
Trochę dobra, trochę
wzruszeń i odrobina
refleksji
Z Piotrem Alexewiczem, laureatem V nagrody, nagrody
publiczności i kilku nagród pozaregulaminowych na XIX
Międzynarodowym Konkursie Pianistycznym im. Fryderyka
Chopina – rozmawia Bożena U. Zaremba.
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Piotr Alexewicz, fot. Agnieszka Wira
Bożena U. Zaremba: Zdobył Pan uznanie członków
konkursowych jury, wśród których znajdowali się wybitni
pianiści i muzykolodzy, otrzymywał Pan nagrody
publiczności i orkiestry, nie zapominając o pochlebnych
komentarzach krytyków muzycznych. Na czyjej opini
najbardziej Panu zależy?

Piotr Alexewicz: Opinia każdego człowieka jest bardzo
wartościowa, o ile jest życzliwa oczywiście i autentyczna.
Natomiast myślę, że tak na prawdę najważniejszą jest zawsze
opinia publiczności, ponieważ to publiczność przychodzi na
nasze koncerty, to dla nich gramy i to od nich zależy, czy nas
chcą słuchać, czy też nie. To do nich do nich skierowana jest cała



nasza działalność artystyczna.

Ostatni Pana sukces miał miejsce na Konkursie
Chopinowskim. Co, oprócz tego, że poświęcony jest
jednemu kompozytorowi, odróżnia ten konkurs od innych?

Tak, to jest największa różnica, bo jest to konkurs
monograficzny, gdzie wykonuje się dzieła tylko jednego
kompozytora. W tym jednym stylu trzeba znaleźć różnorodność.
Jest to bardzo cenne, aby podejść inaczej do wczesnych dzieł
kompozytora niż do np. Poloneza-Fantazji. Wynika to zarówno z
rozwoju samego Fryderyka Chopina jako kompozytora, a także
rozwoju instrumentu. Początkowe dzieła kompozytora są
przecież mocno umocowane jeszcze w tradycji „klasycznej”. 
Poza tym konkurs ten cieszy się ogromnym zainteresowaniem
mediów i nie ma drugiego konkursu pianistycznego czy
muzycznego na świecie, który wzbudza takie duże
zainteresowanie wśród melomanów. Ale nie tylko, bo ten
konkurs przeszedł już tak głęboko do pop kultury, że dociera do
ludzi, którzy czasem ani nie chodzą do filharmonii, albo nawet
nie słuchają muzyki klasycznej. Więc jest jakaś niezwykła siła i
moc przebicia tego wydarzenia.

Czy Konkurs bywa inspiracją do pozostania przy muzyce
klasycznej na dłużej?



Myślę, że tak, oczywiście nie można generalizować, natomiast
duża część ludzi jednak wraca, bo było w tym wydarzeniu coś, co
ich zachwyciło i dało im chwilę oddechu od wszystkiego.
Spotkałem ludzi, którzy nigdy nie interesowali się muzyką
klasyczną, ale oglądnęli Konkurs w telewizji lub w Internecie i
potem przyszli na mój koncert, czy to w Polsce, czy też za
granicą. Więc takie inspiracje się zdarzają i to jest piękne.

Powtarzał Pan wielokrotnie, że nie traktuje Pan
przystąpienia do konkursu jako współzawodnictwa. Czy
brak takiej adrenaliny powiązanej z rywalizacją pomaga,
czy przeszkadza?

Adrenalina zawsze jest. Adrenalina, przynajmniej w moim
przypadku, udziela się w ogóle przy wyjściu na scenę, w
momencie kontaktu z publicznością i jakiegoś specyficznego
rodzaju napięcia i koncentracji. Właściwie nie widzę
pozytywnych stron rywalizacji podczas konkursów, bo o co
można rywalizować? Gdzie jest ta miara, według której
uczestnicy są oceniani? Mówimy raczej o gustach czy trendach.
A poza tym w tym wszystkim trzeba mieć niesamowity łut
szczęścia i to on bardzo często decyduje o tym, kto przechodzi do
następnego etapu i kto dostaje nagrody. Oczywiście są pewne
niezaprzeczalne parametry, według których jury ocenia
uczestników, ale ostatecznie, gdy mówimy już o bardzo wysokim
poziomie, to mamy do czynienia z czymś, co wychodzi poza taką



obiektywną skalę. I to często dopiero po konkursie okazuje się,
co kto sobą reprezentuje, bo konkurs wersyfikuje często tylko
występ w danej chwili, nasz stan fizyczny i psychiczny i nasze
przygotowanie.

