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Czwartek, 18 kwietnia, 19.30 / Thursday, 18 April, 7:30 pm
Filharmonia Narodowa – Sala Koncertowa 

Warsaw Philharmonic – Concert Hall
ul. Sienkiewicza 10

Johannes Brahms (1833-1897)

Uwertura akademicka op. 80
Academic Festival Overture, Op. 80

Rapsodia na alt solo, chór męski i orkiestrę op. 53
Rhapsody for alto solo, male chorus and orchestra, Op. 53
sł. / words by Johann Wolfgang von Goethe

Przerwa / Intermission

Krzysztof Penderecki (1933)

VIII Symfonia „Lieder der Vergänglichkeit” (Pieśni przemijania)
Symphony No. 8 “Lieder der Vergänglichkeit”(Songs of Transience)

1. Nachts (Nocą / At Night)
sł. / words by Joseph von Eichendorff
Ende des Herbstes (Koniec jesieni 1. strofa / End of Autumn 1st strophe)
sł. / words by Rainer Maria Rilke

2. Der brennende Baum (Płonące drzewo / The Burning Tree)
sł. / words by Bertolt Brecht

3. Bei einer Linde (Lipa / Under a Linden Tree) 
sł. / words by Joseph von Eichendorff

4. Flieder (Bez / Lilac)
sł. / words by Karl Kraus

5. Frühlingsnacht (Wiosenna noc / Spring Night)
sł. / words by Hermann Hesse
Ende des Herbstes (2. strofa / 2nd strophe)
sł. / words by Rainer Maria Rilke

6. Sag’ ich’s euch geliebte Bäume?
(Czym to mówił lube drzewa? / Have I told you, dear trees?)
sł. / words by Johann Wolfgang Goethe



7. Im Nebel (We mgle / In the Fog)
sł. / words by Hermann Hesse

8. Blütengarten (Ogród kwiatowy / Flower Garden)
sł. / words by Hans Bethge

9. Abschied (Pożegnanie / Farewell)
sł. / words by Joseph von Eichendorff

10. Vergänglichkeit (Przemijanie / Transience)
sł. / words by Hermann Hesse
Ende des Herbstes (3. strofa / 3rd strophe)
sł. / words by Rainer Maria Rilke

11. Herbsttag (Dzień jesienny / Autumn Day)
sł. / words by Rainer Maria Rilke

12. O grüner Baum des Lebens (O drzewo życia zielone / O Green Tree of Life)
sł. / words by Achim von Arnim

Iwona Hossa – sopran / soprano

Anna Lubańska – mezzosopran / mezzo-soprano

Ewa Wolak – kontralt / contralto

Dietrich Henschel – baryton / baritone 

Chór Narodowego Forum Muzyki / NFM Choir 
Agnieszka Franków-Żelazny – kierownictwo artystyczne chóru / choirmaster

Narodowa Orkiestra Symfoniczna Polskiego Radia w Katowicach  
Polish National Radio Symphony Orchestra in Katowice

Lawrence Foster – dyrygent / conductor



Iwona Hossa zaliczana jest do czołowych sopranistek swojego pokolenia. 
Jej kunszt wokalny podziwiano w wielu miejscach na świecie, gdzie zawsze 
oczarowywała publiczność i zdobywała uznanie krytyki. Absolwentka Wydziału 
Wokalno-Aktorskiego Akademii Muzycznej w Poznaniu, związana jest z Teatrem 
Wielkim w Poznaniu oraz z Teatrem Wielkim – Operą Narodową w Warszawie. 
Laureatka Grand Prix i Złotego Medalu na Międzynarodowym Konkursie 
Wokalnym im. Marii Callas w Atenach (1999). W repertuarze artystki znajduje 
się kilkadziesiąt partii operowych, a także operetkowych oraz oratoryjno-
kantatowych, obejmujących muzykę od doby baroku (Bach, Haendel, Vivaldi)  
po współczesność (Penderecki, Kilar, Górecki). Posiada także bogaty repertuar 
pieśni. Dokonała wielu prawykonań utworów polskiej muzyki współczesnej,  
m.in. Wojciecha Kilara, Jerzego Maksymiuka, Marka Jasińskiego i Pawła 
Serafińskiego. Artystka brała udział w wielu nagraniach płytowych,  
m.in. w Stabat Mater i Litanii do Marii Panny Szymanowskiego (nominacja  
do Grammy Awards 2009).
iwonahossa.pl

Iwona Hossa is considered one of the leading sopranos of her generation.  
Her vocal mastery has been admired in many places all over the world,  
and she has invariably charmed the audiences and won the recognition of critics. 
A graduate of the Vocal and Acting Faculty at the Academy of Music in Poznań, 
she is connected to the Teatr Wielki in Poznań and the Teatr Wielki – Polish 
National Opera in Warsaw. Winner of the Grand Prix and the Gold Medal  
at the Maria Callas International Vocal Competition in Athens (1999), she has 
added several dozen opera parts to her repertoire, as well as a number of oratorio 
and cantata works spanning the period from the Baroque (Bach, Handel, Vivaldi) 
to contemporary times (Penderecki, Kilar, Górecki), and a great number of songs. 
She has premiered many works of Polish contemporary music, including Wojciech 
Kilar, Jerzy Maksymiuk, Marek Jasiński and Paweł Serafiński. The artist has taken 
part in many CD recordings, including Szymanowski’s Stabat Mater and Litany  
to the Virgin Mary (Grammy nomination 2009).
iwonahossa.pl



