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ospelen is voor mij
een manier van leven”

Christo Lelie

et afgelopen EPTA-congres te Nunspeet werd afgesloten

met een lecture/recital door de pianiste Arielle Vernéde.

Daarin bracht zij het piano-oenvre van Clande Debussy en

in het bijzonder diens Images over het voetlicht. Ze maak-

te met haar spel en haar voordracht grote indruk, wat ook bleek nit

hoge beoordelingen in de leden-enquéte die achtevaf werd gehouden.

Uit EPTA-kringen kwam tegelijk de vraag: “Wie is Arielle

Vernéde? We willen graag meer weten over deze uitstekende pianis-

“te.” Omdat verslaglegging van Vernéde’s Nunspeet-presentatie van-

wege het hoge percentage klinkende muziek niet goed mogelijk

was, besloot de redactie haar zelf te laten vertellen wie zij is, wat
zij doet en hoe zij over pianospelen denkt.

C.L. In Piano Bulletin 2008/2 stond een lovende recensie van de CD
waarop jij de Images en andere pianowerken van Claude Debussy speelt.
De bespreking eindigde met de retorische viaag: waarom horen we nict
méér van Arielle Vernede? Met deze zelfde viaag val ik graag bij je met
de deur in huis.

A.V. Ik heb liever dat de mensen zeggen dat ze me vaker willen
horen, dan dat ze vinden-datik te regelmatig op cen podium zit waar
+ik niet thuis hoor. Het is een goed teken dat het publiek mij mist.
Dan hoef 1k me in ieder geval geen zorgen te maken over het feit of
er nog wel een tockomst voor me is als uitvoerende pianiste.
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Doordat ik me vooral bezig houd met het zoeken naar de inhoud van de muziek,
kom ik er misschien wel te weinig aan toe om te zorgen dat ik voldoende optredens
heb. Ik ben ook helemaal het type niet om daar achteraan te gaan. Ik ben heel gelukkig
met de wijze waarop ik nu mijn vak kan uitoefenen! Ik kan me niets mooiers voor-
stellen.

Hoe zou je jezelf kort als musicus willen karakteriseren?
Er wordt wel eens over mij gezegd dat ik niet alleen véér de noten kijk, maar
vooral erichter.

Je bedoelt dat je je verdiept in de gedachten van de componist die niet in de partituur zijn
vastgelegd?

Inderdaad. Ik ben een speurder. Ik probeer op te sporen hoe een compositie tot
stand is gekomen en zoek naar middelen om dat op de luisteraar over te dragen, want
daar gaat het bij een reproducerend kunstenaar toch primair om.

Onlangs zag ik in Parijs een prachtige tentoonstelling van de beroemde fotograaf
Cartier Bresson. Een bekende zinsnede van hem is: “Fotografie is voor mij een manier
van leven. Het gaat om lijnen die lopen vanaf het hart, de ogen en de geest.” Die uit-
spraak trof mij bijzonder, omdat ook ik zo leef. In mijn geval zou ik daar uiteraard
nog de lijn vanaf de oren moeten toevoegen.

Waar speel je zoal? Dat zijn toch ook wel de grote podia?

Ja zeker. Maar in Nederland vinden mijn meeste optredens momenteel in kleinere
kring plaats, doorgaans voor muziekminnende gezelschappen van zo’n vijftig tot
honderd personen. Verder speel ik overwegend in het buitenland. Dat betreft bijna
uitsluitend recitals bij officiéle gelegenheden waarbij Nederlandse belangen spelen,
bijvoorbeeld optredens bij het afsluiten van culturele verdragen of concerten georga-
niseerd door ambassades. Nee, ik ben niet via familie of relaties in dat circuit gerold.
Het is vanzelf zo gegroeid. Kennelijk vindt men mijn speelstijl representatief. Ik heb
bijvoorbeeld in Noorwegen en Denemarken gespeeld, maar ook in Nieuw Zeeland,
Indonesié en Singapore.

Je staat dus nog volop in de praktijk.

