wykonał 
Franck. Ponownie zagrał on 24 kwietnia (z Auguste 
Durandem) dla delegacji uczonych i urzędników, 
natomiast 8 lipca wystąpił z Sergentem dla członków 
Sociéte Scientifique, po którym to recitalu Cavaillé-
Coll oprowadzał słuchaczy po instrumencie. 

 Obecnie organy w katedrze Notre-Dame, 
przechodząc w międzyczasie jeszcze kilka modyfikacji, 
posiadają 110 głosów, ok. 7.000 piszczałek,  5 
manuałów, 24.000. kombinacji pamięciowych, 

                                                 
24 Revue et Gazette musicale de Paris (18 marzec 1868) str. 85. 
25 j.w. 
26 E. Repos,  Chronique,  Revue de musique sacrée nr 9 (marzec 1868). str 
23-24. 
27 Marie Escudier, Actualités, La France musicale (15 marzec 1868), 
str.83. 
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trakturę elektryczną i elektroniczną28. W 1963 roku,           
w czasie kadencji Pierre Cochereau, zelektryfikowano 
trakturę oraz wymieniono kontuar, zachowując 
oryginalny dla zwiedzających. Są to aktualnie 
największe organy we Francji. Warto wspomnieć, że 
po niespodziewanej śmierci Pierre Cochereau w 1984 
roku, wyznaczono czterech nowych organistów, 
nawiązując tym samym do osiemnastowiecznego 
zwyczaju obowiązującego w Notre-Dame, kiedy to 
każdy z nich zasiadał za organami przez trzy miesiące 
w roku. Obecnie zaszczytny ten urząd pełnią: Olivier 
Latry, Philippe Lefebvre, et Jean-Pierre Leguay. 
Czwarty wyznaczony wówczas organista, Yves 
Devernay, zmarł nagle w 1990 roku, w wieku 53 lat. 

W listopadzie 1868 roku Théodore Dubois, 
który powrócił z Rzymu w 1866 roku i od tego czasu 
ponownie objął stanowisko maître-de-chapelle 
(dyrygenta i organisty chórowego) w St.-Clotilde, 
przeniósł się na podobny urząd do kościoła La 
Madeleine. Tym samym César Franck po raz kolejny 
połączył obowiązki prowadzącego chór i organisty 
tytularnego.  

W 1867 roku architekt Théodore Ballu 
ukończył budowę wspaniałej świątyni paryskiej, 
mianowicie La Trinité. Wcześniej ten sam artysta 
doprowadził do końca dzieło budowy kościoła Sainte-
Clotilde. Aristide Cavaillé-Coll wyposażył kościół La 
Trinité w 46-głosowe organy o trzech manuałach. 
Ukończył je 4 lipca 1868 roku. Inauguracja 
instrumentu miała miejsce 16 marca  1869 roku. 
Wystąpili wówczas: César Franck, C. Saint-Saëns, 
Auguste Durand, Ch.-M. Widor, Alexis-Henri Fissot 
oraz nowo mianowany organista tytularny tegoż 
kościoła Alexis Chauvet29. Franck zagrał jako 
pierwszy, wykonując „energicznie pięknie rozwiniętą 
improwizację, w której starał się ukazać możliwie 
największą ilość efektów tonalnych”.30 Wiele lat 

                                                 
28 Traktura ta (elektroniczna lub inaczej cyfrowa) nie operuje juŜ prostymi 
stykami elektrycznymi i elektromagnesami. Działa w oparciu o wiele 
doskonale dokładnych cyfrowych urządzeń pomiarowych i siłowych, 
które z jednej strony badają nacisk na klawisz i jego wychył, z drugiej zaś 
strony sterują z dokładnością do setnych milimetra uchyłem klapy 
tonowej na wiatrownicy klapowo-zasuwowej. Doskonale imituje trakturę 
mechaniczną. Ponadto w organach istnieje moŜliwość cyfrowego 
utrwalenia i odtworzenia wykonanych kompozycji.  Prace nad 
zastosowaniem traktury cyfrowej w organach Notre-Dame trwały                    
w latach 1990-1992. 
 