Anna Lubańska, mezzosopran. Ukończyła z wyróżnieniem Warszawską 
Akademię Muzyczną w klasie Krystyny Szostek-Radkowej. Jest laureatką 
Międzynarodowego Konkursu Sztuki Wokalnej im. Ady Sari, w którym  
otrzymała I nagrodę i trzy wyróżnienia. 
Wszechstronny talent, temperament i zdolności aktorskie oraz różnorodny 
repertuar czynią z niej jedną z najbardziej wszechstronnych współczesnych 
polskich śpiewaczek, zdolną z równym powodzeniem wykonywać role 
tragiczne, a także partie o lżejszym charakterze. Na scenie Teatru Wielkiego – 
Opery Narodowej debiutowała jako Dziewczyna Kwiat w Parsifalu Wagnera. 
Współpracowała też z Operą Poznańską, Operą Krakowską, Operą Śląską. 
Artystka często występuje w repertuarze oratoryjno-kantatowym, wykonując  
m.in. partie w Symfonii dramatycznej „Romeo i Julia” Berlioza, III Symfonii 
„Pieśń o nocy” Szymanowskiego, Mesjaszu Haendla, Siedmiu bramach Jerozolimy 
Pendereckiego, Missa pro Pace Kilara. Zrealizowała kilka nagrań, w tym kompletne 
nagranie studyjne Strasznego Dworu Stanisława Moniuszki (EMI) i Ubu Rex 
Krzysztofa Pendereckiego. 
annalubanska.pl

Anna Lubańska graduated with distinction from Krystyna Szostek-Radkowa’s 
class at the Warsaw Academy of Music. Winner of the Ada Sari International Vocal 
Arts Competition, she received three honourable mentions besides the First Prize. 
Her universal talent, temper, acting skills, and varied repertoire make Lubańska 
one of the most versatile Polish singers, capable of the successful performance  
of both tragic roles and parts of a lighter nature. Lubańska made her debut  
on the stage of the Teatr Wielki – Polish National Opera as Flowermaiden in 
Wagner’s Parsifal, and has worked with the Poznań, Kraków, and Silesia operas. 
The artist frequently appears in oratorio and cantata repertoires, performing, 
among others, parts in Hector Berlioz’s Roméo et Juliette symphonie dramatique, 
Karol Szymanowski’s Symphony No. 3 “Song of the Night”, Handel’s Messiah, 
Krzysztof Penderecki’s Seven Gates of Jerusalem, and Wojciech Kilar’s Missa 
pro Pace. She has also released a number of CDs, including a complete studio 
recording of Stanisław Moniuszko’s The Haunted Manor (EMI), and Krzysztof 
Penderecki’s Ubu Rex.
annalubanska.pl



Ewa Wolak, kontralt. Obdarzona głosem o ciemnej barwie, dużej skali 
i biegłości, wykonuje różnorodny repertuar – od muzyki dawnej po współczesną. 
Zaliczana jest do grona najwybitniejszych współczesnych kontraltów. 
Ewa Wolak jest laureatką wielu konkursów wokalnych. Za swoje osiągnięcia 
otrzymała Europejską Nagrodę w dziedzinie Kultury; w roku 2011 nadano  
jej w Niemczech prestiżowy tytuł operowy Kammersängerin.
Od lat związana z Badisches Staatstheater w Karlsruhe, stale współpracuje 
m.in. z Deutsche Oper w Berlinie, Komische Oper Berlin, Theater an der Wien, 
Théâtre du Capitole de Toulouse czy Teatro Verdi di Trieste, z takimi dyrygentami 
i orkiestrami jak: Krzysztof Penderecki, Antoni Wit, Marco Armiliato, Sir Simon 
Rattle, Philippe Herreweghe, Gabriel Chmura, Paul McCreesh, Jacek Kaspszyk, 
Marc Minkowski, Filharmonia Narodowa w Warszawie, NOSPR, Sinfonia 
Varsovia, Musikverein Wien, Royal Concertgebouw Orchestra Amsterdam, 
Mozarteum Salzburg, Tonhalle Orchester Zürich. Występowała także w Izraelu, 
Korei Południowej, USA i Japonii. Dokonała wielu nagrań m.in. dla: NAXOS, 
Radio France Paris, Polskiego Radio, SWR Deutschland, Radio Clásica Madrid.
Prowadzi klasę wokalną w Krakowskiej Akademii Muzycznej oraz w Hochschule 
für Musik Hanns Eisler w Berlinie, gdzie otrzymała tytuł profesora.

