
Dwie odmienne
osobowości, jeden
wspólny cel
Wywiad z Cracow Duo, w składzie Jan Kalinowski
(wiolonczela) i Marek Szlezer (fortepian)
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Cracow Duo (Jan Kaliniowski, Marek Szlezer), fot. Anita Wąsik-
Płocińska
*

Bożena U. Zaremba (Floryda): Jak doszło do stworzenia
Cracow Duo?

Jan Kalinowski: Jesteśmy z Markiem kolegami prawie od
przedszkola, potem siedzieliśmy razem w szkolnej ławce i jeżeli
graliśmy razem to jedynie w gry komputerowe [śmiech]. Dopiero
po pierwszym roku studiów na Akademii Muzycznej w Krakowie,
postanowiliśmy spróbować zagrać razem, wychodząc z założenia,
że może nasza przyjaźń jakoś zafunkcjonuje w sferze muzyki.



Faktycznie tak się stało, co było dla nas samych miłym
zaskoczeniem, bo jak wiadomo nie zawsze takie przyjacielskie
relacje potrafią się przełożyć na muzykę. Zaczęliśmy od dwóch
sonat na fortepian i wiolonczelę, Fryderyka Chopina i [Dimitrija]
Szostakowicza, z których drugi kompozytor był mi dobrze znany,
natomiast Chopin był dla mnie czymś nowym i ciekawym.

BUZ: W końcu Chopin znany jest głównie z muzyki
fortepianowej…

JK: To prawda, ale proszę zwrócić uwagę, że to właśnie na
wiolonczelę napisał najwięcej utworów kameralnych.

BUZ: Co w Waszej współpracy jest najbardziej wartościowego?

JK: Z mojej strony bardzo interesującym było zbliżenie się do
muzyki Chopina przez pryzmat doświadczenia Marka, który,
kiedy zaczynaliśmy wspólnie grać, był już uznanym pianistą, od
lat interpretującym utwory naszego wielkiego kompozytora.
Natomiast wydaje mi się, że moje świeże pomysły i nowe
spojrzenie były dla niego inspirujące. Co, przede wszystkim
okazało się cenne i trwałe, to wzajemne inspirowanie się w
trakcie grania i pozostawienie dość dużej swobody
interpretacyjnej drugiej osobie. Także reagowanie w trakcie
grania na to, co druga osoba proponuje, a więc nie odtwarzanie
tej samej interpretacji, ale za każdym razem poszukiwanie



czegoś nowego, świeżego. Dzięki temu te interpretacje są dla nas
samych ciekawe i nie znudziły nam się przez te wszystkie lata.

Marek Szlezer: Tak, najfajniejsza chyba jest właśnie ta
spontaniczność i brak rutyny, w związku z czym za każdym
razem nasze wykonanie jest trochę inne. Oczywiście podczas
prób ustalamy wspólny kierunek, ale zostawiamy drugiej osobie
dużo przestrzeni i potem razem prowadzimy narrację w jedną
stronę. To jest ciągła rozmowa.

BUZ: Jedna z recenzentek napisała o Was, że „artyści
diametralnie różniący się psychiką i temperamentem idealnie
zgadzają się w pracy nad dziełem muzycznym”.

JK: Charaktery mamy rzeczywiście różne, różne zainteresowania
czy sposób myślenia, ale w ramach jednej interpretacji jesteśmy
spójni, zwłaszcza jeżeli chodzi o koncepcje budowania emocji na
estradzie. Innymi słowy, każdy z nas własną drogą dochodzi do
wspólnego celu.

BUZ: Promujecie dzieła na wiolonczelę i fortepian polskich
kompozytorów, m.in. Fryderyka Chopina, Aleksandra Tansmana,
Karola Szymanowskiego. Dlaczego oni zasługują na
popularyzację?

JK: Chopin nie potrzebuje promocji, lecz powinien być ciągle



obecny w świadomości kolejnych pokoleń. Jest wspaniałym
„produktem eksportowym” dla Polaków, którzy potrafili go
doskonale rozpropagować na całym świecie. Jest natomiast wielu
innych kompozytorów, których muzyka jest bardzo wartościowa,
ale ich nazwiska nie są tak znane. Chopina gramy, bo go lubimy,
jesteśmy z jego muzyką emocjonalnie związani, chociażby z tego
powodu, że od niego zaczynaliśmy naszą wspólną przygodę.
Chopin znajduje się też często w naszych programach, żeby
przyciągnąć publiczność, a my staramy się w nich przedstawić
również inne polskie utwory, także współczesne.

