
Radość grania
Wywiad z Jakubem Kuszlikiem, laureatem IV nagrody i nagrody specjalnej za
najlepsze  wykonanie  mazurków  na  XVIII  Międzynarodowym  Konkursie
Pianistycznym im.  Fryderyka  Chopina.

Jakub Kuszlik, fot. Karolina Sałajczyk
Bożena U. Zaremba:

Od  Konkursu  Chopinowskiego  upłynął  rok  i  podejrzewam,  że  ten  czas
upłynął pod znakiem bogatej działalności koncertowej i nagraniowej, czy też
obowiązków  medialnych.  Jak  Konkurs  zmienił  Pana  jako  artystę  i  jako
człowieka?

Jakub Kuszlik:

Z jednej  strony  po  tym Konkursie  zostało  bardzo  silne  wspomnienie  –  czasami

https://www.cultureave.com/radosc-grania/


pozytywne, czasami negatywne związane z ogromnym stresem i presją – które w
jakimś stopniu wpływa na następne występy. Z drugiej strony na pewno świadomość
tego, że moje interpretacje muzyki Fryderyka Chopina zostały docenione, dodaje mi
pewności siebie w trakcie jej wykonywania, a dzielenie się nią z publicznością daje
mi jeszcze więcej radości. Ale tak naprawdę to ciężko odciąć sprawy zawodowe od
mojej osoby. Natomiast jeżeli mówimy o aspektach stricte wykonawczych, to ogrom
pracy, który jest ciężki do ogarnięcia i kwestia tego, że bardzo często powtarza się
wykonywane tego samego utworu otwiera nowe możliwości, żeby można go zagrać w
inny sposób, żeby się nim trochę bardziej pobawić, żeby poszukać czegoś więcej.

Urodził  się  Pan  w  Bochni.  To  małe  miasto  mające  niecałe  30  tys.
mieszkańców  o  tradycjach  kopalnianych.  Skąd  wzięło  się  Pana
zainteresowanie  muzyką  klasyczną?

Małe, ale o bardzo ciekawej historii. W Bochni znajduje się jedna z najstarszych
kopalni soli na świecie i razem z Wieliczką te dwa miasta przez wieki bardzo mocno
napędzały  gospodarkę  Królestwa  Polskiego.  Natomiast  jeżeli  chodzi  o  moje
zainteresowanie muzyką klasyczną, powiem szczerze, że moja historia jest bardzo
prosta.  Rodzice  posłali  mnie  do szkoły  muzycznej,  bo  wcześnie  rozpoznali  moje
zainteresowanie muzyką. Jako mały dzieciak, robiłem sobie własne „instrumenty”
muzyczne, np., perkusję z garnków [śmiech].

Powiedział Pan kiedyś, że zainteresowanie muzyką klasyczną nastąpiło przez
Chopina. O ile oczywiście pamięta Pan wrażenia z dzieciństwa, jak porówna
Pan odbiór jego muzyki przez małe dziecko a dorosłego człowieka?

To trudne pytanie, bo jako dziewięciolatek było mi pewno trudno myśleć w takich
kategoriach. Na pewno chłonąłem tę muzykę intuicyjnie, przez zmysły i po prostu
postrzegałem jej  piękno,  w jego najczystszej  postaci.  Chopin był  kompozytorem,
którego muzyka najbardziej  mnie pociągała  i  tak naprawdę przez pierwsze lata
edukacji muzycznej słuchałem tylko Chopina. Miał ogromny wpływ na kształtowanie
mojej wrażliwości. Natomiast teraz słucham jej z pełną świadomością.

Z Pana wypowiedzi wynika, że uczestnictwo w Konkursie nie było dla Pana
oczywiste. Dojrzewał Pan i do tej decyzji, i do wykonywania jego muzyki.



Generalnie mówiąc moja droga z Chopinem jest dość wyboista. Muzyka Chopina w
sensie  wykonawczym  zaczęła  mnie  pasjonować  dosyć  późno.  Wszechobecność
Chopina w Polsce może być na dłuższą metę męcząca i dużo pianistów ma z tym
problem. Byłem chyba ofiarą tego fenomenu, który może być nawet szkodliwy, bo
następuje „przemęczenie materiału”, a przecież na tej muzyce można się świetnie
nauczyć wielu rzeczy. Ona ma wartość nie tylko artystyczną, ale i pedagogiczną.
Mam wrażenie, że stosunkowo niedawno wróciłem do tej muzyki. Podszedłem do niej
na  nowo,  zacząłem szukać  głębiej,  postanowiłem odciąć  się  od  wzorców,  które
znałem i do których jestem przyzwyczajony, i znaleźć bardziej indywidualny język.
Myślę, że w moim przypadku była to jakaś metoda na sukces.