Ewa Wolak, contralto gifted with a dark-timbered voice, great scale and skill.  
She performs a varied repertoire from early to contemporary. Counted among  
the most eminent contraltos of the day.
Winner of numerous vocal competitions, Wolak was awarded the European Culture 
Prize from the EU for her achievements, and in 2011 received the prestigious title  
of Kammersängerin in Germany.
The artist has been connected to the Badisches Staatstheater in Karlsruhe  
and cooperates permanently with the Deutsche Oper in Berlin, Komische Oper 
Berlin, Theater an der Wien, Théâtre du Capitole de Toulouse and Teatro Verdi 
di Trieste, and with the conductors and orchestras of the order of Krzysztof 
Penderecki, Antoni Wit, Marco Armiliato, Sir Simon Rattle, Philippe Herreweghe, 
Gabriel Chmura, Paul McCreesh, Jacek Kaspszyk, Marc Minkowski, Warsaw 
Philharmonic Orchestra, Polish National Radio Symphony Orchestra, Sinfonia 
Varsovia, Musikverein Wien, Royal Concertgebouw Orchestra Amsterdam, 
Mozarteum Salzburg, and Tonhalle Orchester Zürich. She has performed  
in Israel, South Korea and the U.S., and has made extensive recordings, notably 
for NAXOS, Radio France Paris, Polskie Radio, SWR Deutschland, and Radio 
Clásica Madrid.
Ewa Wolak runs the vocal class at the Kraków Academy of Music  
and at the Hochschule für Musik Hanns Eisler in Berlin, where she was  
made professor.



Dietrich Henschel. Baryton Dietrich Henschel zdobywa uznanie 
międzynarodowej publiczności zarówno podczas regularnych występów 
w najważniejszych teatrach operowych świata, jak i jako uznany interpretator 
pieśni i oratoriów oraz dzięki swoim projektom multimedialnym. Jego repertuar 
obejmuje dzieła od Monteverdiego po awangardę. Drogę do międzynarodowej 
kariery utorowało mu spektakularne wykonanie tytułowej partii w operze 
Busoniego Doktor Faust na scenach Opery w Lyonie i Théâtre du Châtelet 
w Paryżu, za które otrzymał nagrodę Grammy.
Do najważniejszych ról śpiewaka należą partie Figara (Rossini), Tannhäusera, 
Ulissesa i Orfeusza (Monteverdi), Don Giovanniego, a także Wozzecka,  
Dr. Schöna (Berg/Lulu) oraz Nicka Shadowa (Strawiński/Żywot rozpustnika). 
Współcześni kompozytorzy, tacy jak Péter Eötvös, Detlev Glanert, Peter Ruzicka 
i José-Maria Sanchez-Verdu dedykowali barytonowi główne partie w swoich 
operach. W maju 2019 roku artysta wcieli się w postać Marcina Lutra  
w światowej premierze opery Schlagt sie tot! Bo Holtena wystawianej w Malmö.
Poza działalnością operową, Dietrich Henschel równie chętnie występuje 
w repertuarze koncertowym, współpracując z dyrygentami tej klasy, co Riccardo 
Chailly, Kent Nagano czy Sylvain Cambreling. W obecnym sezonie można  
go usłyszeć m.in. w Suntory Hall w Tokio, Tonhalle w Zurychu oraz  
w Filharmonii Berlińskiej. 
dietrichhenschel.de

Dietrich Henschel. Baritone Dietrich Henschel has captivated audiences  
as a regular guest performer at major opera houses, as a highly regarded 
interpreter of lieder and oratorios as well as with his multimedia projects. 
His repertoire ranges from Monteverdi to the avant-garde. He launched his 
international career with an outstanding lead performance in Busoni’s Doktor 
Faust at the Opéra de Lyon and the Théâtre du Châtelet in Paris, for which  
he was awarded a Grammy.
The singer’s major roles include Rossini’s Figaro, Wagner’s Tannhäuser, 
Monteverdi’s Ulisse and Orfeo, Mozart’s Don Giovanni, Alban Berg’s Wozzeck  
and Dr. Schön (Lulu) as well as Nick Shadow (The Rake’s Progress). Contemporary 
composers such as Péter Eötvös, Detlev Glanert, Peter Ruzicka and José-Maria 
Sanchez-Verdu have all dedicated leading operatic roles to the baritone.  
In May 2019 he will play Martin Luther in the world premiere of Bo Holten’s  
opera Schlagt sie tot! in Malmö.
In addition to his operatic work, he is a committed concert performer and has 
collaborated with conductors such as Riccardo Chailly, Kent Nagano and Sylvain 
Cambreling. This season, he can be heard singing at the Suntory Hall in Tokyo, 
the Tonhalle Zürich and the Berlin Philharmonic, among others. 
dietrichhenschel.de



