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2 I

		  Witold Lutosławski (1913–1994)

		  Orchestral Works

		  Symphony No. 3 (1981–83)	 30:50
		  For Sir Georg Solti and the Chicago Symphony Orchestra

1 		  Vivo – Lento – Vivo – Lento – 
		  Vivo – Stesso movimento – Lento – 	 3:42

2 		  Vivo – Stesso movimento – Lento – 	 2:39
3 		  Vivo – Stesso movimento – Adagio – Più mosso – Lento –	 4:37
4 		  Vivo – Poco meno mosso – Meno mosso –	  4:48
5 		  Tempo I – 	 5:03
6 		  Meno mosso – Tempo I – Meno mosso – Tempo I – 

		  Meno mosso – Ancora meno mosso – Più largo – 	
		  Tempo I – Lento – Vivo – Lento – Vivo –	 3:00

7 		  A tempo – Poco meno mosso – 		
		  Presto – Stesso movimento – Poco lento – Allegro 	  6:59
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II 5

8 		  Chain 3 (1986)	 10:53
		  for Orchestra

		  Presto – [   ] – Presto – [   ] – Presto – [   ] – Presto 

		  Concerto for Orchestra (1950–54)	 27:51
		  Witoldowi Rowickiemu

9 	 I	 Intrada. Allegro maestoso 	    6:34
10 	 II	 Capriccio, Notturno e Arioso. Vivace – Stesso movimento –
		  Stesso movimento 	   5:41

11 	 III	 Passacaglia, Toccata e Corale. Andante con moto –	 5:47
12 		  Allegro giusto (alla breve) – Poco sostenuto –
		  Quasi stesso movimento – Molto allegro (quasi alla breve) –
		  Presto	 9:38

			   TT 69:56

		  BBC Symphony Orchestra
		  Stephen Bryant leader

		  Edward Gardner
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III

		

		  Vocal Works

		  Tryptyk śląski (1951)*	 9:28
		  (Silesian Triptych)
		  for Soprano and Symphony Orchestra

31 	 I	 Allegro non troppo. ‘Oj mi się owiesek wysypywa’ 	   2:57
14 	 II	 Andante quieto. ‘Ach, w tej studni żródło bije’	   3:23
15 	 III	 Allegro vivace. ‘Kukułeczka kuka’	 3:02

16 		  Lacrimosa (1937)*	 4:07
		  for Soprano and Orchestra

		  Andante 

		  Paroles tissées (1965)†	 16:22
	 	 Quatre Tapisseries pour la Châtelaine de Vergi
		  for Tenor and Chamber Orchestra
		  To Peter Pears
17 		  ‘Un chat qui s’émerveille’. ( = c. 84) –	 3:12
18 		  ‘Quand le jour a rouvert les branches du jardin’. Quieto – 
		  Andante con moto – Quieto – Andante con moto –	 3:30
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19

IV

		  ‘Mille chevaux hors d’haleine’. Allegro molto – Lento – 
		  Lento, accelerando – Poco meno mosso –	 4:19
20 		  ‘Dormez cette pâleur nous est venue de loin’. Quieto	 5:21

21 		  Śpijże, śpij (1954)*	 2:04
		  (Sleep, sleep)		
		  No. 3 from four Children’s Songs		
		  for Soprano and Chamber Orchestra

		  Allegretto moderato – Poco meno mosso

		  Les Espaces du sommeil (1975)‡	 15:11
		  for Baritone and Orchestra
		  To Dietrich Fischer-Dieskau
22 		  ‘Dans la nuit il y a naturellement les sept merveilles’.  = c. 58 –	 5:42
23 		  ‘Il y a toi l’immolée, toi que j’attends’. Tranquillo –	 4:47
24 		  ‘Il y a toi sans doute que je ne connais pas’.  = c. 152 –
		  Meno mosso – [Tempo I] – Lento – Allegro	 4:41
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V4

		  Chantefleurs et Chantefables (1990)*	 19:48
		  Song Cycle for Soprano and Orchestra
		  To Paul Sacher
25 	 1	 La Belle-de-nuit.  = c. 75	 2:32
26 	 2	 La Sauterelle.  = c. 100	 1:26
27 	 3	 La Véronique.  = c. 100	 2:40
28 	 4	 L’Églantine, l’aubépine et la glycine.  = c. 140	   1:43
29 	 5	 La Tortue.  = c. 55	 1:57
30 	 6	 La Rose.  = c. 80	 2:34
31 	 7	 L’Alligator.  = c. 120	 2:46
32 	 8	 L’Angélique.  = c. 70	 2:23
33 	 9	 Le Papillon.  = c. 160	 1:44
			   TT 67:40

		  Lucy Crowe soprano*

		  Toby Spence tenor†

		  Christopher Purves baritone‡

		  BBC Symphony Orchestra
		  Stephen Bryant leader

		  Edward Gardner
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		  Witold Lutosławski (1913 – 1994)

		  Orchestral Works II

		  Symphonic Variations (1936 – 38)	 9:29
34 		  Andante –	 1:41
35 		  Allegro – Stesso movimento –	 2:41
36 		  Adagio – Andante –	 3:22
37 		  Allegro non troppo – Subito poco meno mosso – Vivace	 1:45
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5VII

		  Concerto for Piano and Orchestra (1987 – 88)*	 26:20
		  For Krystian Zimerman
38 	 1	  = c. 110 –  = c. 70 –	 5:41
39 	 2	 Presto ( = c. 160) – Poco meno mosso – Lento –	 4:41
40 	 3	 e = c. 85 – Largo ( = 40 – 45) – 
		  Più mosso – Ancora più mosso – Ancora più mosso – 
		  Tempo I – Pochino meno mosso – Tempo I –	 8:13
41 	 4	  = c. 84 – Poco meno mosso – Più mosso ( = c. 110) –
		  Più mosso ( = c. 120) – Ancora più mosso ( = c. 130) – 
		  Presto ( = c. 165)	 7:44

42 		  Variations on a Theme of Paganini (1978)*	 8:44
		  for Solo Piano and Orchestra 
		  Arranged by the Composer from a Work for Two Pianos (1941)

		  Allegro capriccioso – Meno mosso – Poco lento – 
		  Allegro molto – Più mosso – Ancora più mosso – 
		  Poco allargando – Ancora più mosso  
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VIII4

		  Symphony No. 4 (1988 – 92)	 22:24
43 		   = c. 55 –  = c. 80 – e = c. 160 – 
		  Tempo I ( = c. 55) – e = c. 160 – 
		  Tempo I ( = c. 55) – e = c. 160 –	 7:08
44 		   = c. 85 –  = c. 115 – Tempo I ( = c. 85) – 
		  Un poco meno mosso ( = c. 75) – Tempo I ( = c. 85) –	 5:04
45 		  Lento ( = c. 60) – Tempo I ( = c. 85) –  = c. 100 –  
		  Poco meno mosso ( = c. 70) –	 6:12
46 		   = c. 70 –  = c. 60 –	 3:04
47 		   = c. 160 – 170	 0:53
			   TT 67:25

		  Louis Lortie piano*

		  BBC Symphony Orchestra
		  Stephen Bryant leader

		  Edward Gardner
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IX

		  Witold Lutosławski (1913 – 1994)

		  Orchestral Works III

		  Mała suita (1950)	 10:13
		  (Little Suite)
		  for Symphony Orchestra
48 	 I	 Fujarka (Fife). Allegretto – Poco meno – Poco lento	 2:43
49 	 II	 Hurra polka (Hurrah Polka). Vivace	 1:33
50 	 III	 Piosenka (Song). Andante molto sostenuto	 2:50
51 	 IV	 Taniec (Dance). Allegro molto – Poco più largo – Tempo I – Presto	 3:07

		  Concerto for Cello and Orchestra (1969 – 70)*	 23:53
		  To Mstislav Rostropovich
52 		  Introduction –	 4:14
53 		  Episodes –	 7:34
54 		  Cantilena –	 6:27
55 		  Finale	 5:36
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56

X

		  Grave (1982)*	 5:36
		  Metamorphoses for Cello and String Orchestra	
		  Orchestration by the composer of version for Cello and Piano (1981)
		  Stefan Jarociński in memoriam

		   = c. 152 – Lento ( = c. 40) 

		  Symphony No. 2 (1965 – 67)	 29:51
57 	 1	 Hésitant –	 14:30
58 	 2	 Direct	 15:19
			   TT 70:04

		  Paul Watkins cello*

		  BBC Symphony Orchestra
		  Anna Coleman leader

		  Edward Gardner
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XI

		  Witold Lutosławski (1913 – 1994)

		  Orchestral Works IV

		  Symphony No. 1 (1941 – 47)*	 24:36

		  Grzegorzowi Fitelbergowi 
59 	 I	 Allegro giusto – Poco meno mosso – Tempo I – 
		  Poco meno mosso – Poco sostenuto e poi accelerando – 
		  Tempo I – Un poco meno mosso	 4:30
60 	 II	 Poco adagio – Pochissimo più mosso – Tempo I – 
		  Poco più largo – A tempo ma molto sostenuto – Lento 	 10:15
61 	 III	 Allegretto misterioso – A tempo ma poco meno mosso (Tempo II) –
		  Tempo I – A tempo ma poco meno mosso (Tempo II) –
		  Tempo I – Quasi andantino – Tempo II 	 4:24
62 	 IV	 Allegro vivace – Subito meno mosso – Poco più vivo – 
		  Tempo I – Subito meno mosso – Tempo I –
		  Poco meno mosso – Poco lento – Tempo I	 5:13
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XII 5

		  Partita (1988)†‡	 16:45
		  for Violin and Orchestra
		  with Piano obbligato
		  Orchestration by the composer of version for Violin and Piano (1984) 
		  For Anne-Sophie Mutter
		  Elizabeth Burley piano

63 	 I	 Allegro giusto – Un poco meno mosso – Ancora meno mosso – 
		  Tempo I –	 4:21
64 	 II	 Ad libitum –	 1:05
65 	 III	 Largo – Poco meno mosso – A tempo – Meno mosso –	   6:31
66 	 IV	 Ad libitum –	 0:54
67 	 V	 Presto – Poco meno mosso – Tempo I – Ad libitum – Presto	 3:52

		  Chain 2 (1984 – 85)†‡	 19:18
		  Dialogue for Violin and Orchestra
		  For Paul Sacher
68 	 1	 Ad libitum	 4:16
69 	 2	 A battuta.  = c. 150 [Tempo I] – Tempo II – Tempo III	 4:55
70 	 3	 Ad libitum	 5:43
71 	 4	 A battuta. Vivace – Ad libitum – A battuta. Presto – Più mosso, furioso	 4:17
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4 XIII

		  Preludia taneczne (1955)*§	 9:49
		  (Dance Preludes)
		  for Clarinet Solo, Percussion, Harp, Piano, and Strings 
		  Orchestration by the composer of version for Clarinet and Piano (1954)
		  Elizabeth Burley piano

72 	 I	 Allegro molto	 0:57
73 	 II	 Andantino – Un poco più vivo – Tempo I – Poco meno mosso	 2:32
74 	 III	 Allegro giocoso	 1:13
75 	 IV	 Andante – Tranquillo	 3:22
76 	 V	 Allegro molto – Poco più tranquillo – Avvivando poco a poco – Presto	  1:35
			   TT 71:02

		  Michael Collins clarinet§

		  Tasmin Little violin‡

		  BBC Symphony Orchestra
		  Stephen Bryant* • Helena Wood† leaders

		  Edward Gardner
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Lutosławski:
Orchestral Works

cultural dogma known as ‘socialist realism’. 
Lutosławski commented in 1957 that he 
‘went cold just remembering that dreadful 
experience’, even though the period of 
artistic restriction and isolation was short-
lived in Poland. Nevertheless, Lutosławski 
was the most successful Polish composer in 
surmounting the government’s attempts to 
channel creativity in political directions.

One of the ways in which composers 
dealt with socialist realism was to use their 
national folk music. Lutosławski was alone 
in Poland in seeing symphonic potential in 
such sources, and even he, in later years, 
seemed guardedly proud of his achievement 
in the Concerto for Orchestra. He chose at 
least eleven folk tunes from the Mazowsze 
region around Warsaw, collected by the 
nineteenth-century ethnographer Oskar 
Kolberg. The rousing Intrada is the most 
ingenious: the opening cumulative texture 
draws on no fewer than five short melodies, 
linked by their common metre (3/8) and 
motivic compatibility. The result is a 
seamless build-up to the movement’s first 
climax. His flexible approach and attention 
to detail enable Lutosławski to change tack 

In the history of orchestral music in the 
second half of the twentieth century, 
the compositions of Witold Lutosławski 
(1913 –1994) maintain a central position. This 
is partly because his music was shaped 
by his context as a Polish composer and 
partly because he strove to be independent 
of this very context. He saw himself 
as belonging to the twentieth-century 
traditions and aesthetics of Bartók, Debussy, 
and Stravinsky, rather than to those of 
Szymanowski or younger compatriots such 
as Górecki or Penderecki. He sought this 
position by developing a personal musical 
language – harmonically, rhythmically, and 
structurally – that was rich and varied in its 
expressive potential. And, as the three works 
on this CD demonstrate, his orchestral world 
is both exciting and beguiling.

Concerto for Orchestra
Premiered in Warsaw on 26 November 1954, 
the Concerto for Orchestra (1950–54) was 
the crowning glory of the post-war decade in 
Polish music. Its immediate context, however, 
was anything but glorious. It was written at 
the height of the stultifying, Soviet-imported 

CHSA 5223  Booklet 125x125.indd   5 27/11/2017   12:44
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6 7

of individual creativity but also a work that 
acknowledges the precepts of its cultural-
political context.

Symphony No. 3
Lutosławski wrote the Concerto for Orchestra 
as a showpiece for the newly re-formed 
Warsaw Philharmonic Orchestra. Three 
decades later, he honoured a long-standing 
commitment to write a similar work for 
the Chicago Symphony Orchestra, which 
premiered the Third Symphony (1981–83) 
on 29 September 1983. It was a measure 
of how his reputation had grown since the 
1950s. While the musical language is radically 
different, the idea of heading towards a 
climactic final section is still there. Lutosławski 
also seemed to be harking back to textures 
from the 1950s – not just to the Concerto 
for Orchestra but also to Musique funèbre 
(Funeral Music) for strings (1954 –58) – and 
to a heightened lyricism which dominates the 
closing minutes of the work.

Lutosławski marks off the principal 
divisions of the Third Symphony with a motif 
of four repeated notes, usually E naturals. 
Early recurrences of this motif are separated 
by relaxed motivic ‘bundles’ (as the composer 
called such textures), in which successive 
sub-sections of the orchestra overlap one 
another. The music is discursive rather than 

and prolong the rhythms of his next melody, 
in which the horn theme has a certain 
lyrical quality that he would recapture three 
decades later in the other works on this CD. 

The alternation of bucolic and glowering 
moods in the Intrada is followed by almost 
Mendelssohnian playfulness in the second 
movement. Yet even here, in the central 
section, Lutosławski seems unable to 
eliminate a grandiose if threatening tone 
(this is hardly a conventional Arioso): the folk 
melody is brutally refashioned. 

The finale is in two clear sections, a 
Passacaglia leading to a Toccata and Chorale. 
They share the same principal folk theme, 
announced by pizzicato double-basses. 
The Passacaglia is a compelling set piece 
in which Lutosławski moves the theme 
through an increasingly active orchestral 
texture until it reaches the highest register. 
The music thus far has been geared towards 
the Toccata, which is the most developed 
symphonic section. Here the main theme is 
joined by a cheeky little folk melody in duple 
time (low strings). This is followed a short 
while later by a chorale (oboes and clarinets) 
with an answering idea (flute), neither of 
which appears to have any folk origins. The 
Concerto comes to a rousing conclusion with 
a series of linked codas. In its passage from 
darkness to light, it is an allegory of the hope 
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1986. It is the last of three works, all dating 
from the mid-1980s, called ‘Chain’, a title 
that refers to the technique of overlapping 
music textures that had in fact been part of 
Lutosławski’s compositional thinking since 
the early 1950s. Chain 3 shares much of 
its sound world with the Third Symphony, 
although on a smaller scale. Here too there 
are captivating instrumental combinations, 
skeins of sound, and a developing sense of 
momentum directed towards the end of the 
work. In this sense, like the Third Symphony, 
Chain 3 connects not just to a composer such 
as Debussy but also to Szymanowski, whose 
innate control of the associative techniques 
of the fantasia (in works such as his First 
Violin Concerto) is paralleled by Lutosławski’s 
persuasive and psychologically acute 
mastery of form and expression.

© 2010 Adrian Thomas

The BBC Symphony Orchestra has played a 
central role in British musical life since its 
inception in 1930 and provides the backbone 
of the BBC Proms with at least a dozen 
concerts each year, including the First and 
Last Nights. It has a strong commitment 
to contemporary music, having given the 
premiere of more than 1,000 works by 
composers from Bartók and Shostakovich to 

directional and allows individual orchestral 
players to shine. A change in tone comes with 
multiple repetitions of E natural: the music 
develops a sometimes halting momentum 
and a greater sense of the larger ensemble. 
The developmental string passage about 
halfway through the symphony, introduced 
by pizzicato double-basses, signals the 
onset of the main symphonic argument, with 
violins occupying the thematic foreground 
and unveiling the music’s intense vein of 
lyricism.

The climax that ensues is inconclusive 
and the music withdraws into a series 
of expanding string recitatives, in which 
Lutosławski’s rediscovered lyricism is given 
fuller rein and the music seems to regain its 
sense of purpose. It is only with the deep 
tolling E naturals of the low strings, harp, 
and piano that lyricism and momentum 
combine, thrillingly, wind instruments 
joining in the theme that had been hinted at 
earlier. A scintillating codetta – symbolising 
the orchestral virtuosity demanded by 
Lutosławski – is capped by the four E naturals 
with which the symphony began. 

Chain 3
Chain 3 (1986) was premiered by the  
San Francisco Symphony Orchestra, under 
the composer’s baton, on 10 December 
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Award for Outstanding Achievement in Opera 
in 2009. Equally successful outside English 
National Opera, he made his debut in 2005 
with the BBC Symphony Orchestra and 
has been re-invited each year, conducting 
the UK premiere of Kaija Saariaho’s Adriana 
Mater in concert at the Barbican in 2008 
as well as making his BBC Proms debut. He 
works regularly with the Hallé, the City of 
Birmingham Symphony Orchestra, and the 
Orchestra of the Age of Enlightenment in 
the UK. Abroad, he works with the Bamberg 
Symphony, Gothenburg Symphony, Bergen 
Philharmonic, Trondheim Symphony, 
Melbourne Symphony, Saint Louis Symphony, 
and Indianapolis Symphony orchestras as 
well as the NAC Orchestra, Ottawa, amongst 
others. In the 2009/10 season he made his 
debut with the NHK Symphony Orchestra, the 
Netherlands Radio Philharmonic Orchestra, 
and the Mahler Chamber Orchestra and 
returned to the BBC Proms. Having made a 
number of recordings, Edward Gardner signed 
an exclusive contract with Chandos Records 
in 2009.

talents of today, such as John Adams, Elliott 
Carter, and Kaija Saariaho. It is Associate 
Orchestra of the Barbican where it gives an 
annual season of concerts. At its home in 
Maida Vale it makes numerous recordings, 
some of which are open to the public, and it 
also performs overseas. The BBC Symphony 
Orchestra enjoys close relationships 
with its Chief Conductor, Jiří Bělohlávek, 
Principal Guest Conductor, David Robertson, 
and Conductor Laureate, Sir Andrew Davis.

Edward Gardner was born in Gloucester in 
1974 and studied at Cambridge University 
and under Colin Metters at the Royal 
College of Music. After three years at The 
Hallé Orchestra assisting Mark Elder, and a 
further three years as Musical Director of 
Glyndebourne Touring Opera he began his 
tenure as Music Director of English National 
Opera with a new, critically acclaimed 
production of Britten’s Death in Venice. His 
many successes with the company won 
him the Royal Philharmonic Society Award 
for best Conductor in 2008 and the Olivier 
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Krönung der polnischen Musik des ersten 
Nachkriegsjahrzehnts dar. Sein unmittelbares 
Umfeld war jedoch alles andere als glorreich. 
Es entstand auf dem Höhepunkt des 
lähmenden, aus der Sowjetunion importierten 
kulturellen Dogmas des “sozialistischen 
Realismus”. Lutosławski merkte 1957 an, 
dass ihn allein die Erinnerung an diese 
schreckliche Erfahrung “vor Kälte erzittern” 
lasse, wenngleich die Zeit der künstlerischen 
Restriktion und Isolation in Polen auch 
nur von kurzer Dauer war. Allerdings war 
Lutosławski, wenn es um den Widerstand 
gegen die Versuche der Regierung ging, 
Kreativität in politische Bahnen zu lenken, der 
erfolgreichste polnische Komponist.

Eine Möglichkeit im Umgang mit 
dem sozialistischen Realismus bot für 
Komponisten das Zurückgreifen auf ihre 
nationale Volksmusik. Lutosławski war 
der einzige polnische Komponist, der in 
solchen Quellen sinfonisches Potential sah, 
und selbst er schien in späteren Jahren 
vorsichtig stolz auf seine Leistung im Konzert 
für Orchester zu sein. Er wählte ganze elf 
Volkslieder aus der Region Masowien, in der 
Warschau liegt, welche im neunzehnten 

In der Geschichte der Orchestermusik 
der zweiten Hälfte des zwanzigsten 
Jahrhunderts sind die Kompositionen Witold 
Lutosławskis (1913 –1994) nach wie vor von 
zentraler Bedeutung. Dies liegt zum einen an 
der Prägung seiner Musik durch den Kontext, 
in dem er als polnischer Komponist stand, 
und zum anderen an seinen Bemühungen, 
von gerade diesem Kontext unabhängig zu 
bleiben. Was die Traditionen und die Ästhetik 
des zwanzigsten Jahrhunderts anbelangt, 
sah er sich eher Bartók, Debussy oder 
Strawinsky verpflichtet als Szymanowski 
oder jüngeren Landsleuten wie etwa Górecki 
oder Penderecki. So entwickelte er eine 
persönliche musikalische Sprache – 
harmonisch, rhythmisch und strukturell –,  
die in ihren Ausdrucksmöglichkeiten 
ergiebig und vielfältig war. Und wie die drei 
auf dieser CD vorliegenden Werke belegen, 
ist Lutosławskis Orchesterwelt sowohl 
spannend als auch verlockend.

Konzert für Orchester
Das Konzert für Orchester (1950–1954) 
wurde am 26. November 1954 in 
Warschau uraufgeführt und stellte die 

Lutosławski:
Orchesterwerke
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gleiche, auf einer volkstümlichen Melodie 
basierende Hauptthema, das durch Pizzicato 
in den Kontrabässen angekündigt wird. 
Die Passacaglia ist ein überzeugendes 
Standardstück, in welchem Lutosławski das 
Thema durch eine immer aktiver werdende 
Orchestertextur bewegt, bis es das höchste 
Register erreicht. Bis jetzt hat sich die Musik 
auf die Toccata hin ausgerichtet, in der 
die sinfonische Ausarbeitung besonders 
ausgeprägt ist. Dem Hauptthema schließt 
sich nun eine kecke kleine Volksliedmelodie in 
gerader Taktart an (in den tiefen Streichern). 
Kurz darauf folgt ein Choral (in Oboen und 
Klarinetten) mit einer antwortenden Idee (in 
der Flöte) – hier scheint kein volkstümlicher 
Ursprung vorzuliegen. Das Konzert gelangt 
über eine Reihe von miteinander verknüpften 
Codas zu einem mitreißenden Abschluss. 
Auf seiner Reise von der Dunkelheit ins Licht 
stellt es eine Allegorie zu der Hoffnung auf 
individuelle Kreativität dar und bleibt aber 
gleichzeitig ein Werk, welches die Vorgaben 
seines kulturell-politischen Kontexts 
anerkennt.

Sinfonie Nr. 3
Lutosławski komponierte das Konzert 
für Orchester als Vorzeigestück für das 
neu wiedergebildete Sinfonie-Orchester 
der Nationalphilharmonie Warschau. 

Jahrhundert durch den Ethnografen Oskar 
Kolberg gesammelt worden waren. Am 
einfallsreichsten ist die mitreißende Intrada: 
Das einleitende, sich aufbauende Gefüge 
greift auf nicht weniger als fünf kurze 
Melodien zurück, die durch das gemeinsame 
Metrum (3/8-Takt) sowie durch motivische 
Kompatibilität miteinander verknüpft sind. 
Das Ergebnis ist eine nahtlose Steigerung 
bis zum ersten Höhepunkt des Satzes. 
Lutosławskis flexible Herangehensweise und 
seine Liebe zum Detail erlauben es ihm, den 
Kurs zu wechseln und die Rhythmen seiner 
nächsten Melodie, in der das Thema für Horn 
eine gewisse lyrische Qualität besitzt (die 
er drei Jahrzehnte später in den anderen 
auf dieser CD vertretenen Werken erneut 
einfangen sollte), zu verlängern.

Dem Wechselspiel von pastoralen und 
finsteren Stimmungen in der Intrada folgt 
im zweiten Satz eine fast an Mendelssohn 
erinnernde Verspieltheit. Doch selbst hier 
scheint Lutosławski im Mittelteil nicht in der 
Lage zu sein, einen grandiosen, wenn auch 
bedrohlichen Ton zu vermeiden (es handelt 
sich wohl kaum um ein herkömmliches 
Arioso): Die Volksliedmelodie wird auf brutale 
Art und Weise neu gestaltet.

Das Finale ist in zwei klare Abschnitte 
aufgeteilt: eine Passacaglia, der eine 
Toccata mit Choral folgt. Sie teilen das 
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begleitet von vielfachen Wiederholungen 
des Tons E: Die Musik entwickelt einen 
manchmal stockenden Impetus und einen 
stärkeren Sinn für das größere Ensemble. 
Eine von Durchführungscharakter geprägte 
Streicherpassage ungefähr in der Mitte der 
Sinfonie, vom Pizzicato der Kontrabässe 
eingeleitet, kündigt den Beginn des 
sinfonischen Hauptarguments an, wobei die 
Geigen im thematischen Vordergrund stehen 
und die intensive lyrische Ader der Musik 
enthüllen.

Der daraus resultierende Höhepunkt ist 
uneindeutig, und die Musik zieht sich in eine 
Reihe von ausgedehnten Streicherrezitativen 
zurück, in denen Lutosławskis wiederentdeckte 
Lyrik in größerem Maße zum Zuge kommt und 
die Musik ihre Zielstrebigkeit wieder zu erlangen 
scheint. Erst wenn in den tiefen Streichern, der 
Harfe und dem Klavier dunkel läutend mehrfach 
der Ton E erklingt, verbinden sich Lyrik und 
Impetus auf aufregende Art und Weise 
miteinander, und die Holzbläser stimmen in das 
vorher angedeutete Thema ein. Eine schillernde 
Codetta, welche für die von Lutosławski 
verlangte orchestrale Virtuosität steht, wird 
von dem vierfach wiederholten E, mit dem die 
Sinfonie begonnen hatte, abgeschlossen.

Chain 3
Chain 3 (1986) wurde am 10. Dezember 1986 

Drei Jahrzehnte später kam er einem 
langjährigen Versprechen nach, das gleiche 
für das Chicago Symphony Orchestra zu 
tun, welches am 29. September 1983 seine 
Dritte Sinfonie (1981 –1983) uraufführte. 
Allein daran ließ sich ablesen, wie sehr 
Lutosławskis Ansehen seit den 1950ern 
gewachsen war. Während die musikalische 
Sprache radikal anders ist, bleibt doch 
die Idee, einen als Höhepunkt dienenden 
Schlussteil anzustreben. Außerdem schien 
der Komponist auf klangliche Texturen aus 
den 1950ern – nicht nur aus dem Konzert 
für Orchester, sondern auch aus seiner 
Musique funèbre (Trauermusik) für Streicher 
(1954 –1958) – zurückzugreifen, sowie auf 
eine erhöhte Lyrik, welche die letzten Minuten 
des Werks dominiert.

Lutosławski kennzeichnet die 
Hauptabschnitte der Dritten Sinfonie durch 
ein aus vier wiederholten Tönen (in der  
Regel E) bestehendes Motiv. Zunächst 
trennen entspannte motivische “Bündel” 
(wie der Komponist solche Texturen 
nannte), in denen sich aufeinander folgende 
Untergruppierungen des Orchesters 
überlappen, dieses Motiv in seinem 
wiederkehrenden Auftauchen. Die Musik 
ist eher weitschweifig als zielgerichtet 
und erlaubt es einzelnen Spielern zu 
brillieren. Es erfolgt ein Stimmungswechsel, 
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Rolle im britischen Musikleben. Es eröffnet 
und schließt die BBC-Proms und gibt als 
Hausorchester bei diesem jährlichen 
Musikfestival mindestens ein Dutzend 
Konzerte. Als energischer Fürsprecher 
der modernen Musik hat das BBC SO 
mehr als 1000 Werke zur Uraufführung 
gebracht, von Komponisten wie Bartók und 
Schostakowitsch bis zu John Adams, Elliott 
Carter und Kaija Saariaho. Als Associate 
Orchestra des Londoner Barbican steht es 
dort jedes Jahr mit einer Konzertreihe auf 
dem Programm. Das Orchester hat seinen Sitz 
im Londoner Stadtteil Maida Vale. Zu seiner 
umfangreichen Studioarbeit ist oft auch die 
Öffentlichkeit eingeladen, und das Orchester 
gastiert auch im Ausland. Es ist mit seinem 
Chefdirigenten Jiří Bělohlávek, dem Ersten 
Gastdirigenten David Robertson und seinem 
Conductor Laureate, Sir Andrew Davis, eng 
verbunden.

Edward Gardner wurde 1974 im englischen 
Gloucester geboren und studierte an 
der Universität Cambridge sowie unter 
Colin Metters am Royal College of Music. 
Nach drei Jahren am Hallé Orchestra als 
Assistent von Mark Elder und weiteren drei 
Jahren als Musikdirektor der Glyndebourne 
Touring Opera begann er seine Amtszeit als 
Musikdirektor der English National Opera 

durch das San Francisco Symphony 
Orchestra unter der Leitung des Komponisten 
uraufgeführt. Es handelt sich um das letzte 
von drei aus der Mitte der 1980er Jahre 
stammenden Werken mit dem Namen “Chain” 
(Kette). Der Titel nimmt auf die hier angewandte 
Kompositionstechnik sich überlappender 
musikalischer Texturen Bezug, eine Technik 
die eigentlich bereits seit den frühen 1950ern 
ein Teil von Lutosławskis kompositorischer 
Denkweise war. Chain 3 teilt einen großen 
Teil seiner Klangwelt mit der Dritten Sinfonie, 
wenn auch in kleinerem Umfang. Auch hier 
gibt es fesselnde Instrumentalkombinationen, 
Klangstränge und einen sich aufbauenden 
Impetus, der auf das Ende des Werks hin zielt. 
In dieser Hinsicht schafft Chain 3, wie auch 
schon die Dritte Sinfonie, eine Verbindung 
nicht nur zu einem Komponisten wie Debussy, 
sondern auch zu Szymanowski, dessen 
intuitive Beherrschung der assoziativen 
Techniken der Fantasia (z.B. in seinem Ersten 
Violinkonzert) in Lutosławskis beredter und 
psychologisch scharfsinniger Bewältigung von 
Form und Ausdruck ihresgleichen findet.

© 2010 Adrian Thomas
Übersetzung: Bettina Reinke-Welsh

Das BBC Symphony Orchestra spielt seit 
seiner Gründung im Jahre 1930 eine zentrale 
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Orchestra und dem Orchestra of the Age 
of Enlightenment zusammen. Außerhalb 
des Landes ist er u.a. mit den Bamberger 
Symphonikern, Göteborgs Symfoniker, 
mit dem Bergen Filharmoniske Orkester, 
dem Trondheim Symfoniorkester, den 
Sinfonieorchestern von Melbourne,  
Saint Louis und Indianapolis sowie dem  
NAC Orchestra von Ottawa aufgetreten.  
In der Saison 2009/10 gab er sein Debüt 
mit dem NHK Symphony Orchestra von Tokio, 
dem niederländischen Radio Filharmonisch 
Orkest und dem Mahler Chamber Orchestra; 
außerdem kehrte er zu den BBC-Proms zurück. 
Nach mehreren Einspielungen auf Tonträger 
unterzeichnete Edward Gardner 2009 einen 
Exklusivvertrag mit Chandos Records.

mit einer neuen, von der Kritik gelobten 
Inszenierung von Benjamin Brittens Death 
in Venice. Seine zahlreichen Erfolge an dem 
Haus brachten ihm 2008 den Preis der Royal 
Philharmonic Society als bester Dirigent und 
2009 den Olivier-Preis für Herausragende 
Leistungen im Bereich der Oper ein. Er war 
abseits der English National Opera ebenso 
erfolgreich und gab 2005 sein Debüt mit 
dem BBC Symphony Orchestra, zu dem er 
seither jedes Jahr erneut eingeladen wurde, 
wobei er 2008 die konzertante britische 
Erstaufführung von Kaija Saariahos Adriana 
Mater im Londoner Barbican leitete und 
bei den BBC-Proms debütierte. Er arbeitet 
in Großbritannien regelmäßig mit dem 
Hallé, dem City of Birmingham Symphony 
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Lutosławski:
Œuvres pour orchestre

Son contexte immédiat n’eut pourtant 
rien de glorieux. Le Concerto fut en effet 
écrit alors que le débilitant dogme culturel 
importé d’Union soviétique et connu sous 
le nom de “réalisme socialiste” battait son 
plein. Lutosławski commenta en 1957 que le 
souvenir de ces terribles moments suffisait 
à le glacer, bien qu’en Pologne la période 
de restriction et d’isolement artistiques fût 
de courte durée. Néanmoins, Lutosławski 
fut le compositeur polonais qui parvint le 
mieux à surmonter les tentatives faites par le 
gouvernement de canaliser la créativité à des 
fins politiques.

Un des moyens utilisés par les 
compositeurs pour aborder le réalisme 
soviétique fut le recours à la musique 
traditionnelle de leur pays. Cependant  
Lutosławski fut le seul en Pologne à  
reconnaître les possibilités symphoniques 
de telles sources, même si, vers la fin de sa 
vie, il sembla lui-même ne montrer qu’une 
fierté bien discrète à l’égard de ce qu’il avait 
accompli dans le Concerto pour orchestre. Il 
avait choisi au moins onze airs traditionnels 
de la région de Mazovie (autour de Varsovie), 
recueillis par l’ethnographe du dix-neuvième 

Les compositions de Witold Lutosławski 
(1913 –1994) continuent d’occuper une 
place centrale dans l’histoire de la musique 
orchestrale de la seconde moitié du 
vingtième siècle. Ceci s’explique en partie 
par le fait que sa musique fut façonnée par 
son contexte de compositeur polonais, et en 
partie par le fait qu’il s’efforça de manifester 
son indépendance par rapport à ce contexte. 
À ses yeux, il se rattachait aux traditions et à 
l’esthétique du vingtième siècle de Bartók, de 
Debussy et de Stravinsky, plutôt qu’à celles 
de Szymanowski ou de compatriotes plus 
jeunes, tels Górecki ou Penderecki. Il s’efforça 
d’atteindre cette place en développant 
un langage musical propre – sur le plan 
harmonique, rythmique et structurel – dont 
l’expressivité était en puissance riche et 
variée. En outre, comme les trois œuvres 
figurant sur ce CD le démontrent, son monde 
orchestral sait à la fois séduire et captiver.

Concerto pour orchestre
Créé à Varsovie le 26 novembre 1954, le 
Concerto pour orchestre (1950 –1954) fut 
le grand triomphe de la musique polonaise 
de la première décennie de l’après-guerre. 
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pizzicatos aux contrebasses. La Passacaille 
est un fascinant morceau traditionnel dans 
lequel Lutosławski déplace le thème à travers 
une texture orchestrale de plus en plus 
active, jusqu’à ce que ce dernier atteigne le 
registre le plus aigu. La musique a jusqu’alors 
préparé à l’arrivée de la Toccata, qui est la 
section symphonique la plus développée. 
Le thème principal s’y trouve rejoint par une 
petite mélodie populaire, pleine d’effronterie, 
en mesure binaire (aux cordes graves). Vient 
ensuite un choral (hautbois et clarinettes) 
auquel répond une idée à la flûte, aucun des 
deux ne semblant avoir leurs origines dans la 
musique populaire. Le Concerto arrive ensuite 
à une conclusion entraînante présentant une 
série de codas liées. Par son passage des 
ténèbres à la lumière, c’est une allégorie de 
l’espoir mis dans la créativité individuelle, 
mais c’est aussi une œuvre qui observe les 
préceptes de son contexte politico-culturel.

Symphonie no 3
Lutosławski avait écrit le Concerto pour 
orchestre comme morceau de prestige à 
l’intention de l’Orchestre philharmonique 
de Varsovie nouvellement réformé. Trois 
décennies plus tard, il honora un engagement 
ancien par lequel il devait en faire autant  
pour le Chicago Symphony Orchestra,  
qui créa la Symphonie no 3 (1981 –1983) le  

siècle Oskar Kolberg. C’est l’entraînante 
Intrada qui est la plus ingénieuse: la texture 
cumulative du début fait appel à pas moins 
de cinq courtes mélodies ayant pour lien une 
mesure commune (3/8) et la compatibilité 
de leurs thèmes. Il en résulte une montée 
homogène vers le premier sommet du 
mouvement. La souplesse de son approche 
et l’attention qu’il apporte aux détails 
permettent à Lutosławski de changer de 
tactique et de prolonger les rythmes de la 
mélodie suivante, dans laquelle le thème 
au cor est doté d’un certain lyrisme que le 
compositeur allait recréer trois décennies 
plus tard dans d’autres œuvres figurant 
également sur ce CD.

L’alternance d’atmosphères bucoliques 
et acrimonieuses trouvées dans l’Intrada 
est suivie d’un caractère enjoué presque 
mendelssohnien dans le deuxième 
mouvement. Pourtant, même ici, dans 
la section centrale, Lutosławski semble 
incapable d’éliminer un ton grandiose 
quoique menaçant (il ne s’agit guère d’un 
Arioso conventionnel): la mélodie populaire 
traditionnelle se trouve brutalement 
remodelée.

Le finale compte deux sections distinctes, 
une Passacaille menant à une Toccata 
et Choral, qui présentent le même thème 
principal d’origine populaire, annoncé par des 
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le milieu de la symphonie et introduit par 
les pizzicatos des contrebasses, signale le 
début de l’argument symphonique principal 
dans lequel les violons occupent le premier 
plan du point de vue thématique et dévoilent 
l’intense fond de lyrisme de la musique.

Le sommet qui suit n’est pas conclusif 
et la musique se retire, faisant entendre 
une série de récitatifs aux cordes gagnant 
en importance, dans lesquels le lyrisme 
redécouvert par Lutosławski a davantage 
libre cours et où la musique semble retrouver 
son but. Ce n’est qu’avec les sons profonds 
des mi naturels s’égrénant aux cordes 
graves, à la harpe et au piano que le lyrisme 
et l’élan de la musique se combinent, de 
façon électrisante, les instruments à vent 
se joignant au thème qui a été suggéré 
antérieurement. Une scintillante codetta – 
symbolisant la virtuosité orchestrale exigée 
par Lutosławski – se trouve couronnée par les 
quatre mi naturels sur lesquels la symphonie 
a débuté.

Chain 3
Chain 3 (1986) fut créée par le San Francisco 
Symphony Orchestra, sous la baguette du 
compositeur, le 10 décembre 1986. Il s’agit de 
la dernière de trois œuvres qui datent toutes 
du milieu des années 1980 et sont intitulées 
“Chain”, titre qui fait allusion à la technique 

29 septembre 1983. Ceci permet d’évaluer à 
quel point sa réputation s’était accrue depuis 
les années 1950. Quoique le langage musical 
de l’œuvre soit radicalement différent, l’idée 
de progresser en direction d’une section finale 
paroxystique demeure. Lutosławski semble 
aussi revenir aux textures des années 1950 – 
pas seulement à celles du Concerto pour 
orchestre, mais également à celles de 
Musique funèbre pour cordes (1954 –1958) – 
et à un lyrisme exacerbé qui domine les 
dernières minutes de l’œuvre.

Lutosławski marque les principales 
divisions de la Symphonie no 3 à l’aide d’un 
motif de quatre notes répétées, il s’agit 
en général de mi naturels. Les premières 
réapparitions de ce motif se trouvent 
séparées par des “paquets” (terme par lequel 
le compositeur qualifiait de telles textures) 
thématiques lâches, dans lesquels les 
subdivisions successives de l’orchestre se 
chevauchent. La musique, qui est discursive 
au lieu de suivre une direction unique, 
permet aux instrumentistes de l’orchestre 
de briller individuellement. Un changement 
de ton survient accompagné de multiples 
répétitions du mi naturel: la musique 
acquiert un élan parfois teinté d’hésitation 
et semble avoir davantage conscience de 
l’ensemble orchestral plus vaste. Le passage 
de développement aux cordes trouvé vers 
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défenseur de la musique contemporaine, 
et il a donné les créations de plus de 1000 
œuvres de compositeurs allant de Bartók 
et Chostakovitch aux talents d’aujourd’hui 
tels que John Adams, Elliott Carter et Kaija 
Saariaho. Il est l’orchestre associé du 
Barbican Centre de Londres où il donne 
une saison annuelle de concerts. Chez lui à 
Maida Vale au Nord de Londres, il réalise de 
nombreux enregistrements dont certains 
sont ouverts au public, et il se produit 
également à l’étranger. Le BBC Symphony 
Orchestra entretient des rapports étroits 
avec son chef principal, Jiří Bělohlávek, son 
chef principal invité, David Robertson, et son 
chef lauréat, Sir Andrew Davis.

