
Triumf światła
i nadziei
Wywiad z Martínem García García, zwycięzcą Konkursu
Pianistycznego w Cleveland i laureatem trzeciej nagrody na
XVIII Międzynarodowym Konkursie Pianistycznym im. Fryderyka
Chopina, gdzie otrzymał także nagrodę specjalną za najlepsze
wykonanie koncertu.
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Martín García García, fot. Wojciech Grzędziński
Bożena U. Zaremba (Floryda):

Na Pańskim portalu można znaleźć następujące
oświadczenie: Martín García García poczuwa się do
odpowiedzialności i służby społeczeństwu, […] zdając sobie
sprawę z głębi przekazu jaki ma do zaproponowania każdej
osobie, która przychodzi go posłuchać”. To niebagatelna
deklaracja.

Martín García García:

Tak, to materiał na całą książkę [śmiech]. Co mam na myśli to to,



że muzyka jest jedynym narzędziem jakim dysponuję, żeby
przekazać słuchaczom sprawy transcendentne. Osoba religijna,
na przykład, ma do nich dostęp przez swoją wiarę, ale muzyka
daje więcej, bo przekazuje wartości związane z całym
człowieczeństwem. Muzyka dotyczy jednostki, a nie jakiejś
dogmatyki, w którą niektórzy wierzą, inni, nie. Muzyka daje nam
możliwość przekazania tych transcendentnych wartości każdemu
słuchaczowi.

Czy mówimy tutaj o uniwersalności muzyki?

Wszyscy mówią, że muzyka jest uniwersalna, ale tak naprawdę,
to nie wiem, co to znaczy. Może to, że przekaz, jaki niesie
muzyka jest w stanie dotrzeć do każdego człowieka na naszej
planecie? Zawsze staram się dać z siebie wszystko, bez względu
na to, czy słucha mnie jedna osoba, czy wiele. Nie ma dla mnie
znaczenia, ile osób słucha, ale jak gram.

Czy podczas podroży stara się Pan dowiedzieć czegoś o
lokalnych mieszkańcach, ich historii, języku, tradycjach,
lub też zatopić się w ich kulturze?

Tak, oczywiście, próbuję dowiedzieć się przynajmniej trochę,
chociaż nie zawsze jest to możliwe. Mając pięć koncertów w
pięciu różnych miejscach podczas, dajmy na to, dwóch dni,
musiałbym spędzić 24 godziny na dobę, żeby poczytać na ten



temat. A mam w końcu tylko dwie ręce, jeden mózg i dwoje oczu
[śmiech].

Czy czuje Pan szczególny związek ze swoim hiszpańskim
dziedzictwem?

Jak najbardziej. Urodziłem się w północnej Hiszpanii. Moja
mama zawsze śpiewała w domu a cappela, głównie hiszpańskie
piosenki ludowe, n.p. flamenco. Ta muzyka była przekazywana z
pokolenia na pokolenie, a mama zna około 50 takich pieśni. Z
muzyką hiszpańską odczuwam głęboką więź.

A co z hiszpańską muzyką klasyczną i pianistami?

Jest dużo wspaniałej muzyki hiszpańskiej, szczególnie na
fortepian. Jest [Mateo] Albéniz, [Enrique] Granados czy
[Federico] Mompou, którego odkryłem nie tak dawno. Jego
muzyka jest bardzo głęboka i miała na mnie ogromny wpływ
podczas pandemii. To chyba najważniejsi i najbardziej wpływowi
kompozytorzy, może też dlatego, że wszyscy byli także
znakomitymi pianistami. Oczywiście była też Alicia de Larrocha.
Prowadziła nawet klasy mistrzowskie w mojej szkole muzycznej
w Madrycie, chociaż było to na długo zanim ja się tam znalazłem.
Jej wpływ na każdego pianistę w Hiszpanii był ogromny.

Wygrał Pan Konkurs Pianistyczny w Cleveland i jest Pan



laureatem trzeciej nagrody na XVIII Międzynarodowym
Konkursie Pianistycznym im. Fryderyka Chopina, gdzie
otrzymał Pan także nagrodę specjalną za najlepsze
wykonanie koncertu. Czym różniły się te dwa konkursy?

