


Alberto Ginastera: Danzas Argentinas Op. 2 

[1] Danza del viejo boyero	 01:24
[2] Danza de la moza donosa	 03:40
[3] Danza del gaucho matrero	 03:14 

Joaquín Turina: Danzas Gitanas Op. 55 

[4] Zambra	 03:31 
[5] Danza de la seducción	 03:15 
[6] Danza ritual	 02:44
[7] Generalife	 01:40
[8] Sacro-monte	 01:52

Olivier Messiaen 

[9]   Prélude No. 1, “La Colombe”	 02:15
[10] Prélude No. 8, “Un reflet dans Ie vent”	 05:18 

Ernesto Lecuona 

[11] La Comparsa	 01:54
[12] Malagueña	 04:01

André Mathieu 

[13] Prélude No. 5, “Prélude romantique”	 03:43

Zygmunt Stojowski 

[14] Vision de danse Op. 24, No. 4	 02:27
[15] Intermezzo-Mazurka Op. 15, No. 2	 02:57
[16] Mazurka fantasque Op. 28, No. 1	 02:01
 

George Gershwin 

[17] Prelude No. 3, “Spanish Prelude”	 01:18

Henryk Mikołaj Górecki: Four Preludes Op. 1 

[18] Molto agitato	 02:48
[19] Lento-recitativo	 01:52
[20] Allegro scherzando	 01:00 
[21] Molto allegro quasi presto	 01:09 

Frederic Mompou: Canciones y Danzas

[22] Canción y danza No. 1	 03:55 
[23] Canción y danza No. 6	 03:58 

Alberto Ginastera: Suite de Danzas Criollas

[24] Adagietto pianissimo	 01:37
[25] Allegro rustico	 00:42
[26] Allegretto cantabile	 01:42 
[27] Calmo e poetico	 01:53
[28] Scherzando-Coda: Presto ed energico	 02:19
	



“In the beginning was the foot...” Marvin Harris

Music is the organized movement of sound; dance is the organized movement of the body. At the heart of both 
is movement, and the organizing principle is rhythm.

In Come Dance with Me, the pianist’s hands pay tribute to the dancer’s feet — whose tapping, stamping,  
jumping and gliding we can sense behind the music of the disparate composers represented here.

The pieces chosen cover a variety of cultures from around the world. All date from the earlier part of the 
20th century, a period of great change during which traditional models and musical values were called into  
question, rejected or transformed, while new ones were sought out and explored. They represent, each with  
its own distinct accents, a wide range of emotional expression, as their titles suggest.

The album opens and closes with two major rhythmic masterpieces by the Argentinean composer Alberto  
Ginastera (1916-1983). Both works are inspired by the traditional Argentinean folk dance - gaucho tradition, 
with its characteristic rhythms and articulations. The opening work, Argentinean Dances Op. 2, consists of 
three danzas. Each dance follows a story-line related to a specific situation, characteristic, region or individual. 
The first, Danza del viejo boyero (Dance of the Old Cowherd), portrays the figure of an old cattleman; this is 
contrasted by the story of a beautiful girl in Danza de la moza donosa (Dance of the Delightful Young Girl) and,  
in turn, by the wild rondo of Danza del gaucho matrero (Dance of the Artful Herdsman). Each one  
demonstrates a particular rhythmic organization and development.

A native of Seville, Joaquín Turina (1882-1949), draws his inspiration from a wide variety of folk and popular 
music. He expands on the Andalusian dance tradition and, in the process, touches on Gypsy rhythms and 
flamenco. In Danzas gitanas Op. 55 he names the purpose of each dance, whether personal or more formal. 
The introductory Zambra hints at the stomping of bare feet; Danza de la seducción describes amorous 
stirrings between two individuals while the remaining Danza ritual, Generalife and Sacro-monte, touch on  
ritual gatherings and traditional festivals.	

Olivier Messiaen (1908-1992), one of the most eminent French composers, was known for his highly original 
musical language. Though strongly individualistic, he eagerly absorbed a variety of influences, ranging from 
traditional church music to oriental cultures (Indian, Japanese). As an amateur ornithologist, he spent time 
collecting motifs from bird songs and considered birds the best musicians in the world. Messiaen, who wrote 
several treatises on the language of music, maintained in an interview with Claude Samuel that a musical 
composition should be measured against three criteria: it must be interesting, be beautiful to listen to and  
touch the listener.



Eight Preludes for Piano, composed in his student days, was Messiaen’s first published composition. The 
first piece, La Colombe (The Dove) demands subtleties of minute timing and touch that are characteristic of 
Messiaen’s later masterpieces. The calm and spiritual La Colombe contrasts with an intense final prelude,  
Un reflet dans le vent (A Reflection in the Wind), which includes a brief suggestion of Gershwin’s Rhapsody 
in Blue. Both pieces are imbued with a sense of mystery that can be interpreted as a meditation on the 
inexpressible essence of nature.
	