MS: Warto też dodać, że w momencie, kiedy zajęliśmy się
twórczością kameralną Chopina, czy w ogóle polskich
kompozytorów, nie była ona często grywana. Była świadomość
jej istnienia, ale na przykład „Sonata wiolonczelowa” Chopina
uważana była w zasadzie za utwór mało „chopinowski” i
bynajmniej nie za arcydzieło jak postrzegana jest obecnie. To
podejście zmieniło się diametralnie, między innymi dzięki naszej
wieloletniej działalności, a także przez to, że wielu muzyków
włączyło polskie utwory do swojego repertuaru, zaczęli je
nagrywać, zajmować się nimi od strony naukowej. Daje nam to
dużą satysfakcję. Staramy się więc dalej promować muzykę
polską w sposób możliwie atrakcyjny i rozsądny. Nie żeby
pokazać, że wszyscy polscy kompozytorzy są równi Chopinowi,
bo to nie jest prawda, natomiast jest wielu naprawdę bardzo
dobrych twórców i wiele świetnych kompozycji, które nie były



grywane, z różnych powodów: albo nuty były niedostępne, albo
rękopisy były zaginione, nie było odpowiedniej promocji, czasem
z powodów politycznych, a czasem po prostu dlatego, że ta
muzyka nie była modna.

BUZ: Fryderyk Chopin napisał trzy utwory na wiolonczelę i
fortepian „Introdukcję i Polonez C-dur op. 3”, „Sonatę g-moll op.
65” oraz wspólnie z Auguste Franchomme, „Grand Duo
concertant E-dur”. Te dwa pierwsze znalazły się w programie
koncertu w Atlancie. W „Introdukcji i Polonezie”, fortepian nie
jest sensu stricte instrumentem akompaniującym, ale często
przejmuje linię melodyczną i inicjatywę, a partia wiolonczeli jest
stosunkowa prosta.

JK: Utwór ten powstał pierwotnie jako polonez, napisany przede
wszystkim na fortepian i chociaż wiolonczela pokazywała
momentami główne tematy, to jednak wirtuozeria i gęstość
faktury jest przynależna partii fortepianu. Potem Chopin zmienił
zakończenie, by było bardziej równoważne i dopisał Introdukcję.
Inaczej jest w przypadku „Grand Duo”, w którym partia
wiolonczeli została napisana przez wiolonczelistę, przyjaciela
Chopina, więc tu obie partie są równoważne, chociaż w partii
fortepianu faktura jest nadal bardzo chopinowska. Pisząc
„Sonatę”, Chopin miał już więcej doświadczenia z pisaniem na
instrumenty smyczkowe. Całość tej partii jest jego autorstwa.



MS: Trzeba podkreślić, że „Introdukcja i Polonez” był utworem
młodzieńczym, a także pierwszym utworem koncertowym. Poza
tym, ponieważ Chopin pisał ten utwór dla księcia Antoniego
Radziwiłła, wiolonczelisty amatora, siłą rzeczy partia wiolonczeli
musiała być prosta, żeby wiolonczelista, nie będący
profesjonalistą, mógł się jej w miarę łatwo nauczyć. Cały ciężar
figuracji i efektów brillante w partii fortepianu jest więc
podyktowany względami praktycznymi. Nad „Sonatą” Chopin
pracował długo i wydaje się, że bardzo świadomie zadecydował,
żeby była jego ostatnim utworem opusowanym. Jest to bardzo
specyficzny utwór, polifonizujący, oryginalny również pod
względem brzmieniowym. Ze względu na tą nietypowość sam
Chopin postanowił, że nie zaprezentuje pierwszej części w czasie
prawykonania w Paryżu. Zaważyło to na odbiorze tego utworu,
bo ta pierwsza część jest dramaturgicznie gęsta i najbardziej
skomplikowana harmonicznie. Dla Chopina był to odważny krok
stylistyczny wychodzący bardzo w przyszłość, bo można tam
wysłyszeć muzykę Czajkowskiego, Brahms’a czy Franck’a. To
jest utwór szalenie progresywny, powiedziałbym wręcz
eksperymentalny, o brzemieniu odmiennym jakie znamy z
mazurków, nokturnów czy etiud. W „Sonacie” Chopin
udowadnia, też samemu sobie, że jest wielkim kompozytorem. W
XIX w. miarą wielkości kompozytora było to, czy pisze na różne
składy instrumentalne, a Chopin, mimo swojego wielkiego
statusu uważany był za kompozytora „ograniczonego”, bo pisał
tylko na fortepian. „Sonata” była dla Chopina rodzajem samo-



potwierdzenia i uznania własnej pozycji.