Co Pan ceni w muzyce Chopina?

Wiele rzeczy, ale przede wszystkim to, że jego muzyka jest bardzo szczera, płynie
prosto z serca.  Chopin nie próbował się wpisać w jakieś mody, czy szablony, które w
tamtych  czasach  istniały,  tylko  tworzył  muzykę,  która  odpowiadała  jego
przekonaniom i w stu procentach oddawała jego emocje. Z drugiej strony, bardzo
cenię  to,  jak  wspaniale  jest  napisana  warsztatowo.  Osiągniecia  w  dziedzinie
harmoniki  i  zaadoptowanie  polifonii  na  grunt  muzyki  stricte  romantycznej  są
niepowtarzalne i szalenie frapujące.

Jury Konkursu przyznało Panu też nagrodę specjalną za najlepsze wykonanie
mazurków. Wyraził Pan opinię, że „dla współczesnych ludzi, którzy nie mają
do  czynienia  z  rytmami  mazura,  kujawiaka  lub  oberka,  uchwycenie
taneczności tej formy jest bardzo trudne”. Dla nie-Polaka musi to być jeszcze
większym wyzwaniem. W jaki sposób można pomóc wykonawcy uchwycić tę
taneczność?

Tak, Polakom jest może łatwiej, bo, jak mówiłem muzyka Chopina jest wszechobecna
– dużo się o niej mówi, dużo słucha i zajmuje ona dużą część edukacji, więc jesteśmy
przyzwyczajeni do tego, jak te rytmy czy frazowanie powinno brzmieć. Tak, więc pod
tym względem Polacy mają przewagę. Natomiast dla osoby z zagranicy może to być
wyzwaniem. Najlepszą metodą jest obserwacja i  słuchanie jak najwięcej dobrych
wykonań.  Także słuchanie  oryginalnych tańców i  przyglądanie  się,  jak  te  ruchy
taneczne wyglądały. Kiedyś byłem na takiej świetnej adaptacji mazurków Chopina



wykonywanych na instrumentach tradycyjnych, ludowych. Była też grupa taneczna,
która  te  tańce  wykonywała  tak,  jak  kiedyś  faktycznie  wyglądały.  Poprzez  taką
świadomą obserwację jesteśmy w stanie dużo się nauczyć. Nawet oryginalne stroje
ludowe mogą być pewną formą inspiracji.

Jakub Kuszlik, fot. Karolina Sałajczyk
Dochodzi do tego kwestia pokoleniowa, bo dla współczesnych młodych ludzi
taniec, w takim rozumieniu, jest czymś w ogóle trudnym do ogarnięcia.

Oczywiście taniec współczesny nie ma nic wspólnego z tańcem sprzed 100 czy 200
lat.  To  też  jest  przeszkoda.  Ale  chciałem zaznaczyć,  że  sporo  tych  mazurków,
polonezów czy walców kompletnie nie nadaje się do zatańczenia. Trzeba pamiętać,
że tańce w muzyce Chopina są stylizacjami i trzeba uważać, żeby ta taneczność nie
zdominowała innych wartości artystycznych, jakie niosą te utwory – ich intymnego
języka muzycznego,  rozbudowanej  melodyki  czy  w przypadku późniejszych dzieł
także ich inteligentnie zaplanowanej formy i rozbudowanej polifonii.

Porozmawiajmy trochę o Pana debiutanckiej płycie z utworami Brahmsa i



Chopina. Utwory Chopinowskie to Mazurki z op. 30, Sonata h-moll op. 58 i
Fantazja f-moll op. 49, czyli utwory, które zagrał Pan na Konkursie. Dlaczego
akurat te kompozycje?

Muszę powiedzieć szczerze, że III etap Konkursu był dla mnie najłatwiejszy, czy
może najbardziej oczywisty z punktu widzenia wyboru repertuaru, bo te właśnie
utwory należą do moich ulubionych kompozycji Chopina. To była absolutna radość
wykonywać te utwory i kiedy znalazłem się w III etapie, bardzo się cieszyłem, że w
takim ważnym momencie mojego życia będę mógł właśnie je zagrać. Szczególnie
chyba Fantazję i Sonatę h-moll, bo mazurki lubię wszystkie. Są one taką niesamowitą
kopalnią świetnych pomysłów muzycznych. Zdecydowałem się na te z op. 30, bo
wydawało mi się, że najbardziej będą pasować programowo do Fantazji i Sonaty. W
tej  muzyce  czuję  się  znakomicie  –  uwielbiam jej  skomplikowaną  architekturę  i
zagadkowość, a próba ich rozczytania jest bardzo inspirująca.

A Brahms?