Ernesto Lecuona (18t95-1963) was a popular and globally reputed Cuban composer who wrote over 600 
works in various styles and contexts from stage to cinema. He was, in fact, nominated for an Oscar in 1942 
for Siempre en mi Corazon (Always in My Heart). By seventeen he had composed La Comparsa, and was the 
first to use the description “Afro-Cuban” regarding national Cuban music with its clear references to Moorish 
roots. The short masterpiece depicts a carnival procession: people dancing or walking rhythmically, emerging 
from afar; as they draw near, there is a collective buildup of powerful sounds that in the end fade again into 
the distance.
The second piece, Malagueña, is a part of the Suite Andalusian. Maurice Ravel’s response to that work is 
instructive: “I feel that Malagueña is more beautiful and melodic than my Bolero.” It is also important to note 
that the suite itself earned Lecuona the title of “Cuban Gershwin.” The work was immediately recognized as a 
classic, and it is performed to this day by soloists, symphony orchestras and popular bands.

André Mathieu (1929-1968), a prematurely departed Quebecois pianist and composer, was a prodigy often 
called the “Canadian Mozart.” At the age of seven, he enchanted Canadian music lovers with his Concertino 
for Piano and Orchestra No. 1. Prélude romantique was composed when Mathieu was twenty years old. 
As a composer, he felt comfortable in soft, subtle styles and distanced himself from the dynamic changes 
of twentieth-century artistic modes and musical language. His Prélude romantique offers the pianist the  
opportunity to blend late romantic and impressionistic tones.	

The music of Zygmunt Stojowski (1887-1946) was completely forgotten in Poland for a long time.  
Fortunately, it is being rediscovered as technically superb masterpieces that are not only compelling but 
also carry a strong emotional charge. Stojowski composed Vision de danse and Intermezzo-Mazurka before  
moving to New York in 1905, where he quickly achieved success as a pianist and composer. His Mazurka 
fantasque, composed in America, brings a contemporary perspective to a fusion between the dances of 
Chopin and the rhythms of Spanish Iberia. I felt it important to present these strikingly exciting compositions, 
despite the complexity of his shifts of rhythmical stresses and articulation. It was their attractiveness that made 
me include them on this disc.



George Gershwin (1898-1937) composed Three Preludes when he was 28 years old, after the success 
of Rhapsody in Blue. The preludes are dedicated to Gershwin’s friend and mentor, Bill Daly. They are an 
extension of the American black slave musical tradition that can be traced back to ancient Gypsies and Moors 
and whose influence is present throughout the Americas.
The finale, or rhythmic Agitato, is often called the “Spanish Prelude”. Syncopated rhythms move the feet 
throughout the whole piece.	

The Polish composer Henryk Mikołaj Górecki (1933-2010) wrote Four Preludes for Piano Op. 1 during his 
student years, at the age of 22. These preludes reflect Górecki’s fascination with post-war neoclassicism. 
While these are relatively short compositions, each expands on the concept of prelude to form a piece which 
resembles a miniature sonata (I. Molto agitato, II. Lento-recitativo, III. Allegro scherzando, IV. Molto allegro 
quasi presto). On the one hand, there is a broad scope of registers, strong dynamic contrasts (sfff-p), while 
on the other, the listener can find elements of cantabile in the first prelude and elegy in the second. The brief 
whimsical scherzo leads without a break into the rhythmically charged closing prelude. The 4-note motif is 
a suggestion of folk tradition and was developed further in his later works. Górecki was able to exploit the  
piano’s potential to blend traditional folk rhythms with a contemporary musical format.

Catalonian composer Frederic Mompou (1893-1987) brings a musical perspective to his dance that is subtly 
reminiscent of Satie and Fauré. His interest in the melodies of popular dances have generated compositions 
with Spanish folkloric flavour. Canciones y danzas, composed between 1927 and 1962, is one of Mompou’s 
most recognized works. A slow melodic line is here intertwined with lively and restless dance rhythm. Some 
of the themes are memories of Mompou’s childhood vacations outside his home town of Barcelona. In the 
Canción y danza No. 1, the opening is based on the song Filla del Carmesí and the dance section on the 
traditional Catalan Danse de Castellterçol. However, many of his other themes are loosely linked to regional 
folk music, such as No. 6 dedicated to Arthur Rubinstein. It is an original and a characteristic Mompou  
composition marked by Cuban, Brazilian, and Argentinian music traditions.	

After a fascinating journey through lands and moods, we return to Alberto Ginastera and close with his 
Suita de danzas criollas. It is a tightly-knit collection of five pieces, short and contrasting, based on traditional 
rhythmic variations. We find here a syncretic medley of divers influences (local South American, African, 
European) that is typical of Creole culture, and an astonishing panoply of melodies and rhythms. It is the 
perfect conclusion for this piano recital, built around the dance.	

Katarzyna Musiał



La musique est le mouvement organisé du son; la danse est le mouvement organisé du corps. Au cœur des 
deux se trouve le mouvement, dont le principe organisateur est le rythme.

Dans « Come dance with me », les mains de la pianiste rendent hommage aux pieds des danseurs qui 
se manifestent en train de taper, sauter, trépigner et planer, au rythme de la musique des compositeurs  
disparates dont les œuvres sont interprétées ici.	

Les morceaux choisis représentent plusieurs cultures des quatre coins du monde. La plupart datent de la  
première moitié du vingtième siècle, une période de grand changement pendant laquelle on a remis en 
question, rejeté et même transformé les modèles traditionnels et les valeurs musicales pour rechercher et 
explorer de nouvelles formules. Ces morceaux représentent, chacun avec ses propres accents, une grande 
variété d’émotions, tel que le reflète leur titre.