Né à Gloucester en 1974, Edward Gardner a 
fait ses études à l’Université de Cambridge 
et avec Colin Metters au Royal College of 
Music. Après avoir passé trois ans au Hallé 
Orchestra comme assistant de Mark Elder 
et trois autres années comme directeur 
musical du Glyndebourne Touring Opera, il a 
commencé son mandat de directeur musical 
de l’English National Opera avec une nouvelle 
production de Death in Venice de Britten 
que la critique a particulièrement appréciée. 
Ses nombreux succès avec cette troupe 
lui ont valu le Prix de la Royal Philharmonic 
Society “for best Conductor” en 2008 et le 

de chevauchement des textures musicales 
faisant en fait partie de la pensée créatrice de 
Lutosławski depuis le début des années 1950. 
Le monde sonore de Chain 3 est en grande 
partie le même que celui de la Symphonie 
no 3, bien qu’à une échelle moindre. On y 
trouve aussi de captivantes combinaisons 
instrumentales, des écheveaux de son, et 
un sentiment croissant d’élan menant vers 
la fin de l’œuvre. En ce sens, à l’instar de la 
Symphonie no 3, Chain 3 ne présente pas 
uniquement un lien avec un compositeur 
comme Debussy, mais également avec 
Szymanowski, dont la maîtrise innée des 
techniques associatives de la fantaisie (dans 
des œuvres telles que son Premier Concerto 
pour violon) trouve un équivalent dans la 
maîtrise de la forme et de l’expression, à la 
fois convaincante et psychologiquement fine, 
présente chez Lutosławski.

© 2010 Adrian Thomas
Traduction: Marianne Fernée-Lidon

Le BBC Symphony Orchestra joue un rôle 
central dans la vie musicale britannique 
depuis sa création en 1930 et constitue 
le pilier des Proms de la BBC avec au 
moins une douzaine de concerts chaque 
année, incluant les concerts d’ouverture 
et de clôture du festival. C’est un ardent 
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de Göteborg, l’Orchestre philharmonique 
de Bergen, l’Orchestre symphonique de 
Trondheim, le Melbourne Symphony Orchestra, 
le Saint Louis Symphony Orchestra et 
l’Indianapolis Symphony Orchestra, ainsi 
que l’Orchestre NAC d’Ottawa. Au cours de la 
saison 2009–2010, il a fait ses débuts avec 
l’Orchestre symphonique de la NHK, l’Orchestre 
philharmonique de la Radio néerlandaise et 
le Mahler Chamber Orchestra; en outre, il a 
retourné aux Proms de la BBC. Edward Gardner 
a réalisé plusieurs enregistrements et a signé 
un contrat d’exclusivité avec Chandos Records 
en 2009.

Prix Olivier “for Outstanding Achievement 
in Opera” en 2009. En dehors de l’English 
National Opera, il remporte autant de succès 
et a fait ses débuts en 2005 avec le BBC 
Symphony Orchestra; réinvité chaque année, 
il a dirigé la première exécution britannique 
d’Adriana Mater de Kaija Saariaho en concert 
au Barbican en 2008 et a fait ses débuts aux 
Proms de la BBC. Il travaille régulièrement 
avec le Hallé Orchestra, le City of Birmingham 
Symphony Orchestra et l’Orchestra of the Age 
of Enlightenment au Royaume-Uni. À l’étranger, 
il a dirigé notamment l’Orchestre symphonique 
de Bamberg, l’Orchestre symphonique 
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the natural clarity and ambience of the ‘Chandos sound’.
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Witold Lutosławski, March 1984, at the Royal Academy of Music, London 
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		  Witold Lutosławski (1913 – 1994)

		  Vocal Works

		  Tryptyk śląski (1951)*	 9:28
		  (Silesian Triptych)
		  for Soprano and Symphony Orchestra

1 	 I	 Allegro non troppo. ‘Oj mi się owiesek wysypywa’ 	   2:57
2 	 II	 Andante quieto. ‘Ach, w tej studni żródło bije’	   3:23
3 	 III	 Allegro vivace. ‘Kukułeczka kuka’	 3:02

4 		  Lacrimosa (1937)*	 4:07
		  for Soprano and Orchestra

		  Andante 

		  Paroles tissées (1965)†	 16:22
	 	 Quatre Tapisseries pour la Châtelaine de Vergi
		  for Tenor and Chamber Orchestra
		  To Peter Pears

5 		  ‘Un chat qui s’émerveille’. ( = c. 84) –	 3:12
6 		  ‘Quand le jour a rouvert les branches du jardin’. Quieto – 

		  Andante con moto – Quieto – Andante con moto –	 3:30
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7 		  ‘Mille chevaux hors d’haleine’. Allegro molto – Lento – 
		  Lento, accelerando – Poco meno mosso –	 4:19

8 		  ‘Dormez cette pâleur nous est venue de loin’. Quieto	 5:21

9 		  Śpijże, śpij (1954)*	 2:04
		  (Sleep, sleep)		
		  No. 3 from four Children’s Songs		
		  for Soprano and Chamber Orchestra

		  Allegretto moderato – Poco meno mosso

		  Les Espaces du sommeil (1975)‡	 15:11
		  for Baritone and Orchestra
		  To Dietrich Fischer-Dieskau
10 		  ‘Dans la nuit il y a naturellement les sept merveilles’.  = c. 58 –	 5:42
11 		  ‘Il y a toi l’immolée, toi que j’attends’. Tranquillo –	 4:47
12 		  ‘Il y a toi sans doute que je ne connais pas’.  = c. 152 –
		  Meno mosso – [Tempo I] – Lento – Allegro	 4:41
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		  Chantefleurs et Chantefables (1990)*	 19:48
		  Song Cycle for Soprano and Orchestra
		  To Paul Sacher
13 	 1	 La Belle-de-nuit.  = c. 75	 2:32
14 	 2	 La Sauterelle.  = c. 100	 1:26
15 	 3	 La Véronique.  = c. 100	 2:40
16 	 4	 L’Églantine, l’aubépine et la glycine.  = c. 140	   1:43
17 	 5	 La Tortue.  = c. 55	 1:57
18 	 6	 La Rose.  = c. 80	 2:34
19 	 7	 L’Alligator.  = c. 120	 2:46
20 	 8	 L’Angélique.  = c. 70	 2:23
21 	 9	 Le Papillon.  = c. 160	 1:44
			   TT 67:40

		  Lucy Crowe soprano*

		  Toby Spence tenor†

		  Christopher Purves baritone‡

		  BBC Symphony Orchestra
		  Stephen Bryant leader

		  Edward Gardner
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only sacred piece in Lutosławski’s output. 
As a work from Lutosławski’s student 
days, it is unsurprisingly reminiscent of the 
work of other composers. It is a beautifully 
moulded cantilena for soprano, with stylistic 
archaisms akin to those in Szymanowski’s 
Stabat Mater, composed just eleven years 
earlier.

Silesian Triptych
In complete contrast is the Silesian Triptych 
(Tryptyk śląski, 1951), which Lutosławski 
composed at the height of the post-war, 
Soviet-led doctrine of socialist realism. 
This compelled composers to connect to 
the ‘broad masses’ of the people, and one 
way to do this was through the medium of 
folk culture. Most Polish attempts along 
these lines were leaden, but Lutosławski 
was a master of invention in his folk-based 
works of the early ’50s. Silesian Triptych 
takes three Silesian songs about the trials 
of love and gives them both sparkle and 
pathos in ways which lift them above the 
mundanity of contemporary life. The first 
plays vigorously with the lyric’s rhythmic 
emphases, while the second is notable for 

Lutosławski: 
Works for Voice and Orchestra

Introduction
While the Polish composer Witold Lutosławski 
(1913 – 1994) may be best known for his 
orchestral works, such as the Concerto for 
Orchestra (1950 – 54) and Third Symphony 
(1981 – 83) which appeared on the first CD 
in this series (CHSA 5082), his vocal works 
constitute a highly significant thread that 
runs through his output from the 1930s to the 
1990s. In addition to many works for voice and 
piano written in the 1940s and ’50s, including 
children’s songs, mass songs, and popular 
light songs (which he composed under the 
pseudonym ‘Derwid’), he also wrote works 
that he later orchestrated, such as the Twenty 
Christmas Carols (1946) and Five Songs 
(1957), plus a setting for chorus and orchestra, 
Trois Poèmes d’Henri Michaux (1963). This CD 
collects some of the works from Lutosławski’s 
early years as well as the three major works for 
voice and orchestra written after 1960: Paroles 
tissées (1965), Les Espaces du sommeil (1975), 
and Chantefleurs et Chantefables (1990).

Lacrimosa
Lacrimosa (1937) is the only surviving 
fragment of an intended Requiem and is the 
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and ad libitum rhythmic ideas, which was 
both technically flexible and powerfully 
expressive. In the first half of the 1960s, his 
music had a raw energy, but by 1965 it had 
developed a subtler guise.

The first work to show this new subtlety 
extensively, Paroles tissées, was written 
for and premiered by Peter Pears. The title, 
meaning ‘Woven Words’, was suggested 
by the poet, Jean-François Chabrun, whose 
Quatre Tapisseries pour la Châtelaine de Vergi 
(Four Tapestries for the Châteleine de Vergi) 
inspired Lutosławski. Chabrun’s text, in its 
frequent returns to key phrases, offered the 
composer a structure that encouraged an 
instinctive musical approach. He understood 
the poetry’s content as having the ‘logic of 
dreams’. But, as his next vocal work also 
demonstrates, Paroles tissées is not built 
around loose association but designedly 
places the main climax towards the end (in 
the Third Tapestry), a structural procedure 
that also drove most of his instrumental 
works.

The instrumental forces in Paroles tissées 
are quite modest: strings, harp, and piano. 
Yet, without recourse to the extended 
instrumental techniques found in much other 
music of the mid-1960s, Lutosławski conjures 
up textures that range from the elusive to the 
emphatic. Often, as at the very beginning, 

the delicacy of its orchestration in the outer 
sections (harp, flute, piano, celesta, and 
cymbals). The bocca chiusa vocalise at the 
end is a particularly poignant interpretation 
of a young girl’s unrequited love. Proposing 
that simple pleasures outweigh riches, the 
final song dances in metric cross-currents 
that were also characteristic of Lutosławski’s 
instrumental pieces of the early 1950s.

Sleep, sleep
Sleep, sleep (Śpijże, śpij, 1954) is a delightful 
vignette typical of Lutosławski’s children’s 
songs. The combined evocation of miaowing 
kittens and a mother soothing her baby to 
sleep in his cradle is expressed in simple 
terms. The song belongs to a special strand 
in Lutosławski’s output that culminated in the 
nine songs of Chantefleurs et Chantefables.  

Paroles tissées
When Poland emerged from the cultural 
oppression of the post-war decade, its music 
flourished in an outstanding way. New figures 
of international stature appeared, such as 
Krzysztof Penderecki and Henryk Mikołaj 
Górecki (both born in 1933), while of the older 
generations Lutosławski quickly established 
himself as the pre-eminent voice. From Five 
Songs onwards, he developed a distinctive 
language, based on twelve-note harmony 
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Les Espaces du sommeil
Les Espaces du sommeil, dedicated to and 
premiered by Dietrich Fischer-Dieskau, is a 
setting of poetry by the French surrealist 
poet Robert Desnos. Once again, the poem’s 
repeated textual phrases and climax towards 
the end fitted Lutosławski perfectly, although 
he himself preferred to emphasise that the 
link between text and music in this work was 
‘subjective and intuitive’. Sleep is once again 
his subject matter, this time a sleep haunted 
by the mysterious ‘you’ – ‘Il y a toi’, one of 
two refrains (the other being ‘Dans la nuit’) 
whose repetitions dominate both text and 
music. In the initial stages, these recurring 
refrains provoke a fantastical sequence of 
dream-state images, as in Paroles tissées. 
The flickering opening may bring to mind 
Bartók’s night music, or Szymanowski’s First 
Violin Concerto, or even the second song in 
Silesian Triptych. Perhaps it also embodies 
rapid eye movement. In the calmer second 
section (‘Il y a toi l’immolée, toi que j’attends’), 
the strings provide a harmonic pillow as the 
soloist dreams of his distant beloved.

Subtle changes in orchestration (the 
introduction of horns and trumpets to the 
flickering textures) presage the darker 
third section (‘Il y a toi sans doute que je ne 
connais pas’), which gathers momentum and 
climaxes instrumentally after the baritone 

the music melts and merges in what he 
would later call ‘bundles’ of lines, each built 
up of tiny motifs whose elasticity keeps the 
music moving (this aleatoric elasticity is 
a development of the cross-metres of the 
1950s). The vocal line begins as a heightened 
recitative, suggestive, even nervous, rather 
than declamatory. At the start of the Second 
Tapestry, it becomes more overtly melodic, 
drawing its ideas from the harp’s music while 
the other instruments in part support, in part 
punctuate.

The Third Tapestry is the most directional 
of the four. The instrumental climax, typically 
marked ‘AD LIB.’, is cathartic but, instead 
of tailing off as in many of Lutosławski’s 
purely orchestral works, it is taken further 
by the soloist until he reaches the second, 
anguished climax at ‘Mille coqs hurlent ma 
peine’. At this point, Lutosławski gives the 
tenor a line of luminous perfect fourths and 
fifths. The final Tapestry (which follows, like 
its predecessors, without a break) continues 
the pattern of recalled and repeated 
textual phrases given new musical ideas. 
Lutosławski understood that the pallor 
and sleep referred to in the opening line 
indicated the state of death, and the vocal 
line develops the sort of weeping cantilena 
that became an integral part of subsequent 
compositions.
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are also exquisitely detailed and lyrical, while 
the songs about the tortoise (No. 5) and 
the alligator (No. 7) are especially delightful 
in their humour and in having, like most 
children’s stories, a moral to tell. The surreal 
tale of the fate of 300 million butterflies in  
No. 9 is brilliantly captured. But perhaps the 
most enchantingly etched is the third song, in 
which flora and fauna come face to face, the 
‘pretty’ speedwell and the ‘handsome’ bull. 
Desnos’s ‘moral’ here, both witty and down-
to-earth, is encapsulated by Lutosławski 
with the sort of telling musical gesture and 
precise sonority that distinguished his 
musical imagination from his earliest days as 
a composer.

© 2011 Adrian Thomas

Lucy Crowe has established herself as one of 
the leading lyric sopranos of her generation. 
Described as having a voice of bell-like clarity 
with an impeccable vocal technique and 
powerful stage presence, she has performed 
and recorded with many of the world’s 
greatest conductors. In concert she has 
recently been heard in Mozart’s Requiem with 
the Philadelphia Orchestra under Yannick 
Nézet-Séguin, Haydn’s Die Schöpfung and 
Die Jahreszeiten with the Monteverdi Choir 
and Orchestra under Sir John Eliot Gardiner, 

cries out about ‘le mouvement ténébreux de 
la mer, des fleuves, des forêts, des villes, des 
herbes, des poumons de millions et millions 
d’êtres’. The trauma dissolves as the vocal 
line begins a beguiling series of phrases on 
the word ‘sommeil’, sinking lower and lower 
until it rises again for the final ‘Dans la nuit 
il y a toi’. This is followed, in a moment of 
visionary clarity, by ‘Dans le jour aussi’. At this 
realisation, the dream shatters and vanishes.

Chantefleurs et Chantefables
If Les Espaces du sommeil develops a new 
lyrical quality, even majesty, that was to 
colour some of Lutosławski’s later orchestral 
pieces, Chantefleurs et Chantefables harks 
back to the miniatures of the ’40s and ’50s 
and to topics accessible to children. The 
lighter idiom of these nine charming songs 
recalls the tradition of French music that 
Lutosławski so admired, Ravel in particular. 
Again, the poet is Desnos, although he too is 
in a different frame of mind in these whimsical 
verses about flora and fauna.

Lutosławski matches Desnos’s poetry 
with delicate touches of colour, poised in the 
first song (about the ‘Belle-de-nuit’ whose 
tendrils wind their way at midnight into a 
sleeping child’s bedroom), unpredictable in 
the next (about a female grasshopper). The 
other songs about flowers (Nos 4, 6, and 8) 
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Staatsoper Berlin, Teatro Real in Madrid, 
Théâtre royal de la Monnaie in Brussels,  
De Nederlandse Opera, Theater an der Wien, 
Wiener Staatsoper, Opéra national de Paris, 
San Francisco Opera, Lyric Opera of Chicago, 
Santa Fe Opera, and The Metropolitan Opera in 
New York. In concert he has performed with the 
Berliner Philharmoniker, Wiener Philharmoniker, 
Orchestra dell’Accademia Nazionale di Santa 
Cecilia, Rotterdam Philharmonic Orchestra, 
London Symphony Orchestra, London 
Philharmonic Orchestra, San Francisco 
Symphony, Los Angeles Philharmonic, and The 
Cleveland Orchestra. He has also appeared 
in recital at the Wigmore Hall and the LSO 
St Luke’s, and performed for the Salzburg, 
Edinburgh, and Aix-en-Provence festivals. 
Toby Spence appears with conductors such 
as Christoph von Dohnányi, Michael Tilson 
Thomas, Antonio Pappano, Valery Gergiev, 
Sir Colin Davis, Sir Andrew Davis, Sir Roger 
Norrington, Gustavo Dudamel, Marc Minkowski, 
Thomas Adès, Nikolaus Harnoncourt, Semyon 
Bychkov, Andris Nelsons, Robin Ticciati, 
Yannick Nézet-Séguin, and Sir Simon Rattle.

Born in Cambridge, the baritone Christopher 
Purves was a choral scholar at King’s College, 
Cambridge where he studied English. On 
leaving university he joined the highly 
innovative rock & roll group Harvey and the 

Mozart’s Exsultate jubilate under Sir Charles 
Mackerras, Mendelssohn’s Elijah under Nézet-
Séguin, and Haydn’s Il ritorno di Tobia with the 
Orchestra of the Age of Enlightenment under 
Sir Roger Norrington. She made her US operatic 
debut at Lyric Opera of Chicago in the role 
of Iole (Hercules) and her debut at The Royal 
Opera, Covent Garden as Belinda (Dido and 
Aeneas), both to critical acclaim. Lucy Crowe 
has further sung Sophie (Der Rosenkavalier) 
at Bayerische Staatsoper in Munich, The Royal 
Opera, Deutsche Oper Berlin, and Scottish 
Opera; Dorinda (Handel’s Orlando) in Lille, Paris, 
and at Opéra de Dijon; Poppea (Handel’s 
Agrippina) and Drusilla (The Coronation of 
Poppea) at English National Opera; Nannetta 
(Falstaff) at Scottish Opera; and Susanna and 
Michal (Handel’s Saul) at Opera North; as well 
as taken part in performances of The Fairy 
Queen under William Christie at Glyndebourne 
Festival Opera and in Paris and New York.

An honours graduate and choral scholar 
from New College, Oxford, the tenor Toby 
Spence studied at the Opera School of 
the Guildhall School of Music and Drama. 
He appears with Welsh National Opera, 
Scottish Opera, English National Opera, The 
Royal Opera, Covent Garden, Glyndebourne 
Festival Opera, Bayerische Staatsoper in 
Munich, Hamburgische Staatsoper, Deutsche 
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inception in 1930 and provides the backbone 
of the BBC Proms with at least a dozen 
concerts each year, including the First and 
Last Nights. It has a strong commitment 
to contemporary music, having given the 
premiere of more than 1,000 works by 
composers from Bartók and Shostakovich to 
talents of today, such as John Adams, Elliott 
Carter, and Kaija Saariaho. It is Associate 
Orchestra of the Barbican where it gives an 
annual season of concerts. At its home in 
Maida Vale it makes numerous recordings, 
some of which are open to the public, and it 
also performs overseas. The BBC Symphony 
Orchestra enjoys close relationships 
with its Chief Conductor, Jiří Bělohlávek, 
Principal Guest Conductor, David Robertson, 
Conductor Laureate, Sir Andrew Davis, and 
Artist in Association, Oliver Knussen. Nearly 
all concerts are broadcast on BBC Radio 3 
and streamed online.

Edward Gardner was born in Gloucester in 
1974 and studied at Cambridge University 
and under Colin Metters at the Royal 
Academy of Music. After his graduation he 
assisted Sir Mark Elder at The Hallé for three 
years, before serving as Music Director of 
Glyndebourne Touring Opera from 2004 to 
2007. He began his tenure as Music Director 
of English National Opera in May 2007 with 

Wallbangers. He has enjoyed much critical 
acclaim for his interpretations of Wozzeck 
and Beckmesser (Die Meistersinger von 
Nürnberg) at Welsh National Opera, Tonio 
(Pagliacci) at English National Opera, and 
Falstaff at Glyndebourne Festival Opera. He 
has also appeared as Balstrode (Peter Grimes) 
at Opera North and Houston Grand Opera, 
Mr Redburn (Billy Budd) at De Nederlandse 
Opera, Don Giovanni and The General (James 
MacMillan’s The Sacrifice) at Welsh National 
Opera, Méphistophélès (The Damnation of 
Faust) and Sharpless (Madam Butterfly) at 
English National Opera. He made his Salzburg 
Festival debut in Katie Mitchell’s production 
of Nono’s Al gran sole carico d’amore. On 
the concert platform he has performed 
in Beethoven’s Symphony No. 9 with the 
Orchestra of the Age of Enlightenment, 
Mahler’s Symphony No. 8 at the Casa da 
Musica in Porto, Aci, Galatea e Polifemo with 
Les Arts Florissants and with the Gabrieli 
Consort, and Alexander’s Feast and the Nelson 
Mass with the Scottish Chamber Orchestra. 
Having made his recital debut at the Aldeburgh 
Festival, Christopher Purves has performed 
Schubert’s Schwanengesang at Opera North 
and at Kettle’s Yard, Cambridge.

The BBC Symphony Orchestra has played a 
central role in British musical life since its 
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will conduct the Orchestra for four weeks 
a season. Recently and in the near future he 
has been engaged to conduct the Deutsches 
Symphonie-Orchester Berlin, Mahler Chamber 
Orchestra, Netherlands Radio Philharmonic 
Orchestra, Rotterdam Philharmonic Orchestra, 
Swedish Radio Symphony Orchestra, Danish 
National Symphony Orchestra, Orchestra 
dell’Accademia Nazionale di Santa Cecilia, NHK 
Symphony Orchestra, Melbourne Symphony 
Orchestra, Philharmonia Orchestra, London 
Philharmonic Orchestra, and Orchestra of the 
Age of Enlightenment. He has further given 
notable performances of Death in Venice at 
Teatro alla Scala, Milan and Carmen and Don 
Giovanni at The Metropolitan Opera, New York. 
Having made a number of recordings, Edward 
Gardner signed an exclusive contract with 
Chandos Records in 2009.

a critically acclaimed new production of 
Britten’s Death in Venice. In 2008 he won the 
Royal Philharmonic Society Award for best 
Conductor for his many successes with the 
company, which have included performances 
of Tosca, Idomeneo, Faust, Simon Boccanegra, 
and The Damnation of Faust. In 2009 he 
received the Olivier Award for Outstanding 
Achievement in Opera. Since his successful 
debut with the BBC Symphony Orchestra at 
the Aldeburgh Festival in 2005 he has worked 
with the ensemble each year, conducting 
the UK premiere of Kaija Saariaho’s Adriana 
Mater in concert at the Barbican in 2008 
and making his BBC Proms debut the same 
year. In September 2010 he was appointed 
Principal Guest Conductor of the City of 
Birmingham Symphony Orchestra for an 
initial period of three years, during which he 
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Lutosławski: 
Werke für Gesang und Orchester

Lacrimosa
Lacrimosa (1937) ist das einzige erhaltene 
Fragment eines geplanten Requiems und die 
einzige Sakralkomposition in Lutosławskis 
Schaffen. Da es sich um ein Stück aus 
Lutosławskis Studienzeit handelt, kann es 
nicht überraschen, dass es an die Werke 
anderer Komponisten erinnert. Es ist eine 
wunderbar gestaltete Kantilene für Sopran 
mit stilistischen Archaismen, die an ähnliche 
in Szymanowskis Stabat Mater gemahnen, 
das nur elf Jahre zuvor entstanden war.

Schlesisches Triptychon
In vollkommenem Gegensatz dazu steht das 
Schlesische Triptychon (Tryptyk śląski, 1951), 
das Lutosławski auf dem Höhepunkt der 
sowjetisch beeinflussten Nachkriegsdoktrin 
des Sozialistischen Realismus komponierte. 
Dadurch wurden Komponisten gezwungen, 
sich mit den “breiten Massen” des Volkes 
zu verbinden, und eine Methode dafür war 
das Medium der Volkskultur. Die meisten 
polnischen Bemühungen in dieser Richtung 
wirkten bleiern, doch Lutosławski erwies 
sich in seinen auf Volksmusik basierenden 
Werken der frühen 50er-Jahre als Meister der 

Einführung
Der polnische Komponist Witold Lutosławski 
(1913 – 1994) mag zwar besonders für 
seine Orchesterwerke wie das Konzert 
für Orchester (1950 – 1954) und die Dritte 
Sinfonie (1981 – 1983) bekannt sein, die auf 
der ersten CD unserer Reihe zu hören sind 
(CHSA 5082), doch seine Gesangswerke 
stellen einen wichtigen Strang dar, der 
sein Schaffen von den 1930er-Jahren 
bis in die 1990er durchzieht. Neben den 
zahlreichen Werken für Gesang und Klavier 
aus den 1940er- und 50er-Jahren, darunter 
Kinderlieder, Chorlieder und populäre Lieder 
(die er unter dem Pseudonym “Derwid” 
verfasste), schrieb er auch Werke, die 
er später orchestrierte, wie die Zwanzig 
Weihnachtslieder (1946) und die Fünf Lieder 
(1957), außerdem eine Vertonung für Chor 
und Orchester, Trois Poèmes d’Henri Michaux 
(1963). Die vorliegende CD stellt einige Werke 
aus Lutosławskis Anfangsjahren neben die 
drei größeren Kompositionen für Gesang und 
Orchester, die nach 1960 entstanden: Paroles 
tissées (1965), Les Espaces du sommeil 
(1975) und Chantefleurs et Chantefables 
(1990).
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Paroles tissées
Als Polen die kulturelle Unterdrückung der 
Nachkriegsjahre hinter sich lassen konnte, 
erblühte seine Musik auf besondere Weise. 
Neue Gestalten von internationaler Statur 
traten auf den Plan, darunter Krzysztof 
Penderecki und Henryk Mikołaj Górecki 
(beide 1933 geboren), während sich in der 
älteren Generation Lutosławski rasch als 
herausragende Persönlichkeit etablierte. 
Von den Fünf Liedern an entwickelte er 
eine individuelle Ausdrucksform, die auf 
Zwölftonharmonik und ad libitum geführten 
rhythmischen Motiven beruhte und 
sowohl kompositionstechnisch flexibel 
als auch ausdrucksstark war. Zu Beginn 
der 1960er-Jahre war seine Musik voll 
unbekümmerter Energie gewesen, doch ab 
1965 hatte sie eine subtilere Form gefunden.

Das erste Werk, das diese neue Subtilität 
in den Vordergrund stellte, nämlich Paroles 
tissées, entstand für Peter Pears und wurde 
von ihm uraufgeführt. Der Titel, zu Deutsch 
“verwobene Worte”, ging auf den Dichter 
Jean-François Chabrun zurück, dessen 
Quatre Tapisseries pour la Châtelaine de 
Vergi (Vier Tapisserien für die Châteleine de 
Vergi) Lutosławski inspirierten. Chabruns 
Text bot dem Komponisten mit seinem 
häufigen Rückgriff auf zentrale Phrasen eine 
Struktur, die eine instinktive musikalische 

Erfindungskraft. Das Schlesische Triptychon 
nimmt drei schlesische Lieder, die von 
Liebesleid handeln, und verleiht ihnen auf 
eine Weise, die sie über die Banalität des 
Alltagslebens erhebt, sowohl Glanz als auch 
Pathos. Das erste Lied spielt schwungvoll 
mit den rhythmischen Emphasen des 
Textes, während im zweiten das Feingefühl 
der Orchestrierung in den Eckabschnitten 
(Harfe, Flöte, Klavier, Celesta und Becken) 
bemerkenswert ist. Die bocca-chiusa-
Vokalise am Schluss ist eine besonders 
ergreifende Umsetzung der unerwiderten 
Liebe eines Mädchens. Das letzte Lied 
handelt davon, dass schlichte Freuden über 
allen Reichtum erhaben sind, und tanzt 
in überkreuzenden Metren, die auch für 
Lutosławskis Instrumentalwerke der frühen 
50er-Jahre charakteristisch sind.

Schlaf, schlaf
Schlaf, schlaf (Śpijże, śpij, 1954) ist eine 
reizende Vignette, die für Lutosławskis 
Kinderlieder typisch ist. Das kombinierte 
Heraufbeschwören von miauenden Kätzchen 
und einer Mutter, die ihr Kind in seiner 
Krippe in den Schlaf lullt, wird mit einfachen 
Mitteln umgesetzt. Das Lied gehört zu einem 
speziellen Strang in Lutosławskis Schaffen, 
der seinen Höhepunkt in den neun Liedern von 
Chantefleurs et Chantefables finden sollte.  
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Unterstützung, teils zur Unterbrechung 
dienen.

Die Dritte Tapisserie ist die zielgerichtetste 
der vier. Der instrumentale Höhepunkt, 
typischerweise mit “AD LIB.” bezeichnet, 
ist zwar kathartisch, doch anstatt wie in 
vielen von Lutosławskis rein orchestralen 
Werken dann zu ersterben, wird er vom 
Solisten weiter getragen, bis er bei “Mille 
coqs hurlent ma peine” einen weiteren 
qualvollen Höhepunkt erreicht. An diesem 
Punkt gibt Lutosławski dem Tenor eine 
Melodie in strahlend reinen Quarten und 
Quinten. Die letzte Tapisserie (die ebenso wie 
die vorhergehenden ohne Unterbrechung 
anschließt) setzt das Schema der erinnerten 
und wiederholten Textpassagen fort, denen 
neue musikalische Motive zugeordnet 
werden. Lutosławski begriff, dass die 
Blässe und der Schlaf, die in der ersten 
Zeile erwähnt werden, sich auf den Zustand 
des Todes beziehen, und die Gesangslinie 
entwickelt jene Art trauernder Kantilene, 
die zum integralen Bestandteil späterer 
Kompositionen werden sollte.

Les Espaces du sommeil
Les Espaces du sommeil, Dietrich Fischer-
Dieskau gewidmet und von ihm uraufgeführt, 
ist eine Vertonung von Versen des 
französischen surrealistischen Dichters 

Herangehensweise förderte. Er begriff den 
Gehalt der Dichtung als “Traumlogik”. Doch 
wie auch seine nächste Vokalkomposition 
beweist, war Paroles tissées nicht auf 
freie Assoziation aufgebaut, sondern 
platziert bewusst den wesentlichen 
Höhepunkt in die zweite Hälfte des Werks 
(in die Dritte Tapisserie), eine strukturelle 
Vorgehensweise, die auch die meisten seiner 
Instrumentalkompositionen bestimmt.

Die instrumentale Besetzung von Paroles 
tissées ist eher bescheiden: Streicher, Harfe 
und Klavier. Doch ohne Rückgriff auf die 
erweiterten Instrumentaltechniken, die sich 
in so viel anderer Musik um die Mitte der 
1960er-Jahre finden, beschwört Lutosławski 
Texturen herauf, die vom Flüchtigen zum 
Eindringlichen reichen. Oft, beispielsweise 
ganz am Anfang, verschmilzt die Musik zu 
den später von ihm so genannten “Bündeln” 
von Linien, jede aus winzigen Motiven 
aufgebaut, deren Elastizität die Musik 
antreibt (diese aleatorische Elastizität ist 
eine Weiterentwicklung der kreuzenden 
Metren der 1950er-Jahre). Die Gesangslinie 
beginnt als verstärktes Rezitativ, 
suggestiv, sogar nervös und keineswegs 
deklamatorisch. Zu Beginn der Zweiten 
Tapisserie wird sie offenkundiger melodisch 
und bezieht sich auf die Harfenmusik, 
während die anderen Instrumente teils zur 
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Schwung gewinnt und einen instrumentalen 
Höhepunkt erreicht, nachdem der Bariton 
“le mouvement ténébreux de la mer, des 
fleuves, des forêts, des villes, des herbes, 
des poumons de millions et millions d’êtres” 
ausruft. Das Trauma verliert sich, wenn 
die Gesangslinie eine betörende Serie von 
Phrasen mit dem Wort “sommeil” beginnt, und 
sie sinkt immer tiefer hinab, ehe sie mit dem 
abschließenden “Dans la nuit il y a toi” wieder 
ansteigt. Darauf folgen in einem Moment 
hellsichtiger Klarheit die Worte “Dans le jour 
aussi”. Mit dieser Erkenntnis zerfällt und 
verfliegt der Traum.

Chantefleurs et Chantefables
Wenn Les Espaces du sommeil eine neue 
lyrische Qualität, ja geradezu Majestät 
hervorbringt, die einige von Lutosławskis 
späteren Orchesterwerken beeinflussen sollte, 
kehrt Chantefleurs et Chantefables zu den 
Miniaturen der 40er- und 50er-Jahre zurück, 
und zu kindgemäßen Themen. Die leichtere 
Ausdrucksform dieser neun charmanten Lieder 
erinnert an die Tradition französischer Musik, 
die Lutosławski so bewunderte, insbesondere 
an Ravel. Der Textdichter ist wiederum Desnos, 
obwohl auch er in diesen launigen Versen von 
Flora und Fauna ganz anders gestimmt ist.

Lutosławski passt sich den Gedichten 
von Desnos mit zarten Klangfarben an, 

Robert Desnos. Auch in diesem Fall passten 
die wiederholten Textphrasen und der zum 
Ende hin verlegte Höhepunkt Lutosławski 
aufs Beste, auch wenn er selbst darauf 
bestand, dass die Beziehung zwischen 
Text und Musik in diesem Werk “subjektiv 
und intuitiv” sei. Das Thema ist wiederum 
Schlaf, diesmal ein Schlaf, der von einem 
mysteriösen “du” geplagt wird – “Il y a toi” 
ist einer der beiden Refrains (der andere ist 
“Dans la nuit”), deren Wiederholungen sowohl 
den Text als auch die Musik bestimmen. In 
den Anfangsstadien rufen diese wiederholten 
Refrains eine phantastische Abfolge von 
Traumbildern hervor, ebenso wie in den 
Paroles tissées. Die flackernde Eröffnung 
mag an Bartóks Nachtmusik erinnern, oder 
auch an Szymanowskis Erstes Violinkonzert 
oder gar das zweite Lied im Schlesischen 
Triptychon. Womöglich bringen sie auch 
die schnellen Augenbewegungen im so 
genannten REM-Schlaf zum Ausdruck. 
Im ruhigeren zweiten Abschnitt (“Il y a toi 
l’immolée, toi que j’attends”) liefern die 
Streicher ein harmonisches Kissen, wenn der 
Solist von seiner fernen Geliebten träumt.

Subtile Veränderungen der Orchestrierung 
(das Hinzufügen von Hörnern und Trompeten 
zu den flackernden Texturen) kündigen einen 
dunkleren dritten Abschnitt an (“Il y a toi 
sans doute que je ne connais pas”), der an 
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Man sagt von ihr, sie habe eine Stimme von 
glockenheller Klarheit, gepaart mit makelloser 
Gesangstechnik und beeindruckender 
Bühnenpräsenz; sie ist mit vielen der 
besten Dirigenten der Welt aufgetreten und 
hat mit ihnen Einspielungen auf Tonträger 
vorgenommen. Im Konzertsaal war sie jüngst 
in Mozarts Requiem mit dem Philadelphia 
Orchestra unter der Leitung von Yannick 
Nézet-Séguin zu hören, in Haydns Schöpfung 
und seinen Jahreszeiten mit dem Monteverdi 
Choir and Orchestra unter Sir John Eliot 
Gardiner, in Mozarts Exsultate jubilate unter 
Sir Charles Mackerras, in Mendelssohns  
Elijah unter Nézet-Séguin sowie in Haydns  
Il ritorno di Tobia mit dem Orchestra of the Age 
of Enlightenment unter Sir Roger Norrington. 
Ihr Operndebüt in den USA gab sie an der 
Chicagoer Lyric Opera in der Rolle der Iole 
(Hercules), und an der Royal Opera Covent 
Garden debütierte sie als Belinda (Dido and 
Aeneas) – für beide Rollen erhielt sie hohes 
Lob der Kritik. Lucy Crowe hat außerdem 
die Partie der Sophie (Der Rosenkavalier) an 
der Bayerischen Staatsoper in München, 
am Londoner Royal Opera House, an der 
Deutschen Oper Berlin und an der Scottish 
Opera gesungen, Dorinda (in Händels 
Orlando) in Lille, Paris und an der Opéra de 
Dijon, Poppea (in Händels Agrippina) und 
Drusilla (L’incoronazione di Poppea) an der 

selbstsicher im ersten Lied (von der “Belle-
de-nuit”, deren Ranken sich um Mitternacht 
in das Schlafzimmer eines schlummernden 
Kindes winden), unberechenbar im nächsten 
(über eine weibliche Heuschrecke). Die 
anderen Lieder, die von Blumen handeln 
(Nr. 4, 6 und 8), sind ebenfalls bezaubernd 
detailliert und lyrisch, während die Lieder 
über die Schildkröte (Nr. 5) und den Alligator 
(Nr. 7) in ihrem Humor besonders reizend sind, 
auch weil sie wie die meisten Kinderfabeln 
eine Moral zu vermitteln haben. Die surreale 
Geschichte vom Schicksal von dreihundert 
Millionen Schmetterlingen in Nr. 9 ist 
großartig umgesetzt. Doch das womöglich 
am bezauberndsten gezeichnete Lied ist 
das dritte, in dem Flora und Fauna sich 
begegnen, nämlich der “hübsche” Wegerich 
und der “stattliche” Stier. Desnos’ “Moral” 
in dieser Fabel, sowohl geistreich als auch 
praktisch, wird von Lutosławski mit der Art 
von wirkungsvoller musikalischer Geste und 
präziser Klanglichkeit eingefangen, die seine 
musikalische Phantasie vom Anfang seiner 
Komponistenkarriere an auszeichneten.

© 2011 Adrian Thomas
Übersetzung: Bernd Müller

Lucy Crowe hat sich als einer der führenden 
lyrischen Soprane ihrer Generation etabliert. 
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London Philharmonic Orchestra, mit dem 
San Francisco Symphony, dem Los Angeles 
Philharmonic und dem Cleveland Orchestra 
aufgetreten. Als Recitalsolist hat er in London 
in der Wigmore Hall und in LSO St. Luke’s 
gesungen, ebenso bei den Festspielen in 
Salzburg, Edinburgh und Aix-en-Provence. 
Toby Spence arbeitet zusammen mit 
Dirigenten wie Christoph von Dohnányi, 
Michael Tilson Thomas, Antonio Pappano, 
Waleri Gergijew, Sir Colin Davis, Sir Andrew 
Davis, Sir Roger Norrington, Gustavo Dudamel, 
Marc Minkowski, Thomas Adès, Nikolaus 
Harnoncourt, Semjon Bytschkow, Andris 
Nelsons, Robin Ticciati, Yannick Nézet-Séguin 
und Sir Simon Rattle.

Der im englischen Cambridge geborene 
Bariton Christopher Purves war 
Chorstipendiat am King’s College der 
Universität Cambridge, wo er Anglistik 
studierte. Nach dem Studienabschluss trat 
er der höchst innovativen Rockguppe Harvey 
and the Wallbangers bei. Er hat hohes Lob 
von der Kritik für seine Interpretationen von 
Wozzeck und Beckmesser (Die Meistersinger 
von Nürnberg) an der Welsh National Opera, 
Tonio (Pagliacci) an der English National Opera 
sowie Falstaff an der Glyndebourne Festival 
Opera geerntet. Zu seinen Rollen zählen 
außerdem Balstrode (Peter Grimes) an der 

English National Opera, Nannetta (Falstaff) 
an der Scottish Opera, sowie Susanna und 
Michal (in Händels Saul) an der Opera North; 
daneben war sie an Aufführungen von Purcells 
The Fairy Queen unter William Christie an der 
Glyndebourne Festival Opera sowie in Paris 
und New York beteiligt.