30 Revue et Gazette musicale de Paris (18 marzec 1869), str. 101.  Na 
temat występu pozstałych artystów prasa pisała: „Inauguracja  wielkich 
organów w La Trinité miała się rozpocząć od ‘Offertoire’ z ‘Messe 
Solennelle’ Rossiniego, wykonanego na organach przez organistę 
tytularnego, Pana Chauveta. Między liczną publicznością, wiele osób 
przybyło specjalnie by usłyszeć tę kompozycję, lecz dyrektor Théâtre-
Italien zadecydował inaczej. Zabronił wykonania ‘Offertoire’, pod 
pretekstem powaŜnego uszczerbku dla jego interesów. śądanie to zwrócił 
do proboszcza z La Trinité, a ten powiadomił organistę. Wobec tego Pan 
Chauvet nie chciał zagrać czegokolwiek w czasie inauguracji.   Pan Henri 
Fissot z Saint-Merry, grał ‘Méditation religieuse’ odznaczającą się 
wielkim spokojem i pięknym charakterem. Pan Ch.-M. Widor z Lyonu 
wykonał ‘Andante’ i ‘Scherzo’, w których wykazał wielką techniczną 
umiejętność.  Pan Saint-Saëns z La Madeleine zaprezentował 
‘Bénédiction nuptiale’, dzieło mało efektowne i mało pomysłowe – co nie 
znaczy, Ŝe kompozytorowi brakuje talentu. Pan Auguste Durand zagrał 
‘Fantaisie pastorale’ . Miało miejsce teŜ kilkla występów chóru oraz 
solistów na przemian z organami. Ostatecznie jednak Pan Chauvet zagrał 
na końcu ceremonii genialne ‘Sortie en forme de marche’, wprowadzając 
doń motyw zakazanego i zmonopolizowanego przez Théâtre-Italien 
‘Offertoire’. Był to pomysłowy protest, który zyskał ogólną aprobatę”. 
(cyt. j.w.). Dodajmy, Ŝe Gioacchino Rossini był parafianinem La Trinité,            
a takŜe członkiem komisji do spraw budowy nowych organów. Jego 
uroczystości pogrzebowe celebrowano w La Trinité osiem miesięcy po 

później Widor wspominał, że „tematy improwizacji, 
ich rozwój i wykonanie były jednakowo 
zachwycające, Franck nigdy nie napisał lepszej”.31 
Już w 1871 roku organy zostały poważnie uszkodzone 
w czasie Komuny Paryskiej i na nowo odbudowane 
przez Cavaillé-Colla. W 1901 roku firma Merklin 
(Gutschenritter) dokonała kilku zmian w instrumen-
cie. W latach 1934-35 (w czasie gdy organistą w La 
Trinité był Olivier Messiaen) firma Pleyel-Cavaillé-
Coll m.in. dodała cztery głosy do sekcji Positif i trzy 
do sekcji Récit oraz zaopatrzyła sekcję Positif                       
w dźwignię Barkera. Po dokonanych zmianach 
reinaugurowano organy  28 maja 1935 roku (recitale 
wykonali Dupré i Messiaen). W latach 1962-67 zakład 
organowy Debierre-Beuchet m.in. wymienił kontuar 

organowy (stary niestety bezmyślnie rozebrano                     
i zniszczono), zelektryfikował trakturę, zainstalował 
siedem nowych głosów. W latach 1992-93 firma 
Oliviera Glandaz dokonała generalnego przeglądu 
instrumentu, m.in. wymieniła instalację elektryczną      
w konsoli i przekształciła głos Cymbale w sekcji 
Grand-Orgue. Gdy chodzi o sekcję brzmieniową 
podkreślić trzeba, że wielkie organy w La Trinité 
pozostają nadal organami Cavaillé-Colla, zachowując 
oryginalne głosy.   

Muzyczna edukacja w Konserwatorium 
Paryskim przeżywała poważny zastój w czasie Wojny 
Francusko-Pruskiej (1870-71) oraz Komuny Paryskiej 
(1871). Uczelnia była zamknięta w roku akademickim 
1870/1871. Kiedy na nowo wznowiono nauczanie                 
w lutym 1872 roku, dotychczasowy profesor organów, 
François Benoist, zrezygnował ze stanowiska, 
uczestnicząc jednakże często w dalszym ciągu                     
w pracach komisji egzaminacyjnych. 1 lutego 1872 
roku następcą Benoista na profesurze gry organowej 
został César Franck.  