Ik zou niet anders kunnen. Ik verbaas me er over dat veel musici na hun opleiding
stoppen met zich werkelijk in muziek te verdiepen.Vaak houden ze helemaal op met
spelen en beperken zij zich tot lesgeven. Mijn conclusie is dat voor deze mensen de
noodzaak om met muziek bezig te zijn nooit zo groot geweest kan zijn. Bij mij
ligt dat radicaal anders. Ik heb er altijd naar gestreefd om een groot repertoire op te
bouwen, dit te behouden en te blijven uitbreiden.

Maar ben jij dan helemaal niet gaan lesgeven daarnaast?

Jawel, ik heb een kleine lespraktijk, maar voel me absoluut geen pedagoog. Mijn
leerlingen zijn zeer vergevorderde amateurs, semi-professionals. Daarnaast komen
vaak afstudeerde pianisten naar mij toe, die kennelijk iets tijdens hun conservatorium-
studie gemist hebben dat ik ze wél kan bieden. Overigens wil ik niets ten nadele van
hun vroegere conservatoriumdocenten zeggen. Het heeft ongetwijfeld voor een
belangrijk deel met hun persoonlijke groei te maken. In dit stadium van hun ontwikke-
ling hebben ze een nieuwe kijk op muziek nodig of zoeken ze naar een spirituele



drive. Het kan ook voorkomen dat ze voelen dat hun techniek achteruit is gegaan.
Wie na zijn studie minder gaat spelen, loopt nu eenmaal het risico dat hij of zij het
contact met de praktijk kwijtraakt. Ik kan zulke mensen helpen, wat ik heerlijk vind,
omdat ik daarin juist niet de pedagoog hoef te spelen. Maar ik kan, denk ik, wel heel
goed inspireren en mensen tot nieuw repertoire brengen of uitleggen waarom bepaalde
werken voor hen van groot belang kunnen zijn. Het is het geven van nieuwe impulsen.

Ik denk dat collega’s die zich wél pedagoog noemen ook profijt van zo’n aanpak kunnen
hebben.

Natuurlijk. Ik vind niet dat lesgeven bestaat uit het laten merken dat je alles beter
weet en kunt. Een goede docent moet met bezieling kunnen praten over zijn vak.
Dat was ook mijn insteek bij het houden van het lecture/recital in Nunspeet voor de
EPTA-leden. Ik denk dat het wijzen op de verbanden tussen werken onderling en
het blootleggen van de achterliggende werelden de mensen het meest inspireert.

Arielle Vernede komt uit een muzikale familie. Haar grootmoeder en moeder
studeerden aan het conservatorium. Arielle begon op haar zesde met pianospe-
len. Na het voltooien van haar gymnasiumstudie ging zij aan het Koninklijk
Conservatorium te Den Haag piano studeren bij Geoffrey Madge. Daarna volg-
de ze nog masterclasses bij onder meer Claude Helffer in Parijs en Mieczyslaw
Horszowski in Luzern. Ze was prijswinnares van het Arnold Schénberg
Concours te Rotterdam, van de Vriendenkrans van het Concertgebouw en van
het Internationale Casadesus Concours te Cleveland. Op haar naam staan drie
solo-CD’s met respectievelijk werken van Szymanowski, Schumann en
Debussy, naast opnamen op het gebied van kamermuziek Voor bestellingen, zie
wuww.ariellevernede.nl. :

Foto Neele

Kistemaker.
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Ik neem aan dat je in je programmasamenstelling ook uitgaat van de verbanden tussen
composities.