Nach seinem Examen mit Auszeichnung 
am New College der Universität Oxford, wo 
er als Chorstipendiat studiert hatte, setzte 
der Tenor Toby Spence seine Ausbildung 
an der Opernabteilung der Guildhall School 
of Music and Drama fort. Er singt an der 
Welsh National Opera, der Scottish Opera, 
der English National Opera, der Royal Opera 
Covent Garden, an der Glyndebourne Festival 
Opera, der Bayerischen Staatsoper in 
München, der Hamburgischen Staatsoper, der 
Deutschen Staatsoper Berlin, am Teatro Real 
in Madrid, am Théâtre royal de la Monnaie in 
Brüssel, der Nederlandse Opera, am Theater 
an der Wien, der Wiener Staatsoper, der 
Opéra national de Paris, der San Francisco 
Opera, der Lyric Opera of Chicago, der Santa 
Fe Opera und der Metropolitan Opera in New 
York. Im Konzertsaal ist er mit den Berliner 
und Wiener Philharmonikern, dem Orchestra 
dell’Accademia Nazionale di Santa Cecilia, 
dem Rotterdams Philharmonisch Orkest, 
dem London Symphony Orchestra und dem 
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energischer Fürsprecher der modernen 
Musik hat das Orchester mehr als 1000 Werke 
zur Uraufführung gebracht, von Meistern 
wie Bartók und Schostakowitsch bis hin 
zu Komponisten der Gegenwart wie John 
Adams, Elliott Carter und Kaija Saariaho. 
Als Associate Orchestra des Londoner 
Barbican steht das Ensemble dort jedes 
Jahr mit einer eigenen Konzertreihe auf 
dem Programm. Das Orchester hat seinen 
Sitz im Londoner Stadtteil Maida Vale, wo 
es zahlreiche Studioaufnahmen macht, 
von denen einige auch der Öffentlichkeit 
zugänglich sind; zudem gastiert es auch 
im Ausland. Eine enge Zusammenarbeit 
verbindet das BBC Symphony Orchestra mit 
seinem Chefdirigenten Jiří Bělohlávek, dem 
Ersten Gastdirigenten David Robertson, dem 
Conductor Laureate Sir Andrew Davis und 
dem Artist in Association Oliver Knussen. 
Nahezu sämtliche Konzerte werden auf BBC 
Radio 3 ausgestrahlt und sind auch online zu 
empfangen.

Edward Gardner wurde 1974 im englischen 
Gloucester geboren und studierte an der 
Universität Cambridge und unter Colin 
Metters an der Royal Academy of Music 
in London. Nach dem Studienabschluss 
assistierte er drei Jahre lang Sir Mark Elder 
am Hallé Orchestra, ehe er von 2004 bis 

Opera North und der Houston Grand Opera, 
Mr. Redburn (Billy Budd) an De Nederlandse 
Opera, Don Giovanni und der General (in 
James MacMillans The Sacrifice) an der  
Welsh National Opera, Méphistophélès  
(La Damnation de Faust) und Sharpless 
(Madama Butterfly) an der English National 
Opera. Sein Debüt bei den Salzburger 
Festspielen gab er in Katie Mitchells 
Inszenierung von Nonos Al gran sole carico 
d’amore. Im Konzertsaal hat er mit dem 
Orchestra of the Age of Enlightenment in 
Beethovens Neunter Sinfonie gesungen, 
in Mahlers Achter Sinfonie an der Casa da 
Musica in Porto, Aci, Galatea e Polifemo 
mit Les Arts Florissants und mit dem 
Gabrieli Consort sowie in Alexander’s 
Feast und der Nelson-Messe mit dem 
Scottish Chamber Orchestra. Nachdem er 
beim Aldeburgh Festival als Recitalsolist 
debütierte, hat Christopher Purves Schuberts 
Schwanengesang an der Opera North und im 
Kettle’s Yard in Cambridge aufgeführt.

Das BBC Symphony Orchestra spielt 
seit seiner Gründung im Jahre 1930 eine 
zentrale Rolle im britischen Musikleben. 
Mit alljährlich mindestens einem Dutzend 
Konzerten – darunter immer auch das 
Eröffnungs- und das Abschlusskonzert – 
bildet es das Rückgrat der BBC-Proms. Als 
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Symphony Orchestra ernannt, anfänglich für 
drei Jahre, während der er das Orchester in 
jeder Saison vier Wochen lang leiten wird. 
In jüngster Zeit und für die nähere Zukunft 
ist er engagiert, das Deutsche Symphonie-
Orchester Berlin, das Mahler Chamber 
Orchestra, das Radio Filharmonisch Orkest 
Holland, Rotterdams Philharmonisch Orkest, 
Sveriges Radios Symfoniorkester, Danmarks 
Radiosymfoniorkestret, das Orchestra 
dell’Accademia Nazionale di Santa Cecilia, 
das NHK Symphony Orchestra, das Melbourne 
Symphony Orchestra, das Philharmonia 
Orchestra, das London Philharmonic 
Orchestra und das Orchestra of the Age of 
Enlightenment zu dirigieren. Des Weiteren 
hat er bedeutende Aufführungen von Death in 
Venice am Mailänder Teatro alla Scala sowie 
von Carmen und Don Giovanni an der New 
Yorker Metropolitan Opera geleitet. Nach einer 
Anzahl von Einspielungen auf Tonträger hat 
Edward Gardner 2009 einen Exklusivvertrag 
mit Chandos Records unterzeichnet.

2007 als Musikdirektor der Glyndebourne 
Touring Opera tätig war. Seine Amtszeit 
als Musikdirektor der English National 
Opera begann er im Mai 2007 mit einer 
von der Kritik gelobten Neuinszenierung 
von Benjamin Brittens Death in Venice. Im 
Jahre 2008 gewann er den Preis der Royal 
Philharmonic Society als bester Dirigent 
für seine zahlreichen Erfolge mit dem 
Ensemble, darunter Aufführungen von Tosca, 
Idomeneo, Faust, Simon Boccanegra und 
La Damnation de Faust. Der Olivier-Preis für 
herausragende Leistungen im Bereich der 
Oper wurde ihm 2009 zuerkannt. Seit seinem 
erfolgreichen Debüt mit dem BBC Symphony 
Orchestra beim Aldeburgh Festival 2005 hat 
er jedes Jahr mit dem Orchester gearbeitet, 
2008 die britische Erstaufführung von Kaija 
Saariahos Adriana Mater in einem Konzert im 
Londoner Barbican Centre dirigiert und im 
gleichen Jahr bei den BBC-Proms debütiert. 
Im September 2010 wurde er zum Ersten 
Gastdirigenten des City of Birmingham 
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Lacrimosa
Lacrimosa (1937), seul fragment à demeurer 
d’un projet de Requiem, est également 
la seule œuvre sacrée trouvée dans la 
production de Lutosławski. La pièce remonte 
à la période estudiantine de Lutosławski, 
et, comme on pourrait s’y attendre, rappelle 
l’œuvre d’autres compositeurs. Il s’agit 
d’une cantilène joliment tournée, écrite pour 
soprano, et présentant des archaïsmes 
stylistiques analogues à ceux du Stabat 
Mater de Szymanowski, composé tout juste 
onze années auparavant.

Triptyque silésien
Le Triptyque silésien (Tryptyk śląski, 1951) 
s’avère totalement différent. Il fut composé 
par Lutosławski alors que la doctrine du 
réalisme socialiste d’impulsion soviétique 
battait son plein. Celle-ci obligeait les 
compositeurs à établir un lien avec les 
“grandes masses” populaires, et le recours 
au véhicule de la culture traditionnelle 
s’avéra un moyen d’y parvenir. Si la plupart 
des tentatives polonaises faites dans ce 
domaine furent fort lourdes, Lutosławski 
se révéla maître dans l’art de l’invention 

Lutosławski: 
Œuvres pour voix et orchestre

Introduction
Quoique le compositeur polonais Witold 
Lutosławski (1913 – 1994) soit peut-être mieux 
connu pour ses œuvres orchestrales, comme 
le Concerto pour orchestre (1950 – 1954) et la 
Troisième Symphonie (1981 – 1983), figurant 
sur le premier CD de cette série (CHSA 5082), 
ses œuvres vocales constituent un  
élément très significatif présent tout au  
long de sa production, des années 1930  
aux années 1990. En plus de nombreuses 
œuvres pour voix et piano écrites dans les 
années 1940 et 1950, dont des chants pour 
enfants, des chants pour chœur à l’unisson 
et des chansons populaires légères (qu’il 
composa sous le pseudonyme de “Derwid”), 
il écrivit aussi des œuvres qu’il orchestra  
par la suite, tels les Vingt Chants de Noël 
(1946) et Cinq Mélodies (1957), plus une  
mise en musique pour chœur et orchestre, 
Trois Poèmes d’Henri Michaux (1963). Ce  
CD rassemble des œuvres datant de la 
jeunesse de Lutosławski ainsi que trois 
œuvres majeures pour voix et orchestre, 
écrites après 1960: Paroles tissées  
(1965), Les Espaces du sommeil (1975)  
et Chantefleurs et Chantefables (1990).
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relève d’un genre particulier qui trouva son 
apothéose dans les neufs mélodies de 
Chantefleurs et Chantefables.

Paroles tissées
Lorsque la Pologne sortit de l’oppression 
culturelle à laquelle elle avait été assujettie 
durant la décennie de l’après-guerre, sa 
musique connut un essor remarquable. De 
nouvelles figures de stature internationale 
apparurent, tels Krzysztof Penderecki et 
Henryk Mikołaj Górecki (tous les deux nés 
en 1933), tandis que Lutosławski obtenait 
rapidement la prééminence au sein des 
générations plus âgées. À partir des 
Cinq Mélodies, il développa un langage 
caractéristique, fondé sur l’harmonie à 
douze notes et des idées rythmiques ad 
libitum, dont la grande flexibilité technique 
se doublait d’une puissante expressivité. Si, 
dans la première moitié des années 1960, sa 
musique semblait avoir de l’énergie à l’état 
brut, elle acquit une forme plus subtile dès 
1965.

La première œuvre à montrer cette 
subtilité nouvelle avec abondance, Paroles 
tissées, fut écrite à l’intention de Peter Pears, 
qui en fut également le créateur. Le titre 
en fut suggéré par le poète, Jean-François 
Chabrun, dont les Quatre Tapisseries pour la 
Châtelaine de Vergi inspirèrent Lutosławski. 

lorsqu’il composa ses œuvres fondées sur 
des chansons traditionnelles, au début 
des années 1950. Le Triptyque silésien, qui 
reprend trois chants silésiens traitant des 
affres de l’amour, leur donne tout à la fois 
un éclat et une dimension pathétique qui 
les élèvent au-dessus de la banalité de 
la vie contemporaine. Le premier exploite 
avec vigueur l’accentuation rythmique des 
paroles, tandis que le deuxième se distingue 
par la délicatesse de l’orchestration dans 
les sections externes (harpe, flûte, piano, 
célesta et cymbales). La vocalise bocca 
chiusa de la fin se révélant une interprétation 
particulièrement émouvante de l’amour 
sans retour d’une jeune fille. Suggérant 
que les plaisirs simples sont supérieurs 
aux richesses, le chant final danse sur des 
mètres différents, aussi caractéristiques 
des pièces instrumentales écrites par 
Lutosławski au début des années 1950.

Dors, dors
Dors, dors (Śpijże, śpij, 1954) brosse une 
délicieuse petite scéne typique des 
chansons enfantines de Lutosławski. 
L’évocation combinée du miaulement de 
chatons et des paroles apaisantes d’une 
mère endormant son bébé dans son berceau 
est exprimée en termes simples. Dans la 
production de Lutosławski, cette mélodie 
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début de la Deuxième Tapisserie, elle devient 
plus ouvertement mélodique, puisant ses 
idées dans la musique de la harpe tandis que 
les autres instruments en partie soutiennent, 
en partie ponctuent.

La Troisième Tapisserie est la plus 
déterminée des quatre. Le sommet 
instrumental, typiquement marqué “AD LIB.”, 
est cathartique, mais, au lieu de se taire peu 
à peu comme dans bon nombre des œuvres 
purement orchestrales de Lutosławski, il 
se trouve prolongé par le soliste jusqu’à ce 
que ce dernier atteigne le second sommet 
angoissé de “Mille coqs hurlent ma peine”, 
point auquel Lutosławski donne au ténor une 
ligne faite de lumineuses quartes et quintes 
parfaites. La Tapisserie finale (qui suit sans 
interruption, comme celles qui ont précédé) 
poursuit le schéma de rappel et de répétition 
des expressions du texte, auxquelles de 
nouvelles idées musicales sont données. 
Lutosławski avait bien compris que la pâleur 
et le sommeil auxquels il est fait allusion dans 
le vers d’ouverture indiquent l’état de mort, 
et la ligne vocale exploite le type de cantilène 
éplorée qui devint une partie intégrante de 
ses compositions ultérieures.

Les Espaces du sommeil
Les Espaces du sommeil, œuvre dédiée à 
Dietrich Fischer-Dieskau qui en fut aussi 

Le texte de Chabrun, par son retour fréquent 
à des expressions-clés, offrit au compositeur 
une structure encourageant une approche 
musicale instinctive. Il perçut que le contenu 
de la poésie présentait “la logique des rêves”. 
Toutefois, comme son œuvre vocale suivante 
le montre aussi, Paroles tissées, loin d’être 
bâtie sur des associations vagues, place 
à dessein son sommet principal vers la 
fin (dans la Troisième Tapisserie), procédé 
structural qui guida aussi la progression de 
la plupart des œuvres instrumentales du 
compositeur.

Les effectifs instrumentaux de Paroles 
tissées sont plutôt modestes: cordes, 
harpe et piano. Pourtant, sans avoir recours 
aux techniques instrumentales poussées, 
trouvées dans quantité d’autres œuvres 
musicales du milieu des années 1960, 
Lutosławski fait apparaître des textures 
allant de l’indéfinissable au vigoureux. 
Souvent, comme au tout début, la musique 
se fond pour créer ce qu’il devait plus tard 
appeler des “paquets” de lignes, chacun 
étant un agrégat de minuscules motifs dont 
l’élasticité assure la marche de la musique 
(l’élasticité aléatoire étant l’aboutissement 
des mètres simultanés des années 1950). La 
ligne vocale débute sous forme de récitatif 
d’une intensité accrue – s’avérant évocatrice, 
voire tendue, plutôt que déclamatoire. Au 
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sombre de la troisième section (“Il y a toi 
sans doute que je ne connais pas”), qui 
prend de la vitesse et atteint un sommet 
instrumental après que le baryton se soit 
écrié “le mouvement ténébreux de la mer, des 
fleuves, des forêts, des villes, des herbes, des 
poumons de millions et millions d’êtres”. La 
violence de l’émotion se dissipe tandis que 
la ligne vocale entame une séduisante série 
de phrases sur le mot “sommeil”, sombrant 
de plus en plus dans les profondeurs en 
attendant de remonter pour le final “Dans la 
nuit il y a toi”. Déclaration qui est suivie, dans 
un moment de clarté visionnaire, par “Dans le 
jour aussi”. À cette prise de conscience le rêve 
se brise et disparaît.

Chantefleurs et Chantefables
Si Les Espaces du sommeil développe un 
lyrisme nouveau – même une certaine 
majesté – qui devait colorer certaines pièces 
orchestrales ultérieures de Lutosławski, 
Chantefleurs et Chantefables revient aux 
miniatures des années 1940 et 1950, et 
à des sujets accessibles aux enfants. Le 
langage plus léger de ces neuf charmantes 
mélodies rappelle cette tradition de la musique 
française que Lutosławski admirait tant, 
Ravel en particulier. Le poète choisi est à 
nouveau Desnos, mais il se trouve lui aussi 
dans une autre disposition d’esprit comme 

le créateur, est une mise en musique d’un 
poème du poète surréaliste français Robert 
Desnos. Cette fois encore, les répétitions 
trouvées dans le texte du poème et son 
paroxysme placé vers la fin correspondaient 
parfaitement aux aspirations de Lutosławski, 
bien qu’il préférât souligner lui-même que 
le lien entre le texte et la musique était 
“intuitif et subjectif”. Une fois de plus, le 
sujet traité est le sommeil, mais cette fois un 
sommeil hanté par un “toi” mystérieux – “Il y 
a toi” est un des deux refrains (l’autre étant 
“Dans la nuit”) dont la répétition domine 
texte et musique. Dans un premier temps, 
le retour de ces refrains fait naître une 
fantastique succession d’images propres à 
l’état onirique, comme dans Paroles tissées. 
L’ouverture frémissante pourrait rappeler la 
musique nocturne de Bartók ou le Premier 
Concerto pour violon de Szymanowski, 
voire même le deuxième chant du Triptyque 
silésien. Peut-être exprime-t-elle aussi un 
rapide mouvement de l’œil. Dans la deuxième 
section plus calme (“Il y a toi l’immolée, toi 
que j’attends”), les cordes fournissent un 
coussin harmonique tandis que le soliste rêve 
de sa lointaine bien-aimée.

De subtils changements apportés à 
l’orchestration (l’introduction de cors 
et de trompettes au sein des textures 
frémissantes) présagent le caractère plus 
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Lucy Crowe s’est imposée comme une des 
grandes sopranos lyriques de sa génération. 
Décrite comme ayant une voix au timbre d’une 
grande pureté, une impeccable technique 
vocale et une forte présence scénique, elle 
chante et grave avec bon nombre des plus 
grands chefs d’orchestre du monde. On l’a 
récemment entendue interpréter en concert 
le Requiem de Mozart avec le Philadelphia 
Orchestra sous la direction de Yannick Nézet-
Séguin, Die Schöpfung et Die Jahreszeiten 
de Haydn avec le Monteverdi Choir and 
Orchestra sous la direction de Sir John Eliot 
Gardiner, Exsultate jubilate de Mozart sous la 
direction de Sir Charles Mackerras, Elijah de 
Mendelssohn sous celle de Nézet-Séguin, et 
Il ritorno di Tobia de Haydn avec l’Orchestra 
of the Age of Enlightenment sous la direction 
de Sir Roger Norrington. Elle a fait ses débuts 
lyriques aux États-Unis en incarnant Iole 
(Hercules) au Lyric Opera of Chicago, et ses 
débuts au Royal Opera de Covent Garden, 
en Belinda (Dido and Aeneas), dans les 
deux cas chaleureusement applaudie 
par la critique. Lucy Crowe chante aussi 
Sophie (Der Rosenkavalier) au Bayerische 
Staatsoper de Munich, à Covent Garden, 
au Deutsche Oper de Berlin et au Scottish 
Opera; Dorinda (Orlando de Haendel) à Lille, à 
Paris et à l’Opéra de Dijon; Poppée (Agrippina 
de Haendel) et Drusilla (L’incoronazione di 

en témoignent ces vers pleins de fantaisie à 
propos de la faune et de la flore.

Lutosławski assortit la poésie de Desnos 
de délicates touches de couleur: l’attente 
immobile dans le premier chant (la belle de 
nuit qui, à minuit, enroule ses vrilles pour 
grimper dans la chambre de l’enfant endormi), 
l’imprévisibilité dans la suivante (la “demoiselle” 
sauterelle). Les autres chants ayant pour thème 
des fleurs (nos 4, 6 et 8) sont aussi dotés de 
détails et d’un lyrisme exquis, tandis que le 
chant de la tortue (no 5) et celui de l’alligator 
(no 7) sont particulièrement délicieux par leur 
humour et parce qu’ils sont pourvus d’une 
morale, tout comme la plupart des contes 
pour enfants. Le récit surréaliste du destin 
de “trois cents millions de papillons” dans le 
no 9 est brillamment rendu. Cependant, c’est 
peut-être dans le troisième chant, où la flore 
et la faune se trouvent face-à-face, la “belle” 
véronique et le “beau” taureau, que l’illustration 
s’avère la plus ensorcelante. Ici la “morale” 
de Desnos, à la fois spirituelle et réaliste, se 
trouve parfaitement rendue par Lutosławski 
avec cette éloquence du geste musical et cette 
précision de la sonorité qui distingaient déjà 
son imagination musicale lorsque sa carrière 
de compositeur n’en était qu’à ses prémices.

© 2011 Adrian Thomas
Traduction: Marianne Fernée-Lidon
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Cleveland Orchestra. Il s’est aussi produit en 
récital au Wigmore Hall et au LSO St Luke’s, 
et a chanté aux Festivals de Salzbourg, 
Édimbourg et Aix-en-Provence. Toby Spence 
a donné des prestations aux côtés de chefs 
d’orchestre tels que Christoph von Dohnányi, 
Michael Tilson Thomas, Antonio Pappano, 
Valery Gergiev, Sir Colin Davis, Sir Andrew 
Davis, Sir Roger Norrington, Gustavo Dudamel, 
Marc Minkowski, Thomas Adès, Nikolaus 
Harnoncourt, Semyon Bychkov, Andris 
Nelsons, Robin Ticciati, Yannick Nézet-Séguin 
et Sir Simon Rattle.

Né à Cambridge, le baryton Christopher 
Purves est choriste au King’s College de 
Cambridge où il étudie l’anglais. À sa sortie 
de l’université, il entre dans le groupe de 
rock & roll très novateur, Harvey and the 
Wallbangers. Plus récemment, il s’est 
attiré les éloges de la critique pour ses 
prestations de Wozzeck et de Beckmesser 
(Die Meistersinger von Nürnberg) au Welsh 
National Opera, de Tonio (Pagliacci) à l’English 
National Opera et de Falstaff au Festival de 
Glyndebourne. Il a aussi incarné Balstrode 
(Peter Grimes) avec Opera North et au 
Houston Grand Opera, Mr Redburn (Billy Budd) 
à De Nederlandse Opera, Don Giovanni et le 
Général (The Sacrifice de James MacMillan)  
au Welsh National Opera, Méphistophélès  

Poppea) à l’English National Opera; Nannetta 
(Falstaff) au Scottish Opera; ainsi que 
Susanna et Michal (Saul de Haendel) pour 
Opera North; elle a également participé à des 
interprétations de The Fairy Queen sous la 
direction de William Christie, au Festival de 
Glyndebourne, à Paris et à New York.

Choriste au New College d’Oxford, le ténor 
Toby Spence y obtient sa licence, puis 
poursuit ses études à l’Opera School de la 
Guildhall School of Music and Drama. Il se 
produit avec le Welsh National Opera, le 
Scottish Opera, l’English National Opera, le 
Royal Opera de Covent Garden, au Festival 
de Glyndebourne, au Bayerische Staatsoper 
de Munich, à l’Hamburgische Staatsoper, au 
Deutsche Staatsoper de Berlin, au Teatro Real 
de Madrid, au Théâtre royal de la Monnaie de 
Bruxelles, à De Nederlandse Opera, au Theater 
an der Wien, au Wiener Staatsoper, à l’Opéra 
national de Paris, au San Francisco Opera, au 
Lyric Opera of Chicago, au Santa Fe Opera, au 
Metropolitan Opera de New York. En concert, 
il a chanté avec les Berliner Philharmoniker, 
les Wiener Philharmoniker, l’Orchestra 
dell’Accademia Nazionale di Santa Cecilia, 
l’Orchestre philharmonique de Rotterdam, 
le London Symphony Orchestra, le London 
Philharmonic Orchestra, le San Francisco 
Symphony, le Los Angeles Philharmonic et le 
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une saison annuelle de concerts. Chez lui à 
Maida Vale au Nord de Londres, il réalise de 
nombreux enregistrements dont certains 
sont ouverts au public, et il se produit 
également à l’étranger. Le BBC Symphony 
Orchestra entretient des rapports étroits 
avec son chef principal, Jiří Bělohlávek, son 
chef principal invité, David Robertson, son 
chef lauréat, Sir Andrew Davis, ainsi qu’avec 
Oliver Knussen, artiste associé. Presque tous 
les concerts sont retransmis par BBC Radio 3 
et en ligne.

Né à Gloucester en 1974, Edward Gardner 
étudie à l’Université de Cambridge puis à la 
Royal Academy of Music sous Colin Metters. 
Après l’obtention de son diplôme, il devient 
assistant de Sir Mark Elder au Hallé Orchestra 
pendant trois ans, avant d’exercer la fonction 
de directeur musical du Glyndebourne Touring 
Opera de 2004 à 2007. Il débute au poste de 
directeur musical de l’English National Opera 
en mai 2007 avec une nouvelle production 
de Death in Venice de Britten, qui remporte 
les suffrages de la critique. En 2008, en 
raison de ses nombreux succès aux côtés 
de cette compagnie, notamment dans ses 
interprétations de Tosca, Idomeneo, Faust, 
Simon Boccanegra et La Damnation de Faust, 
la Royal Philharmonic Society lui décerne le 
prix du Meilleur Chef d’orchestre. En 2009, il 

(La Damnation de Faust) et Sharpless 
(Madama Butterfly) à l’English National 
Opera. Il a fait ses débuts au Festival de 
Salzbourg dans la production, réalisée par 
Katie Mitchell, de l’opéra de Nono, Al gran sole 
carico d’amore. Sur la scène de concert, il a 
participé à la Symphonie no 9 de Beethoven, 
avec l’Orchestra of the Age of Enlightenment, 
à la Symphonie no 8 de Mahler à la Casa da 
Musica de Porto, à Aci, Galatea e Polifemo 
avec les Arts Florissants et avec le Gabrieli 
Consort, ainsi qu’à Alexander’s Feast et à 
la Messe Nelson avec le Scottish Chamber 
Orchestra. Après avoir fait ses débuts en 
récital au Festival d’Aldeburgh, Christopher 
Purves a interprété Schwanengesang avec 
Opera North et au Kettle’s Yard de Cambridge.

Le BBC Symphony Orchestra joue un rôle 
central dans la vie musicale britannique 
depuis sa création en 1930 et constitue le 
pilier des Proms de la BBC avec au moins 
une douzaine de concerts chaque année, 
incluant les concerts d’ouverture et de 
clôture du festival. C’est un ardent défenseur 
de la musique contemporaine, et il a créé 
plus de 1000 œuvres de compositeurs allant 
de Bartók et Chostakovitch aux talents 
d’aujourd’hui tels John Adams, Elliott Carter 
et Kaija Saariaho. Il est l’orchestre associé 
du Barbican Centre de Londres où il donne 
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Orchestra, l’Orchestre philharmonique de la 
Radio néerlandaise, l’Orchestre philharmonique 
de Rotterdam, l’Orchestre symphonique de 
la Radio suédoise, l’Orchestre symphonique 
national du Danemark, l’Orchestra 
dell’Accademia Nazionale di Santa Cecilia, 
le NHK Symphony Orchestra, le Melbourne 
Symphony Orchestra, le Philharmonia 
Orchestra, le London Philharmonic Orchestra 
et l’Orchestra of the Age of Enlightenment. Il 
a aussi donné des prestations notables de 
Death in Venice au Teatro alla Scala de Milan, et 
de Carmen et de Don Giovanni au Metropolitan 
Opera de New York. Edward Gardner, qui a un 
nombre d’enregistrements à son actif, a signé 
un contrat exclusif avec Chandos Records en 
2009.

reçoit un Olivier Award pour récompenser sa 
remarquable réussite à l’opéra. À la suite de 
brillants débuts à la tête du BBC Symphony 
Orchestra lors du Festival d’Aldeburgh en 
2005, il travaille tous les ans avec l’ensemble, 
dirigeant la création au Royaume-Uni 
d’Adriana Mater de Kaija Saariaho en concert 
au Barbican, en 2008, et faisant aussi la 
même année ses débuts aux Proms de la BBC. 
En septembre 2010, il est nommé principal 
chef invité du City of Birmingham Symphony 
Orchestra pour une période initiale de trois 
années, durant laquelle il va diriger l’orchestre 
quatre semaines par saison. Parmi ses 
engagements récents et à venir, figurent des 
invitations à diriger le Deutsches Symphonie-
Orchester de Berlin, le Mahler Chamber 
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Tryptyk śląski 
1 	 I. Oj mi się owiesek wysypywa

Oj mi się owiesek wysypywa, 
już mię mój miluńki zaniechawa.
Ty mnie nie chcesz, niechaj mnie tak.
Już ja się obejdę bez takiego obłudnika.

Trąbili, piskali, aż się w lesie rozlegało,
to moje serdeńko bardzo skamieniało.
Zagrajcie raz, rozłączcie nas.
Już mnie ty miluńki, więcej, więcej nie
	 [oglądasz.

2 	 II. Ach, w tej studni źródło bije
Ach, w tej studni źródło bije.
Ach! Ten mój kochanek z inszą pije.
Z inszą pije, a mnie nie chce.
O! Wiedziałoć to przecie moje serce.

3 	 III. Kukułeczka kuka
Kukułeczka kuka, we mnie serce puka.
Każdy synek głupi, co bogatej szuka.

Nie szukaj bogatej, by cię nie zdradziła,
z wielkiego majątku, ubogą nie była.

A bogactwo moje, to wianek na głowie
i ta jedna mazelonka, co ją mam na sobie.

Silesian Triptych 
I. Oh my little lamb has given me away
Oh my little lamb has given me away, 
my loved one has abandoned me.
You do not love me, leave me be.
I will manage without such a hypocrite.

They chattered and squealed until it was
	 [heard in the woods, 
my poor heart turned to stone.
Go and play, now we have parted.
My love, you will never ever see me again.

II. Ah, in this well is a spring
Ah, in this well is a spring.
Ah! My lover now drinks with another.
He drinks with another and he does not
	 [love me.
Oh! And how my heart does know it.

III. The Cuckoo’s Song 
The cuckoo’s song beats within my heart.
Every son is a fool, always looking for a rich
	 [woman.

Do not look for a rich woman, for she will
	 [betray you,
from great riches, she was not poor.

But my riches are the wreath on my head
and this robe which I wear.
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The cuckoo’s song beats within my heart.
Every son is a fool, always looking for a rich
	 [woman.

Do not look for a rich woman, for she will
	 [betray you,
from great riches, she was not poor.
Hey!

Translation: Sonia Clough, 
Surrey Translation Bureau STB 

Lacrimosa
Tearful that day shall be
when from the ashes shall arise
guilty man to be judged.
Spare him then, O God:

gentle Lord Jesus,
grant him eternal rest.
Amen.

Woven Words
First Tapestry 
A cat which is amazed
a shadow bewitches it 
white like an ear
 
The cry of the acrobat and that of the quail
that of the partridge that of the chimney sweep
that of the dead tree that of captured beasts
 

Kukułeczka kuka, we mnie serce puka.
Każdy synek głupi, co bogatej szuka.

Nie szukaj bogatej, by cię nie zdradziła,
z wielkiego majątku, ubogą nie była.
Hej!

Traditional Polish

Original sources edited by
Jan Stanisław Bystroń (1892 – 1964)

4 	 Lacrimosa
Lacrimosa dies illa, 
qua resurget ex favilla 
iudicandus homo reus. 
Huic ergo parce, Deus:

Pie Iesu Domine, 
dona eis requiem. 
Amen.

Paroles tissées
Première Tapisserie

5 	 Un chat qui s’émerveille
une ombre l’ensorcelle 
blanche comme une oreille 
 
Le cri du bateleur et celui de la caille 
celui de la perdrix celui du ramoneur 
celui de l’arbre mort celui des bêtes prises 
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A shadow which sleeps
a plant which awakens 
a step which amazes me 
 
Second Tapestry 
When the day has reopened the garden’s shoots
a cat which is amazed
the cry of the acrobat and that of the quail
a plant which awakens
that of the partridge that of the chimney sweep
a shadow bewitches it 
that of the dead tree that of captured beasts
 
At the telling of such marvels
the shadow is rent in two
 
Third Tapestry
A thousand breathless horses
a thousand black horses bear my sorrow
I hear their muffled hoofs
strike the night in the belly
if they do not arrive if they do not arrive 
before the day ah the lost sorrow
 
The cry of the partridge that of the chimney
	 [sweep
at the telling of such marvels a plant which
	 [awakens
that of the dead tree that of captured beasts
A thousand cockerels howl out my sorrow 

Une ombre qui sommeille 
une herbe qui s’éveille 
un pas qui m’émerveille 

Deuxième Tapisserie
6 	 Quand le jour a rouvert les branches du jardin

un chat qui s’émerveille 
le cri du bateleur et celui de la caille 
une herbe qui s’éveille 
celui de la perdrix celui de ramoneur 
une ombre l’ensorcelle 
celui de l’arbre mort celui des bêtes prises 

Au dire des merveilles 
l’ombre en deux s’est déchirée 

Troisième Tapisserie
7 	 Mille chevaux hors d’haleine

mille chevaux noirs portent ma peine 
j’entends leurs sabots sourds 
frapper la nuit au ventre 
s’ils n’arrivent s’ils n’arrivent 
avant le jour ah la peine perdue

Le cri de la perdrix celui du ramoneur 
au dire des merveilles une herbe qui s’éveille 
celui de l’arbre mort celui des bêtes prises 
Mille coqs hurlent ma peine 
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a thousand cockerels mortally wounded
one by one at the borders of the suburbs
to strike the drum of the shadow
to awaken the memory of the ways
to call one by one
if they live if they live 
a thousand stars all my sorrows
 
Fourth Tapestry 
Sleep this pallor has come to us from afar 
the cry of the acrobat and that of the quail
sleep this whiteness is each day new
that of the partridge that of the chimney sweep 
those who love happily also sleep pale 
that of the dead tree that of captured beasts

this song of sorrow will never sleep 
which others have taken up others will
	 [take up

Translation: Stephen Pettitt

Children’s Songs
3. Sleep, sleep
I will give you kittens
and a tablespoon of milk,
rock-a-bye baby, my little Janusz.
	 The kittens arrived, and how they did miaow, 
	 and little Janusz could not sleep.

mille coqs blésses à mort 
un à un à la lisière des faubourgs 
pour battre le tambour de l’ombre 
pour réveiller la mémoire des chemins 
pour appeler une à une 
s’ils vivent s’ils vivent 
mille étoiles toutes mes peines 

Quatrième Tapisserie
8 	 Dormez cette pâleur nous est venue de loin

le cri du bateleur et celui de la caille 
dormez cette blancheur est chaque jour
	 [nouvelle
celui de la perdrix celui du ramoneur
ceux qui s’aiment heureux s’endorment
	 [aussi pâles
celui de l’arbre mort celui des bêtes prises 
 
n’endormiront jamais cette chanson de peine 
que d’autres ont repris d’autres la reprendront

© Jean-François Chabrun (1920 – 1997)

Licensed by Chester Music Ltd

All rights reserved

International copyright secured

	 Piosenki dziecinne
9 	 3. Śpijże, śpij

Dam wam kotki
mleka łyżkę
Januszka mi pokołyszcie.
	 Przyszły kotki, zamiauczały, 
	 a Januszek nie śpi mały.
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And with this song
and with his mother
by his cradle
this little boy went to sleep.

Translation: Sonia Clough, 

Surrey Translation Bureau STB 

The Spaces of Sleep
In the night there are naturally the seven marvels
	 of the world and majesty and tragedy and
	 [charm.
The forests collide confusedly with legendary
	 [creatures
	 hidden in their thickets.
There is you.
In the night there is the tread of the stroller
	 [and that of the murderer
	 and that of the town constable and the
	 [light of the streetlamp
	 and that of the light on the side table.
There is you.
In the night trains pass, and ships and the
	 [illusion of the land
	 where it is day. The last breaths of dusk
	 and the first rustlings of dawn.
There is you.

I z piosenką
z tą matczyną
w kolebusi
usnął synuś.

© Lucyna Krzemieniecka (1907 – 1955)

Licensed by Chester Music Ltd

All rights reserved 

International copyright secured

Les Espaces du sommeil
10 	 Dans la nuit il y a naturellement les sept

		  [merveilles
	 du monde et la grandeur et le tragique et
	 [le charme.
Les forêts s’y heurtent confusément avec des
	 [créatures de légende 
	 et cachées dans les fourrés. 
Il y a toi. 
Dans la nuit il y a le pas du promeneur et celui
	 [de l’assassin
	 et celui du sergent de ville et la lumière du
	 [réverbère
	 et celle de la lanterne du chiffonnier. 
Il y a toi. 
Dans la nuit passent les trains et les bateaux
	 [et le mirage des pays
	 où il fait jour. Les derniers souffles du
	 [crépuscule
	 et les premiers frissons de l’aube. 
Il y a toi. 
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A whisper of a piano, a fragment of voice.
A door slams. A clock.
And not only beings and things and material
	 [noises.
But still I, who pursue myself, or relentlessly
	 [overtake myself.
There is you the sacrificial victim, you for whom
	 [I wait.
Sometimes strange figures are born at the
	 [moment of sleep and vanish.
When I close my eyes, luminous blossoms
	 [appear
	 and wilt and bloom again like fireworks
	 [made flesh.
Unknown lands which I traverse in the company
	 [of creatures.
Certainly there is you, oh lovely and subtle spy.
And the palpable soul of the expanse. 
And the scents of heaven and of the stars and

[the two-thousand-year-old song of the 
[cockerel

	 and the cry of the peacock in the blazing
	 [park and the kisses.
Clenched hands, sinister in the pale light
	 and axles which grind on silenced roads.
Certainly there is you whom I know not, yet
	 [whom I know.
But who, present in my dreams, insists on
	 [allowing foresight of you without appearing.
You who remain elusive in wakefulness and in
	 [dreams.

Un air de piano, un éclat de voix. 
Une porte claque. Une horloge. 
Et pas seulement les êtres et les choses et les
	 [bruits matériels.
Mais encore moi qui me poursuis ou sans cesse
	 [me dépasse.

11 	 Il y a toi l’immolée, toi que j’attends.
Parfois d’étranges figures naissent à l’instant du
	 [sommeil et disparaissent.
Quand je ferme les yeux, des floraisons
	 [phosphorescentes apparaissent
	 et se fanent et renaissent comme des feux
	 [d’artifice charnus.
Des pays inconnus que je parcours en
	 [compagnie de créatures.
Il y a toi sans doute, ô belle et discrète espionne. 
Et l’âme palpable de l’étendue. 
Et les parfums du ciel et des étoiles et le chant
	 [du coq d’il y a deux mille ans
	 et le cri du paon dans le parc en flammes
	 [et des baisers.
Des mains qui se serrent sinistrement dans
	 [une lumière blafarde
	 et des essieux qui grincent sur des routes
	 [médusantes.

12 	 Il y a toi sans doute que je ne connais pas, que
		  [je connais au contraire.

Mais qui, présente dans mes rêves, t’obstines à
	 [s’y laisser deviner sans y paraître.
Toi qui restes insaisissable dans la réalité et
	 [dans le rêve.
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You who belong to me because I desire in my
	 [imagination to possess you,
	 but who bring your face close to mine
	 [only when my eyes are closed
	 be it in dream or in wakefulness.
You who despite easy rhetoric where the wave
	 [breaks on the shore,
	 where the crow flies in ruined factories,
	 where the wood is rotting, splitting under a
	 [leaden sun.
You who are the fount of my dreams and who
	 [shakes up my oft transformed spirit
	 and who leaves behind your glove when I
	 [kiss your hand.
In the night there are stars and the dark motions
	 [of the sea,
	 rivers, forests, towns, plants,
	 the lungs of millions and millions of beings.
In the night there are the marvels of the world.
In the night there are no guardian angels, but
	 [there is sleep.
In the night there is you.
In the day also.

Translation: Stephen Pettitt

Toi qui m’appartiens de par ma volonté de te
	 [posséder en illusion,
	 mais qui n’approches ton visage du mien
	 [que mes yeux clos
	 aussi bien au rêve qu’à la réalité. 
Toi qu’en dépit d’une rhétorique facile où le flot
	 [meurt sur les plages,
	 où la corneille vole dans des usines en
	 [ruines,
	 où le bois pourrit en craquant sous un soleil
	 [de plomb.
Toi qui es la base de mes rêves et qui secoues
	 [mon esprit plein de métamorphoses
	 et qui me laisses ton gant quand je baise ta
	 [main.
Dans la nuit il y a des étoiles et le mouvement
	 [ténébreux de la mer,
	 des fleuves, des forêts, des villes, des
	 [herbes,
	 des poumons de millions et millions d’êtres.
Dans la nuit il y a les merveilles du mondes. 
Dans la nuit il n’y a pas d’anges gardiens, mais
	 [il y a le sommeil.
Dans la nuit il y a toi. 
Dans le jour aussi.

from ‘À la mystérieuse’ (1926)

in Corps et biens (Les Éditions Gallimard, 1930)

© Robert Desnos (1900 – 1945)

Licensed by Chester Music Ltd

All rights reserved 

International copyright secured
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Song-flowers and Song-stories 
1. The Belle-de-nuit
When I sleep and when I dream
The belle-de-nuit awakes.
It enters the house,
Climbing over the railings,
A moonbeam follows it, 
Belle-de-nuit, flower of midnight.

2. The Grasshopper
Hop, hop, grasshopper,
For today is Thursday.
I will hop, he tells us,
From Monday to Saturday.
 
Hop, hop, grasshopper,
Across all the district. 
Then you hop, Mademoiselle, 
For that is your job.

3. The Speedwell
The speedwell and the bull
Were chatting together at the water’s edge.
The bull said: ‘You are so pretty.’
The speedwell: ‘You are handsome.’ 
The speedwell is a lady,
But the bull is just a bull.

Chantefleurs et Chantefables
13 	 1. La Belle-de-nuit

Quand je m’endors et quand je rêve 
La belle-de-nuit se relève. 
Elle entre dans la maison 
En escaladant le balcon, 
Un rayon de lune la suit, 
Belle-de-nuit, fleur de minuit.

from Chantefleurs

14 	 2. La Sauterelle
Saute, saute, sauterelle, 
Car c’est aujourd’hui jeudi. 
Je sauterai, nous dit-elle, 
Du lundi au samedi. 
 