L’album commence et se termine sur deux chefs-d’œuvre rythmiques importants du compositeur argentin 
Alberto Ginastera (1916-1983). Les deux œuvres sont inspirées par les danses folkloriques traditionnelles 
argentines et gauchos, avec leurs rythmes et leurs articulations caractéristiques. La première œuvre, Danses 
Argentines Op. 2, consiste en trois danzas. Chaque danse suit un scénario basé sur une situation particulière, 
une caractéristique, une région ou un individu. La première, Danza del viejo boyero (Danse du bouvier) est 
le portrait d’un vieux gardien de troupeau; quel contraste avec l’histoire d’une gracieuse fille dans Danza de 
la moza donosa (Danse de la jolie jeune fille) et avec le rondo sauvage de la Danza del matrero de gaucho  
(Dance du gaucho rusé). Chacune révèle une organisation et un développement rythmique particuliers.

Natif de Séville, Joaquín Turina (1882-1949) a puisé son inspiration dans une grande variété de musiques 
folkloriques et populaires. Il s’inspire des danses andalouses. Au passage, il évoque les rythmes gitans et 
ceux du flamenco. Dans Danzas gitanas Op. 55, il précise le but de chaque danse, qu’il soit personnel ou 
formel. La première, Zambra, évoque le trépignement des pieds nus; Danza de la seducción décrit les jeux 
de l’amour entre deux individus, alors que les autres, Danza ritual, Generalife et Sacro-monte évoquent les 
rassemblements rituels lors des festivals traditionnels.

Un des plus éminents des compositeurs français, Olivier Messiaen (1908-1992) est célèbre pour son 
langage musical original et sa recherche esthétique. Tout individualiste qu’il fût, il a su profiter d’une vaste 
gamme d’influences, allant de la musique religieuse traditionnelle à celle des cultures orientales (indienne, 
japonaise). Ornithologue amateur, il collectionnait des motifs de chants d’oiseaux qu’il considérait comme les

« Au commencement était le pied... » Marvin Harris



meilleurs musiciens du monde. Auteur de plusieurs traités sur le langage de la musique, Messiaen a soutenu, 
dans un entretien avec Claude Samuel, qu’une composition musicale devrait être évaluée selon trois critères: 
elle doit être intéressante, agréable à entendre et pouvoir toucher l’auditeur.
Huit préludes pour piano, composée quand il était encore étudiant, fut sa première œuvre publiée. On trouve  
dans le premier de ces préludes, La Colombe, des exigences subtiles quant au tempi et à la touche, 
caractéristiques des chefs-d’œuvre ultérieurs de Messiaen. Le contraste est grand entre La Colombe, calme 
et spirituelle, et Un reflet dans le vent qui évoque brièvement la Rhapsody in Blue de Gershwin. Le sens du 
mystère est très présent dans l’œuvre de Messiaen et ces deux préludes peuvent être considérés comme une 
méditation sur l’essence inexprimable de la nature.	

Ernesto Lecuona (1895-1963), un compositeur cubain très populaire et de renommée mondiale, a écrit plus 
de 600 œuvres de divers styles. Il a aussi composé de la musique pour la scène et le cinéma. Il fut nominé 
pour un Oscar en 1942 pour Siempre en mi corazon (Toujours dans mon cœur). À l’âge de dix-sept ans, il 
avait déjà composé La Comparsa et fut le premier à utiliser le terme « afro-cubain » pour parler de la musique 
cubaine où l’on retrouve des références explicites à ses racines mauresques. Ce petit chef-d’œuvre dépeint 
un cortège de carnaval: les gens arrivent de loin en dansant ou en marchant d’un pas rythmé; alors qu’ils  
s’approchent, les sons, puissants, montent et s’amplifient puis s’amenuisent à mesure que les gens  
s’éloignent.
Le deuxième morceau Malagueña fait partie de la Suite andalouse. Le commentaire de Maurice Ravel est 
éloquent: « Je trouve que Malagueña est plus beau et mélodique que mon Boléro ». Cette suite a valu  
à Lecuona d’être désigné le « Gershwin cubain ». Malagueña fut immédiatement reconnue comme un  
chef-d’œuvre et est jouée, encore aujourd’hui, par des solistes, des orchestres symphoniques et des groupes 
populaires.

André Mathieu (1929-1968), un pianiste et compositeur québécois décédé prématurément, était considéré 
comme un prodige et fut souvent appelé le « Mozart canadien ». À sept ans, il a enchanté les mélomanes 
canadiens avec son Concertino pour piano et orchestre n° 1. Il composa Prélude romantique à vingt ans. 
En tant que compositeur, Mathieu ne voulait pas être associé aux changements radicaux dans les modalités 
artistiques et dans le langage musical du vingtième siècle. Il se sentait plus à l’aise dans des styles plutôt 
doux et subtils. Son Prélude romantique offre donc au pianiste l’occasion de mélanger les sonorités des 
romantiques tardifs et des impressionnistes.