Agnieszka Franków-Żelazny. Od czerwca 2006 roku jest dyrektorem 
artystycznym Chóru Narodowego Forum Muzyki. Występowała jako dyrygent  
lub chórmistrz gościnny wielu polskich i zagranicznych zespołów.  
Jest pomysłodawczynią i dyrektorem artystycznym Polskiego Narodowego Chóru 
Młodzieżowego – powstałego w 2013 roku i prowadzonego przez Narodowe 
Forum Muzyki – oraz dyrektorem programowym projektu Akademia Chóralna. 
Prowadzi klasę dyrygentury chóralnej oraz Chór im. S. Krukowskiego na Wydziale 
Edukacji Muzycznej, Chóralistyki i Muzyki Kościelnej Akademii Muzycznej  
we Wrocławiu.
W swoim dorobku ma 13 płyt, wystąpiła w 19 krajach Europy, w Stanach 
Zjednoczonych, Izraelu i Brazylii w ponad 700 koncertach, na których 
przedstawiła około 800 utworów chóralnych oraz blisko 200 wokalno- 
-instrumentalnych. Pełniła funkcję kuratora priorytetu „Muzyka” w ramach 
Europejskiej Stolicy Kultury Wrocław 2016. 
Absolwentka Uniwersytetu Wrocławskiego (studia biologiczne) oraz Akademii 
Muzycznej im. Karola Lipińskiego we Wrocławiu (Wydział Edukacji Muzycznej 
i Wydział Wokalny), ukończyła Podyplomowe Studia Chórmistrzowskie 
w Akademii Muzycznej im. Feliksa Nowowiejskiego w Bydgoszczy, jak również 
Akademię Liderów Kultury na Uniwersytecie Ekonomicznym w Krakowie.

Agnieszka Franków-Żelazny has been the artistic director of the NFM Choir 
since June 2006. She has performed as guest conductor and choirmaster  
with many Polish and foreign ensembles. Franków-Żelazny is the founder  
and artistic director of the Polish National Youth Choir set up in 2013 and 
managed by the National Forum of Music (NFM), and the programme director  
of the Akademia Chóralna project. She runs the Choir Conducting Class  
and manages the S. Krukowski Choir at the Faculty of Music Education,  
Choral Art, and Church Music of the Academy of Music in Wrocław.
Agnieszka Franków-Żelazny has released 13 CDs and has performed over  
700 concerts in 19 European countries, the United States, Israel, and Brazil, 
presenting 800 choral and 200 vocal and instrumental works. She was the curator 
for Music axis in the Wrocław 2016 European Capital of Culture programme.
A graduate of the University of Wrocław (in biology) and Karol Lipiński Academy 
of Music in Wrocław (Music Education and Vocal faculties), she completed  
Post-Graduate Choirmaster Studies at the Feliks Nowowiejski Academy of Music 
in Bydgoszcz and the Academy of Culture Leaders at the Kraków University  
of Economics.



Lawrence Foster. Amerykański dyrygent Lawrence Foster od roku 2013 
pełni funkcję dyrektora muzycznego Opery Marsylskiej. W grudniu 2017 roku 
oficjalnie potwierdzono, że we wrześniu 2019 roku obejmie stanowisko dyrektora 
artystycznego i pierwszego dyrygenta Narodowej Orkiestry Symfonicznej 
Polskiego Radia w Katowicach. Jest dyrygentem honorowym Orkiestry 
Gulbenkiana, w której pełnił obowiązki dyrektora muzycznego przez dziesięć lat. 
Wcześniej był dyrektorem muzycznym takich zespołów, jak: Barcelońska Orkiestra 
Symfoniczna, Orkiestra Filharmoniczna Monte Carlo, Jerozolimska Orkiestra 
Symfoniczna, Orkiestra Symfoniczna w Houston oraz Orkiestra Kameralna 
z Lozanny. 
Jako jeden z najbardziej rozchwytywanych dyrygentów naszych czasów, Foster 
zapraszany jest w charakterze dyrygenta gościnnego przez wiele najświetniejszych 
orkiestr świata; wielokrotnie pojawiał się też na najważniejszych imprezach 
muzycznych, takich jak festiwale w Lucernie i w Grafenegg. Ponadto jest 
znakomitym dyrygentem operowym; współpracującym z najważniejszymi 
zespołami operowymi na świecie. 
Lawrence Foster urodził się w 1941 roku w Los Angeles w rodzinie o korzeniach 
rumuńskich. Jako wielki orędownik muzyki George Enescu, w latach 1998–2001 
pełnił funkcję dyrektora artystycznego festiwalu w Bukareszcie upamiętniającego 
rumuńskiego kompozytora. W styczniu 2003 roku został odznaczony przez 
Prezydenta Rumunii za zasługi na rzecz muzyki rumuńskiej. 