I na jednym, i na drugim, organizatorzy starali się, żebyśmy nie
czuli się jak podczas konkursu, ale raczej jakiegoś festiwalu, czy
święta muzyki. Jednak były od siebie bardzo różne – inny kraj,
inna publika, poza tym każdy z dyrektorów miał zupełnie inną
osobowość. W Cleveland nie było tyle stresu, mieliśmy więcej
czasu, a ze względu na pandemię, w półfinale znalazło się mniej
osób. Mogliśmy się przez to lepiej poznać i atmosfera była
podobna do – no, nie wiem – miłego spotkania przy winie. W
Warszawie, było zupełnie odwrotnie – to było szaleństwo. Długie
i bardzo intensywne. Nie miałem tremy, ale za Konkursem
Chopinowskim stoi ogromna historia, z mnóstwem opowieści i
anegdot. Każdy młody pianista zna, na przykład, te sławetne
schody, które prowadzą na scenę Konkursu. Poza tym wszyscy
znamy jurorów, czy to z koncertów, czy innych konkursów. Wielu
z nich wygrało Konkurs Chopinowski. To są chodzące legendy.
Więc pod tym względem, było to dość ekstremalne
doświadczenie.

Podczas trwania Konkursu Chopinowskiego, dzięki
streamingowi można było oglądać to, co działo się w
kuluarach, na przykład wywiady z poszczególnymi



uczestnikami lub dyskusje w większym gronie. Wyczuwało
się współzawodnictwo, ale także przyjacielskie stosunki,
jakąś komitywę…

[… Tak,] odczuliśmy to szczególnie w finale, dlatego, że do tego
czasu zdążyliśmy się bliżej poznać. Wszyscy byliśmy wykończeni,
ale świetnie się rozumieliśmy, bo stanowiliśmy grupę ludzi,
którzy w tym samym czasie przechodzili przez to samo. W
związku z tym poczucie współzawodnictwa zniknęło.

Martín García García przed wejściem na scenę XVIII
Międzynarodowego Festiwalu Pianistycznego im. Fryderyka
Chopina, fot. Wojciech Grzędziński



Podczas tych spotkań, Pan ciągle żartował i wszystkich
rozbawiał. To poczucie humoru widać też w Pana grze. Na
YouTube w jednym z komentarzy po trzecim etapie ktoś
napisał, że „podczas gdy [inna uczestniczka] wydobywa
ciemną stronę Chopina, Martín García wydobywa jasną
stronę jego muzyki”. Czy zgadza się Pan z tym?

Tak, jak najbardziej. Z Chopinem związane jest pewne
nieporozumienie, że jego muzyka to mrok i desperacja. Ja nie
widzę tego w jego muzyce. Dla mnie Chopin jest jak dwie strony
medalu. Jest niejednostronny i to właśnie staram się pokazać w
moich interpretacjach.  

W Atlancie zagra Pan Sonatę b-moll op. 35, a podczas
Konkursu zagrał Pan Sonatę h-moll op. 58. Czym się różnią
te dwa utwory?

Wszystkim! I do tego trzeba by napisać dwie książki! [śmiech].
Pierwsza zmierza w tym ciemnym kierunku, druga w jasnym.
Jedyną rzeczą wspólną (oprócz oczywiście kompozytora) są
głębokie korzenie w Beethovenie, a wcześniej w Bachu. To dwie
strony Romantyzmu: jedna zakorzeniona jest w nurcie Sturm und
Drang, który pojawił się pod koniec XVIII i miał wpływ na sztukę
XIX wieku, pełnym głębokiej desperacji i ciemności. Natomiast w
Sonacie h-moll Chopin idzie w kierunku abstrakcji. To taka
symfonia na fortepian. Chopin wkracza w świat emocji, a potem



się wycofuje.

Jaką rolę odgrywa Chopin w Pańskim repertuarze?

Taką, jak każdy genialny kompozytor – staram się każdemu z
nich poświęcić równą uwagę. W związku z Konkursem
Chopinowskim musiałem oczywiście poświecić dużo czasu
muzyce Chopina, co miało swoje reperkusje – ta część mojego
repertuaru jest bardziej rozwinięta. Uważam Chopina za swojego
„przyjaciela” i z jego muzyką czuję szczególną więź.