Saute, saute, sauterelle, 
À travers tout le quartier. 
Sautez donc, Mademoiselle, 
Puisque c’est votre métier.

from Chantefables

15 	 3. La Véronique
La véronique et le taureau 
Parlaient ensemble au bord de l’eau. 
Le taureau dit: “Tu es bien belle.” 
La véronique: “Tu es beau.” 
La véronique est demoiselle, 
Mais le taureau n’est que taureau.

from Chantefleurs
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4. The Dog-rose, the Hawthorn,  
and the Wisteria
Dog-rose, hawthorn,
Red, red, red and white.
Wisteria,
The bird flies away, singing.
Dog-rose, hawthorn,
Shift, shift, shift and crash! 
Wisteria, 
The bird flies away, singing,
And crash, crash, crash!

5. The Tortoise
I am a tortoise and I am pretty,
I am lacking only wings
To be just like the swallows,
Why? Why? 
 
My stylish waistcoat of shell
With no buttons, nor polish, nor stitching
Fits me perfectly.
No? No? 
 
I am a tortoise and not a hunchback,
I am a tortoise and not well off, 
I am a tortoise and not disappointed,
Yes? No?

16 	 4. L’Églantine, l’aubépine  
	 et la glycine

Églantine, aubépine,  
Rouge, rouge, rouge et blanc.  
Glycine,  
L’oiseau vole en chantant.  
Églantine, aubépine,  
Bouge, bouge, bouge et vlan! 
Glycine,  
L’oiseau vole en chantant, 
Et vlan, vlan, vlan!

from Chantefleurs

17 	 5. La Tortue
Je suis tortue et je suis belle, 
Il ne me manque que des ailes 
Pour imiter les hirondelles, 
Que? Que? 
 
Mon élégant corset d’écailles 
Sans boutons, sans vernis, ni mailles 
Est exactement à ma taille. 
Ni? Ni? 
 
Je suis tortue et non bossue, 
Je suis tortue et non cossue, 
Je suis tortue et non déçue, 
Eh? Non?

from Chantefables
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6. The Rose 
Pink rose, white rose,
Tea rose,
I picked the rose stems
Under the summer sun.
White rose, pink rose,
Golden rose,
I picked the blooming rose
And its scent made me drowsy.

7. The Alligator
On the banks of the Mississippi 
An alligator lurks. 
He spies a black man passing by
And says to him: ‘Good day, my boy.’ 
But the black man replies: ‘Good evening,
Night is falling, it is getting dark, 
I am small and it would be stupid of me
To speak with the alligator.’ 
On the banks of the Mississippi 
The alligator was irritated, 
For he wanted at his evening feast 
To eat the juicy black man. 

8. The Angelica
Lovely angelica
The tit sang,
Telling in his music
Of the gentleness of summer.

18 	 6. La Rose
Rose rose, rose blanche, 
Rose thé, 
J’ai cueilli la rose en branche 
Au soleil de l’été. 
Rose blanche, rose rose, 
Rose d’or, 
J’ai cueilli la rose éclose 
Et son parfum m’endort.

from Chantefleurs

19 	 7. L’Alligator
Sur les bords du Mississippi 
Un alligator se tapit. 
Il vit passer un négrillon 
Et lui dit: “Bonjour, mon garçon.” 
Mais le nègre lui dit: “Bonsoir, 
La nuit tombe, il va faire noir, 
Je suis petit et j’aurais tort 
De parler à l’alligator.” 
Sur les bords du Mississippi 
L’alligator a du dépit, 
Car il voulait au réveillon 
Manger le tendre négrillon.

from Chantefables

20 	 8. L’Angélique
Ravissante angélique 
La mésange a chanté, 
Disant dans sa musique 
La douceur de l’été. 
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Angelica of the evening,
Tit of sun-filled days,
Angelica of hope,
Angelica of love.

9. The Butterfly
Three hundred million butterflies
Arrived at Châtillon 
In order to drink the broth, 
Châtillon-sur-Loire, 
Châtillon-sur-Marne, 
Châtillon-sur-Seine. 
 
Pity the folk of Châtillon! 
They no longer have eyes on their broth,
But on millions of butterflies. 
Châtillon-sur-Seine, 
Châtillon-sur-Marne, 
Châtillon-sur-Loire.

Translation: Stephen Pettitt

Angélique du soir, 
Mésange des beaux jours, 
Angélique d’espoir, 
Angélique d’amour.

from Chantefleurs

21 	 9. Le Papillon
Trois cents millions de papillons 
Sont arrivés à Châtillon 
Afin d’y boire du bouillon, 
Châtillon-sur-Loire, 
Châtillon-sur-Marne, 
Châtillon-sur-Seine. 
 
Plaignez les gens de Châtillon! 
Ils n’ont plus d’yeux dans leur bouillon, 
Mais des millions de papillons. 
Châtillon-sur-Seine, 
Châtillon-sur-Marne, 
Châtillon-sur-Loire.

from Chantefables

© Robert Desnos (1900 – 1945)
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		  Witold Lutosławski (1913 – 1994)

		  Orchestral Works II

		  Symphonic Variations (1936 – 38)	 9:29
1 		  Andante –	 1:41
2 		  Allegro – Stesso movimento –	 2:41
3 		  Adagio – Andante –	 3:22
4 		  Allegro non troppo – Subito poco meno mosso – Vivace	 1:45
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		  Concerto for Piano and Orchestra (1987 – 88)*	 26:20
		  For Krystian Zimerman

5 	 1	  = c. 110 –  = c. 70 –	 5:41
6 	 2	 Presto ( = c. 160) – Poco meno mosso – Lento –	 4:41
7 	 3	 e = c. 85 – Largo ( = 40 – 45) – 

		  Più mosso – Ancora più mosso – Ancora più mosso – 
		  Tempo I – Pochino meno mosso – Tempo I –	 8:13

8 	 4	  = c. 84 – Poco meno mosso – Più mosso ( = c. 110) –
		  Più mosso ( = c. 120) – Ancora più mosso ( = c. 130) – 
		  Presto ( = c. 165)	 7:44

9 		  Variations on a Theme of Paganini (1978)*	 8:44
		  for Solo Piano and Orchestra 
		  Arranged by the Composer from a Work for Two Pianos (1941)

		  Allegro capriccioso – Meno mosso – Poco lento – 
		  Allegro molto – Più mosso – Ancora più mosso – 
		  Poco allargando – Ancora più mosso  
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		  Symphony No. 4 (1988 – 92)	 22:24
10 		   = c. 55 –  = c. 80 – e = c. 160 – 
		  Tempo I ( = c. 55) – e = c. 160 – 
		  Tempo I ( = c. 55) – e = c. 160 –	 7:08

11 		   = c. 85 –  = c. 115 – Tempo I ( = c. 85) – 
		  Un poco meno mosso ( = c. 75) – Tempo I ( = c. 85) –	 5:04
12 		  Lento ( = c. 60) – Tempo I ( = c. 85) –  = c. 100 –  
		  Poco meno mosso ( = c. 70) –	 6:12
13 		   = c. 70 –  = c. 60 –	 3:04
14 		   = c. 160 – 170	 0:53
			   TT 67:25

		  Louis Lortie piano*

		  BBC Symphony Orchestra
		  Stephen Bryant leader

		  Edward Gardner
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such as The Firebird or Petrushka, written 
a quarter of a century earlier (both ballets 
were produced in Warsaw in 1922 and Otto 
Klemperer conducted the latter there in 1934). 
Nearer in time and place is Szymanowski’s 
answer to Stravinsky’s folk ballets, Harnasie 
(Mountain Robbers) of 1931.

The first half of Lutosławski’s ten-bar 
theme, played by the flute, unfurls like a 
folksong, while the second half, on the 
violins, has a different motif that curls in on 
itself. The twenty-five-year-old Lutosławski 
then shows his talent for lush as well as edgy 
harmonies and a vivid ear for instrumental 
colour and virtuosity.

There are seven variations with a coda. 
The first variation emerges in a strong 
Szymanowskian vein, the instrumental layers 
(oboe, horn, high violins) strongly reminiscent 
of the opening of Harnasie. Variations two 
and three are marked Allegro and reveal a 
neoclassical impetus. The fourth variation 
combines activity with lyricism (horns and 
violins) while the fifth is spikier and more 
syncopated. Variations six and seven form a 
slower-moving pair in which the flute again 
takes centre stage, the ghost of Petrushka is 

Lutosławski: 
Orchestral Works II

This third CD in the Chandos series devoted 
to the music of the Polish composer Witold 
Lutosławski (1913 – 1994) brings together his 
first surviving orchestral piece and his last 
symphony, as well as two works for piano 
and orchestra: an early piece for two pianos, 
orchestrated almost forty years later, and his 
last concerto.

Symphonic Variations
Lutosławski began to compose his 
Symphonic Variations (1936 – 38) while 
he was studying with Witold Maliszewski 
at the Warsaw Conservatory, but without 
consulting his teacher. When he did show 
him the score, Maliszewski replied that he 
did not understand it, remarking further that 
‘For me your work is ugly’. It is a measure of 
the conservatism of his teacher and of the 
musical culture of Warsaw in the late 1930s 
that the new piece by Lutosławski was 
thought to be ahead of its time. Today, it can 
be seen to fit easily into a European tradition 
of variation form and into moderate, Central 
European idioms.

Today’s listener will also detect the 
influence of early Stravinsky, of pieces 
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Lutosławski heard Rachmaninoff perform 
his own Rhapsody on a Theme of Paganini 
in Warsaw in 1936. Unlike Rachmaninoff and 
others, however, Lutosławski sticks close to 
most of Paganini’s original.

In 1978, at the request of the Polish-
born pianist Felicja Blumental, Lutosławski 
arranged the work for piano and orchestra. 
She premiered it the following year in Miami. 
In this version, each of the eleven variations 
(apart from the last two) is repeated, the 
piano and orchestra swapping parts in the 
second half. It is a canny move, as it allows 
the composer to show off his scintillating 
orchestration and to point up some of the 
jazzier rhythmic moments (the ninth variation 
stands out). Where Paganini supplied 
the single tempo marking Quasi presto, 
Lutosławski opens with Allegro capriccioso, 
drops to Meno mosso for variation two, and 
further to Poco lento for the dolcissimo sixth 
variation, resuming fast tempi thereafter. 
The piece concludes with a double reprise 
of the original theme. What had always been 
a popular tour de force for two pianists was 
now a brilliant duet for piano and orchestra.

Piano Concerto
The Piano Concerto (1987 – 88) was written 
for the Polish pianist Krystian Zimerman and 
premiered by him in Salzburg on 19 August 

not far away (piano), the strings are brought 
forward, and the Szymanowskian textures 
reappear. Lutosławski briefly doffs his 
musical cap towards the tradition of ending 
a set of variations with a fugue (woodwind), 
and the full theme returns triumphant to 
conclude what is, in effect, a miniature 
concerto for orchestra.

Variations on a Theme of Paganini
The Symphonic Variations was premiered 
in Kraków on 17 June 1939. Less than three 
months later, Poland was invaded by Germany 
and normal musical life disappeared. The 
Poles, ever resourceful, set up musical cafés 
where not only light music was played but 
also mainstream repertoire (several complete 
cycles of Beethoven’s piano sonatas were 
performed).

Lutosławski made his living in these 
cafés by playing a repertoire of light music 
arranged by himself and his piano-duet 
partner, the composer Andrzej Panufnik. 
All but one of these pieces were destroyed 
during the Warsaw Uprising in 1944. The sole 
survivor was his Variations on a Theme of 
Paganini (1941) for two pianos. Lutosławski 
must have been aware of at least some of 
the previous sets of variations composed 
on Paganini’s twenty-fourth Caprice for 
solo violin. Indeed, it is highly likely that 
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In his note for the first movement, 
Lutosławski highlighted the contrasting 
alternations of ‘nonchalant, light, sometimes 
rather wayward’ motifs and a typically 
lyrical ‘broad cantilena’. For him, the second 
movement (Presto) was ‘a kind of moto 
perpetuo, a quick chase by the piano’. 
The third movement (Largo) ‘opens with a 
recitative for the piano alone’, while the finale 
‘alludes to the baroque form of the chaconne’.

These brief excerpts indicate some of 
Lutosławski’s preoccupations since the 
early 1960s. One was to begin a work with 
relatively ephemeral yet interesting material, 
with the weight of the structure placed on 
the concluding movement. Another was to 
spotlight the soloist alone in unexpected 
places, as at the start of the Largo.

The finale is perhaps the most intriguing 
movement. For the most part, Lutosławski 
superposes two musical ‘streams’. The 
orchestra, as if recollecting the start of the 
Passacaglia of his Concerto for Orchestra 
(1954) as well as the length and two-part 
structure of the theme of the Symphonic 
Variations, pursues a ten-bar, spasmodic 
chaconne theme which smoothes out in its 
final bars. The piano follows its own head 
in the variations that follow, disregarding 
the concurrent progress of the orchestral 
chaconne sequence. The two forces, having 

1988, the Austrian Radio Symphony Orchestra 
conducted by the composer. Preceded 
by the Cello Concerto, written for Mstislav 
Rostropovich (1970), the Double Concerto for 
oboe, harp, and chamber orchestra, written 
for Heinz and Ursula Holliger (1980), and 
Chain 2 for violin and orchestra, written for 
Anne-Sophie Mutter (1985), it was the last of 
Lutosławski’s concertante works.

Lutosławski was instinctively alert to the 
dramatic potential in music. Sometimes, as 
in the Cello Concerto, it took the form of the 
theatre of conflict. The Piano Concerto, on the 
other hand, emphasises the conversational, 
the play of forces in the spirit of co-operation. 
The four movements run without a break. 
He wrote the Piano Concerto several years 
after having evolved a musical language that 
was newly melodic and often passionately 
lyrical, as in his Third Symphony (1983). 
The Piano Concerto took this shift a stage 
further by alluding to the musical idioms of 
key nineteenth-century composers such as 
Chopin, Liszt, and Brahms as well as later 
‘mentors’, among them Ravel and Bartók, and, 
perhaps more surprisingly, Rachmaninoff. Yet 
this is not typical postmodernism, but rather 
his way of reintegrating, after a long period 
of avant-garde individualism, with his own 
musical past and with musical traditions that 
had always been close to him.
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Symphony is far from ordinary and its form is 
highly innovative.

The ‘introduction’ alternates its lyrical 
mode with wind flurries, ending in the kind of 
sustained build-up and disintegration which 
in Lutosławski’s earlier scores marked the 
late main climax, not placed a mere third of 
the way in, as here. It is as if the symphony 
has begun part way through. Indeed, in 
significant ways the opening section takes 
up the lyrical vein that concluded the Third 
Symphony.

Lutosławski seemed to be posing himself a 
new challenge. In the early stages of previous 
symphonic forms he had developed musical 
ideas that were deliberately unfulfilled or 
‘hesitant’ (to borrow the title of the first 
movement of the Second Symphony, 1967). In 
this way, he created uncertainties that were 
resolved by a more purposeful drive towards 
an overwhelming climax near the end. In 
the Fourth Symphony, however, a confident 
lyricism sets the agenda from the start and 
a gentler, fantasia-like process unfolds to 
blur any nominal divisions. If anything, the 
opening bars make such an impression that 
the Fourth Symphony might be thought of as 
front-loaded rather than end-accented.

In this spirit, the second movement slips 
in almost unannounced and soon explores 
a new melodic idea, initiating a scherzo-like 

largely talked over each other (in a manner 
unlike that of the traditionally co-ordinated 
Variations on a Theme of Paganini), reach 
separate climaxes before joining together for 
a short, exuberant coda.

Symphony No. 4
Lutosławski composed his Fourth Symphony 
over four years (1988 – 92) and conducted its 
premiere performances in Los Angeles, with 
the Los Angeles Philharmonic, on 5 – 7 February 
1993, just a year before his death. Tempting 
though it may be to point to precedents here, 
there is nothing to suggest that this symphony 
was intentionally valedictory, even though 
since the 1960s Lutosławski had enigmatically 
characterised many of his larger pieces as 
‘farewells to the orchestra’.

The opening of the Fourth Symphony, 
however, does have a dark hue, the tread 
of low E naturals supporting a resonant 
harmony and the emergence of an eloquent 
clarinet melody. This lyrical unfolding – 
recognisable from the string cantilena in the 
first movement of the Piano Concerto – sets 
the tone for the whole symphony, which 
plays without a break. Lutosławski saw the 
symphony as ‘a kind of introduction and 
allegro’, calling its two movements ‘ordinary’ 
and declaring that ‘in the form there are no 
appreciable innovations’. Yet the Fourth 

CHSA 5223  Booklet 125x125.indd   9 27/11/2017   12:47



10 11

Describing his playing as ‘ever immaculate, 
ever imaginative’, The Times identified 
a ‘combination of total spontaneity and 
meditated ripeness that only great pianists 
have’. He studied in Montreal with Yvonne 
Hubert, a pupil of Alfred Cortot, in Vienna with 
the Beethoven specialist Dieter Weber, and 
subsequently with the Schnabel disciple 
Leon Fleisher. He made his debut with the 
Montreal Symphony Orchestra at the age 
of thirteen, and his first appearance with 
the Toronto Symphony Orchestra three 
years later led to an historic tour of Japan 
and the People’s Republic of China. In 1984 
he won First Prize in the Ferruccio Busoni 
International Piano Competition and was 
also a prize winner at the Leeds International 
Pianoforte Competition.

Louis Lortie has made more than thirty 
recordings for Chandos, covering a repertoire 
from Mozart to Stravinsky. His recording of 
Beethoven’s Eroica Variations won an Edison 
Award; his disc of works by Schumann 
(including Bunte Blätter) and Brahms was 
judged one of the best CDs of the year by the 
magazine BBC Music; the same magazine 
named his complete recording of Chopin’s 
Études one of ‘50 Recordings by Superlative 
Pianists’; his interpretation of Liszt’s 
complete works for piano and orchestra was 
an Editor’s Choice in Gramophone, as was 

interplay between instrumental families. 
Shortly after the piano has been brought 
to the fore, Lutosławski’s fondness for 
purposeful, ‘broad’ cantilenas resurfaces. 
The first of these then revisits the first 
melodic idea of the ‘allegro’ before alighting 
on a tracery of sparklingly orchestrated 
polyphony.

A trumpet intervenes (as it did in the 
‘introduction’) and sustained lyrical 
momentum is soon reasserted. Waves of 
increasingly fervent lines lead to the climax, 
which is unusually reserved, especially 
when compared to that in the ‘introduction’. 
Solo violins, distantly counterpointed by 
the clarinet and pitched percussion, seem 
to provide an extended and reflective 
conclusion, recalling the first theme of 
the movement. Yet Lutosławski, who was 
often playful in his later pieces, has another 
surprise, and this enigmatic work ends with a 
fast and not-so-serious coda.

© 2012 Adrian Thomas

The French-Canadian pianist Louis Lortie 
has attracted critical acclaim throughout 
Europe, Asia, and the United States, not 
least for exploring his interpretative voice 
across a broad repertoire rather than 
choosing to specialise in a particular style. 
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BBC Symphony Orchestra enjoys close 
relationships with its Chief Conductor, Jiří 
Bělohlávek, Principal Guest Conductor, 
David Robertson, Conductor Laureate, Sir 
Andrew Davis, and Artist in Association, Oliver 
Knussen. Nearly all concerts are broadcast 
on BBC Radio 3 and streamed online.

Edward Gardner was born in Gloucester 
in 1974 and studied at the University of 
Cambridge and under Colin Metters at the 
Royal Academy of Music. After three years 
at The Hallé assisting Sir Mark Elder, and a 
further three years as Musical Director of 
Glyndebourne Touring Opera, he began his 
tenure as Music Director of English National 
Opera with a new, critically acclaimed 
production of Britten’s Death in Venice. His 
many successes with the company won 
him the Royal Philharmonic Society Award 
for best Conductor in 2008 and the Olivier 
Award for Outstanding Achievement in Opera 
in 2009. Equally successful outside English 
National Opera, he made his debut with the 
BBC Symphony Orchestra in 2005 and has 
been re-invited each year, conducting the UK 
premiere of Kaija Saariaho’s Adriana Mater in 
concert at the Barbican in 2008; his frequent 
Proms appearances with the orchestra 
culminated in The Last Night of the Proms in 
September 2011. 

his complete set of Beethoven’s sonatas; 
and his complete recording of the Années de 
Pèlerinage by Liszt was rated ‘Outstanding’ 
by International Record Review. His Chandos 
discography also includes works by Franck, 
Fauré, Ravel, Prokofiev, and Gershwin. Among 
planned future recordings is a disc of 
transcriptions by Liszt. 

In 1992 Louis Lortie was named Officer of 
the Order of Canada, and received both the 
Order of Quebec and an honorary doctorate 
from Laval University. He has lived in Berlin 
since 1997 but also keeps homes in Italy and 
Canada.

The BBC Symphony Orchestra has played a 
central role in British musical life since its 
inception in 1930 and provides the backbone 
of the BBC Proms with at least a dozen 
concerts each year, including the First and 
Last Nights. It has a strong commitment 
to contemporary music, having given the 
premiere of more than 1,000 works by 
composers from Bartók and Shostakovich to 
talents of today, such as John Adams, Elliott 
Carter, and Kaija Saariaho. It is Associate 
Orchestra of the Barbican where it gives an 
annual season of concerts. At its home in 
Maida Vale it makes numerous recordings, 
some of the sessions being open to the 
public, and it also performs overseas. The 
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Orchestra dell’Accademia Nazionale di Santa 
Cecilia, Melbourne Symphony Orchestra, 
and Houston Symphony. He also works 
regularly with young musicians, having 
founded the Hallé Youth Orchestra in 2002 
and maintaining close associations with the 
CBSO Youth Orchestra and Barbican Youth 
Orchestra as well as the Trinity College of 
Music, Royal Academy of Music, and Royal 
College of Music. Having made a number 
of recordings, Edward Gardner signed an 
exclusive contract with Chandos Records 
in 2009.

In September 2010, he was appointed 
Principal Guest Conductor of the City of 
Birmingham Symphony Orchestra (CBSO). 
The appointment is for an initial period of 
three years during which he will conduct 
the Orchestra for four weeks every season. 
During the 2011 / 12 season and beyond he has 
been engaged to conduct the Philharmonia 
Orchestra, Orchestra of the Age of 
Enlightenment, Rotterdams Philharmonisch, 
Deutsches Symphonie-Orchester Berlin, 
Danish National Symphony Orchestra, 
Swedish Radio Symphony Orchestra, 
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Louis Lortie during  
the recording sessions
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Der Hörer von heute kann außerdem den 
Einfluss des frühen Strawinsky in Werken wie 
dem Feuervogel oder Petruschka erkennen, 
die ein Vierteljahrhundert zuvor entstanden 
waren (beide Ballette wurden 1922 in 
Warschau aufgeführt, und letzteres dirigierte 
Otto Klemperer dort im Jahre 1934). Von 
Entstehungszeit und -ort her näherliegend ist 
Karol Szymanowskis Antwort auf Strawinskys 
Volksballette, Harnasie (Die Bergräuber) von 1931.

Die erste Hälfte von Lutosławskis zehn 
Takte langem Thema, auf der Flöte gespielt, 
entfaltet sich wie ein Volkslied, während 
die zweite Hälfte in den Geigen von einem 
anderen Motiv bestimmt ist, das sich um sich 
selbst windet. Der fünfundzwanzigjährige 
Lutosławski beweist dann sein Talent für 
üppige ebenso wie kantige Harmonien 
sowie ein lebendiges Ohr für instrumentale 
Klangfarben und Virtuosität.

Es folgen sieben Variationen samt 
einer Coda. Die erste Variation tritt eng an 
Szymanowski angelehnt hervor, wobei 
die instrumentalen Schichten (Oboe, Horn, 
hohe Violinen) stark an den Anfang von 
Harnasie erinnern. Die Variationen zwei 
und drei sind mit Allegro bezeichnet und 

Lutosławski: 
Orchesterwerke, Teil II

Die vorliegende dritte CD in der Chandos-
Reihe, die der Musik des polnischen 
Komponisten Witold Lutosławski (1913 – 1994) 
gewidmet ist, vereint sein erstes erhaltenes 
Orchesterwerk und seine letzte Sinfonie, 
dazu zwei Werke für Klavier und Orchester: 
ein frühes Stück für zwei Klaviere, das fast 
vierzig Jahre später orchestriert wurde, und 
sein letztes Instrumentalkonzert.

Sinfonische Variationen
Lutosławski begann mit der Arbeit an den 
Sinfonischen Variationen (1936 – 1938), 
während er am Warschauer Konservatorium 
bei Witold Maliszewski studierte, jedoch 
ohne seinen Lehrer zu konsultieren. Als er 
ihm schließlich die Partitur vorlegte, erklärte 
Maliszewski, er verstehe sie nicht, und 
meinte dazu: “Ich halte Ihr Werk für hässlich.” 
Es zeugt vom Konservatismus seines Lehrers 
und der Warschauer Musikkultur gegen Ende 
der 1930er-Jahre, dass man meinte, dieses 
neue Werk Lutosławskis sei seiner Zeit 
voraus. Heutzutage ist zu erkennen, dass es 
ohne weiteres mit der europäischen Tradition 
der Variationstechnik und gemäßigten 
mitteleuropäischen Formen vereinbar ist.

CHSA 5223  Booklet 125x125.indd   14 27/11/2017   12:47



1514

Repertoire leichter Musik spielte, das er und 
sein Klavierduettpartner, der Komponist 
Andrzej Panufnik, arrangiert hatten. Alle 
diese Stücke wurden 1944 im Warschauer 
Aufstand vernichtet. Erhalten blieben einzig 
seine Variationen über ein Thema von 
Paganini (1941) für zwei Klaviere. Lutosławski 
muss zumindest einige der anderen 
Variationsreihen gekannt haben, die über 
Paganinis vierundzwanzigste Caprice für 
Sologeige komponiert worden waren. In der 
Tat hatte Lutosławski höchstwahrscheinlich 
Rachmaninow gehört, als der 1936 in 
Warschau seine eigene Rhapsodie über ein 
Thema von Paganini spielte. Im Gegensatz 
zu Rachmaninow und anderen hält sich 
Lutosławski aber über weite Strecken eng an 
Paganinis Original.

Im Jahre 1978 arrangierte Lutosławski 
auf Bitten der aus Polen stammenden 
Pianistin Felicja Blumental das Werk für 
Klavier und Orchester. Sie spielte die 
Uraufführung im folgenden Jahr in Miami. In 
dieser Fassung werden die elf Variationen 
(mit Ausnahme der letzten beiden) jeweils 
wiederholt, wobei Klavier und Orchester 
in der zweiten Hälfte die Rollen tauschen. 
Das ist ein schlauer Zug, denn er gestattet 
es dem Komponisten, seine großartige 
Orchestrierung vorzuführen und einige 
der jazzigeren Rhythmen herauszustellen 

künden von neoklassizistischem Impetus. 
Die vierte Variation verbindet Aktivität mit 
Lyrismus (Hörner und Geigen), während die 
fünfte stacheliger und synkopierter wirkt. 
Variationen sechs und sieben bilden ein 
langsamer angelegtes Paar, in dem die Flöte 
wiederum eine führende Rolle übernimmt, der 
Geist Petruschkas sich im Klavier annähert, 
die Streicher in den Vordergrund treten und 
die an Szymanowski gemahnenden Texturen 
erneut erscheinen. Lutosławski huldigt in 
den Holzbläsern kurz der Tradition, eine 
Variationsreihe mit einer Fuge abzuschließen, 
und das vollständige Thema kehrt im Triumph 
zurück, um ein Werk abzuschließen, bei dem 
es sich im Grunde um ein Miniaturkonzert für 
Orchester handelt.

Variationen über ein Thema von Paganini
Die Sinfonischen Variationen wurden am 
17. Juni 1939 in Krakau uraufgeführt. Kaum 
drei Monate später fielen deutsche Truppen 
in Polen ein und alles normale Musikleben 
erstarb. Die stets findigen Polen gründeten 
Musikcafés, in denen man nicht nur leichte 
Musik, sondern auch zentrales Repertoire 
spielte (u.a. wurden mehrere vollständige 
Zyklen von Beethovens Klaviersonaten 
aufgeführt).

Lutosławski verdiente in diesen Cafés 
seinen Lebensunterhalt, indem er ein 
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Lutosławski war instinktiv auf das 
dramatische Potential in der Musik eingestellt. 
Manchmal, so z.B. im Cellokonzert, nahm 
das die Form eines theatralischen Konflikts 
an. Das Klavierkonzert betont hingegen 
den Diskurs, das Kräftespiel im Sinne der 
Kooperation. Die vier Sätze folgen ohne 
Unterbrechung aufeinander. Er schrieb das 
Klavierkonzert mehrere Jahre nachdem 
er eine neuerlich melodische und oft 
leidenschaftlich lyrische Musiksprache 
entwickelt hatte, so in seiner Dritten Sinfonie 
(1983). Das Klavierkonzert führte diesen 
Wandel noch eine Stufe weiter, indem er sich 
auf die musikalischen Ausdrucksformen 
wesentlicher Komponisten des neunzehnten 
Jahrhunderts wie Chopin, Liszt und Brahms 
bezog, ebenso auf spätere “Mentoren”, 
darunter Ravel und Bartók sowie, was 
womöglich überraschender kam, auf 
Rachmaninow. Doch handelt es sich dabei 
nicht um die übliche Form der Postmoderne, 
sondern vielmehr um seine Art, sich nach 
einer langen Periode des avantgardistischen 
Individualismus wieder mit seiner eigenen 
musikalischen Vergangenheit zu verbinden, 
und mit Musiktraditionen, denen er immer 
nahe gestanden hatte.

In seiner Anmerkung zum Kopfsatz stellte 
Lutosławski die kontrastierenden Wechsel 
zwischen “nonchalanten, leichten, teils 

(die neunte Variation ist besonders 
bemerkenswert). Während Paganini Quasi 
presto als einzige Tempobezeichnung angibt, 
beginnt Lutosławski mit Allegro capriccioso, 
setzt in das Tempo in der zweiten Variation 
auf Meno mosso herab, weiter auf Poco 
lento für die dolcissimo bezeichnete sechste 
Variation, um danach wieder schnellere 
Tempi aufzunehmen. Das Werk schließt mit 
einer doppelten Reprise des ursprünglichen 
Themas. Was zuvor ein beliebtes Glanzstück 
für zwei Pianisten gewesen war, wurde nun 
zu einem brillanten Duett für Klavier und 
Orchester.

Klavierkonzert
Das Klavierkonzert (1987 / 88) entstand 
für den polnischen Pianisten Krystian 
Zimerman und wurde von ihm am 19. August 
1988 in Salzburg uraufgeführt, mit dem 
Symphonieorchester des Österreichischen 
Rundfunks unter der Leitung des 
Komponisten. Vorausgegangen waren 
das Cellokonzert, verfasst für Mstislaw 
Rostropowitsch (1970), das Doppelkonzert 
für Oboe, Harfe und Kammerorchester, 
geschrieben für Heinz und Ursula Holliger 
(1980), sowie Chain II für Violine und 
Orchester für Anne-Sophie Mutter (1985), 
doch die vorliegende Komposition war 
Lutosławskis letztes konzertantes Werk.
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beachten. Nachdem die beiden Kräfte im 
Wesentlichen übereinander geredet haben 
(anders als in den traditionell aufgebauten 
Variationen über ein Thema von Paganini), 
erreichen sie getrennte Höhepunkte, ehe sie 
sich für eine kurze, überschwängliche Koda 
vereinen.

Sinfonie Nr. 4
Lutosławski komponierte seine Vierte 
Sinfonie im Laufe von vier Jahren 
(1988 – 1992) und dirigierte die Uraufführung 
am 5. – 7. Februar 1993 mit dem Los Angeles 
Philharmonic in dessen Heimat, knapp ein 
Jahr vor seinem Tod. So sehr man versucht 
sein mag, hier auf Präzedenzfälle zu 
verweisen, deutet nichts darauf hin, dass 
diese Sinfonie einen bewussten Abschied 
bedeutete, auch wenn Lutosławski seit den 
1960er-Jahren viele seiner größer angelegten 
Stücke enigmatisch als “Abschied vom 
Orchester” beschrieben hatte.

Die Eröffnung der Vierten Sinfonie hat 
jedoch etwas Düsteres, wenn der Tritt der 
tiefen Töne in aufgelöstem E eine klangvolle 
Harmonik und das Hervortreten einer 
beredten Klarinettenmelodie stützt. Diese 
lyrische Entfaltung – wiedererkennbar aus 
der Streicherkantilene im Kopfsatz des 
Klavierkonzerts – bestimmt den Tonfall der 
ganzen Sinfonie, die ohne Unterbrechung 

eher kapriziösen” Motiven und einer typisch 
lyrischen “breit gespannten Kantilene” 
heraus. Er bezeichnete den zweiten Satz 
(Presto) als “eine Art Moto perpetuo, eine 
Verfolgungsjagd des Klaviers”. Der dritte Satz 
(Largo) “beginnt mit einem Rezitativ für das 
Klavier allein”, während das Finale sich auf die 
“barocke Form der Chaconne” bezieht.

Diese kurzen Zitate verweisen auf einige 
von Lutosławskis Hauptanliegen seit Beginn 
der 1960er-Jahre. Eines davon war es, ein Werk 
mit relativ kurzlebigem, doch interessantem 
Material zu beginnen und das volle strukturelle 
Gewicht auf den Schluss-Satz zu legen. Ein 
weiteres seiner Anliegen war, den Solisten 
allein an unerwarteten Stellen herauszustellen, 
wie zu Beginn des Largo.

Das Finale ist wohl der faszinierendste 
Satz. Größtenteils legt Lutosławski zwei 
musikalische “Ströme” übereinander. Als 
wolle das Orchester an den Beginn der 
Passacaglia seines Konzerts für Orchester 
(1954) und an die Länge und zweiteilige 
Struktur des Themas seiner Sinfonischen 
Variationen erinnern, verfolgt es ein 
zehntaktiges, sporadisches Chaconne-
Thema, das in den letzten Takten geglättet 
wird. Das Klavier folgt in den anschließenden 
Variationen seinem eigenen Vorhaben, 
ohne das gleichlaufende Fortschreiten 
der Chaconne-Sequenz im Orchester zu 
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an eine Fantasia gemahnender Prozess 
entfaltet sich, um etwaige Entzweiungen zu 
verwischen. Man könnte sogar meinen, dass 
die einleitenden Takte so eindrucksvoll sind, 
dass die Vierte Sinfonie als kopflastig statt 
schlussbetont bezeichnet werden könnte.

In diesem Geiste setzt der zweite Satz fast 
unbemerkt ein und erkundet bald ein neues 
melodisches Motiv, indem ein Scherzo-
artiger Dialog zwischen Instrumentenfamilien 
eingeleitet wird. Bald nachdem das Klavier in 
den Vordergrund gerückt worden ist, taucht 
Lutosławskis Vorliebe für zielstrebige, “breite” 
Kantilenen wieder auf. Die erste davon kehrt 
zum ersten melodischen Motiv des “Allegro” 
zurück, ehe sie sich auf ein Filigran sprühend 
orchestrierter Polyphonie festlegt.

Eine Trompete unterbricht (wie schon in 
der “Introduktion”) und bald setzt sich wieder 
ausgehaltenes lyrisches Voranschreiten 
durch. Wogen zunehmend inbrünstiger Linien 
führen zum Höhepunkt, der ungewöhnlich 
zurückhaltend wirkt, insbesondere im 
Vergleich zu dem der “Introduktion”. 
Sologeigen, entfernt kontrapunktiert mit der 
Klarinette und gestimmtem Schlagzeug, 
scheinen einen ausgedehnten und 
nachdenklichen Schluss zu liefern, der an 
das erste Thema des Satzes erinnert. Doch 
Lutosławski, der in seinen späteren Stücken oft 
verspielt wirkte, hat eine weitere Überraschung 

gespielt wird. Lutosławski sah die Sinfonie 
als “eine Art Introduktion und Allegro”, nannte 
die beiden Sätze “gewöhnlich” und erklärte, 
es gebe in der Form “keine erkennbaren 
Innovationen”. Doch die Vierte Sinfonie ist alles 
andere als gewöhnlich, und von der Form her 
höchst innovativ.

Die “Introduktion” wechselt ihren lyrischen 
Modus mit Bläserschauern ab und endet 
in der Art ausgehaltenen Aufbaus mit 
anschließendem Zerfall, die in Lutosławskis 
früheren Partituren den späten wesentlichen 
Höhepunkt markierten, statt wie hier am Ende 
des ersten Drittels aufzutreten. Es ist, als habe 
die Sinfonie irgendwo in der Mitte eingesetzt. 
In der Tat nimmt der einleitende Abschnitt in 
bedeutender Hinsicht den Charakter an, in dem 
die Dritte Sinfonie geendet hatte.

Lutosławski schien sich eine neue 
Herausforderung zu stellen. In den frühen 
Stadien vorangegangener sinfonischer Formen 
hatte er musikalische Motive entwickelt, die 
bewusst unerfüllt oder “zögernd” wirkten 
(um den Titel des Kopfsatzes der Zweiten 
Sinfonie von 1967 aufzunehmen). Auf diese 
Weise schuf er Ungewissheiten, die mittels 
eines eher zielgerichteten Strebens auf einen 
überwältigenden Höhepunkt gegen Ende 
aufgelöst wurden. In der Vierten Sinfonie gibt 
hingegen ein selbstbewusster Lyrismus von 
Anbeginn den Ton an, und ein sanfterer, 
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Mozart bis Strawinsky. Seine Aufnahme von 
Beethovens Eroica-Variationen wurde mit 
einem Edison Award ausgezeichnet;  
seine CD mit Werken von Schumann  
(u.a. Bunte Blätter) und Brahms wurde von 
BBC Music zu einer der besten CDs des  
Jahres erklärt, und dieselbe Zeitschrift  
bezog seine Gesamteinspielung von  
Chopins Études in eine Empfehlungsliste 
von “50 Aufnahmen überragender 
Pianisten” ein; seine Interpretation von 
Liszts Gesamtwerk für Klavier und Orchester 
wurde von der Zeitschrift Gramophone als 
Editor’s Choice hervorgehoben, desgleichen 
seine Gesamteinspielung der Beethoven-
Sonaten. Und seine vollständige Aufnahme 
von Liszts Années de Pèlerinage wurde von 
der Zeitschrift International Record Review als 
“herausragend” eingestuft. Lorties Chandos-
Diskographie umfasst auch Werke von Franck, 
Fauré, Ravel, Prokofjew und Gershwin. Geplant 
ist u.a. eine CD mit Liszt-Transkriptionen.

1992 wurde Louis Lortie mit dem 
Verdienstorden Officer of the Order of Canada 
geehrt; außerdem erhielt er den Order of 
Quebec und die Ehrendoktorwürde der 
Université Laval. Er lebt seit 1997 in Berlin, hat 
aber auch Wohnsitze in Italien und Kanada.

Das BBC Symphony Orchestra spielt seit 
seiner Gründung im Jahre 1930 eine zentrale 

parat, und das rätselvolle Werk endet mit einer 
schnellen und nicht eben ernsthaften Coda.

© 2012 Adrian Thomas
Übersetzung: Bernd Müller

Der frankokanadische Pianist Louis Lortie 
hat in ganz Europa, Asien und den USA 
die Kritik begeistert, nicht zuletzt wegen 
seiner Bereitschaft, sich eines breiten, nicht 
auf einen bestimmten Stil beschränkten 
Repertoires anzunehmen. In seinem 
“stets makellosen, stets phantasievollen” 
Spiel erkannte die Londoner Times eine 
“Kombination aus totaler Spontaneität und 
durchdachter Reife, die nur großen Pianisten 
gegeben ist”. Lortie studierte in Montreal 
bei der Cortot-Schülerin Yvonne Hubert, in 
Wien bei dem Beethoven-Spezialisten Dieter 
Weber und später bei dem Schnabel-Schüler 
Leon Fleisher. Mit dreizehn Jahren debütierte 
er mit dem Montreal Symphony Orchestra, 
und sein erster Auftritt mit dem Toronto 
Symphony Orchestra drei Jahre später führte 
zu einer historischen Japan- und China-
Tournee. Er gewann 1984 den 1. Preis beim 
Internationalen Klavierwettbewerb “Ferruccio 
Busoni” und trat unter die Preisträger der 
Leeds International Pianoforte Competition.

Louis Lortie hat mehr als dreißig 
Schallplatten für Chandos eingespielt, von 
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Nach drei Jahren als Assistent von Sir Mark 
Elder am Hallé Orchestra war er weitere drei 
Jahre als Musikdirektor der Glyndebourne 
Touring Opera tätig, ehe er seine Amtszeit als 
Musikdirektor der English National Opera mit 
einer von der Kritik gelobten Neuinszenierung 
von Benjamin Brittens Death in Venice 
begann. Seine zahlreichen Erfolge mit dem 
Ensemble brachten ihm 2008 den Preis der 
Royal Philharmonic Society als bester Dirigent 
ein, außerdem 2009 den Olivier-Preis für 
herausragende Leistungen im Bereich der Oper. 
Ebenso erfolgreich in seiner Tätigkeit außerhalb 
der English National Opera, gab er 2005 sein 
Debüt mit dem BBC Symphony Orchestra 
und hat seither jedes Jahr mit dem Orchester 
gearbeitet – so dirigierte er 2008 die britische 
Erstaufführung von Kaija Saariahos Adriana 
Mater in einem Konzert im Londoner Barbican 
Centre. Seine zahlreichen Auftritte mit dem 
Ensemble bei den BBC-Promenadenkonzerten 
gipfelten in dem berühmten Abschlusskonzert 
(Last Night of the Proms) im September 2011.