                                                                                 
inauguracji instrumentu, 21 listopada 1869 roku. Petite Messe Solennelle 
skomponowana została w 1863 roku. Pierwsze wykonanie miało miejsce 
14 marca 1864 roku z okazji poświęcenia prywatnej kaplicy hrabiny 
Louisy  Pillet-Will. Jej takŜe dedykowane jest dzieło. Pierwotnie 
akompaniament naleŜał do fisharmonii i dwóch pianin.  Następnie Rossini 
przepisał tę kompozycję na pełną orkiestrę. W tej formie prawykonanie 
miało miejsce w  Théâtre-Italien w ParyŜu 28 lutego 1869 roku, dwa 
tygodnie przed inauguracją organów w La Trinité. Domyślać się moŜemy, 
Ŝe jako prawykonawca Théâtre-Italien uwaŜał się za jedyną instytucję 
władną prezentować Petite Messe Solennelle. 
31 Félix Raugel, Les Grandes Orgues des Églises de Paris, str.220.  

Kontuar wielkich organów Cavaillé-Colla w kościele St.-Sulpice 
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Kościół Saint-Étienne-du-Mont w XIX wieku 
 

 

 
 

Wielkie organy kościoła Saint-Étienne-du-Mont (kredens organowy z roku 1633) widok aktualny 
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Organy kościoła Saint-Germain w Rennes 
 

 

 
 

Inauguracja wielkich organów Cavaillé-Colla w katedrze Notre-Dame w Paryżu 
(6 marca 1868), oryginalna rycina z XIX w. 
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Kalikanci (Notre-Dame) 

 

 
 

Prace organmistrzowskie przy organach Notre-Dame przebiegały w „zakładzie” zainstalowanym w południowej wieży katedry 
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Oryginalny kontuar Cavaillé-Coll (Notre-Dame) 
 
 
 

 
 
 

 
 

Katedra Notre-Dame w roku 1820 
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La Trinité 
 

 
 

Camille Saint-Saëns w czasie inauguracji wielkich organów w kościele Sainte-Trinité w Paryżu (16 marca 1869) 
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S Z T U K A  K O M P O Z Y C J I .  

I N S T R U M E N T A C J A  
 
 

Elementy instrumentoznawstwa. 
Instrumenty smyczkowe cz. 1 

 
 Witam wszystkich Czytelników po dłuŜszej 
przerwie. Od tego numeru Vox Humana rozpoczniemy 
cykl artykułów poświęconych podstawom 
instrumentoznawstwa. Jest to element niezbędny do pracy 
przy instrumentacji utworu. Rozpisując utwór na 
instrumenty o których nie mamy „zielonego pojęcia” 
moŜemy narazić się na sytuacje w których okaŜe się, Ŝe 
przekroczyliśmy skalę lub, Ŝe mimo szczerych chęci 
wykonawcy dana partia nie moŜe zostać zrealizowana na 
określonym instrumencie. Aby takich sytuacji uniknąć 
naleŜy poświęcić trochę czasu na przestudiowanie  
fachowych pozycji ksiąŜkowych jak np. 
„Instrumentoznawstwo i akustyka” Mieczysława Drobnera, 
którą osobiście polecam, poniewaŜ to co tutaj zostanie 
poruszone jest jedynie zarysem wiadomości o instru-
mentach niezbędnym do dalszych rozwaŜań. 
 Grupą instrumentów od jakiej zaczniemy nasze 
rozwaŜania jest trzon orkiestry symfonicznej  - instrumenty 
smyczkowe. CięŜko sobie wyobrazić monumentalne 
dzieła, symfonie, oratoria, pasje bez udziału tej sekcji. To 
co wyróŜnia tą grupę od innych jest bogactwo 
artykulacyjne. śaden inny instrument nie daje nam takich 
moŜliwości wydobycia dźwięku w tak róŜny sposób.                  
I właśnie z tego powodu grupa ta moŜe sprawiać pewne 
trudności zwłaszcza dla osób nigdy nie mających 
styczności bezpośredniej (najlepiej przez umiejętność gry) 
z danym instrumentem. Instrumentarium jakim się teraz 
zajmiemy będą: skrzypce, altówka, wiolonczela i kontrabas 
(wymienione od najwyŜej wymienionych w partyturach,              
a więc od najwyŜej brzmiących w tej grupie). RównieŜ ta 
kolejność nasuwa nam rozmiary tych instrumentów, 
poniewaŜ dobrze wiemy, Ŝe od rozmiaru pudła 
rezonansowego zaleŜy wysokość częstotliwości przez nie 
wzmacnianych. Stąd skrzypce jako najmniejsze będą 

wydawać najwyŜsze dźwięki, nieco niŜsze będzie 
wydawać altówka (altowa odmiana skrzypiec), niŜsze 
wiolonczela (której rozmiary juŜ nie pozwalają na 
trzymanie instrumentu w sposób właściwy dla skrzypiec            
i altówki) i w końcu najniŜsze kontrabas. Podstawowe 
rodzaje artykulacji instrumentów smyczkowych to: 