Co w jego muzyce ceni Pan najbardziej?

Chopin to jak podroż przez całą gamę stylów i emocji, które są
zawarte zarówno w jego burzliwym życiu, jak i w jego dziełach.
Fascynuje mnie głębokie powiązanie z Bachem i to we
wszystkich jego utworach, a szczególnie w Sonacie h-moll. Tak,
jak Bach na początku XVIII wieku, Chopin stworzył pewien
„szablon” dla przyszłych pokoleń pianistów i muzyków. Poza tym,
cenię u Chopina to, że obok wszechobecnej w jego muzyce
ciemności, każdy utwór zawiera autentyczny triumf światła i
nadziei. Chopin był człowiekiem o większej sile i energii niż by
się to mogło wydawać!

Porozmawiajmy o początkach Pana związków z muzyką.
Zaczął Pan grać na fortepianie we wczesnym wieku.



Dlaczego wybrał Pan fortepian? Czy ciągnęło Pana do
innych instrumentów?

To był zwykły przypadek, chociaż przerodził się w długotrwały
związek. To wszystko zaczęło się od mojego brata, który jest
starszy ode mnie o siedem lat i który odkrył fortepian w swojej
szkole podstawowej. Od początku miałem też szczęście do
nauczycieli, którzy przyjechali do Hiszpanii ze Zawiązku
Radzieckiego. Zacząłem z nimi grać, gdy miałem pięć lat. To oni
coś we mnie dostrzegli i mieli wizję mojej przyszłości. Potem
odkryłem inne gatunki muzyki, takie, jak na przykład balet
Czajkowskiego. Gdy byłem starszy, zakochałem się w brzmieniu
skrzypiec i prosiłem: „Czy mogę też grać na skrzypcach?” Ale
mama powiedziała, że nie ma wystarczająco czasu na oba
instrumenty. Miała rację. Zawsze kochałem muzykę, ale tak się
zdarzyło, że związałem się z fortepianem.

Studiował Pan także w Stanach Zjednoczonych, w Mannes
School of Music w Nowym Jorku. Jak do tego doszło?

Byłem w Stanach przez dwa lata. Początkowo przyjechałem na
klasy mistrzowskie prowadzone przez Jerome Rose. Mieliśmy
wtedy krótką rozmowę, podczas której zaproponował, żebym
przyjechał do Nowego Jorku na jego festiwal, a potem
zobaczymy, co dalej. Wróciłem do Madrytu i przemyślałem to
sobie. W końcu zdecydowałem, że najwyższy czas opuścić



gniazdo. To była dla mnie znakomita okazja. Pojechałem na ten
festiwal w 2017 r. To, co zaproponował mi Prof. Rose było
całkowicie odmienne od sposobu nauczania, do którego byłem
przyzwyczajony. Był bardziej moim mentorem niż tylko
nauczycielem i wprowadził mnie nie tylko w meandry muzyki, ale
także zawiłości samego życia. Miał na mnie ogromny wpływ.
Rozmawialiśmy o muzyce, kulturze i sztuce. To było szalenie
interesujące. Dalej utrzymujemy ze sobą kontakt.

Martín García García podczas finałowego etapu XVIII
Międzynarodowego Festiwalu Pianistycznego im. Fryderyka
Chopina, fot. Darek Golik
Niedawno słuchałam ciekawego wywiadu z przed kilku lat



ze [światowej sławy wiolonczelistą] Yo-Yo Ma, w którym
przyznał się, że dopiero niedawno uzmysłowił sobie, że
oprócz miłości do muzyki, ma w sobie też miłość do bycia
muzykiem. Czy jest to niezbędne do trwałej kariery?