Ja, daar gaat het allemaal om. Ik ben voortdurend aan het zoeken naar de geheime
lijnen en onderstromen in muziek, en probeer uit te vinden hoe die in werken van
soms totaal verschillende componisten, die op het oog elkaar soms zelfs lijken te
bijten, onder één noemer gebracht kunnen worden. Ik ben bijvoorbeeld nu bezig een
programma samen te stellen rond variatiewerken en denk dan aan Hindels variaties
over The Harmonious blacksmith, Haydns f~moll variaties, de Variations sérieuses van
Mendelssohn, Faurés Théme et variations, eventueel vervolgens iets van Brahms of
Schumann, om uit te monden bij de prachtige en veel te weinig gespeelde Cingue
variazioni van Luciano Berio. Het mooiste is combinaties te maken van meesterwerken
uit het ijzeren repertoire met onbekendere stukken, die anders wellicht helemaal
nooit boven water komen. Ik vind het de plicht van iedere pianist in onze tijd op zo’n
manier over programma’s na te denken, om iets te brengen wat toegevoegde waarde
heeft, om de luisteraar aan het denken te zetten. Ja, het bedenken van een programma
is veel werk. Het betekent dat je heel veel werken instudeert die uiteindelijk sneuvelen
ten gunste van andere. Er zijn pianisten die alleen het eigenlijke concert leuk vinden
om te doen en de lange weg er naartoe vervelend.Voor mij is dat half jaar wikken en
wegen en schaven aan een programma minstens zo leuk als het op het podium brengen
van het eindresultaat.

Kan ik hieruit afleiden dat een bestaan zoals internationale meesterpianisten dat vaak
leiden, met één programma over de wereld trekken, aan jou niet besteed is?

Ik moet er niet aan denken om dag in dag uit bijvoorbeeld dezelfde drie
Beethoven-sonates te moeten spelen. Dat gebeurt nog veel te veel. Tegelijk
signaleer ik dat het pianospel in onze tijd te eenduidig is geworden. Er is te weinig
individualiteit. We zitten momenteel op een omslagpunt. Het publiek raakt hiervan
verzadigd. Je merkt dat de belangstelling voor het pianorecital aan het afnemen is, wat
ik overigens zeer betreur.

Bij veel grote pianisten heb ik wel gemerkt dat het frisse van hun vertolkingen op een zekere

leeftijd gaat verdwijnen en dat hun spel, ondanks de nog altijd grote kwaliteiten, sleets over-

komt. Dat zag ik bij de grootste musici, zoals Ashkenazy, Pollini, Barenboim gebeuren.
Vind je dat dit ook voor Alfred Brendel geldt?

Nee, ik vond hem steeds natuurlijker, spontaner en vrijer gaan musiceren de laatste jaren
voor zijn afscheid.

Zo heb ik dat ook ervaren. Toen ik hem onlangs na de pauze Schubert hoorde
spelen schrok ik bij wijze van spreken wakker en dacht:“Hé, die man gaat opeens iets
anders doen”.Voorheen was hij altijd zo’n ontzettende academicus die teveel op een
afstand bleef van de muziek die hij speelde. Dat had natuurlijk ook een goede kant.
Hij verdiepte zich enorm in de stukken, voelde zich heel verantwoordelijk en sloeg
nooit door. Misschien is dat zelfs zijn behoud geweest, maar lange tijd was hij toch
een schoolvoorbeeld van een pianist op wie een persoonlijke rem stond.

Toch zit er wel een parallel tussen Brendels academische inslag en de manier waarop jij
bezig bent bloot te leggen wat achter de noten schuilt. Ik neem aan dat je daar analyse voor
gebruikt?



Daar houd ik me tijdens het
studeren zeer zeker mee bezig;
inderdaad is dat een academisch
aspect. Maar daarnaast moet je
je ook emotioneel inleven in
een werk en op den duur kun
en moet je de analyse loslaten.
Ik ben vanwege mij slechte
ogen genoodzaakt om alles uit
het hoofd te spelen, ook de
moeilijkste hedendaagse com-
posities. Om dat te kunnen is
een groot inlevingsvermogen in
de composities een eerste voor-
waarde. Keer op keer moet een
werk als nieuw voor je klinken.