Lawrence Foster. The American conductor Lawrence Foster is the Music  
Director of Opéra de Marseille, a position he has held since 2013. In December 
2017 he was appointed Artistic Director and Principal Conductor of the Polish 
National Radio Symphony Orchestra, beginning in September 2019. He is also 
Conductor Laureate of the Gulbenkian Orchestra, whose music director  
has been for ten years.
Previously, he has been the music director of Orquestra Simfònica de Barcelona, 
Orchestre Philharmonique de Monte-Carlo, the Jerusalem Symphony Orchestra, 
the Houston Symphony and the Orchestre de Chambre de Lausanne, among 
others. 
One of the most sought-after conductors of our time, Foster has been invited  
as guest conductor by many of the world’s leading orchestras and has frequently 
appeared at major festivals including the Lucerne and Grafenegg Festivals.  
In addition, he is an accomplished opera conductor and has appeared  
with major opera companies throughout the world. 
Born in 1941 in Los Angeles to Romanian parents, Lawrence Foster has been 
a major champion of the music of George Enescu, serving as Artistic Director  
of the George Enescu Festival from 1998 to 2001. In January 2003 he was 
decorated by the Romanian President for services to Romanian music.



Chór Narodowego Forum Muzyki (Chór NFM)
Chór NFM został założony w 2006 roku przez Andrzeja Kosendiaka w ramach Filharmonii Wrocławskiej.  
Od początku kieruje nim Agnieszka Franków-Żelazny. Zespół szybko zdobył uznanie, wykonując zarówno 
repertuar a cappella, jak i duże formy oratoryjne, operowe i symfoniczne. Wystąpił na ponad 300 koncertach, 
m.in. w Barbican Centre i Royal Albert Hall, w sali Gewandhaus w Lipsku i Filharmonii Paryskiej, współpracując 
z tak znakomitymi dyrygentami, jak Bob Chilcott, Iván Fischer, Jacek Kaspszyk, Stephen Layton,  
James MacMillan, Krzysztof Penderecki.
Zespół był wielokrotnie zapraszany na międzynarodowe festiwale muzyczne, m.in. BBC Proms, Ankara 
International Music Festival, Gent Festival van Vlaanderen, Gstaad Menuhin Festival & Academy, Klarafestival.
W dyskografii zespołu znajdziemy serię nagrań pod dyrekcją Paula McCreesha oraz płyty z utworami a cappella, 
w tym nagrodzone Fryderykiem De profundis (2016). W 2018 roku ukazała się płyta Ubi caritas i premierowe 
nagranie oryginalnej wersji Widm Stanisława Moniuszki.
nfm.wroclaw.pl/zespoly

The National Music Forum Choir (NFM Choir)
The NFM Choir was set up by Andrzej Kosendiak in 2006 as part of the Wrocław Philharmonic. From its 
earliest days, it has been conducted by Agnieszka Franków-Żelazny. The ensemble quickly gained recognition, 
performing a cappella repertoires and large oratorio forms, operas, and symphonies; altogether they have 
performed over 300 concerts, including appearances at the Barbican Centre, the Royal Albert Hall, Leipzig 
Gewandhaus, and the Paris Philharmonic, working with such great conductors as Bob Chilcott, Iván Fischer, 
Jacek Kaspszyk, Stephen Layton, James MacMillan, and Krzysztof Penderecki.
The ensemble is regularly invited to international music festivals, including the BBC Proms, Ankara  
International Music Festival, Gent Festival van Vlaanderen, Gstaad Menuhin Festival & Academy,  
and Klarafestival.
The NFM recordings comprise a series conducted by Paul McCreesh, and CDs with a cappella works including 
the Fryderyk-winning De profundis (2016). In 2018 they released Ubi caritas and the premiere recording  
of Stanisław Moniuszko’s The Spectres.
nfm.wroclaw.pl/zespoly



Narodowa Orkiestra Symfoniczna Polskiego Radia w Katowicach (NOSPR)
Zespół utworzył w 1935 roku w Warszawie i prowadził do wybuchu II wojny światowej Grzegorz Fitelberg. 
W roku 1945 orkiestrę reaktywował w Katowicach Witold Rowicki. W 1947 roku dyrekcję artystyczną 
objął ponownie Fitelberg. Po jego śmierci (1953) zespołem kierowali kolejno Jan Krenz, Bohdan Wodiczko, 
Kazimierz Kord, Tadeusz Strugała, Jerzy Maksymiuk, Stanisław Wisłocki, Jacek Kaspszyk, Antoni Wit,  
Gabriel Chmura. W 2000 roku dyrektorem naczelnym i programowym orkiestry została Joanna Wnuk- 
-Nazarowa. W 2012 roku funkcję dyrektora artystycznego i pierwszego dyrygenta objął Alexander Liebreich. 
Od września 2018 roku dyrektorem NOSPR jest Ewa Bogusz-Moore.
Prócz nagrań archiwalnych dla Polskiego Radia orkiestra zrealizowała ponad 200 płyt CD, za które otrzymała 
m.in. Diapason d’Or i Grand Prix du Disque, Cannes Classical Award, MIDEM Classical Award  
oraz International Classical Music Award. 
Orkiestra występowała z wieloma znakomitymi dyrygentami i solistami na całym świecie. Zrealizowała  
szereg projektów, m.in. Maraton twórczości Henryka Mikołaja Góreckiego, Pociąg do muzyki Kilara  
czy Muzyczne podróże morskie. Od 2015 roku NOSPR jest organizatorem Festiwalu Katowice Kultura Natura, 
a od 2005 roku – Festiwalu Prawykonań Polska Muzyka Najnowsza. 
nospr.org.pl