En Pologne, pendant longtemps, on a complètement oublié la musique de Zygmunt Stojowski (1887-1946). 
Heureusement, on s’y intéresse à nouveau et on découvre des chefs d’œuvre remplis d’émotion et qui sont 
techniquement superbes. Stojowski a composé Vision de danse et Intermezzo-Mazurka avant d’immigrer 
à New York en 1905, où, rapidement, il obtint du succès tant comme pianiste que comme compositeur. 
Sa Mazurka fantasque, composée aux États-Unis, associe habilement et de façon contemporaine, des 
danses de Chopin et des rythmes ibériques. A cause de leur élan vital, je tenais absolument à présenter ces 
compositions passionnantes malgré la complexité des changements de rythmes et d’articulations qu’on y trouve.



A vingt-huit ans, George Gershwin (1898-1937) a composé Trois préludes, après le succès de Rhapsody 
in Blue. Ils sont dédiés à son ami et mentor, Bill Daly. Les trois préludes renvoient à la tradition musicale de 
la période de l’esclavage des noirs américains qui a des origines gitanes et mauresques et dont l’influence 
est présente partout dans les Amériques. Le dernier, bien rythmé, Agitato, est souvent appelé « le prélude  
espagnol ». Ses rythmes syncopés nous font nous bouger des pieds du début à la fin.	

Le compositeur polonais Henryk Mikołaj Górecki (1933-2010) a écrit Quatre préludes pour piano Op. 1 alors 
qu’il n’était encore qu’un jeune étudiant de vingt-deux ans. Ces préludes sont un exemple de la fascination de 
Górecki pour le néoclassicisme d’après-guerre. Ce sont de relativement courtes compositions dont chacune 
développe l’idée de prélude et dont le tout forme une sonate miniature; par leur caractère, elles évoquent 
les mouvements d’une sonate traditionnelle (I. Molto agitato, II. Lento-recitativo, III. Allegro scherzando,  
IV. Molto allegro quasi presto). D’une part, il y a un large éventail de registres et de forts contrastes  
dynamiques (sfff-p); d’autre part, l’auditeur peut également trouver des éléments du cantabile dans le premier 
prélude et de l’élégie dans le second. Le bref scherzo fantaisiste nous renvoie d’un seul trait singulier au  
prélude final rythmiquement chargé. Le motif de quatre notes fait référence à une tradition folklorique  
et Górecki le reprendra et le développera dans ses œuvres ultérieures. Górecki a su exploiter le potentiel du 
piano pour marier les rythmes folkloriques traditionnels au format musical contemporain.	

L’approche musicale du compositeur catalan Frederic Mompou (1893-1987) à ses danses évoque  
subtilement Satie et Fauré. Son intérêt pour les danses populaires a donné à ses compositions un parfum 
folklorique espagnol. Canciones y danzas, composée entre 1927 et 1962, est une de ses œuvres les plus 
connues. Une ligne mélodique lente s’enchevêtre habilement à un rythme vif et agité de danse. Certains des 
thèmes sont des souvenirs des vacances d’enfance de Mompou aux alentours de sa ville natale, Barcelone. 
Dans la Canción y danza n° 1, le préambule est basé sur la chanson Filla del Carmesí et la partie suivante  
sur la danse catalane Dansa de Castellterçol. Toutefois, plusieurs des autres thèmes font seulement  
vaguement référence à la musique folklorique régionale, par exemple dans la n° 6 dédiée à Arthur Rubinstein. 
Il s’agit donc ici d’une œuvre originale et caractéristique de Mompou, influencée par les traditions musicales 
cubaines, brésiliennes et argentines.
	
Après un voyage fascinant de pays en pays et d’émotion en émotion, nous revenons à Alberto Ginastera 
et sa Suita de Danzas Criollas. Il s’agit de cinq pièces courtes et contrastées, liées à la culture créole. Nous 
y rencontrons un mélange syncrétique d’influences diverses (sud-américaine, africaine et européenne), ainsi 
qu’un panorama étonnant de mélodies et de rythmes. C’est une excellente conclusion à ce récital de piano 
conçu autour de la danse.	

Katarzyna Musiał
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Muzyka to uporządkowany ruch dźwięków, taniec jest uporządkowanym ruchem ciała - ruch natomiast stanowi istotę 
ich obu, a zasadą organizującą zarówno taniec, jak i muzykę - jest rytm.

Na płycie Come Dance With Me (Zatańczmy razem) ręce pianisty wpadają w trans i poruszają się rytmicznie niczym 
nogi tancerza, którego kroki, stepowanie, tupanie i skoki możemy wyczuć w jakże różnorodnej muzyce  
zgromadzonych tutaj dzieł. Stwarzają one muzyczną iluzję podróży przez kultury całego świata. Wszystkie pochodzą 
z XX wieku, a zwłaszcza z pierwszej połowy tego stulecia – czasu wielkich przemian, kiedy to tradycyjne wzorce 
i wartości, uznawane dotąd powszechnie w muzyce, zostały zakwestionowane, odrzucone lub przekształcone.  
Za sprawą innowacji kompozytorów odkrywano i eksplorowano zupełnie nowe wymiary muzyki, powstawały nowe 
techniki, sięgano w sztuce po to wszystko, co dotychczas wydawało się nieosiągalne. Owe innowacje powiązane były  
z niezwykłymi emocjami, dlatego zaprezentowane na płycie utwory nasycone są różnorodnymi emocjami, a ich 
odzwierciedleniem są już same tytuły. Każdy z nich charakteryzuje się własnym stylem, kreuje niepowtarzalną 
atmosferę i klimat, zaś w zestawieniu - tworzą niezwykły wachlarz nastrojów.