BUZ: Wielu współczesnych kompozytorów polskich i
zagranicznych pisze utwory specjalnie dla Was. Jak do tego
doszło?

JK: Pierwszym utworem dla nas napisanym i przez nas
prawykonanym była kompozycja Jacka Kity, studenta prof.
Krzysztofa Pendereckiego po naszym pierwszym koncercie
uczelnianym, ponad 20 lat temu. W kolejnych latach byliśmy
często zapraszani do wykonywania utworów muzyki najnowszej,
niekoniecznie napisanej dla nas, ale wtedy zaczęto nas kojarzyć z
repertuarem współczesnym, a nasze interpretacje przypadły do
gustu krytyce i twórcom, którzy zaczęli proponować nam swoje
utwory. W 2013 r. postanowiliśmy z Markiem to uporządkować i
wydaliśmy płytę pt. „Dedykacje” z utworami dla nas napisanymi,
które wcześniej mieliśmy okazję zaprezentować w Polsce i na
całym świecie. Takie utwory powstają do dziś, z czego się bardzo
cieszymy i dzięki temu w zeszłym roku udało nam się uzupełnić
ten projekt o dwie kolejne płyty: „Dedykacje 2” i „Dedykacje 3”.
Swoje koncerty instrumentalne dedykowali nam: Krzysztof
Meyer, Marta Ptaszyńska i Piotr Moss.

MS: Uczestniczymy zresztą w wykonaniach utworów nie tylko
dla nas napisanych, ale także w prawykonaniach. Jesteśmy więc
cały czas bardzo blisko muzyki współczesnej, polskiej i



zagranicznej. Uważa się powszechnie, że publiczność woli
utwory tonalne od awangardowych, ale to często zależy od
pomysłu – jeżeli nowy utwór jest czytelny, publiczność reaguje
bardzo pozytywnie i jest to dla niej duża przyjemność.

JK: Jeszcze a propos Chopina i naszych nagrań, może warto
wspomnieć o płycie, na której Marek grał na historycznym
fortepianie Pleyel’a, należącym do Biblioteki Polskiej. Było to
pierwsze nagranie muzyki kameralnej na fortepianie
historycznym. Jest to bardzo ciekawe brzmienie, bo instrumenty
smyczkowe przestrojone niżej brzmią zupełnie inaczej,
kolorystyka jest zupełnie inna. Poza tym one brzmią tak, jak sam
Chopin je słyszał.

BUZ: Instrumenty historyczne przeżywają od jakiegoś czasu
renesans…

MS: Tak, to prawda. Niedawno miałem okazję komentować w
polskim radiu Konkurs Chopinowski na instrumentach
historycznych. Słuchałem go na żywo w Filharmonii Narodowej i
jest to rzeczywiście bardzo ciekawe doświadczenie, bo
instrumenty historyczne są bardzo podatne na wykonawców, to
znaczy na tym samym instrumencie każdy wykonawca ma bardzo
rożne brzmienie.

BUZ: Jak granie w Cracow Duo wpływa na Waszą działalność



solistyczną?

JK: Marek ma więcej do powiedzenia na ten temat, bo fortepian
jest instrumentem samowystarczalnym i recitale fortepianowe są
bardziej popularne niż wiolonczelowe. Dla mnie działalność
solowa to przede wszystkim granie z orkiestrą albo granie
muzyki kameralnej na większe składy.

MS: Dla pianisty granie solowe i kameralne dopełniają się.
Muzyka kameralna uczy pewnej elastyczności, uczy słuchania,
otwartości na drugą osobę, a w graniu solowym skupiamy się, w
dobrym tego słowa znaczeniu, na sobie. Prowadzenie narracji
muzycznej jest przez to inne, nawet, jak gra się z orkiestrą –
solista jest bardziej sugestywny i narzuca swoją wizję. Więc te
działalności są komplementarne i są sobie potrzebne. Nie
wyobrażam sobie siebie grającego wyłącznie repertuar solowy
albo wyłącznie muzykę kameralną. Jak trochę pogram koncertów
solo, to tęsknię za kameralistyką. I odwrotnie.