Polish National Radio Symphony Orchestra in Katowice (NOSPR)
The ensemble was created in Warsaw in 1935 and led by Grzegorz Fitelberg until the outbreak of the Second 
World War. In 1945, the orchestra was reactivated in Katowice by Witold Rowicki, and Fitelberg reassumed  
the post of artistic director in 1947. After his death in 1953, the ensemble was managed successively  
by Jan Krenz, Bohdan Wodiczko, Kazimierz Kord, Tadeusz Strugała, Jerzy Maksymiuk, Stanisław Wisłocki, 
Jacek Kaspszyk, Antoni Wit, and Gabriel Chmura. In 2000, Joanna Wnuk-Nazarowa became its executive  
and programme director. In 2012, the post of artistic director and principal conductor was entrusted  
to Alexander Liebreich. In September 2018 Ewa Bogusz-Moore became NOSPR’s general director.
Beside archival recordings for the Polish Radio, the orchestra has recorded over 200 CDs and has been 
awarded very many prizes, notably the Diapason d’Or and Grand Prix du Disque, the Cannes Classical Award, 
MIDEM Classical Award and ICMA. 
The orchestra has performed with a plethora of globally acclaimed conductors and soloists. It has executed 
a range of spectacular projects, to mention Marathon of Górecki Works, Drive to Kilar’s Music,  
and the Musical Marine Voyages. Since 2015, the NOSPR has organised the Katowice Kultura Natura Festival, 
and since 2005 – the Festival of World Premieres Polish Modern Music. 
nospr.org.pl



Johannes Brahms 
Uwertura akademicka op. 80 

W roku 1879, z inicjatywy kompozytora i dyrygenta Bernarda Scholza, Uniwersytet  
we Wrocławiu uczcił Brahmsa honorowym doktoratem. Rok później, Brahms, cokolwiek 
ponaglany przez Scholza, odwdzięczył się uczelni 10-minutową uwerturą,  
a 4 stycznia 1881 roku poprowadził jej prawykonanie we Wrocławiu.
Choć jest to utwór okolicznościowy, i nie bez powodu uważa się, że napisana zaraz potem 
Uwertura tragiczna miała zrównoważyć tę „fanaberię”, to praca nad Uwerturą akademicką 
musiała nieraz skłonić Brahmsa do uśmiechu. Sięgnął on bowiem po melodie tradycyjnych 
pieśni burszowskich, dla uzyskania zaś pompatycznego nastroju zastosował w orkiestrze 
talerze, triangiel i wielki bęben – czego nigdy nie czynił. 
Uwertura rozpoczyna się w tonacji c-moll, ale trochę rubaszna intencja początkowego 
tematu daje się uchwycić w jego niewyszukanym rysunku, artykulacji staccato, w domieszce 
barw fagotów i w synkopowanych odzywkach rogów. Rozwija się on w kilku fazach;  
po jednej z nich trąbki intonują brzmiącą tu jak chorał pieśń Wir hatten gebauet ein 
stattliches Haus, śpiewaną – według tradycji – w dniu rozwiązania korporacji studenckiej 
w Jenie w 1819 roku. Jej motywy temat zabiera ze sobą i snuje, aż ukaże się w skrzypcach 
kantylena tematu przeciwstawnego. Jest to cytat znanej od ok. 1770 roku pieśni  
Der Landesvater. Jako epilog pojawia się w fagotach wesoła i żywa burszowska śpiewka 
Fuchslied (Was kommt dort von der Höh’), również pochodząca z XVIII wieku.  
W zakończeniu melodia Fuchslied przechodzi płynnie w hymn Gaudeamus igitur.  
Jego nieco przerysowana oprawa brzmieniowa miała może ostatecznie ukontentować 
profesorskie grono, które zapewne ze wzruszeniem rozpoznało w Uwerturze kilka melodii 
znanych sobie w młodości.
Maciej Negrey

Johannes Brahms 
Rapsodia na alt solo, chór męski i orkiestrę op. 53

„Rapsodia op. 53 – jedno z najgłębszych i najbardziej osobistych dzieł Brahmsa”, pisał 
Ludwik Erhardt, biograf kompozytora. Sam twórca jakiś czas wahał się nawet z samą decyzją 
o jego publicznym wykonaniu, gdyż była to muzyka – jak wyznał – „trochę zbyt intymna”. 
To przejmujące, przepełnione duchem rezygnacji dzieło odczytać można w pełni chyba 
tylko wtedy, gdy zrozumiemy okoliczności jego powstania. Trzydziestokilkuletni Brahms, 
kawaler w kwiecie wieku i przyjaciel rodziny Schumanów, miał rozpocząć pracę nad 
Rapsodią dowiedziawszy się, że młodziutka i piękna Julia Schumann, córka Klary i Roberta 
– do której kompozytor zaczynał żywić ciche, nieodwzajemnione uczucia – wychodzi  
za mąż. „Napisałem tu pieśń weselną dla hrabiny Schumann – ale zrobiłem to ze skrywanym 
gniewem, z wściekłością!”, zwierzał się Brahms przyjacielowi po ukończeniu dzieła. Muzyka 
zdaje się odmalowywać ponury smutek, ale też niezłomność ducha i w końcu – pogodzenie 
z losem, czyli stany czy odczucia, które mogły towarzyszyć kompozytorowi w tym okresie. 
Nie dziwi też dobór tekstu: fragment Harzreise im Winter Johanna Wolfganga von Goethego, 
mówiący o samotności i rozgoryczeniu: „Ach, któż uleczy boleść człowieka, któremu balsam 
nawet stał się trucizną?”, ale dający też nadzieję na pocieszenie: „Ojcze miłości […] pokrzep 
mu serce!”.
Karolina Dąbek