Album otwierają i zamykają dwa dzieła argentyńskiego kompozytora Alberto Ginastery (1916-1983). Utwory tego 
twórcy zachwycają brzmieniową subtelnością i mistrzowskim rozplanowaniem rytmiki. Zamieszczone na płycie 
kompozycje zainspirowane zostały tradycyjnym tańcem ludowym argentyńskich kowbojów (czyli gauchos) wraz 
z jego charakterystycznymi rytmami i wyrazistymi artykulacjami. Pierwszy utwór, Tańce argentyńskie op. 2, złożony  
jest z trzech ogniw, a każde z nich przedstawia odrębną historię związaną z określonym wydarzeniem,  
charakterystyczną cechą regionu lub osobą. W pierwszym z nich, Danza del viejo boyero sportretowany został stary 
pasterz - jest on przeciwieństwem obrazu pięknej dziewczyny, której historię z kolei maluje Danza de la moza donosa. 
W kontraście do eterycznej urody młodej kobiety dziarsko prezentuje się dzikie rondo, będące w istocie tańcem 
aroganckiego kowboja: Danza del gaucho matrero. Każdy z utworów Ginastery jest wyjątkowy pod względem  
struktury rytmicznej i jej rozwinięcia.	

Joaquín Turina (1882-1949) czerpał swoje inspiracje z bogactwa lokalnej muzyki ludowej i popularnej. Sięgał do 
andaluzyjskiej tradycji tanecznej, a w swej muzyce starał zbliżyć się do gorących rytmów muzyki cygańskiej oraz  
tradycji flamenco. W Danzas gitanas op. 55 Turina przypisuje każdemu tańcowi odmienną funkcję wyrazową. Pojawia 
się tutaj zarówno rys osobisty, jak i ten bardziej oficjalny. Rozedrgana wyrazistym rytmem Zambra ma sugerować  
ciężkie stąpanie bosymi stopami; Danza de la Seducción opisuje miłosną historię pomiędzy dwiema osobami,  
zaś pozostałe tańce – Danza ritual, Generalife i Sacro-monte opisują dźwiękami tradycyjne obrządki i uroczystości.

Olivier Messiaen (1908-1992), jeden z najwybitniejszych kompozytorów francuskich, zasłynął z niezwykle  
oryginalnego języka muzycznego oraz estetycznego perfekcjonizmu. Cechował go ogromny indywidualizm, 
a jednocześnie chętnie chłonął różne wpływy: od tradycyjnej muzyki kościelnej, poprzez kultury orientalne (Indie, 
Japonia), aż do śpiewu ptaków, zarówno europejskich, jak i egzotycznych. Sam kompozytor, choć zazwyczaj bardzo 
pracowity i pochłonięty cyzelowaniem swej estetyki, spędzał mnóstwo czasu na zbieranie motywów ptasich śpiewów.

„Na początku były stopy...” Marvin Harris
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Postrzegał siebie jako amatora ornitologa i uważał ptaki za najlepszych muzyków na świecie. Olivier Messiaen, 
kompozytor obdarzony zmysłem teoretycznym (był autorem traktatów o muzyce) w wywiadzie z Claude’em  
Samuelem stwierdził, że muzyczne dzieło sztuki musi spełniać trzy oddzielne kryteria: być interesujące, piękne dla 
ucha i wzruszające dla słuchacza. Pierwszym opublikowanym utworem Messiaena, skomponowanym jeszcze  
w okresie studiów, było jego Osiem preludiów na fortepian. Pierwsze z nich - La Colombe (Gołębica) - jest z jednej  
strony niezwykle złożone rytmicznie, z drugiej zaś zachwyca delikatnością faktury i wyrazu, ukrytych w subtelnym 
cieniowaniu dźwięków. Są to cechy wyróżniające także późniejsze wspaniałe dzieła tego kompozytora. Spokojna  
i natchniona La Colombe kontrastuje z pełnym blasku i intensywnym finałowym preludium, Un reflet dans le vent 
(Odbicie [Refleks] w wietrze), zdradzającym subtelne związki z muzyką Błękitnej Rapsodii Gershwina. Muzyka 
Messiaena jest przepojona tajemniczością i również w Preludiach obecna jest tajemnica – i to tajemnica w tajemnicy, 
ponieważ oba utwory jawią się jako medytacja o niewyrażalnej istocie natury.