Oczywiście, ale może zadajmy sobie pytanie: Co to w ogóle
znaczy, że się coś kocha, że czujemy do czegoś pociąg czy
uwielbienie? Nie możemy przecież czuć tego przez 24 godziny na
dobę. Więc pytam: Jak? Jak dużo? Kiedy? Jeżeli postrzegamy
miłość jako jakieś zauroczenie nastolatka, to w pewnym
momencie człowiek zaczyna dostrzegać, że to do niczego nie
prowadzi, że trzeba pomyśleć jak tę miłość podtrzymać. A to
wymaga wysiłku i poświęcenia. Też trzeba znaleźć jakiś cel. Tak
jak w każdym związku. Jeżeli muzyk chce utrzymać to
„małżeństwo” z muzyką, miłość do samej profesji jest
koniecznością. A kiedy to zaczyna ciebie przerastać (co zdarza
się każdemu profesjonalnemu muzykowi) trzeba znaleźć sposób
na podtrzymanie tej iskry. W moim przypadku, staram się
podczas każdego koncertu odnaleźć głęboki sens. Tylko wtedy
jestem w stanie zagrać 70, może 90 koncertów rocznie.

Yo-Yo Ma także powiedział – i być może jest to truizm – że
najpierw trzeba słyszeć muzykę w głowie zanim się ją
zagra. Zgadza się Pan z tym?

Ja widzę to tak: trzeba „stać się” każdym utworem, który chce się



zagrać. Inaczej mówiąc, trzeba mieć całkowitą kontrolę nad tym,
co się chce przez dany utwór przekazać.

Czy ma Pan jakieś inne zainteresowania oprócz muzyki?

Uwielbiam samochody i „ściganie się” na symulatorze
komputerowym. A tak generalnie mówiąc, lubię proste rzeczy.
Lubię, na przykład spacer po parku. Zważywszy na mój
zwariowany grafik to dla mnie prawdziwy luksus. Lubię też
czytać i dobrze zjeść.

Powróćmy do punktu wyjścia i celów muzyki. W Chopin
Society of Atlanta staramy się poprzez muzykę klasyczną
propagować rozwój intelektualny, emocjonalny i duchowy.
Czy wierzy Pan w taką misję?

Więcej niż wierzę. Jakiś czas temu rozpocząłem inicjatywę w
Nowym Jorku, którą nazwałem „Musical Society”, a której misja
jest bardzo zbliżona do tego, so robi Chopin Society of Atlanta.
To jest projekt globalny i mam już studentów z Japonii czy San
Francisco. Jego celem jest wpłynąć na ludzkie serca. Od jakiegoś
roku zauważyłem w wielu miejscach na ziemi, że mnóstwo
muzyków po 20-tce zauważa, że brak im w życiu celu. Wydają się
zagubieni. Mają muzykę – narzędzie, które może nadać sens ich
życiu, ale nie korzystają z niego. W projekcie znajdą się koncerty,
wykłady i klasy mistrzowskie. I nie chodzi tu o to, żeby uczyć, jak



ustawić palce na klawiaturze, ale raczej pokazać jak to jest,
kiedy człowiek wychodzi z koncertu z poczuciem odrodzenia.

(tłum. Bożena U. Zaremba)

Recital pianisty w Atlancie – 11 marca, godzina 7.30 pm.
Szczegóły:

http://chopinatlanta.org/events.html

Angielska wersja wywiadu na stronie Chopin Society of
Atlanta:

http://chopinatlanta.org/martin-garcia-garcia-interview-2023.htm
l

*

Zobacz też:

Chopin zdobywa Atlantę

Czekając na Chopina

http://chopinatlanta.org/events.html
http://chopinatlanta.org/martin-garcia-garcia-interview-2023.html
http://chopinatlanta.org/martin-garcia-garcia-interview-2023.html
https://www.cultureave.com/chopin-zdobywa-atlante/
https://www.cultureave.com/czekajac-na-chopina/


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:

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


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 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

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


Rozpalanie iskry

Czekając na Chopina
Refleksje po filmie „Pianiści – grają Chopina” w kontekście XVIII
Konkursu Chopinowskiego

https://www.cultureave.com/rozpalanie-iskry/
https://www.cultureave.com/czekajac-na-chopina/


Kadr z filmu „Pianiści – grają Chopina”
Bożena U. Zaremba (Floryda)