Krzysztof Penderecki
VIII Symfonia „Lieder der Vergänglichkeit” (Pieśni przemijania)

Przemijanie – temat do którego trzeba dojrzeć, równie trudny, co aktualny dla każdego  
z nas, dla każdej żywej istoty. Myśl o przemijaniu, którą Krzysztof Penderecki podejmuje 
w VIII Symfonii, nie wzięła się jednak z jego osobistych rozważań nad kruchością życia, 
nad istotą czasu, ani też z filozoficznych czy literackich inspiracji – one przyszły później. 
Pierwsze były drzewa. To właśnie podczas przechadzek po lusławickich ogrodach pojawił 
się pomysł skomponowania dzieła poświęconego ukochanym lasom i drzewom, które 
kompozytor sam sadzi, dogląda i otacza opieką od kilkudziesięciu lat. W niemieckojęzycznej 
poezji, w której wątek natury splata się z egzystencjalnym poczuciem przepływu  
i nietrwałości, odnalazł Penderecki odpowiedź na swe duchowe, artystyczne wołanie. 
Mieczysław Tomaszewski, zmarły niedawno wybitny polski teoretyk muzyki i humanista, 



któremu Penderecki ofiarował Symfonię, pisał o niej: „Utwór otrzymał kształt i charakter 
cyklu pieśni o »własnych drzewach«, ale mówiący nie tylko o drzewach, nawet nie przede 
wszystkim o drzewach. Poprzez drzewa mówiący o kondycji ludzkiej, o przemijaniu”. 
Ostateczną wersję tworzy dwanaście pieśni na trzy głosy solowe, chór i orkiestrę 
symfoniczną, dzieło monumentalne i głębokie – godne wielkości problemu, który 
podejmuje. Ów tytułowy, spajający cykl temat przemijania ewokuje jednak rozmaite 
znaczenia: odnajduje się w ponurym przepływie niespokojnych nocy (część I i V),  
ale też w tonie radosnego miłosnego rozmarzenia (część VI), we wstrząsającym obrazie 
śmierci płonącego drzewa (część II), ale też w nadziei na odrodzenie świata wraz  
z nadejściem wiosny (część IV). Tomaszewski wskazuje, że „Ósma pojawia się w tej fazie 
twórczości autora zarazem Trenu i Pasji, w której za najwyższą wartość uznał on klasyczną 
»claritas«. A oznacza to: przejrzystość melodycznego i kontrapunktycznego rysunku, 
oszczędność środków, harmonię elementów, jasność i euforię brzmień, ekwiwalencję formy. 
Zasada »claritas« nakazywała także, by słowa nie stanowiły jedynie pretekstu,  
lecz by mogły przemawiać nie tylko swym brzmieniem, lecz także swą treścią i swym 
sensem”. I choć większość dzieła wypełnia nastrój żalu i samotności – który intensyfikuje 
się w przejmującym, ekspresyjnym, ale też niezwykle intymnym wyznaniu dwóch 
przedostatnich pieśni: Vergänglichkeit (Przemijanie) do słów Hermanna Hessego i Herbsttag 
(Dzień jesienny) z tekstem wiersza Rainera Marii Rilkego – to zakończenie zdaje się 
rozpraszać smutek i niepokój, przynosząc ton pociechy i ukojenia: „duch rozprzestrzenia się 
w Bogu, droga jest nieskończona!”. 
Karolina Dąbek