De laatste tijd verdiep ik mij
in de opnamen van de Franse
pianiste Marcelle Meyer (1897-
1958, CL). Ik heb een enorme
bewondering voor haar. Als je
naar haar platen luistert ervaar
Jje een weldadige frisheid, alsof
alles was ze speelt helemaal
nieuw voor haar is.Voortdurend
valt de eenvoud in haar spel op
en de constante muzikale stroom er in. Daarbij had ze een ongelofelijk uitgebreid
repertoire dat ze met zeldzame diepgang speelde. Ieder stuk krijgt de volledige waarde;
zo hoort het volgens mij ook. Het interessante is dat zi] met vrijwel alle grote com-
ponisten uit haar tijd persoonlijk contact had. Daar ben ik wel eens Jjaloers op. Wat
had ik graag in die tijd willen leven, want ik vind het van groot belang om erachter
te zien te komen hoe componisten wilden dat hun werken werden uitgevoerd.
Marcelle Meyer speelde samen met Poulenc de Tiois valses romantiques van Emanuel
Chabrier, met Milhaud diens Scaramouche, heeft waarschijnlijk nog voor Debussy
gespeeld en kende Stravinsky. Ze speelde daarnaast de oude Franse klavecinisten als
Rameau, Haydn, Mozart, Barték, alles met een enorme allure.

Bij Marcelle Meyer heb je helemaal het gevoel niet meer naar een piano te luisteren.
Je hoort uitsluitend de muziek en je realiseert je geen moment dat er toetsen worden
ingedrukt. Dat is ook altijd mijn streven geweest.

Maar het blijft natuurlijk een feit dat je medium een instrument van hout, ijzer, messing
en vilt is. Dat kan mee- en tegenwerken. In hoeverre is voor Jou de kwaliteit van een vleugel
van belang?

Ik ben steeds kritischer op instrumenten geworden. Tk ben vooral bang dat een
vleugel teveel wil. Meestal komt dat je spel niet ten goede. Het gebeurt wel eens dat
mensen zeggen dat ze een heel goed instrument hebben staan, maar dat dit in de
praktijk nogal tegenvalt. Dat was ook het geval toen ik in Nunspeet moest spelen.
Ja, het was een Steinway-concertvleugel, hij glom mooi en alles leek goed, maar toch

Marcelle Meyer,
1897-1958, de
Franse pianiste
voor wie Ariclle
Vernéde veel
bewondering

heeft (CL).
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ontdekte je dat zo’n instrument een innerlijke frictie heeft. Mijn eerste zorg is dan
dat de machteloosheid van een vleugel niet door het publiek wordt gehoord.

In mijn oren ben je daar in Nunspeet uitstekend in geslaagd!

Om te voorkomen dat een minder goed instrument je spel negatief beinvloedt,
moet je zorgen dat je een enorm surplus hebt in je techniek. Als je een moeilijk stuk
gaat spelen, mag je dit nooit en te nimmer aanpassen aan jouw technische mogelijk-
heden en onmogelijkheden: je moet jouw techniek aanpassen aan de eisen die het
stuk stelt. Als je op die manier speelt kom je veel verder boven een compositie te staan
en dan speelt de kwaliteit van de vleugel opeens niet zo’n grote rol meer voor je.
Zo ben ik constant bezig met het inbouwen van een surplus. Dat is één van de leuke
kanten van ons vak.

Het hebben van surplus is natuurlijk ook een probaat middel tegen podiumangst. Heb je
daar last van?

. Zoals ik al zei speel ik alles uit het hoofd, en natuurlijk ben je dan wel eens bang
dat je het op het beslissende moment niet meer weet. De enige methode om te zorgen
dat de faalangst voor het uit het hoofd spelen minder wordt is constant de muziek
door je hoofd te laten gaan. Ook moet je jezelf op geregelde tijden dwingen iets te
spelen alsof het al menens is. Als je Marcelle Meyer hoort spelen in live-opnamen lijkt
ze geen enkele vorm van podiumangst te kennen. Ze plonst als het ware in het water
en gaat direct zwemmen. Natuurlijk zal ook zij zich wel wat ongemakkelijk voelen;
als je heel goed luistert en je kent de gespeelde stukken goed, dan hoor je wel eens
een foutje. Maar dat speelt geen rol bij haar, want ze laat zich helemaal meenemen
door de stroom van de muziek.