Ernesto Leucona (1895-1963) popularny i ceniony na całym świecie kubański kompozytor napisał ponad  600 
utworów w różnych stylach i gatunkach, włącznie z muzyką filmową. W 1942 został nominowany do Oskara za utwór 
Siempre en mi Corazon (Na zawsze w moim sercu). Utwór La Comparsa skomponował mając zaledwie 17 lat, wtedy 
też po raz pierwszy użył określenia „afro-kubańska” w odniesieniu do narodowej muzyki kubańskiej, nawiązującej do  
swoich afrykańskich korzeni. Ów krótki utwór opisuje pochód karnawałowy - roztańczony, rytmicznie kroczący, 
nadchodzi z oddali, a gdy się przybliża, nawarstwione dźwięki nabierają pełnej mocy, aby po kulminacji znów  
stopniowo oddalić się w niebyt.
Drugi utwór - Malagueña jest częścią Suity andaluzyjskiej. Wymowna wydaje się reakcja Maurice’a Ravela na ten 
utwór: „Czuję, że Malagueña jest piękniejsza i bardziej melodyjna od mojego Bolera”. Suitą andaluzyjską Leucona  
zasłużył na miano „kubańskiego Gershwina”. Malagueña została natychmiast uznana za przebój i do dzisiaj znajduje 
się w repertuarze znakomitych solistów, orkiestr symfonicznych czy zespołów muzyki popularnej.

André Mathieu (1929-1968), przedwcześnie zmarły pianista i kompozytor pochodzący z kanadyjskiego Quebecu, 
uznany wcześnie za cudowne dziecko, często nazywany był „kanadyjskim Mozartem”. W wieku 7 lat wprowadził 
kanadyjskich melomanów w zachwyt swoim Concertinem na fortepian i orkiestrę nr 1. Prélude romantique powstało, 
gdy artysta miał zaledwie 20 lat. Mathieu dystansował się od dynamicznych przemian ekspresji i języka muzycznego 
XX wieku. Najlepiej czuł się w miękkim, subtelnym w wyrazie postromantycznym stylu. Jego Preludium nr 5, znane 
bardziej jako Prélude romantique, stylistycznie stoi na styku późnego romantyzmu oraz impresjonizmu.	

Muzyka Zygmunta Stojowskiego (1887-1946) była w Polsce przez długi czas całkowicie zapomniana. Na szczęście 
jest ona obecnie powoli odkrywana na nowo – i słusznie, bowiem jest to twórczość o sporym ładunku emocji, 
znakomita warsztatowo i niezwykle ciekawa. Zygmunt Stojowski skomponował swoje Vision de dance oraz 
Intermezzo-Mazurka przed wyjazdem z kraju na emigrację do Stanów Zjednoczonych, do Nowego Jorku, co nastąpiło 
w 1905 roku. W Nowym Świecie szybko odniósł on sukces jako wybitny pianista i interesujący kompozytor. Mazurek 
fantasque powstał już w Ameryce; utwór wprowadza ciekawą kombinację stylu tańców Chopina i gorących rytmów 
Hiszpanii, w stylu jak najbardziej współczesnym. Pomimo sporej złożoności rytmiki i artykulacji tych dzieł, są one 
warte zaprezentowania – emanują pierwotną ekspresją rytmu, porywają, wprowadzają odbiorcę w niezwykły trans. 
Ich atrakcyjność skłoniła mnie do decyzji, aby umieścić je na niniejszej płycie.	
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George Gershwin (1898-1937) skomponował swoje Trzy preludia w wieku 28 lat, już po sukcesie Błękitnej Rapsodii. 
Preludia zostały zadedykowane przyjacielowi i mentorowi Gershwina, Billowi Daly’emu. Stanowią one rozwinięcie 
muzycznej tradycji czarnoskórych amerykańskich niewolników, której korzeni można dopatrywać się już u starożytnych 
Cyganów i Maurów, a której wpływy są obecne w tradycji obu Ameryk – zarówno Północnej, jak i Łacińskiej.
Finałowe, rytmiczne Agitato często nazywane jest „preludium hiszpańskim”. Przenikający cały utwór synkopowany  
rytm sprawia, że pod wpływem muzyki nogi same się poruszają.	

Polski kompozytor Henryk Mikołaj Górecki (1933-2010) swoje Cztery preludia na fortepian op. 1 napisał będąc  
jeszcze studentem, w wieku 22 lat. Są to kompozycje utrzymane w modnym wówczas w Polsce stylu  
neoklasycystycznym; każda z nich odznacza się niewielkimi rozmiarami, w całości jednak tworzą one spójną formę 
zbliżoną do sonaty. Poszczególne części owej „sonaty preludiów” (I. Molto agitato, II. Lento-recitativo, III. Allegro 
scherzando, IV. Molto allegro quasi presto) prezentują dużą rozpiętość nastrojów, w ich narracji ponadto zaznaczają 
się typowe dla kompozytora silne kontrasty dynamiczne (sfff-p). Pomimo rytmicznej wyrazistości i nierzadko 
radykalnego brzmienia, można w nich odnaleźć elementy śpiewne (pierwsze preludium) i elegijne (preludium drugie). 
Krótkie, kapryśne scherzo mieści się na trzecim miejscu (zgodnie z zasadami budowy cyklu sonatowego); prowadzi 
ono niepowstrzymanym pędem do również przepełnionego rytmem finałowego preludium. Przewijający się tutaj 
czterodźwiękowy motyw stanowi nawiązanie do tradycji ludowej. Pojawia się on także i w późniejszej twórczości 
Góreckiego, kompozytor wykorzystywał bowiem potencjał fortepianu w łączeniu tradycyjnych rytmów ludowych  
ze współczesną formą muzyczną – zawsze w nowym, oryginalnym ujęciu formalnym.