Raz na pięć lat, mój świat zatrzymuje się w miejscu, żebym
mogła oddać się muzyce Fryderyka Chopina i przenieść w
czarowną, niepowtarzalną, a nade wszystko piękną krainę, w
której intymny podmuch zefirka przeplata się z szaleńczym
huraganem emocji. Na XVIII Międzynarodowy Konkurs
Pianistyczny im. Fryderyka Chopina w Warszawie czekaliśmy
dłużej niż zwykle, ale warto było, bo poziom gry zdawał się
przerosnąć oczekiwania nawet samego jury. Zainteresowanie



występami kolejnych pianistów z całego świata było ogromne, a
poglądów o talencie wykonawców, o samym Konkursie i
oczywiście decyzjach jury było więcej niż czasu na ich
przeczytanie czy wysłuchanie. Komentarze, zarówno znawców
jaki i zwykłych melomanów, były burzliwe i często rozbieżne:

Tempo walca zdecydowanie za szybkie! Marsz żałobny
zagrał tak wolno, że można było zasnąć! Skąd, przecież to
wykonanie było ogromnie głębokie i dojrzałe. Gdzie się
podział styl brillante? A co z kantyleną? To jest skandal, że
on nie dostał się do finału! Pianiści nie powinni zasiadać w
jury. Jak można było nie dać jej żadnej nagrody?! Konkurs
ma przede wszystkim wyłonić świetnego pianistę. Ależ nie,
konkurs ma przede wszystkim wyłonić najbardziej
przekonywującego interpretatora muzyki Chopina. Tylko
przypatrz się czyimi studentami są zwycięzcy…

Dylematy te towarzyszą konkursowi od zawsze, czego dowodem
jest film Tomasza Magierskiego „Pianiści – grają Chopina” z
2005 r. Przedstawia on historię czterech amerykańskich
pianistów, laureatów konkursu im. Fryderyka Chopina w Miami i
ich udziału w XV Międzynarodowym Konkursie Chopinowskim.
(Pamiętajmy, że to konkursy wyjątkowe – jedyne, na jakich gra
się utwory wyłącznie jednego kompozytora, co dla uczestników
stanowi dodatkowe wyzwanie. Mamy możliwość śledzić



poszczególne etapy ich przesłuchań, ćwiczenie w salach
Akademii Muzycznej w Warszawie, wybór instrumentu, a także
być świadkami ich stresów i rozczarowań związanych z
uczestnictwem w Konkursie. Przy okazji, młodzi pianiści –
Rachel Kudo, Sean Kennard, Esther Park i Mei-Ting Sun –
opowiadają o historii swojej muzycznej pasji, jej wpływie nie
tylko na ich życie, ale niejednokrotnie także na losy ich rodzin,
mówią o swoim rozumieniu i podejściu do muzyki Chopina,
wreszcie o oczekiwaniach względem Konkursu i przyszłej
kariery. O ile każdy z nich jest odmienną i jedyną w swoim
rodzaju osobowością, nie można się oprzeć wrażeniu, że pianiści
startujący w tegorocznym konkursie mieli często podobne
doświadczenia, losy i przemyślenia.



Kadr z filmu „Pianiści – grają Chopina”



Uniwersalność świata pianistyki jest także widoczna we
wplecionych w narrację filmową wypowiedziach ośmiu uznanych
amerykańskich pianistów, nauczycieli fortepianu i muzykologów
(w tym profesorów czwórki pianistów). Słyszymy ich przenikliwe
spostrzeżenia na temat fenomenu Chopina, technicznych
wyzwań i czaru jego utworów, emocjonalnego oddziaływania
jego muzyki zarówno na specjalistów jak i laików, a także
trudności w osiągnieciu harmonii między warsztatem a
muzykalnością.