− arco – prowadzenie smyczkiem, nie oznacza się  
w nutach, poniewaŜ jest to domyślny sposób gry, 
chyba, Ŝe występuje po pizzicato, wtedy naleŜy po 
prostu napisać „arco” 

− pizzicato (oznaczane „pizz.”) - sposób wydobycia 
dźwięku wbrew idei instrumentu smyczkowego, 
niemniej jednak bardzo często wykorzystywany, 
polegający na szarpnięciu palcem struny, przez co 
moŜna uzyskać krótki, charakterystyczny dźwięk 

− col legno – czyli uderzanie drzewcem smyczka          
w struny w efekcie czego powstaje dźwięk suchy 
w sumie moŜna powiedzieć, Ŝe bardziej 
perkusyjny 

 
WaŜną informacją jest fakt, Ŝe wszystkie wyŜej 
wymienione instrumenty są 4-o strunowe i strojone 
kwintami (kaŜda kolejna struna brzmi kwintę wyŜszej od 
poprzedniej). Wyjątek stanowi kontrabas, który jest 
strojony kwartami, a niekiedy posiada równieŜ piątą strunę 
celem uzyskania niŜszych dźwięków. Jako ciekawostkę 
moŜna dodać fakt, Ŝe w skrzypcach elektrycznych równieŜ 
zdarza się dodanie piątej struny o kwintę niŜszej niŜ                  
w normalnych, klasycznych skrzypcach, przez co uzyskuje 
się skalę dźwiękową będącą sumą skal skrzypiec i altówki. 
PoniŜej podaję tabelkę instrumentów smyczkowych, która 
będzie uzupełniana w kolejnych numerach Vox Humana,            
a teraz stanowić będzie tylko ogólny zarys wszystkich 
interesujących nas instrumentów z tej sekcji. Warto te 
wiadomości juŜ teraz zapamiętać, poniewaŜ są one 
fundamentalne dla dalszej pracy nad instrumentacją. 

 

 

Skrzypce – „sztandarowy” instrument tej grupy.  Oznaczenie w 
partyturze to Vni. Najczęściej (prawie zawsze) dzieli się je w 
orkiestrze na skrzypce pierwsze i skrzypce drugie (Vni I, Vni II) 
– nie mylić z divisi. Kolejne struny to: g-d1-a1-e2.  Skala gry w 
orkiestrze to mniej więcej od g do g3...e4. Zapis w kluczu 
wiolinowym. 

Brak zdjęcia – róŜni się 
wielkością od skrzypiec, a fakt 
ten nie będzie zauwaŜalny na 
zdjęciu. 

Altówka – naleŜy do grupy skrzypiec i  jest jej odmianą altową. 
Jest instrumentem często niedocenianym w orkiestrze. Jej 
oznaczenie w partyturach to Vle. Kolejne struny to: c-g-d1-a1. 
Skala gry w orkiestrze to mniej więcej od c do c3...e3. Zapis 
głównie w kluczu altowym. 
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Wiolonczela – instrument będący bardzo często podstawą 
harmoniczną całej sekcji smyczkowej. Oznaczenie w partyturze 
to Vc. Kolejne struny to: C-G-d-a, przy czym skala uŜywana w 
orkiestrze to mniej więcej od C do c2...e2, a zapis najczęściej w 
kluczu basowym. 

 

Kontrabas – instrument o najniŜszym z tej grupy brzmieniu. 
Oznaczenie w partyturach to Cb. Strój strun oznacza się [C- 
dodawana czasem struna, aby idealnie dublować w oktawie 
partie wiolonczeli] -E-A-d-g. A skala gry w orkiestrze to od [C] 
E do e1...g1. Najczęściej partie kontrabasu zapisywane są w 
kluczu basowym. NaleŜy tu dodać, Ŝe podane dźwięki skali i 
stroju strun dotyczą tylko zapisu. W rzeczywistości brzmią one 
oktawę niŜej (kontrabas jest instrumentem 
transponującym!) 

 
  To tyle w tym numerze. Następnym razem postaram się jeszcze bardziej przybliŜyć 
instrumenty smyczkowe i bardziej szczegółowo omówić ich moŜliwości, oraz przejść juŜ do prowadzenia 
smyczków i notacji. 
 