BUZ: Między innymi w Atlancie poprowadzicie Panowie klasy
mistrzowskie. Czego uczestnicy mogą się spodziewać?

JK: Każdy z nas ma za sobą prawie 20-letnią działalność
pedagogiczną. Podczas tego typu zajęć, zawsze staramy się
pomagać studentom w interpretacji utworu i lepszym
zrozumieniu muzyki, z którą do nas przychodzą lub w



rozwiązaniu problemów natury technicznej, żeby student dalej
już sam pracował nad dziełem.

MS: Na lekcjach też sami gramy na instrumentach, dużo
pokazujemy nie, żeby studenci nas naśladowali, ale, żeby ich
zainspirować. Poznawanie młodych ludzi, nawet tylko na chwilę i
ich wizji utworów to duża przyjemność. Wiemy z własnego
doświadczenia, że czasem jednorazowy kontakt czy jedna uwaga
potrafi popchnąć człowieka w ciekawą stronę. Ja sam zachęcam i
wysyłam swoich studentów do innych pedagogów, żeby
zobaczyli, że jest to w sztuce istotna wartość. Wiadomo, wszyscy
się przyzwyczajamy. Uczeń przyzwyczaja sie do swojego
nauczyciela…

JK: … i nauczyciel do studenta. Ale czasem ta sama uwaga
powiedziana przez kogoś „z zewnątrz” lepiej dociera.

BUZ: Koncertujecie, uczycie, nagrywacie, piszecie o muzyce,
prowadzicie wykłady i działalność naukową, a więc muzyka,
muzyka, i jeszcze raz muzyka – czy poza nią, jest coś, co jest dla
Panów ważne, co Was fascynuje czy też inspiruje?

JK: Chyba dużo można byłoby opowiadać. Oczywiście nasi bliscy
i codzienne życie rodzinne. Myślę, że mocno pochłania nas praca
dla Akademii – pełnimy tam funkcje, które wymagają naszego
zaangażowania i obecności. Tak zupełnie z innej strony to ja



uwielbiam zimą góry i narty, a latem morze. Taka otwarta
przestrzeń działa na mnie bardzo dobrze i inspirująco.

MS: Moją wielką pasją jest historia starożytnego Rzymu, w
szczególności okres Cesarstwa. Lubię też sportowe samochody.
Ale wszystko co robię w sztuce i dla sztuki nie miałoby żadnego
sensu bez moich bliskich: żony i dzieci.

*

Angielską wersję wywiadu można przeczytać na stronie Chopin
Society of Atlanta, organizatora koncertu Cracow Duo w
Atlancie: Two Different Personalities, One Common Goal –
Interview with Cracow Duo (chopinatlanta.org)

Wiecej o ducie na ich portalu:
www.cracowduo.com/biografia#maincontent

http://www.chopinatlanta.org/cracow-duo-interview-2024.html
http://www.chopinatlanta.org/cracow-duo-interview-2024.html
http://www.cracowduo.com/biografia#maincontent
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Trasa koncertowa Cracow Duo po Stanach Zjednoczonych

1 marca

Atlanta, Georgia – Georgia State University

Kursy mistrzowskie

2 marca



Atlanta, Georgia – Florence Kopleff Recital Hall/Georgia State
University

Koncert

5 marca

Nowy Jork, Nowy Jork – Konsulat Generalny Rzeczypospolitej
Polskiej w Nowym Jorku

Koncert

6 marca

Nowy Jork, Nowy Jork – Columbia University

Wykład i prezentacja

8 marca

El Paso, Texas – University of North Texas

Kursy mistrzowskie

9 marca



El Paso, Texas – Fox Fine Arts Recital Hall/University of North
Texas

Koncert

13 marca

Encinitas, Kalifornia – Encinitas Library

Koncert

14 marca

Bemidji, Minnesota – Thompson Recital Hall/Bemidji State
University

Koncert:

15 marca

Grand Rapids, Michigan – Community Presbyterian Church

Koncert



Zobacz też:

Chopin zdobywa Atlantę

Triumf światła i nadziei

Radość grania

https://www.cultureave.com/chopin-zdobywa-atlante/
https://www.cultureave.com/triumf-swiatla-i-nadziei/
https://www.cultureave.com/radosc-grania/