Im September 2010 wurde er zum Ersten 
Gastdirigenten des City of Birmingham 
Symphony Orchestra (CBSO) ernannt, 
anfänglich für drei Jahre, während der er 
das Orchester in jeder Saison vier Wochen 
lang leiten wird. In der Saison 2011 / 12 und 
für die nähere Zukunft ist er engagiert, das 
Philharmonia Orchestra, das Orchestra 

Rolle im britischen Musikleben. Mit alljährlich 
mindestens einem Dutzend Konzerten – 
darunter immer auch das Eröffnungs- und das 
Abschlusskonzert – bildet es das Rückgrat der 
BBC-Proms. Als energischer Fürsprecher der 
modernen Musik hat das Orchester mehr als 
1000 Werke zur Uraufführung gebracht, von 
Meistern wie Bartók und Schostakowitsch bis 
hin zu Komponisten der Gegenwart wie John 
Adams, Elliott Carter und Kaija Saariaho. Als 
Associate Orchestra des Londoner Barbican 
steht das Ensemble dort jedes Jahr mit einer 
eigenen Konzertreihe auf dem Programm. 
Das Orchester hat seinen Sitz im Londoner 
Stadtteil Maida Vale, wo es zahlreiche 
Studioaufnahmen macht, von denen einige 
auch der Öffentlichkeit zugänglich sind; 
zudem gastiert es auch im Ausland. Eine enge 
Zusammenarbeit verbindet das BBC Symphony 
Orchestra mit seinem Chefdirigenten Jiří 
Bělohlávek, dem Ersten Gastdirigenten David 
Robertson, dem Conductor Laureate Sir Andrew 
Davis und dem Artist in Association Oliver 
Knussen. Nahezu sämtliche Konzerte werden 
auf BBC Radio 3 ausgestrahlt und sind auch 
online zu empfangen.

Edward Gardner wurde 1974 im englischen 
Gloucester geboren und studierte an der 
Universität Cambridge und unter Colin Metters 
an der Royal Academy of Music in London. 
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Orchestra gegründet und unterhält enge 
Beziehungen mit dem CBSO Youth Orchestra 
und dem Barbican Youth Orchestra ebenso 
mit dem Trinity College of Music, der Royal 
Academy of Music und dem Royal College of 
Music. Nach einer Anzahl von Einspielungen 
auf Tonträger hat Edward Gardner 2009 
einen Exklusivvertrag mit Chandos Records 
unterzeichnet.

of the Age of Enlightenment, Rotterdams 
Philharmonisch Orkest, das Deutsche 
Symphonie-Orchester Berlin, DR Symfoni-
Orkestret, Sveriges Radios Symfoniorkester, 
das Orchestra dell’Accademia Nazionale 
di Santa Cecilia, das Melbourne Symphony 
Orchestra und das Houston Symphony zu 
dirigieren. Des Weiteren arbeitet er regelmäßig 
mit jungen Musikern, hat 2002 das Hallé Youth 

Brian Pidgeon, Louis Lortie, and Edward Gardner during the recording sessions
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telles L’Oiseau de feu ou Pétrouchka, écrites 
un quart de siècle auparavant (les deux ballets 
furent produits à Varsovie en 1922 et Otto 
Klemperer y dirigea le second en 1934). Plus 
proche en temps et en lieu, Szymanowski 
apporta une réponse aux ballets traditionnels 
de Stravinsky, avec Harnasie (Les Brigands des 
montagnes) en 1931.

La première moitié du thème de dix 
mesures de Lutosławski, jouée par la flûte, se 
déroule comme un chant traditionnel, alors 
que la seconde moitié, aux violons, a un motif 
différent qui s’enroule sur lui-même. À l’âge 
de vingt-cinq ans, Lutosławski montre alors 
son talent pour les harmonies riches aussi 
bien que nerveuses, et une oreille saisissante 
pour la couleur instrumentale et la virtuosité.

Il y a sept variations avec une coda. La 
première variation émerge dans une forte 
veine szymanowskienne, les couches 
instrumentales (hautbois, cor, violons aigus) 
évoquant beaucoup le début d’Harnasie. 
Les deuxième et troisième variations 
sont marquées Allegro et font preuve 
d’un élan néoclassique. La quatrième allie 
activité et lyrisme (cors et violons), alors 
que la cinquième est plus piquante et 

Lutosławski: 
Œuvres pour orchestre II

Ce troisième CD de la série Chandos consacrée 
à la musique du compositeur polonais Witold 
Lutosławski (1913 – 1994) réunit la première 
pièce pour orchestre qui nous est parvenue et 
sa dernière symphonie, ainsi que deux œuvres 
pour piano et orchestre: une page de jeunesse 
pour deux pianos, orchestrée près de quarante 
ans plus tard, et son dernier concerto.

Variations symphoniques
Lutosławski commença à écrire ses 
Variations symphoniques (1936 – 1938), 
alors qu’il était l’élève de Witold Maliszewski 
au Conservatoire de Varsovie, mais sans 
consulter son professeur. Lorsqu’il lui montra 
la partition, Maliszewski répondit qu’il ne la 
comprenait pas, ajoutant: “Pour moi, votre 
œuvre est laide”. Le fait que la nouvelle œuvre 
de Lutosławski ait été jugée en avance sur 
son temps est révélateur du conservatisme 
de son professeur et de la culture musicale 
de Varsovie à la fin des années 1930. De nos 
jours, elle s’inscrit aisément dans la tradition 
européenne de la forme variations et dans les 
langages modérés d’Europe centrale.

L’auditeur contemporain décèlera aussi 
l’influence du jeune Stravinsky, de pièces 

CHSA 5223  Booklet 125x125.indd   22 27/11/2017   12:47



2322

(1941) pour deux pianos. Lutosławski devait 
connaître au moins quelques unes des 
variations déjà composées sur le Vingt-
quatrième Caprice pour violon seul de 
Paganini. En effet, il y a de grandes chances 
que Lutosławski ait entendu Rachmaninoff 
jouer sa propre Rhapsodie sur un thème de 
Paganini, à Varsovie, en 1936. Cependant, 
contrairement à Rachmaninoff et à d’autres 
compositeurs, Lutosławski colle de près à 
l’original de Paganini.

En 1978, à la demande de la pianiste 
d’origine polonaise Felicja Blumental, 
Lutosławski arrangea cette œuvre pour 
piano et orchestre. Elle la créa l’année 
suivante à Miami. Dans cette version, 
chacune des onze variations (sauf les deux 
dernières) fait l’objet d’une reprise, le piano 
et l’orchestre échangeant leur partie dans 
la seconde moitié, procédé astucieux qui 
permet au compositeur de mettre en valeur 
son orchestration scintillante et de faire 
ressortir certains moments rythmiques plus 
jazzy (la neuvième variation se distingue 
particulièrement). Là où Paganini mentionne 
comme seule et unique indication de tempo 
Quasi presto, Lutosławski commence par 
Allegro capriccioso, tombe à Meno mosso 
pour la deuxième variation et ensuite à Poco 
lento pour la sixième variation dolcissimo, 
avant de revenir à des tempos rapides. 

plus syncopée. Les sixième et septième 
variations sont plus lentes; la flûte occupe 
à nouveau le centre de la scène, le fantôme 
de Pétrouchka n’est pas loin (piano), 
les cordes s’avancent et les textures 
szymanowskiennes réapparaissent. Un 
bref instant, Lutosławski donne un coup de 
chapeau musical à la tradition qui veut qu’un 
ensemble de variations se termine sur une 
fugue (aux bois), et le thème complet revient 
triomphalement pour conclure ce qui est, en 
réalité, un concerto miniature pour orchestre.

Variations sur un thème de Paganini
Les Variations symphoniques furent créées 
à Cracovie le 17 juin 1939. Moins de trois mois 
plus tard, l’Allemagne envahit la Pologne, où la 
vie musicale normale disparut. Les Polonais, 
toujours pleins de ressources, créèrent 
des cafés musicaux où se jouèrent non 
seulement de la musique légère, mais aussi le 
grand répertoire (plusieurs cycles de sonates 
pour piano de Beethoven furent exécutés).

Lutosławski gagna sa vie dans ces cafés 
en jouant un répertoire de musique légère 
arrangée par lui-même et par son partenaire 
à deux pianos, le compositeur Andrzej 
Panufnik. Toutes ces œuvres, sauf une, 
furent détruites au cours du soulèvement 
de Varsovie en 1944. La seule rescapée fut 
ses Variations sur un thème de Paganini 
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avoir élaboré un langage musical reposant 
sur une nouvelle approche mélodique et 
souvent sur un lyrisme passionné, comme 
dans sa Troisième Symphonie (1983). Le 
Concerto pour piano poussa cette mutation 
encore plus loin en faisant allusion aux 
langages musicaux de compositeurs clés 
du dix-neuvième siècle tels Chopin, Liszt et 
Brahms, comme à ceux de “mentors” ultérieurs 
tels Ravel et Bartók et, ce qui est peut-être 
plus surprenant, Rachmaninoff. Pourtant, ce 
n’est pas du postmodernisme caractéristique, 
mais plutôt sa façon de réintégrer, après une 
longue période d’individualisme d’avant-garde, 
son propre passé musical et des traditions 
musicales dont il avait toujours été proche.

Dans sa présentation du premier 
mouvement, Lutosławski souligne l’alternance 
contrastée de motifs “nonchalants, légers, 
parfois assez incontrôlables” et une “large 
cantilène” typiquement lyrique. Pour lui, le 
deuxième mouvement (Presto) était “une sorte 
de moto perpetuo, une course rapide menée 
par le piano”. Le troisième mouvement (Largo) 
“commence avec un récitatif pour le piano 
seul”, alors que le finale “fait allusion à la forme 
baroque de la chaconne”.

Ces courts extraits indiquent certaines 
préoccupations de Lutosławski depuis le 
début des années 1960. Il fallait commencer 
une œuvre avec un matériau relativement 

L’œuvre s’achève sur une double reprise du 
thème original. Ce qui avait toujours été un 
tour de force populaire pour deux pianistes 
était désormais un brillant duo pour piano et 
orchestre.

Concerto pour piano
Le Concerto pour piano (1987 – 1988)  
fut composé pour le pianiste polonais 
Krystian Zimerman, qui le créa à Salzbourg,  
le 19 août 1988, avec l’Orchestre symphonique 
de la Radio autrichienne sous la direction 
du compositeur. Précédé du Concerto pour 
violoncelle, écrit pour Mstislav Rostropovitch 
(1970), du Double Concerto pour hautbois, 
harpe et orchestre de chambre, destiné à 
Heinz et Ursula Holliger (1980) et de Chain 2 
pour violon et orchestre, composée à 
l’intention d’Anne-Sophie Mutter (1985), il 
s’agit de la dernière œuvre concertante de 
Lutosławski.

D’instinct, Lutosławski avait conscience 
du potentiel dramatique de la musique. 
Parfois, comme dans le Concerto pour 
violoncelle, il prenait la forme du théâtre 
conflictuel. Le Concerto pour piano, par 
contre, souligne celui de la conversation, le 
jeu des forces dans un esprit de coopération. 
Les quatre mouvements s’enchaînent 
sans interruption. Lutosławski composa le 
Concerto pour piano plusieurs années après 
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le Los Angeles Philharmonic, les 5 – 7 février 
1993, juste un an avant sa mort. On serait 
tenté d’évoquer ici certains précédents, mais 
rien ne permet de dire que cette symphonie 
était un adieu intentionnel, même si, depuis 
les années 1960, Lutosławski avait donné, 
de façon énigmatique, à bon nombre de ses 
œuvres d’envergure le caractère d’“adieux à 
l’orchestre”.

Néanmoins, le début de la Quatrième 
Symphonie a une teinte sombre, le bruit 
de pas que forment les mi naturels 
graves soutenant une harmonie sonore et 
l’émergence d’une éloquente mélodie à la 
clarinette. Ce déploiement lyrique – que l’on 
retrouve depuis la cantilène des cordes du 
premier mouvement du Concerto pour piano – 
donne le ton de toute la symphonie, dont les 
mouvements s’enchaînent sans interruption. 
Lutosławski voyait cette symphonie comme 
“une sorte d’introduction et allegro”, appelant 
ses deux mouvements “ordinaires” et déclarant 
que “dans la forme il n’y a pas d’innovations 
sensibles”. Pourtant, la Quatrième Symphonie 
est loin d’être ordinaire et sa forme est très 
novatrice.

Dans l’“introduction”, le mode lyrique 
alterne avec des rafales des vents, pour 
se terminer en cette sorte d’accumulation 
et de désintégration prolongées qui, dans 
les partitions antérieures de Lutosławski, 

éphémère, mais néanmoins intéressant, 
le poids de la structure étant placé sur le 
dernier mouvement. Il fallait aussi mettre 
en vedette le soliste seul en des endroits 
inattendus, comme au début du Largo.

Le finale est peut-être le mouvement le 
plus curieux. En règle générale, Lutosławski 
superpose ici deux “courants” musicaux. 
L’orchestre, comme s’il se souvenait du 
début de la Passacaille de son Concerto pour 
orchestre (1954), ainsi que de la longueur 
et de la structure bipartite du thème des 
Variations symphoniques, expose un thème 
spasmodique en chaconne de dix mesures 
qui s’aplanit dans ses dernières mesures. 
Le piano suit son propre cap dans les 
variations qui viennent, sans tenir compte 
de la progression simultanée de la séquence 
orchestrale en chaconne. Les deux forces, 
après s’être largement exprimées sans trop 
tenir compte l’une de l’autre (d’une façon 
assez différente de celle des Variations 
sur un thème de Paganini coordonnées 
de manière traditionnelle), atteignent des 
sommets séparés avant de se rejoindre en 
une coda courte et exubérante.

Symphonie no 4
Lutosławski travailla à sa Quatrième Symphonie 
pendant quatre ans (1988 – 1992) et en dirigea 
les premières exécutions à Los Angeles avec 

CHSA 5223  Booklet 125x125.indd   25 27/11/2017   12:47



26 27

mis au premier plan et, peu après, la passion 
de Lutosławski pour les cantilènes “larges” 
et résolues refait surface. La première 
d’entre elles revisite alors la première idée 
mélodique de l’“allegro” avant de se poser 
sur un fin réseau de polyphonie brillamment 
orchestrée.

Une trompette intervient (comme dans 
l’“introduction”) et l’élan lyrique soutenu 
reprend vite le dessus. Des flots de lignes 
de plus en plus ferventes mènent au point 
culminant qui est exceptionnellement 
réservé, surtout si on le compare à celui de 
l’“introduction”. Les violons solos, auxquels 
la clarinette et les percussions accordées 
apportent un vague contrepoint, semblent 
fournir une conclusion longue et pensive, 
rappelant le premier thème du mouvement. 
Mais Lutosławski, qui était souvent enjoué 
dans ses dernières œuvres, réserve une autre 
surprise, et cette œuvre énigmatique s’achève 
sur une coda rapide et pas si sérieuse que ça.

© 2012 Adrian Thomas
Traduction: Marie-Stella Pâris

Le pianiste franco-canadien Louis Lortie 
s’est attiré les louanges de la critique à 
travers l’Europe, l’Asie et les États-Unis, en 
particulier pour avoir choisi d’explorer sa 
voix d’interprète à travers un large répertoire 

marquait le sommet principal tardif, mais ne 
survenait pas, comme ici, au premier tiers 
de l’œuvre. C’est comme si la symphonie 
avait déjà fait un bout de chemin au moment 
où l’on entre dans ce procédé d’écriture. En 
fait, la section initiale reprend, de manière 
significative, la veine lyrique qui conclut la 
Troisième Symphonie.

Lutosławski semblait se poser à lui-même 
un nouveau défi. Dans les premiers stades 
des formes symphoniques antérieures, il avait 
développé des idées musicales délibérément 
non réalisées ou “incertaines” (pour reprendre 
le titre du premier mouvement de la Deuxième 
Symphonie, 1967). Il créa ainsi des doutes 
qui furent dissipés par un cheminement 
plus déterminé vers un sommet écrasant, à 
proximité de la fin. Toutefois, dans la Quatrième 
Symphonie, un lyrisme confiant donne le ton 
dès le début et c’est un processus plus doux, 
comparable à une fantaisie, qui se déroule pour 
brouiller toute division nominale. Les premières 
mesures font une telle impression que l’on 
pourrait penser que la Quatrième Symphonie 
est une œuvre plutôt chargée au début 
qu’accentuée à la fin.

Dans cet esprit, le second mouvement 
entre discrètement, presque sans prévenir, et 
explore bientôt une nouvelle idée mélodique, 
amorçant une interaction telle un scherzo 
entre les familles instrumentales. Le piano est 
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interprétation de la totalité des œuvres pour 
piano et orchestre de Liszt a été l’un des 
“Choix de l’Éditeur” du magazine Gramophone, 
tout comme son intégrale des sonates de 
Beethoven; et l’International Record Review a 
qualifié de remarquable son enregistrement 
complet des Années de pèlerinage de 
Liszt. Sa discographie pour Chandos inclut 
également des œuvres de Franck, Fauré, 
Ravel, Prokofiev et Gershwin. Parmi ses 
projets d’enregistrements figure un disque de 
transcriptions de Liszt. 

Louis Lortie a été nommé officier de 
l’Ordre du Canada en 1992, et a reçu l’Ordre 
du Québec et un doctorat honoris causa de 
l’Université Laval. Il vit à Berlin depuis 1997, 
mais a également des résidences en Italie et 
au Canada.

Le BBC Symphony Orchestra joue un rôle 
central dans la vie musicale britannique 
depuis sa création en 1930 et constitue le 
pilier des Proms de la BBC avec au moins 
une douzaine de concerts chaque année, 
incluant les concerts d’ouverture et de 
clôture du festival. C’est un ardent défenseur 
de la musique contemporaine, et il a créé 
plus de 1000 œuvres de compositeurs allant 
de Bartók et Chostakovitch aux talents 
d’aujourd’hui tels John Adams, Elliott Carter 
et Kaija Saariaho. Il est l’orchestre associé 

plutôt que dans la spécialisation d’un style 
donné. Décrivant son jeu de “toujours 
immaculé et imaginatif” The Times a identifié 
une “combinaison de spontanéité totale et 
de maturité méditée que seuls possèdent 
les grands pianistes”. Louis Lortie a étudié 
à Montréal avec Yvonne Hubert, une élève 
d’Alfred Cortot, à Vienne avec Dieter Weber, 
un spécialiste de Beethoven, puis avec Leon 
Fleisher, le disciple d’Artur Schnabel. Il a fait 
ses débuts avec l’Orchestre symphonique 
de Montréal à l’âge de treize ans, et avec 
le Toronto Symphony Orchestra trois ans 
plus tard, ce qui l’a conduit à effectuer une 
tournée historique au Japon et en Chine. En 
1984 il a remporté le Premier Prix du Concours 
international de piano Ferruccio Busoni et 
a été un lauréat de la Leeds International 
Pianoforte Competition.

Louis Lortie a enregistré plus de trente 
disques pour Chandos, couvrant un 
répertoire allant de Mozart à Stravinsky. 
Son enregistrement des Variations Eroica 
de Beethoven a obtenu un Prix Edison; 
celui consacré à des œuvres de Schumann 
(incluant les Bunte Blätter) et de Brahms a été 
jugé l’un des meilleurs disques compacts de 
l’année par le magazine BBC Music; le même 
magazine a nommé son enregistrement de 
l’intégrale des Études de Chopin l’un des “50 
Recordings by Superlative Pianists”; son 
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le réinvite chaque année et avec lequel il dirige, 
en 2008, la création britannique d’Adriana Mater 
de Kaija Saariaho en concert au Barbican; ses 
fréquentes apparitions avec cet orchestre 
aux Proms de la BBC culminent lors de la “Last 
Night of the Proms” en septembre 2011.

En septembre 2010, il est nommé principal 
chef invité du City of Birmingham Symphony 
Orchestra (CBSO) pour une période initiale 
de trois ans, au cours de laquelle il dirigera 
l’orchestre quatre semaines chaque saison. 
Pendant la saison 2011 – 2012 et les saisons 
suivantes, il est invité à diriger le Philharmonia 
Orchestra, l’Orchestra of the Age of 
Enlightenment, l’Orchestre philharmonique de 
Rotterdam, le Deutsches Symphonie-Orchester 
de Berlin, l’Orchestre symphonique national du 
Danemark, l’Orchestre symphonique de la Radio 
suédoise, l’Orchestra dell’Accademia Nazionale 
di Santa Cecilia, le Melbourne Symphony 
Orchestra et le Houston Symphony. Il travaille en 
outre régulièrement avec de jeunes musiciens: 
il a fondé le Hallé Youth Orchestra en 2002 
et entretient des liens étroits avec le CBSO 
Youth Orchestra, le Barbican Youth Orchestra 
ainsi qu’avec le Trinity College of Music, la 
Royal Academy of Music et le Royal College 
of Music. Edward Gardner, qui a un certain 
nombre d’enregistrements à son actif, a signé 
un contrat exclusif avec Chandos Records en 
2009.

du Barbican Centre de Londres où il donne 
une saison annuelle de concerts. Chez lui à 
Maida Vale au Nord de Londres, il réalise de 
nombreux enregistrements dont certains sont 
ouverts au public, et il se produit également 
à l’étranger. Le BBC Symphony Orchestra 
entretient des rapports étroits avec son chef 
principal, Jiří Bělohlávek, son chef principal 
invité, David Robertson, son chef lauréat,  
Sir Andrew Davis, ainsi qu’avec Oliver Knussen, 
artiste associé. Presque tous les concerts sont 
retransmis par BBC Radio 3 et en ligne.

Né à Gloucester en 1974, Edward Gardner 
étudie à l’Université de Cambridge puis à la 
Royal Academy of Music avec Colin Metters. 
Durant trois ans, il est l’assistant de Sir Mark 
Elder au Hallé Orchestra, avant d’exercer la 
fonction de directeur musical du Glyndebourne 
Touring Opera pendant trois autres années, puis 
devient directeur musical de l’English National 
Opera avec une nouvelle production de Death 
in Venice de Britten, qui remporte les suffrages 
de la critique. Pour ses nombreux succès au 
sein de cette compagnie, la Royal Philharmonic 
Society lui décerne le Prix du meilleur chef 
d’orchestre en 2008 et il reçoit l’Olivier Award 
en récompense de sa remarquable réussite à 
l’opéra en 2009. Tout aussi apprécié hors de 
l’English National Opera, il fait ses débuts en 
2005 à la tête du BBC Symphony Orchestra qui 
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Edward Gardner during  
the recording sessions
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You can now purchase Chandos CDs or download MP3s online at our website: www.chandos.net 

For requests to license tracks from this CD or any other Chandos discs please find application 
forms on the Chandos website or contact the Finance Director, Chandos Records Ltd, direct at 
the address below or via e-mail at srevill@chandos.net.

Chandos Records Ltd, Chandos House, 1 Commerce Park, Commerce Way, Colchester,  
Essex CO2 8HX, UK.  E-mail: enquiries@chandos.net
Telephone: + 44 (0)1206 225 200  Fax: + 44 (0)1206 225 201 

Super Audio Compact Disc (SA-CD) and Direct Stream Digital Recording (DSD)
DSD records music as a high-resolution digital signal which reproduces the original analogue 
waveform very accurately and thus the music with maximum fidelity. In DSD format the frequency 
response is expanded to 100 kHz, with a dynamic range of 120 dB over the audible range compared 
with conventional CD which has a frequency response to 20 kHz and a dynamic range of 96 dB.

A Hybrid SA-CD is made up of two separate layers, one carries the normal CD information and the 
other carries the SA-CD information. This hybrid SA-CD can be played on standard CD players, but 
will only play normal stereo. It can also be played on an SA-CD player reproducing the stereo or 
multi-channel DSD layer as appropriate.

The BBC word mark and logo are trade marks of the British Broadcasting Corporation and used 
under licence.  BBC Logo © 2011

Fazioli grand piano model F278 (2781554), used by both soloist and orchestral pianist, courtesy 
of Jaques Samuel Pianos, London
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Adam Mickiewicz Institute
The Adam Mickiewicz Institute is a state cultural institution promoting Polish culture around the world 
and actively participating in international cultural exchange.

Polska Music Project
The aim of the programme is to intensify the presentation and increase the popularity of Polish 
classical music in Europe. Special focus is placed on contemporary music. The grant programme 
supports performances of Polish music by outstanding foreign and Polish artists abroad, and promotes 
music from Poland through recordings and phonographic publications.
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BBC Symphony Orchestra with its Chief Conductor, Jiří Bělohlávek, 
at the Barbican
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Witold Lutosławski, February 1983

CHSA 5223  Booklet 125x125.indd   2 27/11/2017   19:49



3

		  Witold Lutosławski (1913 – 1994)

		  Orchestral Works III

		  Mała suita (1950)	 10:13
		  (Little Suite)
		  for Symphony Orchestra

1 	 I	 Fujarka (Fife). Allegretto – Poco meno – Poco lento	 2:43
2 	 II	 Hurra polka (Hurrah Polka). Vivace	 1:33
3 	 III	 Piosenka (Song). Andante molto sostenuto	 2:50
4 	 IV	 Taniec (Dance). Allegro molto – Poco più largo – Tempo I – Presto	 3:07

		  Concerto for Cello and Orchestra (1969 – 70)*	 23:53
		  To Mstislav Rostropovich

5 		  Introduction –	 4:14
6 		  Episodes –	 7:34
7 		  Cantilena –	 6:27
8 		  Finale	 5:36
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9 		  Grave (1982)*	 5:36
		  Metamorphoses for Cello and String Orchestra	
		  Orchestration by the composer of version for Cello and Piano (1981)
		  Stefan Jarociński in memoriam

		   = c. 152 – Lento ( = c. 40) 

		  Symphony No. 2 (1965 – 67)	 29:51
10 	 1	 Hésitant –	 14:30
11 	 2	 Direct	 15:19

			   TT 70:04

		  Paul Watkins cello*

		  BBC Symphony Orchestra
		  Anna Coleman leader

		  Edward Gardner

CHSA 5223  Booklet 125x125.indd   4 27/11/2017   19:49



54

following one of the paths recommended by 
the communist government for connecting 
to ‘the broad masses’, creating what today 
might be called ‘people’s music’. Unlike other 
Polish composers at the time, Lutosławski 
had a lightness of touch, an acute ear for 
orchestral timbre, and an ability to transform 
his material into something distinctive. 
Above all, Little Suite provided colour in the 
otherwise drab world of socialist-realist 
culture.

The innocent piccolo tune at the start of 
the first movement masks a subtle layering 
in the strings, which suddenly burst forth 
with a strongly accented rhythmic idea 
that seems to owe much to Stravinsky’s 
Le Sacre du printemps (a work that had 
still not been performed in Poland). The 
predominant atmosphere of ‘Fife’ (‘Fujarka’), 
however, is bucolic, as is that of the third 
movement, ‘Song’ (‘Piosenka’). The second 
movement, ‘Hurrah Polka’ (‘Hurra polka’), 
and the concluding ‘Dance’ (‘Taniec’) are 
characterised by metric panache and 
rhythmic energy, which together with ‘the big 
tune’ in the finale would be writ large a few 
years later in the Concerto for Orchestra.

Lutosławski: 
Orchestral Works III

The chronological starting point for admirers 
of the music of Witold Lutosławski is typically 
his Concerto for Orchestra (1950 – 54), which 
was included on the first CD of this Chandos 
series (CHSA 5082). Yet tucked away at the 
start of the 1950s is a modest work which 
was the forerunner of the Concerto for 
Orchestra and which demonstrates aspects 
of Lutosławski’s aesthetic and technique 
that may also be heard in subsequent pieces, 
such as those on this fourth CD in the series.

Little Suite
Lutosławski wrote Little Suite (Mała suita) 
in 1950, initially for chamber orchestra. The 
published version, with a fuller orchestration, 
was premiered by the Warsaw Radio 
Symphony Orchestra under Grzegorz 
Fitelberg in April 1951. The brief from Polish 
Radio had evidently been for a sequence 
of pieces based on Polish folk music. At 
one stage, Lutosławski envisaged five 
movements, but he settled on four.

Lutosławski drew his main thematic 
material from folk melodies from the village 
of Machów in south-east Poland. In basing 
Little Suite on national sources, he was 

CHSA 5223  Booklet 125x125.indd   5 27/11/2017   19:49

CD4 



6 7

between Little Suite and the Concerto for 
Orchestra.

In the quartet and this symphony, as well 
as in works such as Livre pour orchestre 
(1968), Lutosławski showed his main 
preoccupation to be to create an atmosphere 
of anticipation, or a lack of fulfilment, in the 
opening stages of a large-scale form, and 
then to draw the listener into the ensuing, 
more purposefully developed music until it 
reaches a climactic explosion and resolution.

‘Hésitant’ consists of seven episodes, 
separated by refrains played by different 
trio combinations of oboes, cor anglais, and 
bassoons. While the refrains are generally 
slow-moving, the episodes are livelier and 
emphasise other instrumental combinations. 
These may be contained within traditional 
orchestral families, for example the use of 
brass in the opening episode. Or they may be 
for mixed timbres, such as the combination 
of flutes, tom-toms, and celesta in the 
second episode. The impression is one of 
a flurry of different textures, of bundles of 
instrumental combinations without a unified 
pulse. This febrile exploration of moment-to-
moment orchestral and harmonic textures 
deliberately lacks forward momentum, 
although in the final episode there are fuller 
textures and rapid-fire exchanges among 
them.

Symphony No. 2 
The two-movement Second Symphony 
(1965 – 67) was Lutosławski’s first large-
scale orchestral work since the Concerto for 
Orchestra and took longer to write than he 
anticipated. The premiere in October 1966, by 
the North German Radio Symphony Orchestra 
under Pierre Boulez, consisted only of the 
second movement. Lutosławski himself 
conducted the finished symphony in Poland 
nine months later.

Much had happened since the premiere 
of the Concerto for Orchestra in 1954. The 
state’s cultural restrictions, especially for 
music, had been reduced to such an extent 
that major avant-garde figures such as 
Stockhausen and Nono came to Poland in 
the late 1950s, and Polish composers were 
exposed to a bewildering yet enticing array 
of new ideas from the West. Lutosławski, 
ever his own man, charted a distinctive 
path through this thicket of new music 
and by the mid-1960s he had developed an 
idiom which was technically flexible and 
highly expressive. He was also searching 
for structural processes that would realise 
his ideas to their full potential. In the String 
Quartet (1964), he experimented with a 
two-movement form (Introduction – Main) 
which he expanded in the Second Symphony 
(‘Hésitant’ – ‘Direct’), paralleling the links 
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exception, and in the Cello Concerto 
(1969 – 70) he created one of the most 
original works of recent times. He was no 
doubt hugely inspired by its dedicatee, 
Mstislav Rostropovich, who gave the 
premiere in London in October 1970, with 
the Bournemouth Symphony Orchestra 
conducted by Edward Downes.

The Cello Concerto is in four movements, 
played without a break. The most striking 
aspect is the configuration of these four 
movements to realise the dramatic potential 
that Lutosławski saw in the genre. He was a 
frequent playgoer and his love of Greek tragedy 
may well have lain behind his structural and 
expressive concept for the concerto. So might 
his admiration for Joseph Conrad’s rites of 
passage in works such as The Shadow-Line. 
While Lutosławski insisted that his was a 
purely musical drama, unconnected with a 
definable narrative, Rostropovich nevertheless 
saw the trajectory of the Cello Concerto as 
mirroring his own battles with the authorities 
in the Soviet Union (and they were very real 
in the late ’60s and early ’70s). Try as he 
might, Lutosławski could not dampen down 
such extra-musical interpretations, and in 
private conversations he even gave hints that 
occasionally he had thought along similar lines.

It would be hard to find another concerto 
that opens with such a lack of expressivity: 

As the bassoons utter the final notes of 
‘Hésitant’, the double-basses enter ppp. The 
strings have played a minimal role in the first 
movement, so the switch to their sustained, 
yearning lines in the second movement is a 
clear signal of a change of direction. What 
Lutosławski once described as the ‘low 
pressure’ of the first movement gives way 
to ‘far denser musical matter’ in the second. 
There is also a sense of an increasingly 
coherent mass movement towards an as 
yet undefined goal. The different orchestral 
families interact ever more frenetically, the 
expression intensifies, and the tempo of 
change increases until the strings launch the 
final and inexorable drive to the climax.

This pulsating ride is galvanised by 
conventionally metred notation. It is destined 
not to reach a triumphant culmination, 
however, but to disintegrate in a series of 
ad libitum explosions, which themselves are 
dealt with by emphatic punctuations on the 
notes E flat and F. The subsequent resolution, 
if that is what it is, returns briefly to the 
plangent tones of the low strings with which 
the movement began.

Cello Concerto
Lutosławski searched continually for 
new ways of exploring traditional genres. 
His approach to the concerto was no 
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line leads eventually to full unison with the 
strings, and together they are emboldened to 
accelerate towards an anticipated climax. At 
this point, the woodwind as well as the brass 
brutally cut short the strings’ peroration and 
battle is truly joined.

The Finale places the soloist in a totally 
aggressive environment. Faced with the 
orchestra’s onslaught, the cello first attempts 
quiet irony, then trades blows before trying 
to escape a series of piercing assaults from 
individual sections of the orchestra. It is 
eventually battered into submission by a 
series of chords the regularity and tempo of 
which recall those of the soloist’s opening 
D naturals. The cello collapses in whimpers. 
It may be down, but not out, and it rises in 
‘angelic triumph’, as the composer once wrote. 
It has the last say, the indifferente low Ds now 
transformed into high A naturals.

Grave
Five years after the Cello Concerto, Lutosławski 
wrote a short piece for solo cello (Sacher 
Variation) and returned again to the instrument 
in 1981, when he composed Grave for cello and 
piano. He orchestrated it for cello and strings 
the following year, and in this version it was 
premiered in August 1982 in Paris by Mischa 
Maisky, the Polish Chamber Orchestra, and 
Jerzy Maksymiuk.

repeated open-string D naturals, played 
piano, at regular one-second intervals, 
indifferente. Yet the seeds of the work’s 
musical drama lie in these deliberately 
unassuming notes. This Introduction for  
the solo cello (it is not a cadenza) pits the  
D naturals against flights of fancy, ‘frolics’ as 
Lutosławski called them in his sketches. Their 
interlinking is an unportentous pre-echo of 
the main dramatic thrust of the concerto.

Some four minutes into the Introduction, 
the idling cellist is silenced by trumpet 
interventions. This violent interruption sets 
off a sequence of four Episodes in which 
the soloist attempts a dialogue with the 
orchestral woodwind, percussion, and 
strings. Each episode is cut short again by 
the brass. Lutosławski wanted the initial 
episodes to have a ‘carefree, cheerful 
character’, with the third ‘less declamatory, 
more restless’. The brass intervention in the 
fourth episode is itself cut short by a strong 
pizzicato on the cello, as if the soloist is 
taking charge with a new and more serious 
initiative.

The slow movement, Cantilena, is prefaced 
by a brief recall of the opening D naturals, but 
it soon reaches a resonant low E natural from 
which skeins of quartertone lines develop 
in the orchestral strings. Here the solo cello 
is timbrally at home. Its lyrically dolente 
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of the English Chamber Orchestra, and also 
took on the role of Principal Guest Conductor 
of the Ulster Orchestra. As soloist he 
performs regularly with all the major British 
orchestras and has made six appearances 
at the BBC Proms, giving a televised 
performance of Elgar’s Cello Concerto with 
the BBC Symphony Orchestra in 2007. He has 
performed with the Netherlands Philharmonic 
Orchestra, Melbourne Symphony Orchestra, 
Konzerthausorchester Berlin, Orchestra 
Sinfonica Nazionale della RAI, Turin, Royal 
Flemish Philharmonic, and Hong Kong 
Philharmonic Orchestra. A dedicated chamber 
musician, he has been a member of the Nash 
Ensemble since 1997 and from the 2013 / 14 
season joins the Emerson String Quartet. He 
has given solo recitals at the Wigmore Hall and 
South Bank Centre, London, Concertgebouw, 
Amsterdam, Bridgewater Hall, Manchester, 
and The Queen’s Hall, Edinburgh. For Chandos 
he has recorded the cello concertos by Elgar, 
Delius, Tobias Picker, Cyril Scott, and Miklós 
Rózsa, the Cello Symphony by Britten, Dialoghi 
by Dallapiccola, and Reflections on a Scottish 
Folk Song by Sir Richard Rodney Bennett, as 
well as works for cello and piano by Martinů, 
Mendelssohn, Parry, Delius, and Foulds with 
his brother Huw Watkins. Paul Watkins plays 
a cello made by Domenico Montagnana and 
Matteo Goffriller in Venice, c. 1730.

Lutosławski was a close friend of the 
Polish musicologist Stefan Jarociński, who 
died in 1980. Jarociński, who in 1967 had 
compiled the first book of Lutosławski’s 
interviews and writings, was a noted 
authority on Debussy, whom Lutosławski 
regarded as one of his musical forefathers. 
In Grave, for the only time in his life (folk-
influenced pieces aside), Lutosławski based 
a work on the music of another composer, 
and to honour his friend’s memory he chose 
the opening four notes of Debussy’s opera 
Pelléas et Mélisande.

Subtitled ‘Metamorphoses’, Grave is 
anything but ponderous. Lutosławski 
takes Debussy’s motif and transforms it 
from intense musings into a free-flowing 
succession of robust and vigorous guises. 
The work bursts with the sort of rhythmic 
energy and textural clarity that characterised 
his music of the early 1950s, but as filtered 
through the intervening three decades of 
musical achievement.

© 2012 Adrian Thomas

Acclaimed for his inspirational performances 
and eloquent musicianship, Paul Watkins 
enjoys a distinguished career as both a cellist 
and conductor. In the 2009 / 10 season he 
was appointed the first ever Music Director 
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Orchestra performs throughout the world, its 
current touring plans including concerts in the 
Czech Republic, Germany, Romania, and Oman. 
www.bbc.co.uk/symphonyorchestra

Edward Gardner OBE was born in Gloucester 
in 1974 and studied at the University of 
Cambridge and under Colin Metters at the 
Royal Academy of Music. After three years 
at The Hallé assisting Sir Mark Elder, and a 
further three years as Musical Director of 
Glyndebourne Touring Opera, he began his 
tenure as Music Director of English National 
Opera with a new, critically acclaimed 
production of Britten’s Death in Venice. His 
many successes with the company won 
him the Royal Philharmonic Society Award 
for best Conductor in 2008 and the Olivier 
Award for Outstanding Achievement in Opera 
in 2009. Equally successful outside English 
National Opera, he made his debut with the 
BBC Symphony Orchestra in 2005 and has 
been re-invited each year, conducting the UK 
premiere of Kaija Saariaho’s Adriana Mater in 
concert at the Barbican in 2008; his frequent 
BBC Proms appearances with the Orchestra 
have included the Last Night of the Proms 
in September 2011 and First Night of the 
Proms in July 2012. He was awarded an OBE 
for his Services to Music in the Queen’s 2012 
Birthday Honours List.

The BBC Symphony Orchestra has played 
a central role in British musical life since 
its inception in 1930, and as the flagship 
orchestra of the BBC provides the backbone 
of the BBC Proms with at least a dozen 
concerts each year, including the First and 
Last Nights. It devotes much energy to 
innovative education work and, strongly 
committed to twentieth-century and 
contemporary music, has given the premiere 
of BBC commissions from the world’s leading 
composers. The Orchestra works regularly 
with its Artist in Association, Oliver Knussen, 
and its principal conductors. In 2012, after 
his six-year tenure as Chief Conductor, 
Jiří Bělohlávek joined Sir Andrew Davis as 
Conductor Laureate. Recently appointed Chief 
Conductor Designate, Sakari Oramo will give 
his first performance as Chief Conductor at the 
BBC Proms in 2013. All concerts are broadcast 
on BBC Radio 3, streamed live online, and 
available for seven days via the BBC iPlayer; 
many are televised, which gives the BBC 
Symphony Orchestra the highest broadcast 
profile of any UK orchestra. As Associate 
Orchestra, it performs an annual season of 
concerts at the Barbican. Central to its life 
are studio recordings made for BBC Radio 3 
at its Maida Vale home, some of which the 
public may attend free of charge. In addition, 
it records for several commercial labels. The 
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future is scheduled to appear with the 
Orchestra dell’Accademia Nazionale di Santa 
Cecilia, Gothenburg Symphony Orchestra, 
Deutsches Symphonie-Orchester Berlin, 
Royal Concertgebouw Orchestra, Swedish 
Radio Symphony Orchestra, and Orchestra 
Filarmonica della Scala. In autumn 2012 he 
continued his ongoing relationship with The 
Metropolitan Opera, New York, conducting 
Don Giovanni. He also enjoys working 
with young musicians, maintaining close 
associations with the Trinity College of Music, 
Royal Academy of Music, and Royal College of 
Music. Having made a number of recordings, 
Edward Gardner signed an exclusive contract 
with Chandos Records in 2009.

In September 2010, Edward Gardner was 
appointed Principal Guest Conductor of the 
City of Birmingham Symphony Orchestra 
for a three-year term, during which he 
will conduct the Orchestra for four weeks 
each season. The 2011 / 12 season included 
a performance of The Dream of Gerontius 
at the Royal Festival Hall, and the UK 
premiere of Weltethos by Jonathan Harvey 
to mark the opening of the 2012 Cultural 
Olympiad. He has recently conducted 
the Philharmonia Orchestra, Orchestra 
of the Age of Enlightenment, Rotterdams 
Philharmonisch, Danish National Symphony 
Orchestra, Melbourne Symphony Orchestra, 
and Houston Symphony, and in the near 
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fünf Sätze vorgesehen, doch entschied er 
sich schließlich für vier.