Moja fascynacja muzyką Brahmsa pojawiła się stosunkowo późno, pod koniec liceum,
ale  jak już  ją  poznałem,  to  mnie całkowicie  pochłonęła.  Brahms ma przepiękną
melodykę, panowanie nad ekspresją, a kulminacje w jego utworach powodują, że
zawsze, kiedy ich słucham, dostaję gęsiej skórki. Nieoczywistość w jego utworach
jest także szalenie intrygująca, szczególnie w późniejszych jego kompozycjach, które
zdecydowałem się nagrać. Pod względem technicznym są to w sumie proste utwory,
ale  ponieważ  tych  nut  jest  mało,  trzeba  się  niezmiernie  starać,  żeby  stworzyć
niesamowity, nietuzinkowy klimat. Odczuwałem nieopisaną radość, kiedy zacząłem
pracować nad tymi utworami i dlatego zdecydowałem się umieścić je na płycie. W
wyborze repertuaru na płytę chciałem też zaznaczyć, że twórczość Brahmsa była w
pewnym stopniu inspirowana kompozycjami Chopina. Dowodem na to może być na
przykład napisane przez  niego w wieku siedemnastu lat  Scherzo es-moll  op.  4.
Brahms też jest autorem np. transkrypcji Etiudy op. 25 No. 2 Chopina, którą w
zasadzie przerobił na etiudę sekstową. Przez moje nagranie chciałem zwrócić uwagę
na te powiązania.

Kiedy dostaje Pan tych dreszczy podczas słuchania muzyki – na żywo czy też
odtworzoną  w  radiu,  na  płytach  kompaktowych  albo  winylowych,  które



przeżywają ostatnio renesans?

Różnica w odbiorze jest gigantyczna, i nie jest to tylko kwestia tylko mojego odbioru.
Robiono  na  przykład  eksperymenty,  w  których  podawano  jurorom  Konkursu
Chopinowskiego dokładnie to samo nagranie, którego wcześniej słuchali na żywo i
ich oceny były diametralnie odmienne. Wydaje mi się, że słuchanie muzyki na żywo
ma największą wartość. Wtedy powstaje taki indywidualny most między artystą a
słuchaczem, tworzy się charakterystyczny klimat, którego tak naprawdę nie jest się
w stanie oddać na płycie. Koncerty zawsze są największymi wydarzeniami dla mnie
jako artysty. To one sprawiają, że chcę grać lepiej.

Przeszedł Pan przez kilku znakomitych pedagogów. Jak Pan powiedział w
wywiadzie  dla  Polskiego  Radia  Chopin,  prof.  Olga  Łazarska  ze  Szkoły
Muzycznej  II  Stopnia  w  Krakowie  dała  panu  fundamenty  techniki
pianistycznej i podstawy muzyki w ogóle, natomiast prof. Katarzyna Popowa-
Zydroń  z  Akademii  Muzycznej  w  Bydgoszczy  pomogła  Panu  stworzyć
„nadbudowę”. Czy mógłby Pan coś więcej powiedzieć o znaczeniu tych dwóch
aspektów edukacji muzycznej?

Żeby wykonanie jakiegokolwiek utworu miało sens i było atrakcyjne dla słuchacza,
oba  aspekty  są  naprawdę  kluczowe  i  niezbędne.  Im  wcześniej  zacznie  się
opanowywać  podstawowe  umiejętności,  tj.,  odpowiednie  zrozumienie  stylu,
umiejętności frazowania czy kwestie związane z biegłością gry na instrumencie, tym
artysta ma potem większą swobodę, żeby móc pracować nad tym drugim aspektem.
O nich trzeba zawsze pamiętać zwłaszcza w momencie,  kiedy zaczynamy łamać
zasady i szukamy bardziej indywidualnego języka muzycznego. Są to oczywiście lata
praktyki i mozolnej pracy i ludzie, którzy jadą na Konkurs Chopinowski mają te dwa
aspekty w bardzo mocnym stopniu rozwinięte. Bez tych podstaw uczestnictwo w tym
Konkursie jest praktycznie niemożliwe.

Czy jest Pan tradycjonalistą, czy też ciągnie Pana do zerwania z zasadami?

Wydaje  mi  się,  że  nie  da  się  grać  idealnie  według  zasad,  bo  wtedy  wszyscy
gralibyśmy w jednakowy sposób. Byłoby to strasznie nieatrakcyjne i nieciekawe. Cała
idea koncertu, występu na żywo straciłaby sens. Jestem najbardziej za tym, żeby
eksperymentować, jednocześnie pamiętając o tym, że kompozytor miał jakiś zamysł,



żeby  jego  utwór  brzmiał  w  taki,  a  nie  inny  sposób,  więc  trzeba  mieć  do  tego
szacunek. A więc eksperymentować, ale z szacunkiem.