♫ 
 
Maria Klajn 
ASM, Kraków 

O DIABŁACH Z LOUDUN KRZYSZTOFA PENDERECKIEGO 
 

         Wydarzeniem znaczącym dla krakowskiego świata 
muzycznego stało się otwarcie gmachu nowej Opery w 
grudniu 2008 roku. Podczas uroczystej inauguracji 
wykonane zostało dzieło Krzysztofa Pendereckiego – 
Diabły z Loudun; powtórzono je następnie w kilku 
grudniowych i marcowych spektaklach. 

 Diabły z Loudun to pierwsza z czterech oper 
Pendereckiego. Skomponowana w 1969 
na zamówienie dyrektora opery hamburskiej, ma 
swoje źródło w fascynacji jej twórcy sztuką Johna 
Wittiga i esejem Aldousa Huxleya. Teksty te stały się 
podstawą libretta. 

Prapremiera opery miała miejsce niemal 
równocześnie w Hamburgu (reżyseria: K. Swinarski, 
dyrygent: H. Czyż) i Stutgarcie (reżyseria: G. Rennert, 
dyrygent: J. Kulka); w kolejnych latach Diabły 
wystawiano również w Berlinie, Monachium, 
Londynie, Rzymie, Grazu, Poznaniu i Warszawie. 

 
 
 
 
 
 
 
 
 
 
 
 
 
 

Krakowski spektakl wyreżyserował Laco Adamik, 
całość poprowadził Andrzej Straszyński, zaś w postaci 
pierwszoplanowe wcielili się Ewa Biegas i Artur 
Ruciński. 

Libretto opery wykorzystuje autentyczne wątki 
historyczne z czasu XVII-wiecznej Francji. Przełożona 
klasztoru urszulanek – matka Joanna - oskarża 
księdza Urbana Grandier o opętanie zakonnic. Zarzut 
ten, w połączeniu z nieprawomyślnością polityczną 
(Grandier opowiada się przeciw niekorzystnej dla 
miasta decyzji króla i kardynała Richelieu), staje się 
przyczyną skazania księdza na śmierć na stosie. 
Matka Joanna pod wpływem niespełnionego uczucia 
do księdza Grandier symuluje opętanie i swoimi 
zeznaniami doprowadza do jego śmierci na stosie. 
Grandier jest światowym, korzystającym z życia 
duchownym, który jednak potrafi podjąć decyzje 
wbrew opinii społecznej i w obliczu niebez-
pieczeństwa śmierci przechodzi przeobrażenie; staje 
się wytrwałym obrońcą słusznej sprawy i z pokorą 
przyjmuje swe męczeństwo.  

Diabły z Loudun jako całość dramaturgiczna są 
dziełem złożonym, które pod względem stylistycznym 
wykazuje korelacje z wieloma znanymi z historii 
sztuki operowej gatunkami. Trafnie ujmuje to 
zjawisko Alicja Jarzębska pisząc: „utwór łączy cechy 
opery, dramatu muzycznego, religijnego misterium, 
oratorium, dramatu ekspresjonistycznego, ale 
jednocześnie jest nową propozycją teatru mu-
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zycznego”32. Współistnieją tu sceny solowe, zespołowe 
i chóry z partiami komentującymi akcję. Podstawą 
wypowiedzi muzycznej staje się arioso, recytatyw lub 
recytacja, przechodząca niekiedy w szept, krzyk lub 
śmiech. Dramatyczna deklamacja i zbliżona do mowy, 
o dużym ładunku emocjonalnym linia melodyczna 
solistów zderza się ze statyczną, litanijną partią 
chóralną, recytującą łacińskie teksty modlitw. 
Warstwa instrumentalna jest organicznie zrośnięta 
z akcją; nie koncentruje uwagi na sobie, ale 
towarzyszy rozgrywającym się wydarzeniom ilustrując 
je i podkreślając ich wagę.  

Gatunek opery stwarza szerokie możliwości 
interpretacyjne. Obok niezmiennej treści słowno-
muzycznej znaczącą rolę odgrywa zamysł artystyczny 
reżysera. Laco Adamik w swoich wypowiedziach 
podkreśla zamiar nałożenia na siebie planu 
historycznego i współczesnego. Aspektem dla niego 
najistotniejszym stał się polityczny konflikt opery; 
stąd też akcja rozgrywa się w symbolicznej scenerii 
murów miejskich. Wśród kostiumów głównych 
bohaterów dominują habity o dawnym kroju                        
i historyczne, bogate suknie, ale obserwujący przebieg 
wydarzeń mieszkańcy miasta (chór) występują                      
w większości w strojach współczesnych. 