Kataloński kompozytor Frederic Mompou (1893-1987) stworzył niepowtarzalny styl, naznaczony subtelnym 
zabarwieniem będącym reminiscencją muzyki Satie’go i Faurégo. Jego zainteresowanie popularnymi tańcami  
i melodiami stało się źródłem inspiracji dla dzieł przesyconych atmosferą folkloru hiszpańskiego. Canciones y danzas, 
skomponowane pomiędzy 1927 a 1962 rokiem, to jeden z najbardziej rozpoznawalnych utworów Mompou.  
Niespieszna linia melodyczna zestawiona została z żywym, niespokojnym rytmem tanecznym. Niektóre z tematów 
nawiązują do wspomnień z okresu dzieciństwa, kiedy to młody Mompou spędzał wakacje poza rodzinną Barceloną. 
Ówczesne nastroje zawarte zostały w otwierającym całość utworze złożonym z pieśni La Filla del Carmesí i tańca,  
który opiera się na tradycyjnym katalońskim Danse de Castellterçol. Jednak wiele z pozostałych melodii Mompou jest 
jedynie luźno powiązanych z muzyką ludową regionu katalońskiego, tak, jak w przypadku Canción y danza nr 6, 
dedykowanych Arturowi Rubinsteinowi. W tej wyróżniającej się szczególną ekspresją kompozycji Mompou można 
dostrzec wpływy muzycznych tradycji Kuby, Brazylii i Argentyny.

Po fascynującej podróży po różnych regionach i nastrojach powracamy do muzyki Alberto Ginastery, kończąc ją 
cyklem Suita de danzas criollas. Jest to zwarty zbiór pięciu krótkich, skontrastowanych wzajemnie utworów opartych  
na tradycyjnych kreolskich motywach ludowych. Kreolska kultura, będąca mieszanką przeróżnych wpływów (lokalne 
tradycje Ameryki Południowej, echa kultur afrykańskich i europejskich), na płaszczyźnie muzycznej zadziwia  
panoramą melodii i rytmów, zespolonych w niezwykle spójną i wyrazistą całość. Jest to znakomite zwieńczenie 
fortepianowego recitalu o wyjątkowym tanecznym charakterze.
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Polish-Canadian pianist Katarzyna Musiał has performed as a concerto soloist, recitalist 
and chamber musician throughout North America, Europe and Asia. Her playing has been described 
by the New York Concert Review as “a pure delight... wonderfully evocative... vividly detailed... 
interpretations that plumbed emotional depths with harmonic colouring…”. Ms. Musiał has been 
characterized by the Beijing Press as a pianist who “has entranced her audience with her brilliant 
musical skills”. Conductor Richard Owen (New York Camerata) considers her as one of the finest 
pianists he has ever had the privilege of hearing.	

In addition to having won First Prize at the 2011 Bradshaw & Buono International Piano Competition 
(New York), Ms. Musiał was also a prize winner at the Krzysztof Penderecki International Competition 
of Contemporary Chamber Music (Cracow), the Kay Meek Competition (Vancouver) as well as a 
recipient of the Alban Berg Prize for outstanding merit (Vienna) and the Philip Cohen Award for 
outstanding performance musicianship (Montreal).	

Recent highlights include a début at Carnegie Hall, performances at the Vancouver Olympic Games, 
the Tempietto Festival Musicale della Nazioni (Rome) and the Music in the Mountains Festival 
(California), and most recently, a seven-city concert tour of China, as well as concerto performances 
with the New York Camerata, the Toronto Sinfonietta, the McGill Chamber Orchestra, L’Orchestre 
Symphonique de L’Isle and the Bielsko Chamber Orchestra with which she opened the International 
Bach Festival (Poland).	

Ms. Musiał has performed at venues including the Warsaw National Philharmonic, Shanghai Oriental 
Art Center, Place des Arts (Montreal), Chan Centre (Vancouver), Isabel Bader Theatre (Toronto) and 
the Weill Recital Hall (New York).	

She has been a featured artist on numerous radio broadcasts, including a live worldwide performance 
broadcast on WFMT (Chicago) and has made television appearances across Europe, Asia, Canada 
and the United States.	

Katarzyna Musiał holds a Master’s degree with high honours from the Academy of Music in Cracow 
under the direction of Stefan Wojtas, an Artist Diploma from the Vancouver Academy of Music 
under the guidance of Lee Kum-Sing and a Diploma in Advanced Music Performance Studies from 
Concordia University (Montreal) under the supervision of Anna Szpilberg and Philip Cohen, who 
remains her mentor and long-term performance consultant.

www.pianist.pl
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La pianiste canadienne d’origine polonaise Katarzyna Musiał s’est produite à titre de soliste 
et chambriste à travers l’Amérique du Nord, l’Europe et l’Asie. La New York Concert Review a décrit 
sa prestation comme « un pur délice... merveilleusement évocatrice... vivement détaillée... des 
interprétations qui cimentent la profondeur des émotions avec un coloris harmonique... ». Mme Musiał 
a été saluée dans le Beijing Press comme « une pianiste qui enchante son public avec ses brillantes 
performances musicales ». Le chef d’orchestre de la New York Camerata, Richard Owen, la considère 
parmi les pianistes les plus distingués qu’il a eu le privilège d’entendre.
	