Johannes Brahms 
Academic Festival Overture, Op. 80

In 1879, on the initiative of the composer and conductor Bernard Scholz, Wrocław 
University conferred a doctorate honoris causa on Brahms. A year later, the composer, 
encouraged somewhat by Scholz, repaid the school with a 10-minute overture,  
and on 4th January 1881 he conducted its first performance in Wrocław.
Although it is an occasional piece and there is reason to believe that the Tragic Overture 
written right after was a way of balancing this “whim”, his work on the Academic Festival 
Overture must have put a smile on Brahms’ face more than once. The reason is that he 
drew on the melodies of traditional songs of student fraternities, and achieved a pompous 
character with the use in the orchestra of cymbals, a triangle and a bass drum, something 
which he never usually did. 
The overture starts in C minor; however, the slightly hearty intention of the first theme can 
be heard in its unsophisticated outline, staccato articulation, in the hint of the bassoon’s 
timbre and the dotted rhythm of the French horns’ replies. The theme is developed in 
several phases; after one such phase, the trumpets intone the song Wir hatten gebauet ein 
stattliches Haus, which sounds here like a chorale, and which, according to tradition, was 
sung on the day the student fraternity in Jena was dismantled in 1819. The theme carries 
and spins the song’s motifs until the cantilena of the opposing theme appears in the 
violins. It is a quote from the song Der Landesvater, known from around 1770. The cheerful 
and lively student fraternity tune Fuchslied (Was kommt dort von der Höh’) in bassoons, 
also from the 18th century, forms the epilogue. In the ending, the melody Fuchslied turns 
smoothly into the anthem Gaudeamus igitur. Its slightly exaggerated sound frame might 
have served as the final touch in pleasing the professors, who must have been moved  
to recognise in the Overture some melodies they knew from their youthful years. 
Maciej Negrey

Johannes Brahms
Rhapsody for alto solo, male chorus and orchestra, Op. 53

“Rhapsody Op. 53, is one of the most thoughtful and personal works of Brahms”, Ludwik 
Erhardt, the composer’s biographer, wrote. The artist himself hesitated for a time with 
a decision to perform the piece publicly, as its music was, as he himself confessed, 
“somewhat too intimate”. Suffused with a spirit of resignation, the work can only be fully 
understood if construed in the circumstances of its origin. Over thirty when he was to start 
working on Rhapsody, Brahms, was a bachelor and friend of the Schumanns. At that time 



he learned that the young and beautiful Julie Schumann, daughter of Klara and Robert,  
to whom the composer began to feel a discreet and unreciprocated sentiment, was getting 
married. “What I wrote here is a wedding song for Countess Schumann, but I did it with 
a concealed anger, with fury!” Brahms disclosed to a friend after completion of the piece. 
Music seems to depict the gloomy sadness but also the steadfastness of the spirit,  
and finally making the best of a bad bargain, that is, the feelings that could accompany 
the composer at the time. The choice of the text is also understandable: an excerpt from 
Johann Wolfgang von Goethe’s Harzreise im Winter speaking of solitude and embitterment: 
“Ah, who is to cure the pain of the man who even finds the balms a poison?” Yet he also 
gives hope for consolation: “Father of love (…) brace his heart!”.
Karolina Dąbek

Krzysztof Penderecki
Symphony No. 8 “Lieder der Vergänglichkeit”(Songs of Transience)

Transience: a subject you need to mature into, a valid topic but difficult to come to terms 
with for everyone, for every living creature. The thoughts about transience that Krzysztof 
Penderecki takes up in the eighth of his symphonies did not, however, originate from his 
personal reflections on the frailty of life, the essence of time, or his philosophical and 
literary inspirations, as those only came later. It was the trees that came first. It was while 
walking in the gardens at Lusławice that the idea to compose a piece devoted to his beloved 
forests and trees was born, forests and trees that the composer himself had planted and 
cared for over several decades. Penderecki found an answer to his spiritual and artistic 
imploring in German poetry, where the theme of nature intertwines with the existential 
sense of flow and evanescence.
Mieczysław Tomaszewski, an eminent Polish theoretician of music and a humanist, who 
died recently, and to whom Penderecki dedicated his symphony, wrote the following about 
the work: “It was given the shape and character of a cycle of songs on his ‘own trees’,  
yet it speaks not only about trees, not even primarily about trees. Through the trees,  
it speaks of the human condition, about transience.” The final version consists of twelve 
songs for three solo voices, choir, and symphony orchestra: a monumental and deep work, 
worthy of the magnitude of the problem that it tackles. The subject of transience, present  
in the title and bringing the cycle together, evokes various meanings: it is also found  
in the sombre flow of the uneasy nights (movements I and V), but also in the tone  
of the joyful amorous dream (movement VI), in the shocking image of the death  
of a burning tree (movement II) but also in the hope for the rebirth of the world.  
With the advent of spring (movement IV), Tomaszewski emphasises that “The Eighth 
came in the phase of the work of the man who also composed Threnody and Passion in 
which he recognised classical ‘claritas’ as the highest value. That means the transparency 
of the melodic and contrapuntal outline, frugality of the means, harmony of the elements, 
brightness and euphoria of the sounds, and equivalence of the form. The principle of 
‘claritas’ also requires that words, rather than being but a pretext, speak not only with 
their sound but also with their content and sense.” Although the majority of the work 
brims with a mood of sorrow and solitude, intensified in the heart-rending expressive, 
but also exceedingly intimate, confession contained in the penultimate couple of songs: 
Vergänglichkeit (Transience) to the lyrics of Hermann Hesse and Herbsttag (Autumn Day) 
with the lyrics of Rainer Maria Rilke, the closing seems to dispel sadness and anxiety, 
bringing a tone of comfort and consolation: “Spirit grows in God, the road is never 
ending!”
Karolina Dąbek
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