Lutosławski bezog sein Themenmaterial 
im Wesentlichen aus Volksweisen des 
Dorfs Machów im Südosten Polens. Indem 
er die Kleine Suite auf nationale Quellen 
aufbaute, folgte er einem der von der 
kommunistischen Regierung empfohlenen 
Pfade zur Annäherung an die “breiten 
Massen” und schuf etwas, das man heute 
als “Musik des Volkes” bezeichnen könnte. 
Im Gegensatz zu anderen polnischen 
Komponisten jener Zeit besaß Lutosławski 
eine gewisse Unbekümmertheit, ein scharfes 
Ohr für Orchesterklang und die Fähigkeit, 
sein Material in etwas Unverwechselbares zu 
verwandeln. Vor allem aber brachte die Kleine 
Suite etwas Farbe in die ansonsten eintönige 
Kulturwelt des sozialistischen Realismus.

Die harmlose Piccolomelodie am Anfang 
des Kopfsatzes verbirgt eine subtile 
Schichtung der Streicher, die plötzlich mit 
einem stark akzentuierten rhythmischen 
Motiv hervorbrechen, das stark an 
Strawinskys Le Sacre du printemps orientiert 
zu sein scheint (das Werk war bis dahin in 
Polen noch nicht aufgeführt worden). Die 

Lutosławski: 
Orchesterwerke, Teil III

Der chronologische Ausgangspunkt für 
Liebhaber der Musik Witold Lutosławskis ist 
üblicherweise sein Konzert für Orchester 
(1950 – 1954), das auf der ersten CD der 
vorliegenden Chandos-Serie (CHSA 5082) 
enthalten ist. Doch eher unbeachtet 
findet sich zu Beginn der 1950er-Jahre 
ein bescheidenes Werk, das als Vorläufer 
des Konzerts für Orchester gelten kann 
und Aspekte von Lutosławskis Ästhetik 
und Kompositionstechnik offenbart, die 
auch in späteren Werken zu hören sind, 
beispielsweise auf dieser vierten CD der 
Serie.

Kleine Suite
Lutosławski schrieb seine Kleine Suite 
(Mała suita) 1950 ursprünglich für 
Kammerorchester. Die veröffentlichte 
Fassung mit erweiterter Orchestrierung 
wurde im April 1951 vom Warschauer 
Radiosinfonieorchester unter der Leitung 
von Grzegorz Fitelberg uraufgeführt. Der 
Auftrag des polnischen Rundfunks hatte sich 
offenbar auf eine Folge von Stücken auf der 
Grundlage polnischer Volksmusik bezogen. In 
einer Entstehungsphase hatte Lutosławski 
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doch auch verlockenden Vielfalt neuer 
Ideen aus dem Westen ausgesetzt waren. 
Wie immer selbständig denkend, fand 
Lutosławski einen eigenständigen Weg 
durch dieses Dickicht neuer Musik, und 
um die Mitte der 1960er-Jahre hatte er eine 
kompositionstechnisch flexible und höchst 
einprägsame Ausdrucksform entwickelt. 
Außerdem suchte er nach strukturellen 
Prozessen, die seine Ideen zu voller 
Entfaltung bringen würden. In seinem 
Streichquartett (1964) experimentierte 
er mit einer zweisätzigen Form 
(Introduktion – Hauptteil), die er in der Zweiten 
Sinfonie ausbaute (“Hésitant” – “Direct”), 
vergleichbar den Verbindungen zwischen der 
Kleinen Suite und dem Konzert für Orchester.

Im Quartett und der vorliegenden Sinfonie 
zeigte Lutosławski, ebenso wie in Werken 
wie dem Livre pour orchestre (1968), dass 
sein Hauptanliegen darin bestand, in den 
einleitenden Stadien einer groß angelegten 
Form eine Atmosphäre unerfüllter Erwartung 
zu erzeugen, um den Hörer dann in die 
folgende, absichtsvoller aufgebaute Musik 
zu verwickeln, bis sie einen explosiven 
Höhepunkt und dessen Auflösung erreicht.

“Hésitant” besteht aus sieben 
Episoden, unterteilt durch Refrains, die 
von verschiedenen Triokombinationen 
von Oboen, Englischhorn und Fagotten 

vorherrschende Atmosphäre in “Querpfeife” 
(“Fujarka”) ist jedoch bukolisch, ebenso wie 
die des dritten Satzes, “Lied” (“Piosenka”). 
Der zweite Satz, “Hurra Polka”, und der 
abschließende “Tanz” (“Taniec”) sind von 
metrischem Schwung und rhythmischer 
Energie bestimmt, wie sie zusammen mit 
der “großen Melodie” des Finales einige 
Jahre später im Konzert für Orchester 
hervorstechen sollten.

Sinfonie Nr. 2 
Die zweisätzige Zweite Sinfonie (1965 – 1967) 
war Lutosławskis erstes groß angelegtes 
Werk seit dem Konzert für Orchester und 
brauchte länger als vorgesehen, bis sie 
fertig war. Die Uraufführung im Oktober 
1966, gespielt vom Sinfonieorchester des 
Norddeutschen Rundfunks unter Pierre 
Boulez, bestand nur aus dem zweiten Satz. 
Lutosławski selbst dirigierte die fertige 
Sinfonie neun Monate später in Polen.

Seit der Uraufführung des Konzerts für 
Orchester im Jahre 1954 hatte sich vieles 
verändert. Die staatlichen Beschränkungen 
im Bereich der Kultur und insbesondere der 
Musik waren in solchem Ausmaß gelockert 
worden, dass bedeutende Vertreter der 
Avantgarde wie Stockhausen und Nono gegen 
Ende der 1950er-Jahre nach Polen kamen und 
polnische Komponisten einer verwirrenden, 
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“weit dichteren Musikmaterial” im zweiten. Es 
entsteht auch das Gefühl einer zunehmend 
geschlossenen Massenbewegung auf 
ein bislang nicht definiertes Ziel hin. Die 
verschiedenen Orchestergruppen wirken 
immer frenetischer aufeinander ein, die 
Ausdrucksstärke wird intensiviert und das 
Tempo der Veränderungen nimmt zu, bis die 
Streicher einen letzten und unerbittlichen 
Schub auf den Höhepunkt hin in Angriff 
nehmen.

Diese pulsierende Fahrt wird von 
konventionell notierter Metrik angetrieben. 
Sie ist jedoch nicht dazu bestimmt, eine 
triumphale Kulmination zu erreichen, sondern 
wird sich in eine Serie ad libitum gespielter 
Explosionen auflösen, die wiederum durch 
emphatische Unterbrechungen auf den 
Noten Es und F bestimmt sind. Die folgende 
Auslösung, wenn man davon überhaupt 
reden kann, kehrt kurz zu den getragenen 
Tönen zurück, mit denen der Satz begann.

Cellokonzert
Lutosławski suchte ständig nach neuen 
Wegen, um traditionelle Gattungen zu 
erkunden. Seine Herangehensweise an das 
Instrumentalkonzert war da keine Ausnahme, 
und im Cellokonzert (1969 / 70) schuf er 
eins der originellsten Werke jüngerer Zeit. 
Er war zweifellos erheblich von seinem 

ausgeführt werden. Während die Refrains 
im Wesentlichen langsam angelegt 
sind, erweisen sich die Episoden als 
lebhafter und bedienen sich anderer 
Instrumentenkombinationen. Diese können 
im Rahmen traditioneller Orchestergruppen 
gehalten sein, wie in der Verwendung 
von Blechbläsern in der ersten Episode. 
Andererseits mögen gemischte Timbres zum 
Einsatz kommen, wie in der Kombination 
von Flöten, Tomtoms und Celesta in der 
zweiten Episode. Es entsteht der Eindruck 
einer Vielzahl verschiedener Texturen bzw. 
von Bündeln instrumentaler Kombinationen 
ohne einheitlichen Puls. Dieser fieberhaften 
Erkundung momentaner orchestraler 
und harmonischer Strukturen mangelt 
es absichtlich an vorwärtstreibendem 
Schwung, auch wenn in der letzten Episode 
ausgefülltere Texturen und schnelle Wechsel 
enthalten sind.

Während die Fagotte die letzten Töne 
von “Hésitant” erklingen lassen, setzten 
die Kontrabässe ppp ein. Die Streicher 
haben im ersten Satz nur eine minimale 
Rolle gespielt, weshalb der Übergang 
zu ihren ausgehaltenen, sehnsüchtigen 
Melodielinien im zweiten Satz eindeutig 
auf einen Richtungswechsel hinweist. Was 
Lutosławski einmal als den “niedrigen Druck” 
des ersten Satzes bezeichnete, weicht dem 
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Es ließe sich kaum ein Konzert finden, das 
ähnlich ausdruckslos beginnt: der wiederholt 
auf der leeren Saite piano in regelmäßigen 
Abstanden einer Sekunde gespielte Ton D, 
indifferente. Doch die Saat der musikalischen 
Dramatik des Werks ist in diesen bewusst 
bescheidenen Tönen verborgen. Diese 
Introduktion für das Solocello (es handelt  
sich nicht um eine Kadenz) stellt das  
offene D gegen phantastische Einfälle, die 
Lutosławski in seinen Skizzen als “Späße” 
bezeichnete. Die Verbindung beider Elemente 
ist eine nicht besonders bedeutungsvolle 
Vorwegnahme der wesentlichen 
dramatischen Stoßrichtung des Konzerts.

Nach etwa vier Minuten der Introduktion 
wird der trödelnde Cellist von Eingriffen der 
Trompete zum Schweigen gebracht. Diese 
gewaltsame Unterbrechung leitet eine Folge 
von vier Episoden ein, in denen der Solist 
sich um einen Dialog mit den Holzbläsern, 
dem Schlagzeug und den Streichern des 
Orchesters bemüht. Jede Episode wird 
wiederum vom Blech abgeschnitten. 
Lutosławski wollte, dass die ersten Episoden 
einen “sorglosen, fröhlichen Charakter” 
bewiesen, wobei die dritte “weniger 
leidenschaftlich, eher rastlos” wirken sollte. 
Der Eingriff des Blechs in der vierten Episode 
wird selbst von kräftigem Pizzicato des Cellos 
unterbrochen, als wolle sich der Solist mit 

Widmungsträger Mstislaw Rostropowitsch 
beeinflusst, der die Uraufführung in London im 
Oktober 1970 mit dem Bournemouth Symphony 
Orchestra unter der Leitung von Edward 
Downes gab.

Das Cellokonzert steht in vier Sätzen, 
die ohne Unterbrechung gespielt werden. 
Sein hervorstechender Aspekt ist die Anlage 
dieser vier Sätze, um das dramatische 
Potential zu realisieren, das Lutosławski in 
diesem Genre erkannte. Er ging häufig ins 
Theater, und seine Vorliebe für die griechische 
Tragödie könnte durchaus seinem Struktur- 
und Ausdruckskonzept für das Konzert 
zugrunde gelegen haben. Das gleiche gilt 
für seine Bewunderung für Joseph Conrads 
Übergangsriten in Werken wie Die Schattenlinie. 
Während Lutosławski darauf bestand, dass es 
sich um ein rein musikalischen Drama handele, 
das mit keiner definierbaren Fabel zu verbinden 
sei, meinte Rostropowitsch doch, der Bogen 
des Cellokonzerts spiegele seine eigenen 
Auseinandersetzungen mit den Behörden 
der Sowjetunion wieder (die gegen Ende der 
1960er-Jahre und Anfang der 70er durchaus 
real waren). Allen Bemühungen zum Trotz 
konnte Lutosławski solche außermusikalischen 
Interpretationen nicht verhindern, und in 
privaten Gesprächen deutete er sogar an, 
selbst gelegentlich derartige Gedanken 
gehegt zu haben.
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Komponist einmal schrieb, in “engelhaftem 
Triumph”. Ihm bleibt das letzte Wort in Form 
der ehedem indifferente gespielten tiefen Ds, 
nun in hohe offene As verwandelt.

Grave
Fünf Jahre nach dem Cellokonzert schrieb 
Lutosławski ein kurzes Stück für Solocello 
(die Sacher-Variation) und wandte sich 
1981 erneut dem Instrument zu, als er sein 
Grave für Cello und Klavier komponierte. Im 
folgenden Jahr orchestrierte er es für Cello 
und Streicher, und in dieser Version wurde es 
im August 1982 in Paris von Mischa Maisky, 
dem Polnischen Kammerorchester und Jerzy 
Maksymiuk uraufgeführt.

Lutosławski war eng befreundet mit dem 
polnischen Musikwissenschaftler Stefan 
Jarociński, der 1980 verstarb. Jarociński, 
der 1967 den ersten Band mit Lutosławskis 
Interviews und Schriften zusammengestellt 
hatte, war ein anerkannter Debussy-Experte, 
und den erachtete Lutosławski als einen 
seiner musikalischen Vorväter. Im Grave 
begründete Lutosławski zum einzigen Mal in 
seinem Leben (abgesehen von Stücken auf 
der Basis von Volksmusik) ein Werk auf der 
Musik eines anderen Komponisten, und zum 
Gedenken an seinen Freund wählte er die 
ersten vier Noten von Debussys Oper Pelléas 
et Mélisande.

einer neuen und ernsthafteren Initiative 
durchsetzen.

Der langsame, als Kantilene bezeichnete 
Satz beginnt mit einer kurzen Rückbesinnung 
auf das offene D, führt jedoch bald zu einem 
klangvollen tiefen E, aus dem Stränge von 
Vierteltonreihen in den Orchesterstreichern 
hervorgehen. Hier fühlt sich das Solocello 
vom Klang her heimisch. Seine lyrisch 
dolente gehaltene Linie führt allmählich zu 
vollkommenem Unisono mit den Streichern, 
und gemeinsam sehen sie sich ermutigt, 
auf einen antizipierten Höhepunkt hin zu 
beschleunigen. An diesem Punkt schneiden 
Holz- und Blechbläser die Schlusswendung 
der Streicher brutal ab, und es kommt 
wahrhaft zum Kampf.

Das Finale stellt den Solisten in ein ganz 
und gar aggressives Umfeld. Angesichts 
der Attacke des Orchesters versucht es das 
Cello erst mit leiser Ironie, um sich dann auf 
einen Schlagabtausch einzulassen, ehe es 
versucht, einer Reihe von durchdringenden 
Angriffen verschiedener Orchestergruppen 
zu entfliehen. Mit der Zeit wird es durch 
eine Serie von Akkorden unterworfen, 
deren Regelmäßigkeit und Tempo an die 
einleitenden offenen Ds des Solisten 
gemahnt. Das Cello bricht wimmernd 
zusammen. Es mag zwar am Boden sein, 
ist aber nicht k.o. und erhebt sich, wie der 
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Orchestra, dem Konzerthausorchester Berlin, 
dem Orchestra Sinfonica Nazionale della RAI, 
Turin, der Königlichen Philharmonie Flandern 
und dem Hong Kong Philharmonic Orchestra 
aufgetreten. Der engagierte Kammermusiker 
ist seit 1997 Mitglied des Nash Ensembles 
und wird ab der Spielzeit 2013 / 14 Mitglied 
des Emerson String Quartet sein. Er hat 
Solorecitals in der Londoner Wigmore 
Hall und dem South Bank Centre, dem 
Concertgebouw Amsterdam, der Bridgewater 
Hall in Manchester und der Queen’s Hall in 
Edinburgh gegeben. Für Chandos hat er die 
Cellokonzerte von Elgar, Delius, Tobias Picker, 
Cyril Scott und Miklós Rózsa eingespielt, 
ferner die Cellosinfonie von Britten, Dialoghi 
von Dallapiccola und Reflections on a Scottish 
Folk Song von Sir Richard Rodney Bennett 
sowie gemeinsam mit seinem Bruder Huw 
Watkins Werke für Cello und Klavier von 
Martinů, Mendelssohn, Parry, Delius und 
Foulds. Paul Watkins spielt ein um 1730 von 
Domenico Montagnana und Matteo Goffriller 
in Venedig gebautes Cello.

Das BBC Symphony Orchestra, das 
prestigeträchtigste Orchester des Senders, 
spielt seit seiner Gründung im Jahre 1930 
eine zentrale Rolle im britischen Musikleben. 
Es eröffnet und schließt die BBC Proms und 
gibt als Hausorchester bei diesem jährlichen 

Mit dem Untertitel “Metamorphosen” 
ist Grave alles andere als schwerfällig. 
Lutosławski nimmt Debussys Motiv und 
verwandelt es von eindringlichen Grübeleien 
in eine fließende Abfolge von robusten und 
kraftvollen Gestaltungen. Das Werk ist zum 
Bersten voller rhythmischer Energie und 
struktureller Klarheit, wie sie für seine Musik 
der frühen 1950er-Jahre typisch gewesen 
war, jedoch gefiltert durch die seither 
vergangenen drei Jahrzehnte musikalischen 
Schaffens.

© 2012 Adrian Thomas
Übersetzung: Bernd Müller

Der für seine inspirierten Aufführungen und 
seine eloquente Musikalität gerühmte Paul 
Watkins verfolgt eine erfolgreiche Karriere als 
Cellist und Dirigent. In der Spielzeit 2009 / 10 
war er der allererste Musikdirektor des 
English Chamber Orchestra und zudem Erster 
Gastdirigent des Ulster Orchestra. Als Solist 
arbeitet er regelmäßig mit sämtlichen großen 
britischen Orchestern zusammen; er ist sechs 
Mal auf den BBC Proms aufgetreten und hat 
2007 mit dem BBC Symphony Orchestra eine 
vom Fernsehen aufgezeichnete Aufführung 
von Elgars Cellokonzert gespielt. Er ist mit 
dem Niederländischen Philharmonischen 
Orchester, dem Melbourne Symphony 
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Labels ein. Das Orchester gastiert in aller Welt; 
derzeit sind Konzerte in der Tschechischen 
Republik, Deutschland, Rumänien und Oman 
geplant. www.bbc.co.uk/symphonyorchestra

Edward Gardner OBE wurde 1974 im 
englischen Gloucester geboren und studierte 
an der Universität Cambridge und unter Colin 
Metters an der Royal Academy of Music in 
London. Nach drei Jahren als Assistent von  
Sir Mark Elder am Hallé Orchestra war er 
weitere drei Jahre als Musikdirektor der 
Glyndebourne Touring Opera tätig, ehe er 
seine Amtszeit als Musikdirektor der English 
National Opera mit einer von der Kritik 
gelobten Neuinszenierung von Benjamin 
Brittens Death in Venice begann. Seine 
zahlreichen Erfolge mit dem Ensemble 
brachten ihm 2008 den Preis der Royal 
Philharmonic Society als bester Dirigent 
ein, außerdem 2009 den Olivier-Preis für 
herausragende Leistungen im Bereich der 
Oper. Ebenso erfolgreich in seiner Tätigkeit 
außerhalb der English National Opera, gab 
er 2005 sein Debüt mit dem BBC Symphony 
Orchestra und hat seither jedes Jahr mit 
dem Orchester gearbeitet – so dirigierte 
er 2008 die britische Erstaufführung von 
Kaija Saariahos Adriana Mater in einem 
Konzert im Londoner Barbican Centre. Seine 
zahlreichen Auftritte mit dem Ensemble 

Musikfestival mindestens ein Dutzend 
Konzerte. Es unterhält ein ehrgeiziges und 
innovatives Musikvermittlungsprogramm 
und hat als energischer Fürsprecher der 
modernen Musik zahlreiche Auftragswerke 
der BBC von führenden Komponisten unserer 
Zeit zur Uraufführung gebracht. Das Orchester 
ist mit seinem Artist in Association, Oliver 
Knussen, und den regelmäßigen Dirigenten 
eng verbunden. Nach sechs Jahren als 
Chefdirigent wurde Jiří Bělohlávek 2012 neben 
Sir Andrew Davis der zweite Ehrendirigent des 
BBC Symphony Orchestra. Sein vor kurzem 
ernannter Nachfolger, Sakari Oramo, wird 
bei den BBC Proms 2013 zum erstenmal als 
Chefdirigent auftreten. Alle Konzerte werden 
von BBC Radio 3 übertragen, online im 
Live-Streaming angeboten und danach eine 
Woche lang über den BBC iPlayer verfügbar 
gemacht; viele dieser Aufführungen werden 
auch vom BBC Fernsehen ausgestrahlt, so 
dass das BBC Symphony Orchestra dem 
Funk- und Fernsehpublikum besser bekannt 
ist als irgendein anderes britisches Orchester. 
Als Associate Orchestra des Londoner 
Barbican veranstaltet es dort jährlich eine 
Konzertreihe. Das Orchester hat seinen Sitz 
im Londoner Stadtteil Maida Vale, wo zu seiner 
umfangreichen und wichtigen Studioarbeit 
oft die Öffentlichkeit eingeladen ist. Darüber 
hinaus spielt es auch Werke für kommerzielle 
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Dänische Nationale Sinfonieorchester, das 
Melbourne Symphony Orchestra und das 
Houston Symphony dirigiert, und in der 
näheren Zukunft soll er mit dem Orchestra 
dell’Accademia Nazionale di Santa Cecilia, 
den Göteborgs Symfoniker, dem Deutschen 
Symphonie-Orchester Berlin, dem Koninklijk 
Concertgebouworkest, dem Sveriges 
Radios Symfoniorkester und dem Orchestra 
Filarmonica della Scala auftreten. Im Herbst 
2012 setzte er mit Aufführungen von  
Don Giovanni seine andauernde Verbindung 
zur Metropolitan Opera in New York fort. Des 
Weiteren arbeitet er regelmäßig mit jungen 
Musikern und unterhält enge Beziehungen 
zum Trinity College of Music, der Royal 
Academy of Music und dem Royal College of 
Music. Nach einer Anzahl von Einspielungen 
auf Tonträger hat Edward Gardner 2009 
einen Exklusivvertrag mit Chandos Records 
unterzeichnet.

bei den BBC-Promenadenkonzerten 
gipfelten im Abschlusskonzert (Last Night 
of the Proms) im September 2011 und dem 
Anfangskonzert (First Night) im Juli 2012. Im 
Zuge der Ordensverleihung zum Geburtstag 
der Königin 2012 wurde er für seine Dienste 
an der Musik zum Officer of the Order of the 
British Empire (OBE) erhoben.

Im September 2010 wurde er auf drei 
Jahre zum Ersten Gastdirigenten des City 
of Birmingham Symphony Orchestra (CBSO) 
ernannt, während der er das Orchester in 
jeder Saison vier Wochen lang leiten wird. Die 
Saison 2011 / 12 umfasste eine Aufführung von 
The Dream of Gerontius in der Royal Festival 
Hall, und die britische Erstaufführung von 
Jonathan Harveys Weltethos aus Anlass 
der Eröffnung der Kulturolympiade 2012. 
Jüngst hat er das Philharmonia Orchestra, 
das Orchestra of the Age of Enlightenment, 
Rotterdams Philharmonisch Orkest, das 
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Paul Watkins recording  
Lutosławski’s Cello Concerto
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Lutosławski tira son matériau thématique 
principal de mélodies populaires du village 
de Machów, au sud-est de la Pologne. En 
fondant sa Petite Suite sur des sources 
nationales, il suivait l’une des voies 
recommandées par le gouvernement 
communiste pour créer des liens avec “les 
masses populaires”, écrivant ce que l’on 
appellerait sans doute aujourd’hui de la 
musique “people”. À la différence des autres 
compositeurs polonais de son époque, 
Lutosławski avait la main stylistiquement 
légère, était très sensible aux timbres de 
l’orchestre, et capable de transformer son 
matériau en quelque chose de très personnel. 
La Petite Suite introduisait surtout une note 
de couleur dans l’univers par ailleurs bien 
morne de la culture réaliste-socialiste.

L’air innocent de piccolo au début du 
premier mouvement masque une subtile 
stratification aux cordes, celles-ci passant 
soudain au premier plan avec une idée 
rythmique fortement accentuée qui semble 
très redevable au Sacre du printemps de 
Stravinsky (une œuvre que la Pologne 
n’avait toujours pas entendue en concert). 
L’ambiance prédominante de “Fifre” 

Lutosławski: 
Œuvres pour orchestre III

Le point de départ chronologique, pour 
les admirateurs de la musique de Witold 
Lutosławski, est généralement son Concerto 
pour orchestre (1950 – 1954), présent sur 
le premier CD de cette série chez Chandos 
(CHSA 5082). Pourtant, bien cachée au 
début des années 1950, il existe une 
œuvre modeste servant de précurseur au 
Concerto pour orchestre, et révélant certains 
aspects de la technique et de l’esthétique 
de Lutosławski que l’on retrouve dans des 
pièces postérieures, comme celles de ce 
quatrième disque de la série.

Petite Suite
Lutosławski écrivit sa Petite Suite (Mała 
suita) en 1950, au départ pour orchestre de 
chambre. La version publiée, à l’orchestration 
plus fournie, fut créée par l’Orchestre 
symphonique de la Radio de Varsovie sous la 
direction de Grzegorz Fitelberg en avril 1951. 
Le compositeur avait manifestement pour 
consigne de proposer une série de pièces 
basées sur la musique populaire polonaise. 
Lutosławski envisagea un moment une suite 
en cinq mouvements, avant de finalement se 
décider pour quatre.
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une diversité déroutante, mais séduisante, 
d’idées nouvelles venues des pays de l’Ouest. 
Lutosławski, toujours indépendant, se traça 
sa propre voie à travers ce taillis inextricable 
de la musique nouvelle, et dès avant le milieu 
des années 1960 il avait élaboré un langage à 
la fois techniquement flexible et hautement 
expressif. Il était aussi à la recherche de 
procédés structurels qui réaliseraient 
tout le potentiel de ses idées. Dans le 
Quatuor à cordes (1964), il expérimenta 
avec une forme en deux mouvements 
(Introduction – Mouvement principal) qu’il 
amplifia dans la Deuxième Symphonie 
(“Hésitant” – “Direct”), établissant entre les 
deux œuvres des liens similaires à ceux 
existant entre la Petite Suite et le Concerto 
pour orchestre.

Dans le quatuor et dans la présente 
symphonie, de même que dans des 
œuvres comme Livre pour orchestre (1968), 
Lutosławski montra que sa principale 
préoccupation était de créer une attente, 
ou une insatisfaction, dans les étapes 
initiales d’une forme de grande envergure, 
avant d’attirer l’auditeur dans la musique 
subséquente, développée avec plus de 
détermination, jusqu’à ce qu’elle atteigne une 
explosion paroxysmale et une résolution.

“Hésitant” est composé de sept 
épisodes, séparés par des refrains joués 

(“Fujarka”) est toutefois bucolique, de même 
que celle du troisième mouvement, “Chanson” 
(“Piosenka”). Le deuxième mouvement, 
“Hourra Polka” (“Hurra polka”), et la “Danse” 
(“Taniec”) finale se caractérisent par leur 
panache métrique et leur énergie rythmique 
qui, avec le “grand air” du finale, figureront en 
bonne place quelques années plus tard dans 
le Concerto pour orchestre.

Symphonie no 2
La Deuxième Symphonie (1965 – 1967) en 
deux mouvements de Lutosławski fut sa 
première œuvre orchestrale de grande 
envergure après le Concerto pour orchestre, 
et sa composition prit plus de temps 
que prévu. La création d’octobre 1966, 
par l’Orchestre symphonique de la Radio 
d’Allemagne du Nord et Pierre Boulez au 
pupitre, se limita au seul second mouvement. 
Lutosławski dirigea lui-même neuf mois plus 
tard, en Pologne, la symphonie achevée.

Bien des choses avaient changé depuis 
la création du Concerto pour orchestre 
en 1954. Les restrictions culturelles 
imposées par l’État, notamment pour la 
musique, avaient été tellement réduites que 
d’éminentes personnalités d’avant-garde 
comme Stockhausen ou Nono vinrent en 
Pologne vers la fin des années 1950, et les 
compositeurs polonais étaient exposés à 
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dense” dans le second. L’auditeur a aussi le 
sentiment d’un mouvement d’ensemble de 
plus en plus cohérent vers un but encore 
indéfini. Les échanges entre les différentes 
familles orchestrales se font toujours plus 
frénétiques, l’expression s’intensifie, et le 
rythme des changements s’accélère jusqu’à 
ce que les cordes lancent la dernière et 
inexorable montée vers le climax.

Cette montée toute en pulsation est 
galvanisée par une notation métrique 
traditionnelle. Elle n’est toutefois pas 
destinée à atteindre une culmination 
triomphale, mais à se désintégrer en une 
série d’explosions ad libitum, consistant 
elles-mêmes en ponctuations emphatiques 
sur les notes mi bémol et fa. La résolution 
qui suit, si c’est bien d’une résolution qu’il 
s’agit, renoue brièvement avec les sonorités 
plaintives des cordes graves entendues au 
début du mouvement.

Concerto pour violoncelle
Lutosławski était continuellement à la 
recherche de nouvelles manières d’explorer 
les genres traditionnels. Sa façon d’aborder 
le concerto ne fit pas exception, et avec 
son Concerto pour violoncelle (1969 – 1970) 
il créa l’une des œuvres les plus originales 
des temps récents. Il fut certainement 
largement inspiré par son dédicataire, 

par un trio formé de hautbois, cor anglais et 
bassons diversement associés entre eux. 
Si les refrains se meuvent lentement dans 
l’ensemble, les épisodes sont plus animés 
et mettent en avant d’autres combinaisons 
instrumentales. Celles-ci peuvent se limiter 
à une famille orchestrale traditionnelle, 
telle l’utilisation des cuivres dans l’épisode 
initial. Mais elles peuvent aussi mélanger les 
timbres, comme dans le deuxième épisode 
qui associe les flûtes, les tom-toms et le 
célesta. L’impression qui en résulte est celle 
d’un tourbillon de textures différentes, de 
paquets de combinaisons instrumentales 
sans pulsation unifiée. Cette exploration 
fébrile de textures orchestrales et 
harmoniques momentanées est délibérément 
dépourvue d’élan, même si l’épisode final 
contient des textures plus étoffées et un feu 
roulant d’échanges entre elles.

Au moment où les bassons énoncent 
les dernières notes de “Hésitant”, les 
contrebasses font leur entrée ppp. Les 
cordes ont joué un rôle minimal dans le 
premier mouvement, aussi le passage à 
leurs lignes nourries et nostalgiques dans le 
second mouvement signale-t-il clairement un 
changement de direction. Ce que Lutosławski 
a un jour décrit comme les “basses 
pressions” du premier mouvement laisse la 
place à un “matériau musical beaucoup plus 
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joués piano, à des intervalles réguliers d’une 
seconde, indifferente. Pourtant, les germes 
du drame musical de l’œuvre résident dans 
ces notes délibérément sans prétentions. 
Cette Introduction pour violoncelle seul (ce 
n’est pas une cadence de soliste) présente 
ces ré naturels en contraste avec des 
envolées fantaisistes, présentées comme 
du “batifolage” par Lutosławski dans ses 
esquisses. Leurs interconnexions sont un écho 
anticipé, sans rien d’inquiétant, de la veine 
dramatique principale du concerto.

Quatre minutes environ après le début 
de l’Introduction, le violoncelliste désœuvré 
est réduit au silence par des interventions 
des trompettes. Cette violente interruption 
amorce une série de quatre Épisodes au 
cours desquels le soliste tente de dialoguer 
avec les bois, les percussions et les cordes 
de l’orchestre. Chaque épisode est à son 
tour interrompu par les cuivres. Lutosławski 
souhaitait que les épisodes initiaux aient 
un “caractère insouciant, gai”, et que le 
troisième soit “moins déclamatoire, plus agité”. 
L’intervention des cuivres dans le quatrième 
épisode est elle-même interrompue par un 
pizzicato sonore du violoncelle, comme si le 
soliste prenait les choses en main avec une 
nouvelle initiative plus sérieuse.

Le mouvement lent, Cantilène, est préfacé 
par un bref rappel des ré naturels initiaux, 

Mstislav Rostropovitch, qui en assura la 
création à Londres en octobre 1970 avec le 
Bournemouth Symphony Orchestra dirigé par 
Edward Downes.

Le Concerto pour violoncelle est en quatre 
mouvements, joués sans interruption. L’aspect 
le plus frappant est la configuration de ces 
quatre mouvements afin de réaliser le potentiel 
dramatique que Lutosławski percevait dans 
ce genre. Il allait fréquemment au théâtre, et 
son amour de la tragédie grecque pourrait bien 
avoir été à l’origine de sa conception formelle 
et expressive de ce concerto. De même que 
pourrait l’avoir été son admiration pour les rites 
de passage chez Joseph Conrad dans des 
œuvres comme The Shadow-Line (La Ligne 
d’ombre). Si Lutosławski soulignait que son 
drame était purement musical, indépendant de 
toute trame narrative précise, Rostropovitch 
voyait néanmoins dans la trajectoire du 
Concerto pour violoncelle le reflet de ses 
propres batailles contre les autorités de l’Union 
soviétique (bien réelles à la fin des années 1960 
et au début des années 1970). Malgré tous ses 
efforts, Lutosławski ne parvint pas à tempérer 
ces interprétations extramusicales, et en privé 
il allait même jusqu’à suggérer qu’il lui était 
arrivé d’avoir des pensées similaires.

Il serait difficile de trouver un autre 
concerto commençant avec un tel manque 
d’expressivité: des ré naturels à vide répétés, 
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Grave
Cinq ans après le Concerto pour violoncelle, 
Lutosławski écrivit une courte pièce pour 
violoncelle seul (Variation Sacher), puis revint 
une fois encore à cet instrument en 1981 en 
composant Grave pour violoncelle et piano. 
Il l’orchestra pour violoncelle et cordes 
l’année suivante, et c’est dans cette version 
que l’œuvre fut créée en août 1982 à Paris 
par Mischa Maisky, l’Orchestre de chambre 
polonais et Jerzy Maksymiuk.

Lutosławski était un ami intime du 
musicologue polonais Stefan Jarociński, 
décédé en 1980. Jarociński, qui en 1967 
avait compilé le premier livre d’entretiens 
et d’écrits de Lutosławski, était un éminent 
spécialiste de Debussy, que Lutoslawski 
considérait comme un de ses ancêtres 
musicaux. Dans Grave, pour la seule fois de 
sa vie (hormis dans les pièces d’influence 
populaire), Lutosławski basa une œuvre sur 
la musique d’un autre compositeur, et pour 
honorer la mémoire de son ami il choisit les 
quatre notes initiales de l’opéra Pelléas et 
Mélisande de Debussy.

Sous-titré “Métamorphoses”, Grave est 
tout sauf pesant. Lutosławski s’empare du 
motif de Debussy, et le transforme d’intense 
songerie en une succession fluide de dehors 
robustes et vigoureux. L’œuvre est pleine 
d’une énergie rythmique et d’une clarté 

mais il atteint bientôt un mi naturel grave 
et sonore à partir duquel des écheveaux de 
lignes en quarts de ton se développent aux 
pupitres des cordes. Ici, le violoncelle solo 
est chez lui du point de vue du timbre. Sa 
ligne lyriquement dolente mène finalement 
à un unisson total avec les cordes, et leur 
union leur donne suffisamment de hardiesse 
pour accélérer vers un climax attendu. À ce 
moment, non seulement les cuivres, mais 
aussi les bois mettent brutalement un terme 
à la péroraison des cordes, et la bataille 
commence pour de bon.

Le Finale place le soliste dans un 
environnement complètement agressif. 
Confronté à l’assaut de l’orchestre, le 
violoncelle joue d’abord la carte d’une 
tranquille ironie, puis échange des coups 
avant d’essayer de se soustraire à une série 
d’assauts féroces de la part de différents 
petits groupes d’instruments. Une volée de 
coups, sous la forme d’une série d’accords 
rappelant par leur régularité et leur tempo les 
ré naturels initiaux du soliste, finissent par 
avoir raison de lui. Le violoncelle s’effondre 
en geignant. Mais il n’a pas encore rendu 
les armes et se redresse, “angéliquement 
triomphant”, comme l’a un jour écrit le 
compositeur. C’est lui qui a le dernier mot, ses 
ré graves indifferente désormais transformés 
en la naturels aigus.
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a donné des récitals en soliste aux Wigmore 
Hall et South Bank Centre de Londres, au 
Concertgebouw d’Amsterdam, au Bridgewater 
Hall de Manchester et au Queen’s Hall 
d’Édimbourg. Il a gravé chez Chandos les 
concertos pour violoncelle d’Elgar, de Delius, 
de Tobias Picker, de Cyril Scott et de Miklós 
Rózsa, la Symphonie pour violoncelle de 
Britten, Dialoghi de Dallapiccola, et Reflections 
on a Scottish Folk Song de Sir Richard Rodney 
Bennett, ainsi que des œuvres pour violoncelle 
et piano de Martinů, de Mendelssohn, de Parry, 
de Delius et de Foulds avec son frère Huw 
Watkins. Paul Watkins joue sur un violoncelle 
fabriqué par Domenico Montagnana et Matteo 
Goffriller à Venise, vers 1730.

Depuis sa création en 1930, le BBC Symphony 
Orchestra joue un rôle central dans la vie 
musicale britannique et comme orchestre 
vedette de la BBC, il est le pilier des BBC 
Proms de Londres où il donne un minimum de 
douze concerts chaque année, incluant les 
soirées d’ouverture et de clôture du festival. 
Ardent défenseur de la musique du vingtième 
siècle et de notre temps, il a donné les 
créations mondiales d’œuvres commandées 
par la BBC aux plus grands compositeurs du 
monde. En outre, il consacre beaucoup de 
temps à des projets pédagogiques novateurs. 
L’Orchestre travaille régulièrement avec son 

formelle caractéristiques de sa musique au 
début des années 1950, mais tamisées par 
trois décennies d’accomplissement musical.

© 2012 Adrian Thomas
Traduction: Josée Bégaud

Très applaudi pour ses interprétations 
qui inspirent et son éloquente maestria, 
Paul Watkins mène de front une carrière 
distinguée de violoncelliste et de chef 
d’orchestre. Durant la saison 2009 / 2010, 
il est devenu le tout premier directeur 
musical de l’English Chamber Orchestra et 
a également pris le rôle de principal chef 
invité de l’Ulster Orchestra. Il se produit 
régulièrement en soliste avec les plus 
grands orchestres britanniques et a fait 
six apparitions aux BBC Proms, donnant 
une exécution télévisée du Concerto pour 
violoncelle d’Elgar avec le BBC Symphony 
Orchestra en 2007. Il s’est produit avec 
l’Orchestre philharmonique des Pays-Bas, 
le Melbourne Symphony Orchestra, le 
Konzerthausorchester Berlin, l’Orchestra 
Sinfonica Nazionale della RAI à Turin, la  
Philharmonie royale de Flandre et l’Orchestre 
philharmonique de Hong Kong. Chambriste 
enthousiaste et membre du Nash Ensemble 
depuis 1997, il rejoindra le quatuor à cordes 
Emerson à partir de la saison 2013 / 2014. Il 
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à la Royal Academy of Music avec Colin 
Metters. Durant trois ans, il est l’assistant 
de Sir Mark Elder au Hallé Orchestra, avant 
d’exercer la fonction de directeur musical 
du Glyndebourne Touring Opera pendant 
trois autres années, puis devient directeur 
musical de l’English National Opera avec 
une nouvelle production de Death in Venice 
de Britten, qui remporte les suffrages de la 
critique. Ses nombreux succès au sein de 
cette compagnie lui valent en 2008 le Prix 
du meilleur chef d’orchestre, décerné par 
la Royal Philharmonic Society, et en 2009 
l’Olivier Award dans la catégorie “Réussite 
remarquable à l’opéra”. Tout aussi apprécié 
hors de l’English National Opera, il fait en 
2005 ses débuts à la tête du BBC Symphony 
Orchestra qui le réinvite chaque année; en 
2008, ils assurent ensemble la création 
britannique d’Adriana Mater de Kaija Saariaho 
en concert au Barbican. Parmi ses fréquentes 
apparitions avec cet orchestre aux BBC 
Proms figurent la soirée de clôture, “Last 
Night of the Proms”, en septembre 2011, et 
le concert d’inauguration, “First Night of 
the Proms”, en juillet 2012. À l’occasion de 
l’anniversaire de la reine, en 2012, il est fait 
officier de l’ordre de l’Empire britannique 
(OBE) pour services rendus à la musique.