En plus de recevoir le premier prix de la Bradshaw & Buono International Piano Competition de New 
York en 2011, Mme Musiał a aussi été lauréate de la Krzysztof Penderecki International Competition 
of Contemporary Chamber Music de Cracovie ainsi que de la Kay Meek Competition de Vancouver. 
Elle a également reçu le prix Alban Berg pour Mérite exceptionnel (Vienne) ainsi que le prix Philip 
Cohen Award pour la qualité extraordinaire de son interprétation (Montréal).	

Ses récentes prestations incluent son début au Carnegie Hall à New York, des performances aux Jeux 
Olympiques de Vancouver, sa participation au Tempietto Festival Musicale della Nazioni à Rome et 
au Music in the Mountains Festival en Californie, ainsi qu’une tournée de sept villes en Chine. Elle a joué  
en tant que soliste avec la New York Camerata, la Toronto Sinfonietta, l’Orchestre de chambre McGill, 
l’Orchestre symphonique de l’Isle et le Bielsko Chamber Orchestra lors de l’ouverture de l’International 
Bach Festival en Pologne.	

Mme Musiał a aussi joué à la Place des Arts à Montréal, à la Philharmonie Nationale à Varsovie, au 
Shanghai Oriental Art Center, au Chan Centre à Vancouver, au Théâtre Isabel Bader à Toronto et au 
Weill Recital Hall à New York.	

Elle a aussi été invitée à participer à de nombreuses émissions de radio, dont une diffusée en direct 
dans le monde entier par la WFMT (Chicago). Elle s’est produite à la télévision en Europe, en Asie, 
au Canada et aux États-Unis.	

Katarzyna Musiał est titulaire d’une maîtrise avec mention honorable de l’Académie de musique de 
Cracovie sous la direction de Stefan Wojtas, d’un diplôme d’artiste de l’Académie de musique de 
Vancouver dans la classe de Lee Kum-Sing et d’un diplôme d’études avancées en interprétation 
musicale à l’Université Concordia de Montréal sous la direction d’Anna Szpilberg et de Philip Cohen. 
Ce dernier est désormais son mentor et conseiller en performance.	

www.pianist.pl
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Polska pianistka Katarzyna Musiał, na co dzień rezydująca w Kanadzie, koncertuje jako  
solistka, kameralistka i z orkiestrami w Ameryce Północnej, Europie i Azji. New York Concert Review 
określił grę Katarzyny Musiał jako „czystą rozkosz... cudownie przedstawioną... przejrzyście 
precyzyjną... interpretację, która sięgała emocjonalnej głębi przy harmonijnej kolorystyce...”. Według 
Beijing Press Katarzyna Musiał to „pianistka, która oczarowuje swoich słuchaczy olśniewającą  
grą” .Dyrygent orkiestry New York Camerata, Richard Owen uważa ją za jedną z najznakomitszych 
pianistów, jakich kiedykolwiek miał zaszczyt usłyszeć.

Katarzyna Musiał zdobyła pierwszą nagrodę na Bradshaw & Buono International Piano Competition 
(Nowy Jork, 2011), ponadto jest laureatką III Międzynarodowego Konkursu Współczesnej Muzyki 
Kameralnej im. Krzysztofa Pendereckiego (Kraków), Kay Meek Competition (Vancouver), Nagrody im. 
Albana Berga przyznanej za najlepsze wykonanie jego utworów (Wiedeń) oraz Nagrody im. Philipa 
Cohena dla wyróżniającego się instrumentalisty (Montreal).	

Ostatnie ważniejsze wydarzenia to debiut w Carnegie Hall, występy na Olimpiadzie Zimowej  
w Vancouver, na Festiwalu Tempietto w Rzymie i Festiwalu Music in the Mountain w Kalifornii, trasa 
koncertowa po siedmiu największych chińskich miastach, a także koncerty z New York Camerata, 
Toronto Sinfonietta, The McGill Chamber Orchestra, Orchestre Symphonique de L’Isle, oraz z Bielską  
Orkiestrą Kameralną na Inauguracji Międzynarodowego Festiwalu Muzyki Jana Sebastiana Bacha.

Artystka występowała między innymi w Filharmonii Narodowej w Warszawie, w Place des Art  
w Montrealu, w Chan Center w Vancouver, Elizabeth Bader Theater w Toronto, Oriental Art Center  
w Szanghaju oraz w Weill Recital Hall  w Nowym Jorku.	

Brała udział w wielu programach radiowych, między innymi grając transmitowany na cały świat  
recital w studio radia WFMT w Chicago oraz występowała w telewizji w Kanadzie, Stanach 
Zjednoczonych, Azji i w Europie.	  

Katarzyna Musiał ukończyła z wyróżnieniem Akademię Muzyczną w Krakowie w klasie profesora 
Stefana Wojtasa, uzyskała Artist Diploma w Academy of Music w Vancouver pod kierunkiem  
profesora Lee Kum-Singa oraz Diploma in Advanced Music Performance Studies na Uniwersytecie 
Concordia w Montrealu w klasie profesor Anny Szpilberg i profesora Philipa Cohena, który pozostaje 
jej artystycznym doradcą.
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