Kiedy Pan zorientował się, że chce swoje życie poświęcić
muzyce i pianistyce?

To są dwa różne tematy, bo to, że chciałem poświecić się muzyce
wiedziałem od zawsze, to znaczy, odkąd zacząłem się nią
interesować, co było bodajże w wieku 4 lat. Natomiast fortepian
jako instrument, jako nośnik tej muzyki, zacząłem poważnie
traktować dosyć późno, myślę, że jak miałem dopiero 12 lat.
Wcześniej fascynowała mnie bardziej muzyka symfoniczna i
dyrygentura i myślałem, że raczej pójdę w tym kierunku.
Natomiast sprawy potoczyły się tak, że jestem, przynajmniej na
ten moment, pianistą a nie dyrygentem.

Ale czasem Pan wraca do tej myśli…

Tak, chciałbym rzeczywiście kiedyś stanąć przed orkiestrą. To
wymaga trochę innego stanu psychologicznego, bo dyrygent nie
wytwarza sam muzyki, a wpływa na ludzi i próbuje ich
zainspirować. Marzenie, żeby poprowadzić zespół, żeby ten
zagrał tak, jak ja to wewnętrznie słyszę, dalej we mnie gdzieś
jest. No, ale doba ma cały czas tylko 24 godziny i bardzo ciężko



jest mi sobie z tym poradzić grając tylko na fortepianie. Staram
się realizować swoją pracę, swoją pasję, bo stawiam między nimi
znak równości, najlepiej, jak potrafię.

Co lub kto wpłynął na Pana decyzję?

To wszystko wyniknęło z zainteresowania się muzyką
fortepianową jako taką. Pamiętam do dzisiaj jak usłyszałem po
raz pierwszy III Koncert Fortepianowy Rachmaninowa. To
doświadczenie tak mną potrząsnęło, że zrozumiałem, że to jest
właśnie to, co chciałbym robić i z czym chciałbym mieć kontakt
w przyszłości na scenie. To był taki przełom. Nie można sobie
wyobrazić bardziej wstrząsającego dzieła dla młodego człowieka,
który jeszcze nie bardzo zna literaturę muzyczną czy
fortepianową. Więc wszystko się zaczęło od tego III Koncertu i
nastąpiło jakieś większe zafascynowanie i zauroczenie
fortepianem. Powoli zacząłem odkrywać kolejne utwory, słuchać
muzyki fortepianowej i wchodzić w to głęboko.



Piotr Alexewicz, fot. Agnieszka Wira
Kto miał wpływ na kształtowanie się Pańskiej wrażliwości?

Na pewno wszyscy nauczyciele, u których się uczyłem – Profesor
Małgorzata Borkowska, moja pierwsza nauczycielka fortepianu,
Profesor [Paweł] Zawadzki, a po wyjeździe z Polski, Profesor
Nikolai Demidenko, wybitny, znany w świecie nauczyciel czy
Profesor Konstantin Scherbakov, u którego mam przyjemność
teraz uczyć się w Zurychu. Ale także przyjaciele i na pewno
rodzina – oni kształtują nas w równie ważnym stopniu, jak
pedagodzy muzyczni. A generalnie rzecz biorąc, chodzenie na
koncerty i do opery szalenie uwrażliwiają na muzykę. Także
kontakt ze sztuką w ogóle – czytanie czy chodzenie do muzeów.
Właściwie muzyk powinien czerpać z każdego momentu swojego



życia. I to nieważne, czy jest to spacer czy podróż, czy jest to
jakiś stan emocjonalny – smutek, żal, czy radość – to wszystko
nas uwrażliwia i sprawia, że wchodzimy w głębsze rozumienie
człowieczeństwa. I to jest bardzo piękne w sztuce. Bo im
człowiek więcej podróżuje, gra i uczy się repertuaru, i im więcej
zdobywa doświadczeń, tym bardziej dochodzi do własnych
wniosków i własnego rozumienia muzyki i uświadomienia sobie
czym i po co ona jest.

A więc po co?

Dla mnie jest to komunikacja. A więc najpierw zrozumienie
muzyki przez to, co samemu się przeżyło, żeby potem je
autentycznie przekazać publiczności, która, nota bene, może
rozumieć ją jeszcze inaczej. Więc z jednej strony uniwersalizm, a
z drugiej subiektywizm wynikający z naszej percepcji.

Jako chłopiec śpiewał Pan w chórze, a muzyka operowa jest
Panu szczególnie bliska. Zatrzymajmy się, więc na chwilę
przy muzyce Chopina, który przykładał ogromną wagę do
śpiewności swoich utworów.