Diabły z Loudun to dzieło kontrowersyjne w swej 
tematyce. Penderecki w całej swej twórczości zdaje się 
prowokować i burzyć ustalone normy, tak w zakresie 
technik kompozytorskich, jak i podejmowanej 
tematyki. Mieczysław Tomaszewski pisze: „wrodzone 
Pendereckiemu szczególnie wysokie poczucie 
niezależności podsuwa rozwiązania leżące często poza 
ortodoksją, niekiedy niezbyt odległe od herezji”33. 
Istotnie, wiele momentów opery bulwersuje i budzi 
wewnętrzny sprzeciw: dosadnie przedstawiony 
rozwiązły tryb życia księdza Grandier, chorobliwe 
uczucie matki Joanny, odgrywanie przez nią scen 
opętania, egzorcyzmy, zbiorowa histeria sióstr 
urszulanek. Równocześnie zaś dokonuje się przejście            
z ciemności do światła; oskarżony i skazany Grandier 
do końca trwa przy słusznej sprawie, dokonuje się               
w nim przemiana wewnętrzna, umierając przebacza 
swym oprawcom.  

W wymiarze symbolicznym dzieło interpretować 
można na rozmaitych płaszczyznach. W aspekcie 
polityczno-historycznym na myśl nasuwa się analogia 
do sytuacji Polski z lat sześćdziesiątych XX wieku; 
skazana na niepowodzenie i zagrażająca życiu 
działalność przeciw narzuconemu porządkowi. 
„Postać Urbana Grandiera urosła do rangi symbolu 
milionów ludzi zamordowanych przez totalitarne 
państwa w XX wieku. Symbolu władzy zła nad 
światem i nadziei na triumfy dobra”34 – pisze Edward 
Boniecki.  

Regina Chłopicka wskazuje z kolei na związki 
między operą a pasją; pochód na stracenia i spalenie 
Grandiera stanowi odzwierciedlenie śmierci 
Chrystusa, zaś całość jest świadectwem „walki między 
dobrem i złem, [która] rozgrywa się na płaszczyźnie 
indywidualnych wyborów dokonywanych przez 

                                                 
32 A. Jarzębska, Penderecki, w:”Encyklopedia muzyczna”, red. E. 
Dziębwska, PWM, Kraków, 2004 
33 M. Tomaszewski, Krzysztof Penderecki i jego muzyka, AM, 
Kraków, 1994 
34 E. Boniecki, Diabły z Loudun Pendereckieg  a sprawa Urbana 
Grandiera, cyt. za: M. Tomaszewski, „Penderecki. Bunt                               
i wyzwolenie”, t.1, PWM, Kraków, 2008 

poszczególne postacie i na płaszczenie insty-
tucjonalnych form walki ze złem”35.  

Cechą konstytutywną idiomu twórczego 
Pendereckiego jest podejmowanie tematyki 
dotyczącej powiązania grzechu i świętości, rozpaczy              
i nadziei. "Kusi mnie zarówno sacrum, jak                             
i profanum, Bóg i diabeł, wzniosłość i jej 
przekraczanie"36 - pisze kompozytor w jednym ze 
swych wykładów. 

Diabły z Loudun. Opera trudna i pełna 
sprzeczności. W warstwie muzycznej, w wymiarze 
dramaturgii sceny niezwykle interesująca, fascynuje             
i zaciekawia. W kontekście ostatecznego przesłania – 
pozytywna, jakkolwiek w całości pełna niepokoju                       
i momentami budząca sprzeciw. Czyżby była ona 
unaocznieniem słów Penedereckiego: „sztuka 
powinna być źródłem trudnej nadziei”37? 
 
 

 
 
 
 
 
 

 
 
 
 
 

                                                 
35 R. Chłopiska, Krzysztof Penderecki między sacrum  a profanum, 
AM, Kraków, 2000 
36 K. Penderecki, Labirynt czasu. Pięć wykładów na koniec wieku, 
Presspublica, Warszawa, 1997 
37 K. Penderecki, Kulturotwórcza moc chrześcijaństwa, cyt. za: M. 
Tomaszewski, "Obecność Beethovena w świadomości i dziełach 
twórców czasu Apokalipsy i Nadziei", w:"Beethoven 2. Studia                        
i interpretacje", red. M. Tomaszewski, M.Chrenkoff, AM, Kraków, 
2003 
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