Do jakiego stopnia pianista jest jedynie narzędziem realizującym
zamiary kompozytora, a do jakiego stopnia może naznaczyć dany
utwór swoją osobowością? Czy istnieje idealna interpretacja?
Dlaczego pianiści chcą brać udział w konkursie? Czym pianista
musi się wykazać, żeby wygrać konkurs? Czy jakikolwiek
konkurs pianistyczny ma w ogóle sens? Jaką wartość może
Konkurs Chopinowski stanowić dla słuchaczy? Opinie tych
autorytetów nie są bynajmniej ostateczne i nie koniecznie trzeba
się z nimi zgodzić, ale wiedza, wrażliwość i dogłębne spojrzenie
na temat są inspirujące. Mnie zachęciły do powrotu do
niedawnych przesłuchań na konkursowym kanale YouTube, na
przykład do wzruszeń związanych z fenomenalnym wykonaniem
Aimi Kobayashi 24 Preludiów op. 28. Te przepiękne miniatury
muzyczne zgrała nie tracąc napięcia ani na moment, tak, że
wydawały się być jednym, ciągłym utworem. Snuła przy tym
niteczkę fascynujących opowieści i zachwyciła paletą dynamiki i
emocji. Chętnie też wyciągnę z płytowej kolekcji nagrania
wielkich klasyków – Rubinsteina czy Zimermana, którego
interpretacja Mazurków z op. 24 podczas zmagań konkursowych
w 1975 r. była dla mnie przełomowym momentem – muzyka
poniekąd już mi znana stała się nagle zjawiskiem magicznym.
Wtedy wyłączę z pamięci komentarze. W końcu czy one zawsze
są istotne, czy bywają tylko ciekawe?



Kadr z filmu „Pianiści – grają Chopina”



Kadr z filmu „Pianiści – grają Chopina”

Jedna scena z filmu mocno mnie ubawiła: nadopiekuńcza mama
masuje ramiona i chusteczką uporczywie wyciera usta jednemu z
uczestników Konkursu przed wejściem na scenę. Ubawiła, ale
także przypomniała, że startują w nim ludzie młodzi, często
przed ukończeniem 20 roku życia, a ich kariera, mimo
niejednokrotnie wygranych już wcześniej innych konkursów,
dopiero się zaczyna. Po obejrzeniu tego filmu, nie można, więc
oprzeć się pokusie zajrzenia do Internetu, żeby sprawdzić, jak ta



kariera potoczyła się w przypadku czterech artystów, którym
podczas XV Konkursu w 2005 r. świat na chwilę się zatrzymał.
Niektórym z nich mogło się nawet wydawać, że to koniec świata.

*

PIANISTS – DEFINING CHOPIN

90 min., dokument, 2006 r.

Reżyseria: Tomasz Magierski
Autor: Tomasz Magierski
Operator: Andrzej Adamczak
Redaktor: Tomoko Oguchi
Producent: Tomasz Magierski

Muzyka w wykonaniu: Mei-Ting Sun

Film dokumentalny o Międzynarodowym Konkursie
Pianistycznym im. Fryderyka Chopina w Warszawie w 2005 roku.
Reżyser skupiając się na czterech amerykańskich młodych
pianistach, pokazuje w filmie, jakke wyzwania stoją przed
uczystnikami oraz jak konkurs ekscytuje i rozczarowuje ich
podczas trzydziestodniowej imprezy. Pokazane są kwestie



pochodzenia etnicznego, różnic kulturowych i tożsamości oraz
proces samopoznania poprzez dyscyplinę i edukację, które są
bardzo istotne podczas konkursu. To opowieść o zwycięstwie i
porażce, radości i rozczarowaniu, wspaniałym życiowym
przeżyciu i przygodzie, z muzyką Chopina w centrum. Film
„Pianists – Defining Chopin” podkreśla różnorodność kulturową i
jednoczącą siłę muzyki. To poruszająca, przejmująca i
fascynująca opowieść o pragnieniu młodych muzyków, by zdobyć
uznanie na najwyższym światowym poziomie. Reżyser filmu,
Tomasz Magierski, komentuje: Widownia odbywa z nimi podróż i
doświadcza indywidualnych wzlotów i upadków oraz ogromnych
obciążeń psychicznych i fizycznych, jakie muszą znosić.
Dowiadujemy się, co tak naprawdę oznacza bycie pianistą.