Tak, bez opery, bez bel canto, w ogóle nie można mówić o jego
muzyce. Ona ściśle wywodzi się ze śpiewu. Chopin był
zafascynowany operą i śpiewem. Jego frazowanie, rozumienie
linii melodycznej czy horyzontalnego myślenia w muzyce tak



naprawdę wywodzi się właśnie z bel canto. Więc aby grać
Chopina w sposób „naturalny” trzeba przede wszystkim
rozumieć pewne parametry, którymi kierują się śpiewacy. Na
przykład nigdy koniec łuku nie będzie głośniejszy niż jego środek
czy początek, bo człowiekowi ucieka oddech. Najżywsza nuta w
figuracji nigdy nie będzie akcentem, tak samo pierwsza nuta pod
łukiem. To wszystko widać szczególnie w utworach
kantylenowych, na przykład nokturnach, czy preludiach. Z
drugiej strony Chopin pisał jednak myśląc o fortepianie, nie tak,
jak na przykład Beethoven, który nawet, jak pisał kompozycje na
fortepian, to jednak tam gdzieś z tyłu głowy zawsze była
orkiestra. Czy też Brahms. U Chopina śpiew jest tym
najważniejszym elementem. Uważam więc, że nie da się grać
Chopina w sposób przekonujący bez zrozumienia i znajomości
techniki wokalnej czy bez zrozumienia opery.

Victor Lazarov napisał pięknie o Pańskiej muzykalności, o
umiejętności opowiadania historii, szerokiej palecie
dźwiękowej i dynamicznej. Inni piszą o Pańskiej
wrażliwości i dyscyplinie. To właściwie obraz pianisty
kompletnego.

Jeżeli człowiek pomyśli chociaż przez chwilę, że jest kompletny,
wówczas kończy się jego kariera [śmiech]. Każdy z nas uczy się
przez całe życie, zmienia się przez całe życie. Mając teraz 26 lat,
zagram, na przykład I Sonatę Schumanna, zupełnie inaczej niż,



jak będę miał 50 lat, a jeszcze inaczej, jak będę miał 70, prawda?
I nie chodzi o to, że lepiej, czy gorzej, ale po prostu inaczej.
Człowiek jest na innym etapie życiowym, ma inne doświadczenie,
ma inne podejście czy spojrzenie na życie. Ja stawiam sobie
poprzeczkę bardzo wysoko, na dobrą sprawę coraz wyżej i wyżej,
i absolutnie każdy z szanujących się muzyków i tych, których my,
jako publiczność, chcemy słuchać, uczy się przez całe życie i
nigdy nie powie, że osiągnął stan kompletny. Sztuka jest tak
obszerna i ogromna jest też literatura muzyczna, że nie da się
tego osiągnąć. [Sergei] Rachmaninow powiedział, że „muzyki
wystarcza na całe życie, ale całe życie nie wystarcza na muzykę”.

W Pana wypowiedziach przebija niezwykła dojrzałość, jak
na Pana wiek. Skąd się to bierze?

Nie wiem, czy nazwałbym to dojrzałością. Zawsze staram się być
autentyczny. Niektórzy mnie za to lubią, niektórzy nie. Nie
nakładam nigdy żadnych masek i w momencie, gdy o czymś
mówię, mówię zawsze z serca i mówię to, w co wierzę w danej
chwili. Na pewno wynika to z wychowania, z domu rodzinnego,
gdzie zawsze wartości moralne takie, jak rzetelność
prawdomówność i pracowitość były bardzo istotne.

Na wielu zdjęciach widać Pana z otwartymi nutami. Czy
jest to dla Pana punkt wyjścia do pracy nad utworem?