Jakub Kuszlik, fot. Karolina Sałajczyk
Proszę powiedzieć coś o pianistach, którzy byli i są dla Pana inspiracją.

To temat rzeka! Czerpanie inspiracji, obserwowanie jest bardzo ważnym elementem
edukacji artystycznej i także elementem rozwoju dojrzałego artysty, na tym etapie
może nawet ważniejszym niż lekcje i ćwiczenie. Nie mówię, że one nie są ważne, ale
taka obserwacja potrafi dużo zmienić. Staram się słuchać szerokiego grona artystów.
Nie ograniczam się do kilku nazwisk, raczej szukam najlepszego wykonania danego
utworu, które najbardziej mi odpowiada z takich czy innych względów. Czasem jest
to  nawet  kwestia  tylko  poszczególnych  fragmentów.  Na  przykład  u  Kristiana
Zimermana  cenię  sobie  jego  poczucie  humoru.  Jest  on  pod  tym  względem
ewenementem na arenie międzynarodowej. U Marthy Argerich podziwiam szczerość
wyrazu, spontaniczność i  żywiołowość. W jej  wykonawstwie jest magia.  Podobne
wrażenie mam w stosunku do Seong-jin Cho, zwycięzcy przedostatniego Konkursu



Chopinowskiego. A u [Grigorija] Sokołowa fascynuje mnie zwłaszcza jego wykonania
utworów  Jean-Philippe  Rameau.  Uwielbiam  jego  artykulację  i  ozdobniki,  które
wykonuje  z  niezmierną  precyzją,  a  poza  tym  jego  umiejętność  tworzenia
niesamowitego  klimatu  i  pomysłowość  jego  interpretacji  są  bardzo  oryginalne  i
jedyne w swoim rodzaju.

Niedawno powstał  film pt.  „Chopin.  Nie  boję  się  ciemności”  z  udziałem
trzech międzynarodowych pianistów, który pokazuje, jak muzyka klasyczna
może  zmieniać,  albo  przynajmniej  próbować  zmieniać  świat.  Czy  według
Pana muzyka powinna spełniać jakieś wyższe cele oprócz czystej sztuki czy
rozrywki?

Odpowiedź na to jest  dość jasna.  Jeżeli  spojrzymy na historię muzyki,  to  już w
starożytnej Grecji muzyka spełniała gamę różnych ról – edukacyjną, resocjalizacyjną,
czy też była medium do przekazywania myśli filozoficznych. W dzisiejszych czasach
istnieje coś takiego jak muzykoterapia, czyli muzyka spełnia rolę terapeutyczną. Gdy
się  źle  czujemy  i  chcemy  sobie  poprawić  humor,  puszczamy  sobie  jakiś  utwór
muzyczny. Podobna kwestia z muzyką rozrywkową. Warto też dodać, że niektóre
piosenki potrafiłyby być nośnikami idei czy sprzeciwu przeciwko porządkowi świata.

Czy słucha Pan muzyki jako tło, czyli tzw. „background music”?

W czasach szkolnych, tak – puszczałem sobie muzykę Bartoka czy Ravela, bo mnie
bardzo wtedy interesowała, jednocześnie ucząc się albo po prostu robiąc coś innego.
Potem przestało mi się to podobać, może dlatego, że nie byłem w stanie się skupić na
niczym. Kiedyś czytałem opracowanie naukowe, że muzyka może właśnie w taki
sposób  działać  na  wykształconych  muzyków.  Teraz  staram  się  usiąść,  założyć
słuchawki na uszy i skoncentrować się na słuchaniu.

*

Angielska  wersja  wywiadu  jest  dostępna  na  stronie  Chopin  Society  of
Atlanta, które przyznało Jakubowi Kuszlikowi specjalną nagrodę dla najlepiej
uplasowanego  polskiego  uczestnika  Konkursu  Chopinowskiego:
http://chopinatlanta.org/jakub-kuszlik-interview-2022.html

http://chopinatlanta.org/jakub-kuszlik-interview-2022.html


Recitale Jakuba Kuszlika w Stanach Zjednoczonych jesienią 2022 r:

5.11.                 Paderewski Festival, Park Ballroom, Paso Robles, Kalifornia

6.11.                 Colburn School of Music, Thayer Hall, Los Angeles, Kalifornia

11.11.               Polish & Slavic Center, Brooklyn, Nowy Jork

19.11.               Chopin Society of Atlanta, Atlanta, Georgia

Oficjalna strona artysty: www.jakubkuszlik.pl

*

Zobacz też:

Chopin zdobywa Atlantę

Rozpalanie iskry

http://chopinatlanta.org/events.html
http://www.jakubkuszlik.pl
https://www.cultureave.com/chopin-zdobywa-atlante/
https://www.cultureave.com/rozpalanie-iskry/