En septembre 2010, il est nommé principal 
chef invité du City of Birmingham Symphony 

“artiste associé”, Oliver Knussen, et avec ses 
chefs principaux. En 2012, après avoir occupé 
pendant six ans le poste de chef principal, 
Jiří Bělohlávek s’est joint à Sir Andrew Davis 
comme chef lauréat. Récemment nommé chef 
principal désigné, Sakari Oramo donnera son 
premier concert en qualité de chef principal 
lors des BBC Proms de Londres en 2013. Tous 
les concerts sont retransmis sur les ondes 
de la BBC Radio 3, diffusés en direct sur 
Internet et disponibles pendant sept jours sur 
le BBC iPlayer; de nombreux concerts sont 
télévisés, ce qui donne au BBC Symphony 
Orchestra le plus grand profil médiatique de 
tous les orchestres britanniques. Comme 
orchestre associé, il donne tous les ans une 
saison de concerts au Barbican Centre de 
Londres. Ses enregistrements pour la BBC 
Radio 3 réalisés au studio de Maida Vale où il 
réside constituent une part centrale de ses 
activités (le public peut assister gratuitement 
à certains de ces enregistrements). Il 
enregistre également pour plusieurs labels 
commerciaux. Le BBC Symphony Orchestra 
se produit dans le monde entier, et prévoit 
des tournées en République tchèque, en 
Allemagne, en Roumanie et à Oman.  
www.bbc.co.uk/symphonyorchestra

Né à Gloucester en 1974, Edward Gardner 
OBE étudie à l’Université de Cambridge puis 
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Orchestra (CBSO) pour une période initiale 
de trois ans, au cours de laquelle il dirige 
l’orchestre pendant quatre semaines chaque 
saison. La saison 2011 – 2012 le voit donner  
The Dream of Gerontius au Royal Festival Hall et 
assurer la création britannique de Weltethos de 
Jonathan Harvey pour marquer l’inauguration 
de l’Olympiade culturelle 2012. Il a récemment 
dirigé le Philharmonia Orchestra, l’Orchestra 
of the Age of Enlightenment, l’Orchestre 
philharmonique de Rotterdam, l’Orchestre 
symphonique national du Danemark, le 
Melbourne Symphony Orchestra, le Houston 
Symphony, et doit prochainement se produire 
avec l’Orchestra dell’Accademia Nazionale 
di Santa Cecilia, l’Orchestre symphonique de 
Göteborg, le Deutsches Symphonie-Orchester 
Berlin, l’Orchestre royal du Concertgebouw, 
l’Orchestre symphonique de la Radio suédoise 
et l’Orchestra Filarmonica della Scala. À 
l’automne 2012, il a dirigé Don Giovanni dans 
le cadre d’une collaboration suivie avec 
le Metropolitan Opera de New York. Il aime 
aussi à travailler avec de jeunes musiciens 
et entretient des liens étroits avec le Trinity 
College of Music, la Royal Academy of Music et 
le Royal College of Music. Edward Gardner, qui 
a un certain nombre d’enregistrements à son 
actif, a signé un contrat exclusif avec Chandos 
Records en 2009.
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Edward Gardner and the BBC Symphony Orchestra during the recording sessions
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Microphones
Thuresson: CM 402 (main sound) | Schoeps: MK22 / MK4 / MK6 | DPA: 4006 & 4011 | Neumann: U89
CM 402 microphones are hand built by the designer, Jörgen Thuresson, in Sweden.

The BBC word mark and logo are trade marks of the British Broadcasting Corporation and used 
under licence.  BBC Logo © 2011

You can now purchase Chandos CDs or download MP3s online at our website: www.chandos.net 

For requests to license tracks from this CD or any other Chandos discs please find application forms on 
the Chandos website or contact the Finance Director, Chandos Records Ltd, direct at the address below 
or via e-mail at srevill@chandos.net.

Chandos Records Ltd, Chandos House, 1 Commerce Park, Commerce Way, Colchester, Essex CO2 8HX, UK.  
E-mail: enquiries@chandos.net  Telephone: + 44 (0)1206 225 200  Fax: + 44 (0)1206 225 201

Chandos 24-bit / 96 kHz recording
The Chandos policy of being at the forefront of technology is now further advanced by the use 
of 24-bit / 96 kHz recording. In order to reproduce the original waveform as closely as possible 
we use 24-bit, as it has a dynamic range that is up to 48 dB greater and up to 256 times the 
resolution of standard 16-bit recordings. Recording at the 44.1 kHz sample rate, the highest 
frequencies generated will be around 22 kHz. That is 2 kHz higher than can be heard by the 
typical human with excellent hearing. However, we use the 96 kHz sample rate, which will 
translate into the potentially highest frequency of 48 kHz. The theory is that, even though we 
do not hear it, audio energy exists, and it has an effect on the lower frequencies which we do 
hear, the higher sample rate thereby reproducing a better sound.

A Hybrid SA-CD is made up of two separate layers, one carries the normal CD information 
and the other carries the SA-CD information. This hybrid SA-CD can be played on standard CD 
players, but will only play normal stereo. It can also be played on an SA-CD player reproducing 
the stereo or multi-channel DSD layer as appropriate.
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Adam Mickiewicz Institute
The Adam Mickiewicz Institute is a state cultural institution promoting Polish culture around the world 
and actively participating in international cultural exchange.

Polska Music Project
The aim of the programme is to intensify the presentation and increase the popularity of Polish 
classical music in Europe. Special focus is placed on contemporary music. The grant programme 
supports performances of Polish music by outstanding foreign and Polish artists abroad, and promotes 
music from Poland through recordings and phonographic publications.

This recording has been generously supported by the Adam Mickiewicz Institute as part of the Polska 
Music grant programme.

Recording producer Brian Pidgeon 
Sound engineer Ralph Couzens
Assistant engineer Jonathan Cooper
Editor Jonathan Cooper
A & R administrator Sue Shortridge
Recording venue Watford Colosseum; 5 and 6 December 2011
Front cover Square near the town hall in the old city of Wrocław, photograph © Paweł Łapiński
Back cover Photograph of Edward Gardner by Jillian Edelstein, Camera Press London
Design and typesetting Cassidy Rayne Creative (www.cassidyrayne.co.uk)
Booklet editor Finn S. Gundersen
Publishers Chester Music Ltd
p 2012 Chandos Records Ltd
c 2012 Chandos Records Ltd
Chandos Records Ltd, Colchester, Essex CO2 8HX, England
Country of origin UK

www.facebook.com/chandosrecords                              www.twitter.com/chandosrecords
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BBC Symphony Orchestra with its former Chief Conductor, Jiří Bělohlávek, 
at the Barbican
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Witold Lutosławski, 1985
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		  Witold Lutosławski (1913 – 1994)

		  Orchestral Works IV

		  Symphony No. 1 (1941 – 47)*	 24:36

		  Grzegorzowi Fitelbergowi 
1 	 I	 Allegro giusto – Poco meno mosso – Tempo I – 

		  Poco meno mosso – Poco sostenuto e poi accelerando – 
		  Tempo I – Un poco meno mosso	 4:30

2 	 II	 Poco adagio – Pochissimo più mosso – Tempo I – 
		  Poco più largo – A tempo ma molto sostenuto – Lento 	 10:15

3 	 III	 Allegretto misterioso – A tempo ma poco meno mosso (Tempo II) –
		  Tempo I – A tempo ma poco meno mosso (Tempo II) –
		  Tempo I – Quasi andantino – Tempo II 	 4:24

4 	 IV	 Allegro vivace – Subito meno mosso – Poco più vivo – 
		  Tempo I – Subito meno mosso – Tempo I –
		  Poco meno mosso – Poco lento – Tempo I	 5:13
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		  Partita (1988)†‡	 16:45
		  for Violin and Orchestra
		  with Piano obbligato
		  Orchestration by the composer of version for Violin and Piano (1984) 
		  For Anne-Sophie Mutter
		  Elizabeth Burley piano

5 	 I	 Allegro giusto – Un poco meno mosso – Ancora meno mosso – 
		  Tempo I –	 4:21

6 	 II	 Ad libitum –	 1:05
7 	 III	 Largo – Poco meno mosso – A tempo – Meno mosso –	   6:31
8 	 IV	 Ad libitum –	 0:54
9 	 V	 Presto – Poco meno mosso – Tempo I – Ad libitum – Presto	 3:52

		  Chain 2 (1984 – 85)†‡	 19:18
		  Dialogue for Violin and Orchestra
		  For Paul Sacher
10 	 1	 Ad libitum	 4:16
11 	 2	 A battuta.  = c. 150 [Tempo I] – Tempo II – Tempo III	 4:55
12 	 3	 Ad libitum	 5:43
13 	 4	 A battuta. Vivace – Ad libitum – A battuta. Presto – Più mosso, furioso	 4:17
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		  Preludia taneczne (1955)*§	 9:49
		  (Dance Preludes)
		  for Clarinet Solo, Percussion, Harp, Piano, and Strings 
		  Orchestration by the composer of version for Clarinet and Piano (1954)
		  Elizabeth Burley piano

14 	 I	 Allegro molto	 0:57
15 	 II	 Andantino – Un poco più vivo – Tempo I – Poco meno mosso	 2:32
16 	 III	 Allegro giocoso	 1:13
17 	 IV	 Andante – Tranquillo	 3:22
18 	 V	 Allegro molto – Poco più tranquillo – Avvivando poco a poco – Presto	  1:35
			   TT 71:02

		  Michael Collins clarinet§

		  Tasmin Little violin‡

		  BBC Symphony Orchestra
		  Stephen Bryant* • Helena Wood† leaders

		  Edward Gardner
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no obvious traces of trying to come to terms 
with the horrors of the Polish experience. On 
the contrary, he described the symphony in 
1981 as pogodny (bright / cheerful),

because that was the idea of the 

composition, which was conceived in the 

period of independence before the war but 

brought into being during terrible wartime 

and in the far from idyllic post-war years.

Lutosławski’s use of ‘bright’ or ‘cheerful’ is 
intriguing, because they are not words that 
spring from the lips or pens of commentators 
on the First Symphony. One Polish colleague 
at the time called it ‘fauvist’, so wild and 
vibrant did it appear to the audience at its 
first performance, on 6 April 1948 (given by 
the Great Symphony Orchestra of Polish 
Radio, conducted by Grzegorz Fitelberg, 
to whom the symphony is dedicated). This 
characteristic may have been one of the 
factors leading to a famous incident the 
following year, when the Deputy Minister of 
Culture banned the symphony and suggested 
(so it was reported) that a composer such as 
Lutosławski should be thrown under a tram. 
Despite heavy government interference in 
the arts, the symphony was nevertheless 

Lutosławski: 
Orchestral Works IV

In the sixty years of his career, Witold 
Lutosławski (1913 – 1994) experienced more 
of his country’s turbulent twentieth-century 
history than most of his fellow composers. 
Yet throughout the trauma of World War II, 
the cultural restrictions of Stalinist ‘socialist 
realism’ in the post-war decade, and the 
emergence of the Solidarity movement 
and its crushing under martial law in 1981, 
Lutosławski maintained an exceptional 
creative poise and measured distance from 
external pressures. As he said in 1981:

Does that mean that I shut myself off in an 

ivory tower? In a certain sense, yes, but 

I did that in order to preserve a clarity of 

artistic expression.

Symphony No. 1
It was common for Lutosławski to take his 
time over a composition. The dates of his 
First Symphony (1941 – 47) indicate that there 
were extreme reasons for the length of its 
gestation. Unlike ‘war’ symphonies written 
by other Polish composers in the mid-to-late 
1940s – Bolesław Woytowicz (1899 – 1980) 
and Zbigniew Turski (1908 – 1979) among 
them – the symphony by Lutosławski bears 
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march-like and parodistic idioms. It is based 
on one of several dozen canons on which 
Lutosławski worked as exercises in the latter 
stages of the war. The over-riding impression, 
however, is not of technical exploration but, 
especially in the final section, of a descent 
into a wracked melancholy (an anticipation 
of his much later cantilena style) that 
contradicts his perception of the symphony 
as pogodny.

The third movement, marked Allegretto 
misterioso, opens with an all-chromatic 
line (it is not used as a serially manipulated 
twelve-note row) punctuated by wind 
instruments. Lutosławski again develops 
canonic textures, before ushering in a 
subdued waltz that on its three appearances 
demonstrates his increasing assurance in 
exploring orchestral colour. These subtleties 
contrast with the brassy jollity of the 
trio section. The symphony ends with an 
energetic toccata that is a direct precursor of 
the finale of his next major orchestral work, 
the Concerto for Orchestra (1950 – 54).

Dance Preludes
In his orchestral music of the first half of 
the 1950s, Lutosławski drew on Polish folk 
sources for his materials. This was his 
way of dealing with political pressures. His 
rapidly increasing confidence as a composer 

broadcast in 1954 in the series ‘Polish 
Symphonies of the Decade’, and somehow 
found its way into the concert hall again the 
following year. Lutosławski himself held a 
critical view: ‘I felt that I was in a cul-de-sac.’ 
He rarely conducted the symphony, although 
he did choose it to open a concert of his 
music, which he conducted at the ‘Warsaw 
Autumn’ festival on 25 September 1993, the 
last time that he appeared on the concert 
platform in Poland.

His search for ‘clarity of artistic 
expression’ was a lifelong quest. In this 
instance, it led Lutosławski to write his first 
large-scale orchestral work, a four-movement 
symphony in which he sifted through the 
various influences of Bartók, Prokofiev, 
Ravel, Roussel, and Stravinsky. The opening 
theme of the first movement is one of two 
that he had sketched before the war, and its 
character is robust and purposeful. A driven 
quality and saturated orchestral colours 
give the cheerfulness a Hindemithian edge. 
This sonata allegro is unusually compact, 
something emphasised by the ensuing 
Poco adagio, which is almost twice as long. 
Its intensity, too, is of a different order: a 
clearly Bartókian opening (the horn theme 
of which is the second idea that had come 
to Lutosławski before the war) and a central 
section that has links with Prokofiev’s 
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and that of the second from nearby Wdzydze 
Tucholskie. It is reasonable to assume that 
the other tunes have their source in the 
same area.

Dance Preludes alternates fast and 
slow movements. The fast ones revel in 
polymetre, the solo part cutting across the 
orchestra (as it does near the start of the 
first prelude) and creating a lively ambiguity 
that is completely lacking in the plainer 
folk-derived pieces by his fellow composers. 
Lutosławski also brings a certain pathos by 
exploiting major-minor elements, and this is 
particularly evident in the second prelude. 
By the simplest of touches – his mantra 
of ‘clarity of artistic expression’ comes to 
mind – he matches his found sources with 
his own technical interests. In the middle 
of the third prelude, Lutosławski separates 
clarinet and orchestra even more daringly, 
each seeming to go its own way. The texture 
of the fourth prelude is the most pared-
down. Its dogged bass line is a reinvention of 
the idea which began the third movement of 
the First Symphony (he was to return to this 
texture in 1990 at the start of Chantefleurs 
et Chantefables). The finale – the original 
Preludium taneczne – brings the cycle to a 
vivacious conclusion, Lutosławski throwing 
in a range of orchestral counterpoints for 
good measure.

enabled him to treat such materials in 
distinctive and uncompromising ways. In 
December 1953, while he was completing 
the Concerto for Orchestra, Lutosławski was 
asked by his publishers if he would agree to 
the publication of a little piece for clarinet and 
piano – Dance Prelude (Preludium taneczne) – 
that he had sent them. By the end of 1954, 
he had written four more preludes, to create 
a sequence of five brief pieces. After their 
premiere in February 1955, Lutosławski 
immediately arranged Dance Preludes 
(Preludia taneczne) for clarinet and chamber 
orchestra (timpani, percussion, harp, piano, 
and strings). The orchestral premiere did not 
take place, however, until June 1963, when the 
work was performed at the Aldeburgh Festival 
by Gervase de Peyer and the English Chamber 
Orchestra, conducted by Benjamin Britten.

Lutosławski was a meticulous collector 
of folk materials in the first half of the 1950s, 
but for him, Dance Preludes was a ‘farewell 
to folklore’, even though he privately still 
explored folk tune possibilities for several 
more years. To date, only two of his sources 
for Dance Preludes have been positively 
identified, from a folder of hand-copied tunes 
discovered in his attic after his death. Both 
originate in the Pomeranian region in northern 
Poland, south-west of Gdańsk. The main 
theme of the first prelude comes from Borsk 
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the interludes are still scored for violin 
and piano in order to retain the freedom of 
association that ‘ad libitum’ signifies. The 
baroque implications of the title are alluded 
to in the rhythmic vitality of the music of the 
outer movements, but both harmonically 
and melodically Partita belongs to the same 
group of compositions from the early 1980s 
as Symphony No. 3 and Chain 1. These pieces 
presented a newly relaxed, more melodic 
Lutosławski to the public at a time when 
Poland was going through considerable 
upheavals on its way to the establishment of 
democracy in 1989.

The opening Allegro giusto is akin to the 
eighteenth-century courante, its robust 
energy punctuated by hesitations and 
pauses, offset halfway through by a beguiling 
lyricism. After striding to a climax, the music 
collapses in a delicate whimper. The first 
interlude provides respite – the texture 
reduced to solo violin and piano – as the two 
instruments freely overlap each other. This 
leads straight into the central Largo, perhaps 
a counterpart of the baroque ‘Air’. This is 
Lutosławski in passionate cantilena mode, 
showing an expressive intensity that harks 
back as far as the slow movement of the 
First Symphony. Its inexorable yearning is 
typical of his music from the 1980s, and it is 
no surprise that this is the most substantial 

Partita
As his career developed in the more open 
environment that emerged after the 
socialist-realist period, Lutosławski began to 
receive international recognition, not least 
from soloists who wanted to commission 
new pieces. Among these were Peter Pears 
(Paroles tissées), Mstislav Rostropovich 
(Cello Concerto), Dietrich Fischer-Dieskau 
(Les Espaces du sommeil), and Heinz 
Holliger (Double Concerto). The creation of 
the two other works on this CD – Chain 2 
(1984 – 85) and the orchestral version of 
Partita (1984, orchestrated 1988) – was due 
to Lutosławski’s admiration for another 
virtuoso, Anne-Sophie Mutter. She premiered 
Chain 2 on 31 January 1986 with Collegium 
Musicum conducted by Paul Sacher (to whom 
it is dedicated). While Pinchas Zukerman 
and Marc Neikrug had given the premiere of 
Partita in its first version, for violin and piano, 
Mutter recorded the orchestral version in 
1988, with the BBC Symphony Orchestra 
conducted by the composer, and gave the 
public premiere on 10 January 1990, with 
the Munich Philharmonic Orchestra, the 
composer again conducting.

Partita has five linked movements: three 
substantial and conventionally metred  
ones separated by two interludes marked  
Ad libitum. In the orchestral version of Partita, 
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The second movement, effectively a 
scherzo and trio, opens with the soloist and 
orchestra jostling with each other in the 
manner of a mediaeval hocket. The trio section 
resonates with the spirit of Lutosławski’s past, 
recalling the Concerto for Orchestra among 
other works, as well as anticipating the refined 
and delicate orchestration of later works such 
as Chantefleurs et Chantefables. The scherzo 
tempo returns, but with a new element of the 
grotesque.

The heart of Chain 2, as of Partita, is the 
slow movement. Its lyricism becomes intensely 
dramatic, coloured by wistful melancholy 
and expressive outbursts of the kind that 
shaped Lutosławski’s first concertante 
work, the Cello Concerto. The finale is a moto 
perpetuo, flecked with colour and elusive 
motifs (more hocketting), before reaching a 
sustained climax, a moment of soul-searching 
for the violin, and the by now traditional 
Lutosławskian coda.

© 2013 Adrian Thomas

Indisputably one of the leading clarinettists 
of his generation, Michael Collins displays 
a dazzling virtuosity and sensitive 
musicianship which have made him a sought-
after soloist with orchestras including the 
Orchestre philharmonique de Radio France 

movement. After a brief second interlude 
comes the gigue-like Presto – complete with 
lyrical episode, an Ad libitum climax for violin 
and piano, and a racy coda.

Chain 2
Lutosławski’s three Chain compositions 
are so called because of their strategy 
of development through the sequential 
overlapping of different ideas. In fact, chain 
technique may be identified in embryo as 
far back as the post-war decade (Dance 
Preludes is a good example), but here it 
is elevated to the role of prime structural 
agent. Lutosławski, then in his seventies, 
was looking back at his output, and Chain 2 
contains a number of retrospective gestures. 
As might be expected, it also shares a few 
ideas with Partita.

There are four movements, the first and 
third of which are marked Ad libitum, while the 
second and fourth, marked A battuta, provide 
the main driving force. The pertinence 
of the subtitle of Chain 2 – ‘Dialogue’ – is 
immediately apparent. The violinist leads 
the orchestra through a succession of 
ideas, much as the soloist had done in the 
‘Episodes’ movement of the Cello Concerto. 
The mood ranges from the tentative to the 
feisty, the dissolution of the brief climax 
being one of Lutosławski’s most ethereal.
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Enjoying a flourishing career that has taken 
her to every continent and major orchestra 
around the world, Tasmin Little OBE continues 
to champion seldom-performed repertoire, 
notably Ligeti’s challenging Concerto which 
she has performed with Sir Simon Rattle 
and the Berlin Philharmonic Orchestra, 
among others. Artistic Director of the hugely 
successful ‘Delius Inspired’ Festival in 2006, 
broadcast for a week on BBC Radio 3, two 
years later she began her first year as Artistic 
Director of the annual ‘Spring Sounds’ Festival. 
All the while she continued her campaign to 
bring classical music to a wider audience 
with her ambitious project ‘The Naked Violin’, a 
recording released exclusively for download, 
free of charge on her website, for which she 
won the 2008 Classic FM / Gramophone Award 
for Audience Innovation. Her extensive work 
in the community, performing and talking to 
thousands of young people and adults, has 
brought her critical acclaim from a growing 
audience, world media, music observers, 
and politicians alike. As a consequence, she 
was the subject of a television documentary 
by the prestigious South Bank Show. Her 
discography, currently numbering more than 
twenty-five recordings, reflects her wide-
ranging repertoire, which extends from Bruch 
and Brahms to Finzi, Karłowicz, and Arvo Pärt. 
Her recent acclaimed recording of Elgar’s Violin 

and the Philadelphia, NHK Symphony, Sydney 
Symphony, Leipzig Gewandhaus, City of 
Birmingham Symphony, San Francisco 
Symphony, BBC Symphony, and Philharmonia 
orchestras. In the process he has formed 
close alliances with conductors such as 
Charles Dutoit, Carlo Maria Giulini, Neeme 
Järvi, Tadaaki Otaka, Sir Simon Rattle, 
Esa-Pekka Salonen, Giuseppe Sinopoli, and 
Leonard Slatkin. He is a recent recipient of the 
Royal Philharmonic Society’s Instrumentalist 
of the Year Award in recognition of the pivotal 
role he has played in expanding the repertoire 
of his instrument; commissioning works 
by some of today’s most highly regarded 
composers, he has given world and local 
premieres of John Adams’s Gnarly Buttons, 
Elliott Carter’s Clarinet Concerto, Brett 
Dean’s Ariel’s Music, Elena Kats-Chernin’s 
Ornamental Air, and Mark-Anthony Turnage’s 
Riffs and Refrains. Also in great demand as a 
chamber musician, Michael Collins regularly 
performs in recital with Leon McCawley and 
Steven Osborne, and in chamber formations 
with artists such as the Belcea and Takács 
quartets, Martha Argerich, Stephen Hough, 
Lars Vogt, Joshua Bell, and Steven Isserlis. 
In recent seasons he has won increasing 
regard as a conductor and in September 2010 
assumed the post of Principal Conductor of 
the City of London Sinfonia.
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Chief Conductor Designate, Sakari Oramo will 
give his first performance as Chief Conductor 
at the BBC Proms in 2013. All concerts are 
broadcast on BBC Radio 3, streamed live 
online, and available for seven days via the 
BBC iPlayer; many are televised, which gives 
the BBC Symphony Orchestra the highest 
broadcast profile of any UK orchestra. As 
Associate Orchestra, it performs an annual 
season of concerts at the Barbican. Central 
to its life are studio recordings made for 
BBC Radio 3 at its Maida Vale home, some of 
which the public may attend free of charge. 
In addition, it records for several commercial 
labels. The Orchestra performs throughout 
the world, its current touring plans including 
concerts in the Czech Republic, Germany, 
Romania, and Oman. www.bbc.co.uk/
symphonyorchestra

Edward Gardner OBE was born in Gloucester 
in 1974 and studied at the University of 
Cambridge and under Colin Metters at the 
Royal Academy of Music. After three years 
at The Hallé assisting Sir Mark Elder, and a 
further three years as Musical Director of 
Glyndebourne Touring Opera, he began his 
tenure as Music Director of English National 
Opera with a new, critically acclaimed 
production of Britten’s Death in Venice. His 
many successes with the company won 

Concerto for Chandos won the Critics’ Award 
at the 2011 Classic Brit Awards. Tasmin Little 
is an Ambassador for The Prince’s Foundation 
for Children and the Arts, President of the 
European String Teachers’ Association, and 
a Fellow of the Guildhall School of Music and 
Drama. She has further received Honorary 
Degrees from the universities of Bradford, 
Leicester, Hertfordshire, and the City of London, 
and was appointed Officer of the Order of the 
British Empire in the Queen’s 2012 Birthday 
Honours List. She plays a violin made by 
Guadagnini in 1757. www.tasminlittle.org.uk

The BBC Symphony Orchestra has played 
a central role in British musical life since 
its inception in 1930, and as the flagship 
orchestra of the BBC provides the backbone 
of the BBC Proms with at least a dozen 
concerts each year, including the First and 
Last Nights. It devotes much energy to 
innovative education work and, strongly 
committed to twentieth-century and 
contemporary music, has given the premiere 
of BBC commissions from the world’s leading 
composers. The Orchestra works regularly 
with its Artist in Association, Oliver Knussen, 
and its principal conductors. In 2012, after 
his six-year tenure as Chief Conductor, 
Jiří Bělohlávek joined Sir Andrew Davis as 
Conductor Laureate. Recently appointed 
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Jonathan Harvey to mark the opening of 
the 2012 Cultural Olympiad. He has recently 
conducted the Philharmonia Orchestra, 
Orchestra of the Age of Enlightenment, 
Rotterdams Philharmonisch, Danish National 
Symphony Orchestra, Melbourne Symphony 
Orchestra, and Houston Symphony, and in the 
near future is scheduled to appear with the 
Orchestra dell’Accademia Nazionale di Santa 
Cecilia, Gothenburg Symphony Orchestra, 
Deutsches Symphonie-Orchester Berlin, 
Royal Concertgebouw Orchestra, Swedish 
Radio Symphony Orchestra, and Orchestra 
Filarmonica della Scala. In autumn 2012 he 
continued his ongoing relationship with The 
Metropolitan Opera, New York, conducting 
Don Giovanni. He also enjoys working 
with young musicians, maintaining close 
associations with the Trinity College of Music, 
Royal Academy of Music, and Royal College of 
Music. Having made a number of recordings, 
Edward Gardner signed an exclusive contract 
with Chandos Records in 2009.

him the Royal Philharmonic Society Award 
for best Conductor in 2008 and the Olivier 
Award for Outstanding Achievement in Opera 
in 2009. Equally successful outside English 
National Opera, he made his debut with the 
BBC Symphony Orchestra in 2005 and has 
been re-invited each year, conducting the UK 
premiere of Kaija Saariaho’s Adriana Mater in 
concert at the Barbican in 2008; his frequent 
BBC Proms appearances with the Orchestra 
have included the Last Night of the Proms 
in September 2011 and First Night of the 
Proms in July 2012. He was awarded an OBE 
for his Services to Music in the Queen’s 2012 
Birthday Honours List.

In September 2010, Edward Gardner was 
appointed Principal Guest Conductor of the 
City of Birmingham Symphony Orchestra for a 
three-year term, during which he will conduct 
the Orchestra for four weeks each season. 
The 2011 / 12 season included a performance 
of The Dream of Gerontius at the Royal Festival 
Hall, and the UK premiere of Weltethos by 
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für deren langwierige Vollendung extreme 
Gründe gab. Im Gegensatz zu den “Kriegs”-
Sinfonien anderer polnischer Komponisten 
aus den mittleren und späten 1940er Jahren – 
darunter Bolesław Woytowicz (1899 – 1980) 
und Zbigniew Turski (1908 – 1979) – weist 
Lutosławskis Sinfonie keine offensichtlichen 
Spuren des Versuchs auf, die Schrecken 
der jüngsten polnischen Geschichte zu 
bewältigen. Im Gegenteil, er beschrieb 
die Sinfonie 1981 als pogodny (strahlend, 
fröhlich),

denn das war der Grundgedanke dieser 

Komposition, die in der Phase der 

Unabhängigkeit vor dem Krieg konzipiert, 

dann aber während der schrecklichen 

Kriegszeit und in den alles andere als 

idyllischen Nachkriegsjahren verwirklicht 

wurde.

Lutosławskis Verwendung des Begriffs 
“strahlend” oder “fröhlich” ist verblüffend, 
denn dies sind nicht die Wörter, die sich 
in den einschlägigen Kommentaren zu 
seiner Ersten Sinfonie finden. Ein polnischer 
Kollege bezeichnete das Werk seinerzeit als 
“fauvistisch”, so wild und dynamisch erschien 
es dem Publikum bei der Uraufführung 

Lutosławski: 
Orchesterwerke IV

In seiner sechzigjährigen Laufbahn 
durchlebte Witold Lutosławski (1913 – 1994) 
mehr von den sein Land heimsuchenden 
turbulenten historischen Wirren des 
zwanzigsten Jahrhunderts als die meisten 
seiner Komponistenkollegen. Doch es 
gelang ihm, während der traumatischen 
Ereignisse des Zweiten Weltkriegs, unter den 
kulturellen Restriktionen des stalinistischen 
“sozialistischen Realismus” im ersten 
Nachkriegsjahrzehnt sowie in der Zeit der 
aufkeimenden Solidarność-Bewegung 
und deren Niederschlagung 1981 unter 
Kriegsrecht eine außergewöhnlich kreative 
Position und maßvolle Distanz zu externen 
Einflüssen zu bewahren. Wie er 1981 sagte:

Bedeutet das, dass ich mich in einen 

Elfenbeinturm zurückzog? In gewissem 

Sinne ja, aber ich tat dies, um die Klarheit 

des künstlerischen Ausdrucks zu 

bewahren.

Sinfonie Nr. 1
Lutosławski nahm sich gewöhnlich 
für seine Kompositionen viel Zeit. Die 
Entstehungsdaten seiner Ersten Sinfonie 
(1941 – 1947) deuten darauf hin, dass es 
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Prokofjew, Ravel, Roussel und Strawinsky 
verarbeitete. Das Eröffnungsthema des ersten 
Satzes ist eines von zwei bereits vor dem 
Krieg skizzierten Themen und von robustem, 
entschlossenem Charakter. Eine gewisse 
Getriebenheit und satte Orchesterfarben 
verleihen der Fröhlichkeit des Satzes eine 
an Hindemith gemahnende Schärfe. Dieses 
Sonaten-Allegro ist ungewöhnlich kompakt, 
was durch das anschließende Poco adagio von 
nahezu doppelter Länge noch unterstrichen 
wird. Auch die Intensität dieses Satzes ist 
ungewöhnlich – eine deutlich an Bartók 
anknüpfende Eröffnung (bei deren Hornthema 
es sich um den zweiten musikalischen 
Einfall handelt, den Lutosławskis vor dem 
Krieg hatte), und ein Mittelteil, von dem sich 
Verbindungen zu Prokofjews marschartigen 
und parodistischen Idiomen ziehen lassen. 
Das Adagio basiert auf einem von mehreren 
Dutzend Kanons, an denen Lutosławski in den 
späteren Kriegsjahren zu Übungszwecken 
arbeitete. Insgesamt aber entfaltet der Satz 
seine Wirkung nicht durch das Ausloten 
technischer Möglichkeiten, sondern er scheint 
vielmehr – besonders im Schlussabschnitt – 
in eine gequälte Melancholie hinabzusinken 
(ein Vorgeschmack seines viel später 
entwickelten Kantilenen-Stils), die seiner 
Charakterisierung der Sinfonie als pogodny 
deutlich widerspricht.

am 6. April 1948 (ausgeführt vom Großen 
Sinfonieorchester des Polnischen Rundfunks 
unter der Leitung von Grzegorz Fitelberg, 
dem die Sinfonie gewidmet ist). Diese 
Eigenschaft könnte einer der Faktoren 
gewesen sein, die im folgenden Jahr zu 
einem berühmten Zwischenfall führten: Der 
Stellvertretende Kultusminister verbot die 
Sinfonie und schlug vor (so wurde berichtet), 
Komponisten von der Art eines Lutosławski 
solle man vor eine Straßenbahn stoßen. Trotz 
heftiger Intervention der Regierung in den 
Künsten wurde die Sinfonie 1954 im Rahmen 
der Rundfunkreihe “Polnische Sinfonien 
des Jahrzehnts” ausgestrahlt und fand im 
folgenden Jahr auch wieder ihren Weg in 
den Konzertsaal. Lutosławski selbst sah das 
Werk eher kritisch: “Ich spürte, dass ich mich 
in einer Sackgasse befand.” Er dirigierte die 
Sinfonie nur selten, wählte sie allerdings 
als Eröffnungsstück für ein seiner Musik 
gewidmetes Konzert, das er am 25. September 
1993 im Rahmen des Festivals “Warschauer 
Herbst” leitete; dies war das letzte Mal, dass er 
in Polen auf dem Konzertpodium erschien.

Die Suche nach “Klarheit des künstlerischen 
Ausdrucks” lag ihm sein ganzes Leben lang 
am Herzen. In diesem Fall führte sie dazu, 
dass Lutosławski sein erstes großräumiges 
Orchesterwerk schuf, eine viersätzige Sinfonie, 
in der er verschiedene Einflüsse von Bartók, 
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eines kleinen Stücks für Klarinette und Klavier 
zustimmen würde, das er eingesandt hatte – 
das Tänzerische Präludium (Preludium 
taneczne). Bis Ende 1954 schrieb er vier 
weitere Präludien und schuf so eine Serie von 
fünf kurzen Stücken. Unmittelbar nach ihrer 
Uraufführung im Februar 1955 bearbeitete er 
die Tänzerischen Präludien (Preludia taneczne) 
für Klarinette und Kammerorchester (Pauken, 
Schlagzeug, Harfe, Klavier und Streicher). Die 
Orchesterpremiere fand allerdings erst im 
Juni 1963 statt, als das Werk im Rahmen des 
Aldeburgh Festivals von Gervase de Peyer 
und dem English Chamber Orchestra unter 
der Leitung von Benjamin Britten aufgeführt 
wurde.

In der ersten Hälfte der 1950er Jahre hatte 
Lutosławski sich als akribischer Sammler 
von Volksmusik betätigt, in den Tänzerischen 
Präludien sah er jedoch seinen “Abschied 
von der Folklore”, auch wenn er privat noch 
einige weitere Jahre die Möglichkeiten der 
Volksmelodien erkundete. Bisher konnten 
nur zwei seiner Quellen für die Tänzerischen 
Präludien eindeutig identifiziert werden – 
anhand einer nach seinem Tod auf 
seinem Speicher gefundenen Mappe mit 
handschriftlich kopierten Melodien. Beide 
stammen aus der nordpolnischen Region 
Pommern südwestlich von Gdańsk. Das 
Hauptthema des ersten Präludiums kommt 

Der dritte Satz, ein Allegretto misterioso, 
beginnt mit einer durchgängig chromatischen 
Linie (die allerdings nicht als eine seriell 
behandelte Zwölftonreihe verwendet wird), 
unterbrochen von Einwürfen in den Bläsern. 
Auch hier entwickelt Lutosławski kanonhafte 
Strukturen, bevor er einen gedämpften 
Walzer einleitet, dessen dreimaliges Erklingen 
seine zunehmend souveräne Handhabung 
der orchestralen Klangfarben demonstriert. 
Die hier dargebotenen Feinheiten bilden einen 
Kontrast zu der sehr direkten Fröhlichkeit 
des Trioteils. Die Sinfonie endet mit einer 
kraftvollen Toccata, einem direkten Vorläufer 
des Finales von Lutosławskis nächstem 
größeren Orchesterwerk, dem Konzert für 
Orchester (1950 – 1954).

Tänzerische Präludien
Für seine Orchesterwerke der ersten Hälfte 
der 1950er Jahre suchte Lutosławski sein 
Tonmaterial in der polnischen Volksmusik. 
Das war seine Art, auf politischen Druck 
zu reagieren. Sein rasch wachsendes 
Selbstbewusstsein als Komponist erlaubte 
ihm, diese Vorlagen in unverkennbarer und 
kompromissloser Weise zu behandeln. 
Im Dezember 1953, während er an der 
Vollendung des Konzerts für Orchester 
arbeitete, erhielt Lutosławski eine Anfrage 
seines Verlags, ob er der Veröffentlichung 
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Gedanke wieder auf, mit dem der dritte Satz 
der Ersten Sinfonie begann (ein weiteres Mal 
griff Lutosławski diese Satztechnik 1990 
am Anfang von Chantefleurs et Chantefables 
auf). Das Finale – das ursprüngliche 
Preludium taneczne – bringt den Zyklus 
zu einem lebhaften Ende, wobei der 
Komponist großzügig noch eine Vielzahl von 
orchestralen Kontrapunkten beisteuert.

Partita
Indem seine Karriere sich in der offeneren 
Atmosphäre nach der Ära des sozialistischen 
Realismus weiterentwickelte, gewann 
Lutosławski auch zunehmend internationale 
Anerkennung, nicht zuletzt von Solisten, 
die bei ihm neue Werke in Auftrag gaben. Zu 
diesen zählten Peter Pears (Paroles tissées), 
Mstislaw Rostropowitsch (Cellokonzert), 
Dietrich Fischer-Dieskau (Les Espaces du 
sommeil) und Heinz Holliger (Doppelkonzert). 
Die Entstehung der beiden übrigen Werke 
auf dieser CD – Chain 2 (1984 / 85) und 
die Orchesterfassung der Partita (1984, 
orchestriert 1988) – geht auf Lutosławskis 
Bewunderung für eine weitere Virtuosin 
zurück, Anne-Sophie Mutter. Die Uraufführung 
von Chain 2 spielte Mutter am 31. Januar 
1986 mit dem Collegium Musicum unter der 
Leitung von Paul Sacher (dem das Werk auch 
gewidmet ist). Während Pinchas Zukerman 

aus Borsk und das des zweiten aus dem 
nahegelegenen Wdzydze Tucholskie. Es ist 
wohl anzunehmen, dass auch die übrigen 
Melodien auf Quellen aus dieser Region 
zurückgehen.

Die Tänzerischen Präludien wechseln 
zwischen schnellen und langsamen Sätzen. 
Die schnellen bevorzugen polymetrische 
Strukturen, wobei die jeweiligen Solopartien 
sich über das Orchester hinwegsetzen (etwa 
zu Beginn des ersten Präludiums) und eine 
lebhafte Vielschichtigkeit entwickeln, die 
in keinem der schlichteren Werke seiner 
Komponistenkollegen zu finden ist, welche 
ebenfalls auf folkloristische Vorlagen 
zurückgehen. Indem er mit Aspekten von Dur 
und Moll spielt, schafft Lutosławski zudem 
ein gewisses Pathos; besonders deutlich 
zeigt sich dies im zweiten Präludium. Es 
gelingt ihm mit den einfachsten Mitteln – 
hier kommt einem sein Mantra von der 
“Klarheit des künstlerischen Ausdrucks” 
in den Sinn –, die vorgefundenen Quellen 
mit seinen eigenen technischen Vorlieben 
zu verknüpfen. In der Mitte des dritten 
Präludiums separiert Lutosławski Klarinette 
und Orchester in noch gewagterer Weise, 
die beiden scheinen wirklich eigene Wege 
zu gehen. Die Satztechnik des vierten 
Präludiums ist am stärksten reduziert. In der 
beharrlichen Basslinie lebt der musikalische 
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Energie immer wieder von Momenten des 
Zögerns und von Pausen unterbrochen 
und etwa ab der Mitte des Satzes mit 
einer ansprechenden Lyrik kontrastiert 
wird. Nachdem sie sich zum Höhepunkt 
aufschwingt, fällt die Musik zu einem 
zarten Wimmern zusammen. Das erste 
Zwischenspiel bringt Erholung – das 
Satzgefüge ist auf Solo-Violine und Klavier 
reduziert –, wobei die beiden Instrumente 
sich in freier Manier überschneiden. Dies 
führt unmittelbar zu dem zentralen Largo, das 
vielleicht ein Gegenstück zu der barocken 
“Air” darstellt. Hier erscheint Lutosławski in 
leidenschaftlicher Kantilenen-Stimmung; 
er zeigt eine Stärke des Ausdrucks, die 
sich bis zum langsamen Satz der Ersten 
Sinfonie zurückverfolgen lässt. Ihre nagende 
Sehnsucht ist typisch für seine Musik der 
1980er Jahre und es überrascht kaum, dass 
dies der gewichtigste Satz des Werks ist. Auf 
ein kurzes zweites Zwischenspiel folgt das 
Gigue-artige Presto – vollständig mit lyrischer 
Episode, einem Ad-libitum-Höhepunkt für 
Violine und Klavier und einer rasanten Coda.

Chain 2
Lutosławskis drei Chain-Kompositionen 
tragen diesen Titel wegen ihrer Strategie, 
die musikalische Entwicklung durch 
das sequenzielle Überlappen von 

und Marc Neikrug die Premiere der Partita in 
ihrer ersten Fassung für Violine und Klavier 
aufgeführt hatten, nahm Mutter 1988 die 
Orchesterfassung mit dem BBC Symphony 
Orchestra unter dem Dirigat des Komponisten 
auf; die öffentliche Premiere spielte sie 
am 10. Januar 1990 mit den Münchner 
Philharmonikern ebenfalls unter der Leitung 
des Komponisten.