To jest bardzo kontrowersyjny temat. Oczywiście nuty są bardzo
ważne, ale, o ile dobrze pamiętam, to Józef Hofmann postawił
pytanie, czy jeżeli Chopin nie napisałaby w jakimś miejscu forte
czy agitato lub jakiś innych znaków muzycznych, czy gralibyśmy
ten utwór inaczej? I on stawia taką tezę, że nie. Dlaczego?
Ponieważ muzyka jako taka, rozumiana w sposób emocjonalny i
intuicyjny (przynajmniej przez dobrych muzyków) tłumaczy się
sama przez się i wiele z tych oznaczeń jest tak naprawdę tylko
wskazówkami dla wykonawców. Nie zmieniają one ani kontekstu,
ani treści utworu, a to, co kompozytor miał na myśli podczas
procesu tworzenia jest tak naprawdę wyjściowe. To znaczy
można analizować pauzę i łuki czy oznaczenia metronomiczne,
ale jeżeli człowiek nie rozumie treści, a co więcej, nie jest w
stanie odnieść tej treści do siebie, autentycznie ją
„przefiltrować” przez własne doświadczenie, wówczas jego
wypowiedź artystyczna na scenie nie będzie kompletna. Będzie
sztuczna. I chociaż są szkoły, które mówią, że nie ma nic
ważniejszego niż zapis nutowy, dla mnie najważniejsze jest to,
żeby rozumieć treść utworu i umieć się z nią utożsamić. Nie
chodzi mi tutaj o podejście egocentryczne, że ja gram o sobie, o
swoich rozterkach, ale w monecie, kiedy człowiek jest w stanie
utożsamić się z utworem, od razu zmienia się wówczas
perspektywa i robi się z tego szerszy kontekst. Jeżeli na przykład
ktoś nigdy w życiu nie był na pogrzebie i nie wie, jakie uczucie
wtedy towarzyszy człowiekowi, to w jaki sposób ma zagrać
„Marsza żałobnego” z Sonaty b-moll?



Piotr Alexewicz, fot. Agnieszka Wira
Czy w takim razie, jeżeli ktoś nie otarł się blisko o śmierć
albo, w przypadku innych utworów, nie przeszedł przez
jakieś doświadczenie, które jest istotnym elementem
danego utworu, nie jest w stanie go dobrze zagrać?

Ciężko jest jednoznacznie odpowiedzieć na to pytanie.
Oczywiście są pewne doświadczenia, przez które lepiej byłoby
nie przechodzić. Myślę, że jesteśmy w stanie zagrać, ale tutaj
wchodzi w grę bardzo duża doza emocjonalnej wyobraźni i
wrażliwości, która też wynika z doświadczeń, czasem kompletnie



innych. Na wyobraźnię ma wpływ wszystko to, co czytaliśmy, co
oglądaliśmy, jakie dzieła sztuki znamy, jakich poznaliśmy ludzi –
to wszystko nas wzbogaca, daje inne podejście, inny kontekst.

Czy muzyka może zmienić ludzi, czy może zmienić świat?

Muzyka ma bardzo dużą moc. Ale czy muzyka może zmienić
świat? Niestety nie. Nie może zatrzymać wojen, które są na
świecie. Może natomiast sprawić, że ludzie stają się szczęśliwsi i
zapominają o tych przeciwnościach losu, które ich spotykają.
Myślę, że w tym właśnie tkwi siła muzyki. Kiedy dajemy ludziom
odrobinę piękna, odrobinę dobra podczas koncertu, wzruszeń lub
refleksji, wtedy mamy wpływ na ludzi, a przez to mamy też
wpływ na cały świat.

Czy Pan jako artysta ma poczucie obowiązku czy
odpowiedzialności spełnienia jakiejś misji?

Myślę, że tak, że moją powinnością jest nieść muzykę światu, bo
to potrafię robić najlepiej. Grzechem byłoby nie korzystać z tego.
Nie mówię, że jest to proste. Natomiast jeżeli po koncercie
podchodzi do mnie ktoś z publiczności, autentycznie wzruszony,
to mam ogromną satysfakcję i wraca wiara w to, że to co robię,
faktycznie wnosi jakąś wartość. Czy może być coś piękniejszego
niż to, że sprawiam, że człowiek podczas koncertu w jakimś
sensie zatrzymuje się w czasie i jest szczerze poruszony?



Czy muzyka całkowicie pochłania Pański czas?

Na pewno wypełnia moje życie w bardzo dużym stopniu, bo
muzyka to nie jest tylko praca przy instrumencie, ale też
słuchanie muzyki czy chodzenie do opery. Natomiast ważne jest,
żeby mieć jakiś balans, żeby nie dać się zwariować, bo nic w
nadmiarze nie jest dobre. Ja bardzo lubię podróże i jak mam
jakąś chwilę przy okazji koncertu, zawsze staram się coś
zwiedzić, ale też spotkać się ze znajomymi, którzy są
porozsiewani po całym świecie. Nie ukrywam także, że moją
pasją są samoloty. Fascynują mnie samoloty pasażerskie,
lotniska i cała infrastruktura lotniska. To hobby jest moją
odskocznią od muzyki.

*

Koncert Piorta Alexewicza odbędzie się 19 kwietnia w Atlancie
na zaproszenie Chopin Society of Atlanta.

Więcej informacji na temat koncertu:
http://www.chopinatlanta.org/

Oficjalny portal artysty: www.piotralexewicz.art

*

English version:
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