*

Film dostępny on-line od 21 do 31 listopada 2021 r. na
platformie Austin Polish Film Festival:

https://www.austinpolishfilm.com/shorts2021/#week3

https://www.austinpolishfilm.com/shorts2021

https://www.austinpolishfilm.com/shorts2021/#week3
https://www.austinpolishfilm.com/shorts2021


Reminiscencje
chopinowskie
20 października 2021 r. zakończyły się przesłuchania
finałowe XVIII Międzynarodowego Konkursu
Pianistycznego im. Fryderyka Chopina. Laureatów wyłoniło
siedemnastoosobowe, międzynarodowe jury pod
przewodnictwem prof. Katarzyny Popowej-Zydroń.

https://www.cultureave.com/reminiscencje-chopinowskie/
https://www.cultureave.com/reminiscencje-chopinowskie/


Koncert Laureatów XVIII Konkursu Chopinowskiego w Sali
Koncertowej Filharmonii Narodowej. Na zdjęciu: Bruce (Xiaoyu)
Liu (Kanada), zdobywca I nagrody, fot. Wojciech Grzędziński,
Warszawa, 23 października 2021 r.
Marek Drewnowski (Polska)

Konkursy są prawie jedyną drogą do stania się zawodowym
muzykiem, więc nie będę podważał celowości ich istnienia.
Zwracam jedynie uwagę na ograniczenia – tak bardzo istotne w
przypadku muzyki Fryderyka Chopina. Ostatni konkurs miał
świetną oprawę medialną, radio, telewizja, Internet były
wszędzie. Miał też wielką rzeszę rozentuzjazmowanych
melomanów, śledzących zmagania pianistów. Pojawił się w chwili



wielkiego zapotrzebowania na muzykę po wyłączeniu na prawie
dwa lata ośrodków kultury i sal koncertowych. W ostatnim
konkursie znalazla się wielka liczba nadzwyczajnych talentów, i
to w dodatku bardzo młodych, siedemnastolatków, świetnych
technicznie, nastolatków grających bez kompleksów z
temperamentem i inteligencją. Młodzi chopiniści byli doskonale
przygotowani, poziom był wyrównany, decydowały ułamki
punktów.

Powszechnie znanym faktem było, że poważna część uczestników
polskich i zagranicznych była, albo uczniami członków jury, albo
pobierała przed konkursem lekcje, czy uczestniczyła w Master
Class. Ludzki pierwiastek drzemie w każdym z nas i w każdej
profesorskiej głowie, a wiadomo, że bliżsi serca są na pewno
uczniowie, czy kursanci. W końcu każdy z jurorów ma zaróno
potężne ego jak i ukryte poczucie rywalizacji z kolegami, też z
potrzebą sukcesów. Ale nie tylko chodzi o rywalizację czy
potrzebę sukcesów, ale także o profity, które za tym stoją. Nie
dziwię się, że większość uczestników konkursu usiłowała
pomagać sobie poprzez kontakty z Jurorami. Pianiści zabiegali o
lekcje czy kontakt z tym czy innym profesorem, jeździli na
Master Class, słuchali ich nagrań. Kalkulowali i kontrolowali
gusta jurorów i szukali takich rozwiązań, aby się podobać.
Pragnienie sukcesu determinowało ich logikę i nie zawsze
wychodziło im to na dobre.



Wiadomo, że każdy z profesorów ma inną psychikę i estetykę.
Zostawia to w głowach nieopisany mętlik. Jak tu zagrać, aby
wszystkim się spodobać. Trudno wybrać, jak trzeba grać, aby
osiągnąć sukces, a wiadomo, że dla polskiego pianisty sukces czy
porażka oscylują między „życiem a śmiercią”, po porażce trudno
jest myśleć o przyszłości i o swoim życiu. Sukces daje inne
perspektywy.

Przesłuchałem kilku uczestników, którzy posiadali interesujące
osobowości. Osobowości poszukujące swojego stylu, wychodzące
z utartych ścieżek, czy przekorne indywidualności, które nie
znalazły akceptacji w oczach Jury. Obecnie mamy dostęp
internetowy do wszystkich nagrań, można więc przesłuchać,
porównać i mieć swoje niezależne zdanie. Byłem zdziwiony tym,
że większość laureatów była związana z profesorami i członkami
Jury. Słuchając pianistów miałem dziwne wrażenie, że uczestnicy
nie chcieli za bardzo się „wychylać”, aby nie narazić się tym
jurorom, którzy nie lubią dużych emocji. Dlatego ich
powściągliwość w wykonywanych utworach budziła moje
zdziwienie. Czy chodziło o to, aby bezkonfliktowo, płynnie
przechodzić z etapu na etap? Albo czy chcieli się zbliżyć do
„wzorców”? Ale gdzie są te wzorce, u kogo je znaleźć? Czy
posiadali kompleks Pogorelicha? Znam studentów, którzy
opuszczają cynicznie swoich oddanych pedagogów, dla tych,
którzy zasiadają, albo mają zasiąść w Jury, kalkulując, że będą
mieli więcej szans na zrobienie kariery. Z pewnością taka



niewierność się opłaci.