Die Partita hat fünf miteinander verknüpfte 
Teile, wobei sich drei gewichtige Sätze mit 
konventionellen Taktarten um zwei Interludien 
gruppieren, die die Bezeichnung Ad libitum 
tragen. In der Orchesterfassung der Partita 
sind die Interludien noch mit Violine und 
Klavier besetzt, um die Assoziationsfreiheit 
der Ad-libitum-Bezeichnung zu bewahren. 
Auf die barocken Implikationen des Titels 
spielt auch die rhythmische Vitalität der 
Musik in den Rahmensätzen an, harmonisch 
und melodisch gehört die Partita jedoch zu 
derselben Gruppe von Kompositionen aus den 
frühen 1980er Jahren wie die Sinfonie Nr. 3 
und Chain 1. Diese Stücke präsentierten dem 
Publikum einen neuen und entspannteren, 
melodischeren Lutosławski zu einer Zeit 
(1989), als Polen auf dem Weg zur Demokratie 
eine Phase heftiger Unruhen durchlief.

Das zu Beginn stehende Allegro giusto 
ist der Courante aus dem achtzehnten 
Jahrhundert verwandt, wobei seine robuste 
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mittelalterlichen Hoquetus. Der Trio-Abschnitt 
evoziert den Geist von Lutosławskis 
Vergangenheit, er erinnert unter anderem 
an das Konzert für Orchester, zugleich aber 
antizipiert er die raffinierte und feinfühlige 
Orchestrierung von späteren Werken wie 
Chantefleurs et Chantefables. Schließlich wird 
das Scherzo-Tempo wieder aufgenommen, 
doch jetzt enthält es zusätzlich ein Element 
des Grotesken.

Das Herzstück von Chain 2 ist der langsame 
Satz, genau wie in der Partita. Seine lyrische 
Stimmung wird ausgesprochen dramatisch, 
gefärbt von wehmütiger Melancholie und 
expressiven Ausbrüchen von der Art, wie sie 
bereits Lutosławskis erstes konzertantes Werk, 
das Cellokonzert, prägten. Das Finale ist ein 
moto perpetuo, durchzogen von wechselnden 
Klangfarben und flüchtigen Motiven (mehr 
Hoquetus-Technik), bevor ein ausgedehnter 
Höhepunkt, ein Augenblick introspektiven 
Verweilens in der Violine und schließlich die 
Lutosławski so charkteristische Coda erreicht 
wird.

© 2013 Adrian Thomas
Übersetzung: Stephanie Wollny

Michael Collins, unbestreitbar einer der 
führenden Klarinettisten seiner Generation, 
hat blendende Virtuosität ebenso 

unterschiedlichen Gedanken voranzubringen. 
Tatsächlich lassen sich frühe Stadien 
der Reihentechnik bereits im ersten 
Nachkriegsjahrzehnt nachweisen (die 
Tänzerischen Präludien sind ein gutes Beispiel 
hierfür), doch hier erfüllt sie die Rolle eines 
vorrangigen Strukturprinzips. Lutosławski 
war zu dieser Zeit bereits in seinen Siebzigern 
und blickte auf sein bisheriges Schaffen 
zurück, Chain 2 enthält daher eine Reihe 
retrospektiver Gesten. Wie zu erwarten, teilt 
das Werk auch einige musikalische Gedanken 
mit der Partita.

Es gibt vier Sätze, von denen der erste 
und dritte die Anweisung Ad libitum tragen, 
während der zweite und vierte, mit der 
Bezeichnung A battuta, im Wesentlichen die 
treibende Kraft des Werks darstellen. Die 
Relevanz des Untertitels von Chain 2 – 
“Dialog” – liegt unmittelbar auf der Hand. 
Die Violine leitet das Orchester durch eine 
Reihe von musikalischen Gedanken, ähnlich 
wie es der Solist im “Episoden”-Satz des 
Cellokonzerts getan hatte. Die Stimmung 
reicht von zögerlich bis resolut, wobei die 
Auflösung des kurzen Höhepunkts zu den 
ätherischsten Momenten in Lutosławskis 
Schaffen zählt.

Zu Beginn des zweiten Satzes – eigentlich 
ein Scherzo mit Trio – rangeln Solist und 
Orchester miteinander in der Art eines 
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ebenso in Kammerensembles mit Künstlern 
wie den Belcea- und Takács-Quartetten, 
Martha Argerich, Stephen Hough, Lars Vogt, 
Joshua Bell und Steven Isserlis. In den 
letzten Spielzeiten hat er auch als Dirigent 
zunehmenden Anklang gefunden, und im 
September 2010 trat er den Posten des 
Chefdirigenten der City of London Sinfonia an.

Im Laufe ihrer blühenden Solokarriere, die sie 
über alle Kontinente geführt hat, ist Tasmin 
Little OBE mit vielen der berühmtesten 
Orchestern der Welt aufgetreten. Nach 
wie vor engagiert sie sich für zu Unrecht 
vernachlässigte Werke, wie etwa das 
anspruchsvolle Violinkonzert von Ligeti, 
das sie unter anderem mit Sir Simon 
Rattle und den Berliner Philharmonikern 
aufgeführt hat. Sie war 2006 Künstlerische 
Leiterin des höchst erfolgreichen Festivals 
“Delius Inspired”, das eine Woche lang vom 
BBC-Sender Radio 3 übertragen wurde, 
und begann zwei Jahre später ihre erste 
Spielzeit als Künstlerische Leiterin des 
alljährlich stattfindenden Festivals “Spring 
Sounds”. Währenddessen setzte sie ihre 
Kampagne fort, klassische Musik einem 
breiteren Publikum nahe zu bringen, unter 
anderem mit ihrem ambitionierten Projekt 
“The Naked Violin”, einer ausschließlich 
als Download von ihrer Website kostenlos 

vorzuweisen wie sensible Musikalität, 
was ihn zum viel gefragten Solisten mit 
dem Orchestre philharmonique de Radio 
France, dem Philadelphia Orchestra, 
dem NHK Symphony Orchestra in Tokio, 
dem Sydney Symphony Orchestra, dem 
Leipziger Gewandhausorchester, dem City of 
Birmingham Symphony Orchestra, dem San 
Francisco Symphony, dem BBC Symphony 
Orchestra und dem Philharmonia Orchestra 
gemacht hat. Dabei hat er enge Verbindungen 
zu Dirigenten wie Charles Dutoit, Carlo Maria 
Giulini, Neeme Järvi, Tadaaki Otaka, Sir Simon 
Rattle, Esa-Pekka Salonen, Giuseppe Sinopoli 
und Leonard Slatkin geknüpft. Jüngst wurde 
er von der Royal Philharmonic Society als 
Instrumentalist des Jahres ausgezeichnet, 
in Anerkennung der zentralen Rolle, die er 
bei der Erweiterung des Repertoires für sein 
Instrument gespielt hat; er hat Werke bei 
einigen der renommiertesten Komponisten 
unserer Zeit in Auftrag gegeben und in der 
Folge die Uraufführungen bzw. örtlichen 
Erstaufführungen von John Adams’ Gnarly 
Buttons, Elliott Carters Klarinettenkonzert, 
Brett Deans Ariel’s Music, Elena Kats-
Chernins Ornamental Air und Mark-Anthony 
Turnages Riffs and Refrains gespielt. 
Michael Collins ist auch als Kammermusiker 
begehrt und tritt regelmäßig in Recitals mit 
Leon McCawley und Steven Osborne auf, 
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ausgezeichnet. Sie spielt eine Guadagnini-
Violine von 1757. www.tasminlittle.org.uk

Das BBC Symphony Orchestra, das 
prestigeträchtigste Orchester des Senders, 
spielt seit seiner Gründung im Jahre 1930 
eine zentrale Rolle im britischen Musikleben. 
Es eröffnet und schließt die BBC Proms und 
gibt als Hausorchester bei diesem jährlichen 
Musikfestival mindestens ein Dutzend 
Konzerte. Es unterhält ein ehrgeiziges und 
innovatives Musikvermittlungsprogramm 
und hat als energischer Fürsprecher der 
modernen Musik zahlreiche Auftragswerke 
der BBC von führenden Komponisten 
unserer Zeit zur Uraufführung gebracht. 
Das Orchester ist mit seinem Artist in 
Association, Oliver Knussen, und den 
regelmäßigen Dirigenten eng verbunden. 
Nach sechs Jahren als Chefdirigent wurde 
Jiří Bělohlávek 2012 neben Sir Andrew Davis 
der zweite Ehrendirigent des BBC Symphony 
Orchestra. Sein vor kurzem ernannter 
Nachfolger, Sakari Oramo, wird bei den BBC 
Proms 2013 zum erstenmal als Chefdirigent 
auftreten. Alle Konzerte werden von BBC 
Radio 3 übertragen, online im Live-Streaming 
angeboten und danach eine Woche lang 
über den BBC iPlayer verfügbar gemacht; 
viele dieser Aufführungen werden auch 
vom BBC Fernsehen ausgestrahlt, so dass 

erhältlichen Aufnahme, für die sie 2008 
den Classic FM / Gramophone Preis für 
Publikumsinnovation gewann. Ihre 
umfangreiche Öffentlichkeitsarbeit, im 
direkten Kontakt mit Tausenden von jungen 
Menschen und Erwachsenen, beeindruckte 
ein wachsendes Publikum, Medien in 
aller Welt, Musikkritiker und Politiker. 
Dies führte zu einem Fernsehprofil in der 
vielbeachteten britischen South Bank Show. 
Ihre Diskographie, die gegenwärtig mehr als 
fünfundzwanzig Einspielungen umfasst, 
spiegelt ihr weit gespanntes Repertoire wider, 
das sich von Bruch und Brahms bis hin zu 
Finzi, Karłowicz und Arvo Pärt erstreckt. Ihre 
jüngste Aufnahme von Elgars Violinkonzert 
für Chandos stieß auf großen Zuspruch 
und wurde bei den Classic Brit Awards 2011 
mit dem Preis der Kritik ausgezeichnet. 
Tasmin Little ist Sonderbotschafterin 
der Prince’s Foundation for Children and 
the Arts, Präsidentin der European String 
Teachers’ Association (ESTA – Gesellschaft 
der Pädagogik für Streichinstrumente) und 
Fellow der Guildhall School of Music and 
Drama in London. Darüber hinaus wurde ihr 
von den englischen Universitäten Bradford, 
Leicester, Hertfordshire und City of London 
die Ehrendoktorwürde verliehen. 2012 wurde 
sie mit dem britischen Verdienstorden OBE 
(Officer of the Order of the British Empire) 
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herausragende Leistungen im Bereich der 
Oper. Ebenso erfolgreich in seiner Tätigkeit 
außerhalb der English National Opera, gab 
er 2005 sein Debüt mit dem BBC Symphony 
Orchestra und hat seither jedes Jahr mit 
dem Orchester gearbeitet – so dirigierte 
er 2008 die britische Erstaufführung von 
Kaija Saariahos Adriana Mater in einem 
Konzert im Londoner Barbican Centre. Seine 
zahlreichen Auftritte mit dem Ensemble 
bei den BBC-Promenadenkonzerten 
gipfelten im Abschlusskonzert (Last Night 
of the Proms) im September 2011 und dem 
Anfangskonzert (First Night) im Juli 2012. Im 
Zuge der Ordensverleihung zum Geburtstag 
der Königin 2012 wurde er für seine Dienste 
an der Musik zum Officer of the Order of the 
British Empire (OBE) erhoben.

Im September 2010 wurde er auf drei 
Jahre zum Ersten Gastdirigenten des City 
of Birmingham Symphony Orchestra (CBSO) 
ernannt, während der er das Orchester in 
jeder Saison vier Wochen lang leiten wird. Die 
Saison 2011 / 12 umfasste eine Aufführung von 
The Dream of Gerontius in der Royal Festival 
Hall, und die britische Erstaufführung von 
Jonathan Harveys Weltethos aus Anlass 
der Eröffnung der Kulturolympiade 2012. 
Jüngst hat er das Philharmonia Orchestra, 
das Orchestra of the Age of Enlightenment, 
Rotterdams Philharmonisch Orkest, das 

das BBC Symphony Orchestra dem Funk- 
und Fernsehpublikum besser bekannt ist 
als irgendein anderes britisches Orchester. 
Als Associate Orchestra des Londoner 
Barbican veranstaltet es dort jährlich eine 
Konzertreihe. Das Orchester hat seinen Sitz 
im Londoner Stadtteil Maida Vale, wo zu seiner 
umfangreichen und wichtigen Studioarbeit 
oft die Öffentlichkeit eingeladen ist. Darüber 
hinaus spielt es auch Werke für kommerzielle 
Labels ein. Das Orchester gastiert in aller Welt; 
derzeit sind Konzerte in der Tschechischen 
Republik, Deutschland, Rumänien und Oman 
geplant. www.bbc.co.uk/symphonyorchestra

Edward Gardner OBE wurde 1974 im 
englischen Gloucester geboren und studierte 
an der Universität Cambridge und unter Colin 
Metters an der Royal Academy of Music in 
London. Nach drei Jahren als Assistent von  
Sir Mark Elder am Hallé Orchestra war er 
weitere drei Jahre als Musikdirektor der 
Glyndebourne Touring Opera tätig, ehe er 
seine Amtszeit als Musikdirektor der English 
National Opera mit einer von der Kritik 
gelobten Neuinszenierung von Benjamin 
Brittens Death in Venice begann. Seine 
zahlreichen Erfolge mit dem Ensemble 
brachten ihm 2008 den Preis der Royal 
Philharmonic Society als bester Dirigent 
ein, außerdem 2009 den Olivier-Preis für 
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2012 setzte er mit Aufführungen von  
Don Giovanni seine andauernde Verbindung 
zur Metropolitan Opera in New York fort. Des 
Weiteren arbeitet er regelmäßig mit jungen 
Musikern und unterhält enge Beziehungen zum 
Trinity College of Music, der Royal Academy of 
Music und dem Royal College of Music. Nach 
einer Anzahl von Einspielungen auf Tonträger 
hat Edward Gardner 2009 einen Exklusivvertrag 
mit Chandos Records unterzeichnet.

Dänische Nationale Sinfonieorchester, das 
Melbourne Symphony Orchestra und das 
Houston Symphony dirigiert, und in der 
näheren Zukunft soll er mit dem Orchestra 
dell’Accademia Nazionale di Santa Cecilia, 
den Göteborgs Symfoniker, dem Deutschen 
Symphonie-Orchester Berlin, dem Koninklijk 
Concertgebouworkest, dem Sveriges 
Radios Symfoniorkester und dem Orchestra 
Filarmonica della Scala auftreten. Im Herbst 

Brian Pidgeon, Michael Collins, and Edward Gardner in the control room

Jo
n

at
h

an
 C

o
o

p
er

CHSA 5223  Booklet 125x125.indd   25 27/11/2017   12:55



27

©
 B

en
ja

m
in

 E
al

ov
e

g
a

Edward Gardner

CHSA 5223  Booklet 125x125.indd   26 27/11/2017   12:55



27

compositeurs polonais du milieu à la fin 
des années 1940 – notamment Bolesław 
Woytowicz (1899 – 1980) et Zbigniew Turski 
(1908 – 1979) –, la symphonie de Lutosławski 
ne porte aucune trace manifeste prouvant 
qu’il cherchait à assumer les horreurs de 
l’expérience polonaise. Au contraire, il décrivit 
cette symphonie en 1981 comme pogodny 
(brillante / joyeuse),

car telle était l’idée de la composition, qui 

fut conçue à l’époque de l’indépendance 

avant la guerre, mais qui vit le jour au cours 

de cette terrible guerre et dans les années 

d’après-guerre, loin d’être idylliques.

L’emploi des mots “brillante” ou “joyeuse” 
par Lutosławski est curieux car ce ne sont 
pas des mots qui jaillissent des lèvres ou 
des stylos de ceux qui commentent la 
Première Symphonie. Un collègue polonais de 
l’époque la qualifia de “fauve”, tellement elle 
parut extravagante et vivante à l’auditoire 
lors de sa création le 6 avril 1948 (par le 
Grand Orchestre symphonique de la Radio 
polonaise, sous la direction de Grzegorz 
Fitelberg, dédicataire de cette symphonie). 
Cette caractéristique fut peut-être l’un 
des facteurs qui conduisit à un incident 

Lutosławski: 
Œuvres pour orchestre IV

Au cours de ses soixante ans de carrière, 
Witold Lutosławski (1913 – 1994) participa 
beaucoup plus à l’histoire turbulente de 
son pays au vingtième siècle que la plupart 
de ses collègues compositeurs. Pourtant 
malgré le traumatisme de la Seconde Guerre 
mondiale, les restrictions culturelles du 
“réalisme socialiste” stalinien pendant les 
dix années de l’après-guerre et l’émergence 
du mouvement Solidarité ainsi que son 
écrasement sous la loi martiale en 1981, 
Lutosławski conserva un sang-froid créateur 
exceptionnel et sut maintenir une distance 
circonspecte vis-à-vis des pressions 
extérieures. Comme il le dit en 1981:

Cela veut-il dire que je me suis isolé dans 

une tour d’ivoire? En un certain sens, oui, 

mais je l’ai fait afin de préserver une clarté 

de l’expression artistique.

Symphonie no 1
Il arrivait souvent à Lutosławski de prendre 
son temps sur une composition. Les dates 
de sa Première Symphonie (1941 – 1947) 
montrent que la longueur de sa gestation 
tient à des raisons extrêmes. Contrairement 
aux symphonies de “guerre” d’autres 
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de Hindemith. Cet allegro de sonate est d’une 
exceptionnelle concision accentuée par le 
Poco adagio qui suit et qui est presque deux 
fois plus long. En outre, son intensité est d’un 
ordre différent: un début nettement bartókien 
(son thème de cor est la seconde idée venue 
à Lutosławski avant la guerre) et une section 
centrale apparentée aux langages de marche 
et de parodie de Prokofiev. Il repose sur l’un 
des très nombreux canons auxquels travailla 
Lutosławski en guise d’exercices dans les 
dernières phases de la guerre. Toutefois, 
l’impression primordiale n’est pas une 
exploration technique, mais, surtout dans 
la dernière section, une descente dans une 
mélancolie tourmentée (une anticipation de 
son style cantilena beaucoup plus tardif) 
qui contredit sa perception de la symphonie 
comme pogodny.

Le troisième mouvement, marqué 
Allegretto misterioso, commence par une 
ligne entièrement chromatique ponctuée 
par les instruments à vent, qui n’est pas 
utilisée comme une série de douze notes 
manipulées de façon sérielle. Lutosławski 
développe à nouveau des textures en canon, 
avant d’introduire une valse sombre qui, lors 
de ses trois apparitions, fait preuve de plus 
en plus d’une assurance dans l’exploration 
des couleurs orchestrales. Ces subtilités 
contrastent avec la gaieté éclatante du trio. 

célèbre l’année suivante, lorsque le vice-
ministre de la Culture interdit la symphonie 
et laissa entendre (ce fut ainsi rapporté) 
qu’un compositeur comme Lutosławski 
devrait être jeté sous un tram. Malgré la 
lourde ingérence du gouvernement dans 
les arts, cette symphonie fut néanmoins 
diffusée en 1954 dans la série “Symphonies 
polonaises de la décennie” et retrouva en 
fait le chemin des salles de concert l’année 
suivante. Lutosławski avait lui-même un 
point de vue critique: “J’avais l’impression 
d’être dans un cul-de-sac.” Il dirigea rarement 
cette symphonie, même s’il la choisit pour 
commencer un concert consacré à sa 
musique qu’il dirigea au festival de l’Automne 
de Varsovie, le 25 septembre 1993, sa 
dernière apparition sur scène en Pologne.

La recherche de “clarté de l’expression 
artistique” fut l’obsession de toute sa vie. 
Dans ce cas précis, elle mena Lutosławski 
à écrire sa première œuvre orchestrale 
d’envergure, une symphonie en quatre 
mouvements dans laquelle il explora les 
diverses influences de Bartók, Prokofiev, 
Ravel, Roussel et Stravinsky. Le thème initial 
du premier mouvement est l’un des deux 
thèmes qu’il esquissa avant la guerre; son 
caractère est énergique et résolu. Un côté 
passionné et des couleurs orchestrales 
saturées donnent à la gaieté un côté proche 
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Chamber Orchestra, sous la direction de 
Benjamin Britten.

Lutosławski recueillit méticuleusement 
des matériaux folkloriques au cours de la 
première moitié des années 1950, mais pour 
lui, les Préludes de danse étaient un “adieu au 
folklore”, même s’il explora encore en privé 
pendant plusieurs années les ressources 
des mélodies traditionnelles. À ce jour, seules 
deux de ses sources pour les Préludes de 
danse ont été formellement identifiées, dans 
un dossier d’airs copiés à la main découvert 
dans son grenier après sa mort. Tous deux 
viennent de la région poméranienne située 
dans le nord de la Pologne, au sud-ouest 
de Gdańsk. Le thème principal du premier 
prélude vient de Borsk et celui du deuxième 
des environs de Wdzydze Tucholskie. On 
peut logiquement supposer que les autres 
mélodies trouvent leur source dans la même 
région.

Les Préludes de danse alternent 
mouvements rapides et mouvements lents. 
Les rapides se délectent de polymétrie, la 
partie soliste passant devant l’orchestre 
(comme c’est le cas près du début du 
premier prélude) et créant une vive ambiguïté 
totalement absente des pièces plus simples 
d’inspiration folklorique de ses collègues 
compositeurs. Lutosławski apporte aussi un 
certain pathétique en exploitant les éléments 

La symphonie s’achève sur une toccata 
énergique, précurseur direct du finale de 
la principale œuvre pour orchestre qu’il 
écrira ensuite, le Concerto pour orchestre 
(1950 – 1954).

Préludes de danse
Dans sa musique pour orchestre de 
la première moitié des années 1950, 
Lutosławski puisa aux sources du folklore 
polonais pour ses matériaux. Ce fut sa façon 
de faire face aux pressions politiques. Son 
assurance accrue en tant que compositeur 
lui permit de traiter de tels matériaux de 
manière caractéristique et sans concession. 
En décembre 1953, alors qu’il était en train 
d’achever le Concerto pour orchestre, ses 
éditeurs lui demandèrent s’il accepterait la 
publication d’une petite pièce pour clarinette 
et piano – Prélude de danse (Preludium 
taneczne) – qu’il leur avait envoyée. À la fin 
de l’année 1954, il avait écrit quatre autres 
préludes pour créer une série de cinq courtes 
pièces. Après leur création en février 1955, 
Lutosławski arrangea immédiatement les 
Préludes de danse (Preludia taneczne) pour 
clarinette et orchestre de chambre (timbales, 
percussion, harpe, piano et cordes). 
Toutefois, il fallut attendre juin 1963 pour que 
l’œuvre pour orchestre soit créée au Festival 
d’Aldeburgh par Gervase de Peyer et l’English 
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Dieskau (Les Espaces du sommeil) et Heinz 
Holliger (Double Concerto). La création des 
deux autres œuvres enregistrées sur ce 
CD – Chaîne 2 (1984 – 1985) et la version 
pour orchestre de Partita (1984, orchestrée 
en 1988) – eut lieu grâce à l’admiration que 
portait Lutosławski à une autre virtuose, 
Anne-Sophie Mutter. Elle créa Chaîne 2 le 
31 janvier 1986 avec le Collegium Musicum 
de Zurich sous la direction de Paul Sacher 
(à qui est dédiée cette œuvre). Si Pinchas 
Zukerman et Marc Neikrug avaient donné 
la première exécution de Partita dans sa 
première version, pour violon et piano, Mutter 
enregistra la version pour orchestre en 1988, 
avec le BBC Symphony Orchestra sous la 
direction du compositeur et en donna la 
création publique le 10 janvier 1990, avec 
l’Orchestre philharmonique de Munich, à 
nouveau sous la baguette du compositeur.

Partita comporte cinq mouvements 
enchaînés, dont trois substantiels dotés 
d’une métrique conventionnelle, séparés 
par deux interludes marqués Ad libitum. 
Dans la version pour orchestre de Partita, 
les interludes sont encore écrits pour 
violon et piano afin de conserver la liberté 
d’association que signifie “ad libitum”. Il est 
fait allusion aux implications baroques du 
titre dans la vitalité rythmique de la musique 
des mouvements externes, mais, tant sur 

majeur-mineur, ce qui est particulièrement 
manifeste dans le deuxième prélude. Par 
des touches on ne peut plus simples – on 
pense à sa litanie de “clarté de l’expression 
artistique” –, il assortit les sources qu’il a 
trouvées à ses propres intérêts techniques. 
Au milieu du troisième prélude, Lutosławski 
sépare la clarinette et l’orchestre avec encore 
plus d’audace, chacun semblant suivre sa 
propre voie. La texture du quatrième prélude 
est la plus dépouillée. Sa basse soutenue est 
une réinvention de l’idée initiale du troisième 
mouvement de la Première Symphonie (il 
allait revenir à cette texture en 1990 au 
début de Chantefleurs et Chantefables). 
Le finale – le Preludium taneczne original – 
conduit le cycle à une conclusion pleine de 
vivacité, Lutosławski ajoutant un éventail de 
contrepoints orchestraux pour faire bonne 
mesure.

Partita
Alors que sa carrière se développait dans 
le climat plus ouvert qui émergea après la 
période du réalisme socialiste, Lutosławski 
commença à être reconnu sur le plan 
international, à commencer par des solistes 
qui voulaient lui commander de nouvelles 
œuvres. Parmi ceux-ci figuraient Peter Pears 
(Paroles tissées), Mstislav Rostropovitch 
(Concerto pour violoncelle), Dietrich Fischer-
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Chaîne 2
Les trois compositions de Lutosławski 
intitulées Chaîne doivent leur nom à leur 
stratégie de développement au travers 
du chevauchement séquentiel d’idées 
différentes. En fait, la technique de la chaîne 
peut être identifiée à l’état embryonnaire dès 
la décennie de l’après-guerre (les Préludes 
de danse en sont un bon exemple), mais 
ici elle s’élève au rôle d’agent structurel 
principal. Alors âgé de plus de soixante-dix 
ans, Lutosławski repensait à l’ensemble de 
son œuvre et Chaîne 2 contient un certain 
nombre de gestes rétrospectifs. Comme on 
pourrait s’y attendre, cette pièce partage 
aussi quelques idées avec Partita.

Elle comporte quatre mouvements, le 
premier et le troisième sont marqués  
Ad libitum, alors que le deuxième et le 
quatrième, marqués A battuta, fournissent la 
principale force agissante. La pertinence du 
sous-titre de Chaîne 2 – “Dialogue” – s’impose 
d’emblée. Le violoniste mène l’orchestre au 
travers d’une succession d’idées, un peu 
comme l’avait fait le soliste dans le mouvement 
“Épisodes” du Concerto pour violoncelle. 
L’atmosphère passe de l’hésitation à la fougue, 
la dissolution du bref sommet étant l’une des 
plus éthérées de Lutosławski.

Au début du deuxième mouvement, 
en réalité un scherzo et trio, le soliste et 

le plan harmonique que mélodique, Partita 
appartient au même groupe de compositions 
du début des années 1980 que la Symphonie 
no 3 et Chaîne 1. Ces pièces révélaient au 
public un Lutosławski enfin détendu et plus 
mélodique à une époque où la Pologne 
traversait des bouleversements considérables 
en cherchant à établir la démocratie en 1989.

L’Allegro giusto initial est apparenté à la 
courante du dix-huitième siècle, son énergie 
robuste étant ponctuée par des hésitations 
et des points d’orgue, compensée au milieu 
par un lyrisme captivant. Après s’être dirigée 
à grands pas vers un sommet, la musique 
s’écroule dans un gémissement délicat. Le 
premier interlude apporte un certain répit – 
la texture est réduite au violon solo et au 
piano – les deux instruments se chevauchant 
librement l’un l’autre. Il mène directement au 
Largo central, peut-être un équivalent de l’“air” 
baroque, du Lutosławski sur le mode cantilena 
passionné, dont l’intensité expressive rappelle 
le mouvement lent de la Première Symphonie. 
Cette inexorable aspiration est typique de sa 
musique à partir des années 1980 et il n’est 
pas surprenant que ce soit le mouvement le 
plus substantiel. Après un second interlude 
bref vient le Presto en forme de gigue – avec 
un épisode lyrique, un sommet Ad libitum 
pour le violon et le piano et une coda pleine 
de verve.
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notamment l’Orchestre philharmonique de 
Radio France et le Philadelphia Orchestra, 
l’Orchestre symphonique de la NHK, le 
Sydney Symphony Orchestra, l’Orchestre du 
Gewandhaus de Leipzig, le City of Birmingham 
Symphony Orchestra, le San Francisco 
Symphony, le BBC Symphony Orchestra 
et le Philharmonia Orchestra. En même 
temps, il a établi des relations étroites avec 
des chefs d’orchestre tels Charles Dutoit, 
Carlo Maria Giulini, Neeme Järvi, Tadaaki 
Otaka, Sir Simon Rattle, Esa-Pekka Salonen, 
Giuseppe Sinopoli et Leonard Slatkin. Il a 
reçu récemment le prix de l’instrumentiste 
de l’année décerné par la Royal Philharmonic 
Society en reconnaissance du rôle essentiel 
qu’il a joué pour développer le répertoire de 
son instrument; il a commandé des œuvres 
à certains des compositeurs actuels les plus 
appréciés et a donné en création mondiale 
ou locale Gnarly Buttons de John Adams, 
le Concerto pour clarinette d’Elliott Carter, 
Ariel’s Music de Brett Dean, Ornamental Air 
d’Elena Kats-Chernin et Riffs and Refrains de 
Mark-Anthony Turnage. Il est aussi largement 
sollicité dans le domaine de la musique de 
chambre et joue régulièrement en récital 
avec Leon McCawley et Steven Osborne, et 
en formation de chambre avec des artistes 
comme les quatuors Belcea et Takács, 
Martha Argerich, Stephen Hough, Lars Vogt, 

l’orchestre se bousculent l’un l’autre à 
la manière d’un hoquet médiéval. Le trio 
résonne de l’esprit du passé de Lutosławski, 
rappelant notamment le Concerto pour 
orchestre, tout en préfigurant l’orchestration 
raffinée et délicate d’œuvres ultérieures 
comme Chantefleurs et Chantefables. Le 
tempo du scherzo revient, mais avec un 
nouvel élément de grotesque.

Le cœur de Chaîne 2, comme de Partita, 
est le mouvement lent. Son lyrisme devient 
intensément dramatique, coloré par une 
mélancolie nostalgique et des bouffées 
expressives du genre qui a donné sa 
forme à la première œuvre concertante de 
Lutosławski, le Concerto pour violoncelle. 
Le finale est un moto perpetuo, moucheté 
de couleur et de motifs fugaces (plus 
hoquetant), avant d’atteindre un sommet 
soutenu, un moment de débat intérieur pour 
le violon, et la coda maintenant traditionnelle 
chez Lutosławski.

© 2013 Adrian Thomas
Traduction: Marie-Stella Pâris

Michael Collins est sans aucun doute l’un des 
plus grands clarinettistes de sa génération. 
Son éblouissante virtuosité et la sensibilité 
de son talent musical en font un soliste 
recherché par de nombreux orchestres, 
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nombreuses activités communautaires qui 
l’ont amenée à jouer pour des milliers de 
jeunes gens et d’adultes et à communiquer 
avec eux lui valent d’être acclamée par un 
public de plus en plus large, par les médias 
internationaux, les observateurs musicaux 
ainsi que par des politiciens. En conséquence, 
un documentaire télévisé du prestigieux South 
Bank Show lui a été consacré. Sa discographie, 
comptant actuellement plus de vingt-cinq 
enregistrements, est le reflet de son large 
répertoire qui s’étend de Bruch et Brahms 
à Finzi, Karłowicz et Arvo Pärt. Son récent 
enregistrement acclamé du Concerto pour 
violon d’Elgar pour Chandos lui a valu le prix 
de la critique lors des 2011 Classic Brit Awards. 
Tasmin Little est une ambassadrice de The 
Prince’s Foundation for Children and the Arts, 
elle est aussi présidente de l’European String 
Teachers’ Association et Fellow de la Guildhall 
School of Music and Drama. Elle a aussi reçu 
des titres honorifiques des universités de 
Bradford, de Leicester, de Hertfordshire et de la 
City of London, et a été faite officier de l’Ordre 
de l’Empire britannique (OBE) par la reine à 
l’occasion de son anniversaire en 2012. Son 
violon est un instrument de Guadagnini datant 
de 1757. www.tasminlittle.org.uk
 
Depuis sa création en 1930, le BBC Symphony 
Orchestra joue un rôle central dans la vie 

Joshua Bell et Steven Isserlis. Au cours de 
ces dernières saisons, on a eu l’occasion 
de l’apprécier de plus en plus comme chef 
d’orchestre et, en septembre 2010, il a été 
nommé à la tête du City of London Sinfonia.

Accomplissant un parcours glorieux qui 
l’a conduite dans chacun des continents 
et amenée à jouer avec tous les grands 
orchestres dans le monde, Tasmin Little 
OBE continue à se faire la championne d’un 
répertoire rarement exécuté, notamment 
le Concerto de Ligeti, une gageure, qu’elle 
a joué avec Sir Simon Rattle et l’Orchestre 
philharmonique de Berlin, entre autres. 
Directeur artistique en 2006 du Festival 
“Delius Inspired” immensément apprécié, 
retransmis pendant une semaine sur les 
ondes de BBC Radio 3, elle s’engagea, deux 
ans plus tard, dans sa première saison 
comme directeur artistique du Festival 
“Spring Sounds” qui a lieu annuellement. 
Pendant ce temps, elle n’a cessé de 
poursuivre sa campagne en vue de permettre 
à un public plus large d’avoir accès à la 
musique classique avec son ambitieux projet 
“The Naked Violin”, un enregistrement réalisé 
uniquement pour pouvoir être téléchargé 
gratuitement sur son site, et grâce auquel 
elle a reçu le Classic FM / Gramophone 
Award for Audience Innovation 2008. Ses 
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Radio 3 réalisés au studio de Maida Vale où il 
réside constituent une part centrale de ses 
activités (le public peut assister gratuitement 
à certains de ces enregistrements). Il 
enregistre également pour plusieurs labels 
commerciaux. Le BBC Symphony Orchestra 
se produit dans le monde entier, et prévoit 
des tournées en République tchèque, en 
Allemagne, en Roumanie et à Oman.  
www.bbc.co.uk/symphonyorchestra

Né à Gloucester en 1974, Edward Gardner 
OBE étudie à l’Université de Cambridge puis 
à la Royal Academy of Music avec Colin 
Metters. Durant trois ans, il est l’assistant 
de Sir Mark Elder au Hallé Orchestra, avant 
d’exercer la fonction de directeur musical 
du Glyndebourne Touring Opera pendant 
trois autres années, puis devient directeur 
musical de l’English National Opera avec 
une nouvelle production de Death in Venice 
de Britten, qui remporte les suffrages de la 
critique. Ses nombreux succès au sein de 
cette compagnie lui valent en 2008 le Prix 
du meilleur chef d’orchestre, décerné par 
la Royal Philharmonic Society, et en 2009 
l’Olivier Award dans la catégorie “Réussite 
remarquable à l’opéra”. Tout aussi apprécié 
hors de l’English National Opera, il fait en 
2005 ses débuts à la tête du BBC Symphony 
Orchestra qui le réinvite chaque année; en 

musicale britannique et comme orchestre 
vedette de la BBC, il est le pilier des BBC 
Proms de Londres où il donne un minimum 
de douze concerts chaque année, incluant 
les soirées d’ouverture et de clôture du 
festival. Ardent défenseur de la musique 
du vingtième siècle et de notre temps, il a 
donné les créations mondiales d’œuvres 
commandées par la BBC aux plus grands 
compositeurs du monde. En outre, il 
consacre beaucoup de temps à des projets 
pédagogiques novateurs. L’Orchestre travaille 
régulièrement avec son “artiste associé”, 
Oliver Knussen, et avec ses chefs principaux. 
En 2012, après avoir occupé pendant six ans 
le poste de chef principal, Jiří Bělohlávek 
s’est joint à Sir Andrew Davis comme chef 
lauréat. Récemment nommé chef principal 
désigné, Sakari Oramo donnera son premier 
concert en qualité de chef principal lors des 
BBC Proms de Londres en 2013. Tous les 
concerts sont retransmis sur les ondes de la 
BBC Radio 3, diffusés en direct sur Internet 
et disponibles pendant sept jours sur le 
BBC iPlayer; de nombreux concerts sont 
télévisés, ce qui donne au BBC Symphony 
Orchestra le plus grand profil médiatique de 
tous les orchestres britanniques. Comme 
orchestre associé, il donne tous les ans une 
saison de concerts au Barbican Centre de 
Londres. Ses enregistrements pour la BBC 
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l’Orchestra of the Age of Enlightenment, 
l’Orchestre philharmonique de Rotterdam, 
l’Orchestre symphonique national du 
Danemark, le Melbourne Symphony Orchestra, 
le Houston Symphony, et doit prochainement 
se produire avec l’Orchestra dell’Accademia 
Nazionale di Santa Cecilia, l’Orchestre 
symphonique de Göteborg, le Deutsches 
Symphonie-Orchester Berlin, l’Orchestre royal 
du Concertgebouw, l’Orchestre symphonique 
de la Radio suédoise et l’Orchestra 
Filarmonica della Scala. À l’automne 2012, 
il a dirigé Don Giovanni dans le cadre d’une 
collaboration suivie avec le Metropolitan 
Opera de New York. Il aime aussi à travailler 
avec de jeunes musiciens et entretient des 
liens étroits avec le Trinity College of Music, 
la Royal Academy of Music et le Royal College 
of Music. Edward Gardner, qui a un certain 
nombre d’enregistrements à son actif, a signé 
un contrat exclusif avec Chandos Records 
en 2009.

2008, ils assurent ensemble la création 
britannique d’Adriana Mater de Kaija Saariaho 
en concert au Barbican. Parmi ses fréquentes 
apparitions avec cet orchestre aux BBC 
Proms figurent la soirée de clôture, “Last 
Night of the Proms”, en septembre 2011, et 
le concert d’inauguration, “First Night of 
the Proms”, en juillet 2012. À l’occasion de 
l’anniversaire de la reine, en 2012, il est fait 
officier de l’ordre de l’Empire britannique 
(OBE) pour services rendus à la musique.

En septembre 2010, il est nommé principal 
chef invité du City of Birmingham Symphony 
Orchestra (CBSO) pour une période initiale 
de trois ans, au cours de laquelle il dirige 
l’orchestre pendant quatre semaines chaque 
saison. La saison 2011 – 2012 le voit donner 
The Dream of Gerontius au Royal Festival 
Hall et assurer la création britannique de 
Weltethos de Jonathan Harvey pour marquer 
l’inauguration de l’Olympiade culturelle 2012. Il 
a récemment dirigé le Philharmonia Orchestra, 
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Edward Gardner and the BBC Symphony Orchestra with Tasmin Little during 
the recording sessions
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Also available

Lutosławski
Vocal Works
CHSA 5196

Lutosławski
Orchestral Works I

CHSA 5082
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Lutosławski
Orchestral Works II
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Lutosławski
Orchestral Works III
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Microphones
Thuresson: CM 402 (main sound) | Schoeps: MK22 / MK4 / MK6 | DPA: 4006 & 4011 | Neumann: U89
CM 402 microphones are hand built by the designer, Jörgen Thuresson, in Sweden.

The BBC word mark and logo are trade marks of the British Broadcasting Corporation and used 
under licence.  BBC Logo © 2011

You can now purchase Chandos CDs or download MP3s online at our website: www.chandos.net 

For requests to license tracks from this CD or any other Chandos discs please find application forms on 
the Chandos website or contact the Finance Director, Chandos Records Ltd, direct at the address below 
or via e-mail at srevill@chandos.net.

Chandos Records Ltd, Chandos House, 1 Commerce Park, Commerce Way, Colchester, Essex CO2 8HX, UK.  
E-mail: enquiries@chandos.net  Telephone: + 44 (0)1206 225 200  Fax: + 44 (0)1206 225 201

Chandos 24-bit / 96 kHz recording
The Chandos policy of being at the forefront of technology is now further advanced by the use 
of 24-bit / 96 kHz recording. In order to reproduce the original waveform as closely as possible 
we use 24-bit, as it has a dynamic range that is up to 48 dB greater and up to 256 times the 
resolution of standard 16-bit recordings. Recording at the 44.1 kHz sample rate, the highest 
frequencies generated will be around 22 kHz. That is 2 kHz higher than can be heard by the 
typical human with excellent hearing. However, we use the 96 kHz sample rate, which will 
translate into the potentially highest frequency of 48 kHz. The theory is that, even though we 
do not hear it, audio energy exists, and it has an effect on the lower frequencies which we do 
hear, the higher sample rate thereby reproducing a better sound.

A Hybrid SA-CD is made up of two separate layers, one carries the normal CD information 
and the other carries the SA-CD information. This hybrid SA-CD can be played on standard CD 
players, but will only play normal stereo. It can also be played on an SA-CD player reproducing 
the stereo or multi-channel DSD layer as appropriate.
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Adam Mickiewicz Institute
The Adam Mickiewicz Institute is a state cultural institution promoting Polish culture around the world 
and actively participating in international cultural exchange.

Polska Music Project
The aim of the programme is to intensify the presentation and increase the popularity of Polish 
classical music in Europe. Special focus is placed on contemporary music. The grant programme 
supports performances of Polish music by outstanding foreign and Polish artists abroad, and promotes 
music from Poland through recordings and phonographic publications.

This recording has been generously supported by the Adam Mickiewicz Institute as part of the Polska 
Music grant programme.
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Fazioli grand piano supplied by Jaques Samuel (3 July 2012)
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BBC Symphony Orchestra with its former Chief Conductor, Jiří Bělohlávek, 
at the Barbican
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