Narodowy Instytut Fryderyka Chopina powinien zmienić Statut
Konkursu. Powrócić do korzeni. Obecny Konkurs traci swój etos
od czasu interwencji Marty Archerich po odrzuceniu
Pogorelicha, który obecnie jest jednym z największych muzyków.
W tym konkursie zabrakło takiego autorytetu. Do jury powinno
się zapraszać wybitnych pianistów, znawców, chopinistów,
niezależnych od nauczania, autorytetów muzycznych,
dyrygentów, kompozytorów artystów niezależnych również od
szkolnictwa, wolnych muzyków. Sławę i prestiż Konkursu
Chopinowskiego w przeszłości tworzyli bez wątpienia jego
Jurorzy (także honorowi), goście specjalni i członkowie
komitetów honorowych. Wymienię tu najważniejsze postaci
kultury światowej ubiegłego i tego stulecia. Witold Maliszewski,
Aleksander Michałowski, Henryk Melcer, Karol Szymanowski,
Marguerite Long, Maurice Ravel, Witold Lutosławski, Bruno
Seidlhofer, Wilhelm Backhaus, Artur Rubinstein, Carlo Zecchi,
Arturo Benedetti-Michelangeli, Stefan Askenaze, Dmitri
Kabalevsky, Jarosław Iwaszkiewicz, Paul Badura-Skoda, Nikita
Magaloff, Mieczysław Horszowski, Kazimierz Kord, Nelson
Freire, Mirosław Bałka, Norman Davis, Krzysztof Penderecki, JIri
Kylian, Andrzej Wajda i Tomas Venclova. Niektórzy z nich nie
tylko zasiadali w Jury, ale przy okazji dawali publiczne koncerty.
Bardzo ciekawym rozwiązaniem doboru Jury było zapraszanie
kompozytorów, dyrygentów, teoretyków, literatów a nawet



filmowców. Na przykład w Jury zasiadali: Maurice Ravel, Karol
Szymanowski, Nadia Boulanger.

Obecny skład Jury budził wątpliwości, jak już wspomniałem,
eksponowaniem swoich studentów. Kandydaci „niezależni” mieli
mniejsze szanse sukcesu. A brało udział wielu niezwykle
ciekawych osobowości, które odpadały w poszczególnych
etapach, nie wiadomo dlaczego. Należałoby też ustalić programy
konkursów, tak jak bywało to wcześniej. Obecny program budził
zastrzeżenia. To takie mydło i powidło. Należałoby przywrócić
klasyczny repertuar, w którym uczestnicy będą mogli być
porównywani w tych samych utworach. Mam nadzieję, że nie
powróci zasłona z drewnianych żaluzji, aby nie widzieć
pianistów, tak jak to odbyło się na 4 konkursie w 1949 roku w 1 i
2 etapie. A może powinna powrócić? Jeszcze inną innowację
podpowiem. Należy dać do oceny chociaż jeden głos
publiczności. Nasza publiczność zna Chopina na pamięć i
doskonale zdaje sobie sprawę, kto ma talent, a kto jest
popychany i to z właściwego klucza. Artur Rubinstein mówił, że
jak gra Chopina czuje w jego muzyce „polską dumę”. W tym
konkursie „polskiej dumy” nie było. Fryderyk Chopin, nasz wielki
Rodak, musi mieć również swój nieskazitelny, kryształowy
Konkurs, odpowiedni do wysokości Jego Geniuszu.



*

Wywiad z pianistą Markiem Drewnowskim:

Rytm serca i jasność umysłu

Wywiad z jedną z jurorek XVIII Konkursu Chopinowskiego
– Diną Yoffe:

Chopin odpowie miłością

https://www.cultureave.com/rytm-serca-i-jasnosc-umyslu/
https://www.cultureave.com/chopin-odpowie-miloscia/