Podiumangst kan verlammend werken. De grootste musici hebben er last van.
Charles Aznavour en Vladimir Horowitz bijvoorbeeld: die moesten soms het podium
op gesleurd worden, maar als ze dan begonnen te spelen of zingen was alles in één
keer goed. Clara Haskil bleef bij het maken van plaatopnamen doorspelen voor de
microfoon als de klankregisseur al weg was. Ze was dan minder gespannen en meende
onder die omstandigheden beter te spelen. Toch is er hoegenaamd geen verschil te
horen tussen wat zij als vreselijk slecht en als beter heeft ervaren. Zelf merk ik dat ook
wel. Soms was ik erg gespannen en hield een slecht gevoel over aan een uitvoering.
Hoorde ik dan veel later de opname terug, dan bleek het helemaal niet zo erg geweest
te zijn als ik aanvankelijk dacht. Maar het omgekeerde kan ook voorkomen: dan was je heel
tevreden, maar bij het terughoren van de opname blijkt het helemaal niet zo geweldig
te zijn geweest.

Heb jij behalve de CD ‘Images’ nog meer opnamen gemaakt?

Vlak na mijn studie heb 1k meegewerkt aan een langspeelplaat met het repertoire
voor cello en piano van Matthijs Vermeulen. Dat vond ik heel leuk om te doen,
omdat het mogelijk was een directe lijn te leggen met de componist: ik kon het
repertoire aan zijn vrouw voorspelen. Ook later heb ik nog regelmatig in kamer-
muziekverband opnamen gemaakt. Mijn eerste solo-CD was gewijd aan de pianowerken
van Karol Szymanowsky. Die is al jaren uitverkocht.

Hoe kwam je erbij voor deze componist te kiezen?
Ik was benieuwd wat er in Polen na Chopins dood muzikaal allemaal gebeurd



is en kwam toen vanzelf bjj
Szymanowsky uit. Zijn titels, verhalen
en de sfeer die zijn werken ademen
spraken mij bijzonder aan. Bij een
eerste blik in de partituren zag ik
dat het heel goede muziek is.

Wat volgde na Szymanowsky?

Een CD met Schumanns
Kieisleriana en Fantasiestiicke. Dat was
in 1997. Overigens zou ik die wer-
ken nu dolgraag nog een keer
opnieuw willen opnemen.

Zifn je ideeén over die stukken dan zo
veraiderd?

Ja, mijn hele kijk op het uitvoeren van muziek heeft de afgelopen jaren een
ommezwaai gemaakt. Lange tijd was er bij mij een streven om meer uit de muziek te
willen halen dan er in zit. Dat is achteraf helemaal geen juiste opvatting. Tegen-
woordig laat ik de muziek horen zoals die is. Die is al zo buitenissig rijk, dat je echt
niets moet willen toevoegen. Deze ontwikkeling komt voort uit het rijpingsproces dat
iedere pianist, musicus, acteur of schrijver in een latere levensfase doormaakt. Je ontdekt
dat je iets op een veel simpeler manier kunt zeggen.

Dat zoeken naar eenvoud, de kunst van het zo min mogelijk doen, heeft me zo
geboeid in de Images van Debussy. In die muziek moet je de kracht hebben om bijna
krachteloos en wezenloos te spelen. Dat is overigens totaal wat anders dan moeite-
loos spelen. Je moet de kracht hebben om te kunnen laten horen dat Debussy gedurfd
heeft bijna niets te zeggen. Dat geldt heel sterk voor Et la lune descend sur le temple qui
fut, maar eigenlijk ook voor Poissons d’or. In dat werk is sprake van tegenstrijdigheid,
want het zit vol met technisch lastige manoeuvres, die je moet omzetten alsof het
kwinkslagen zijn. Debussy kon met ongelofelijk weinig ongelofelijk veel doen. Om
dat te kunnen realiseren moet je weer dat beroemde surplus hebben. Je moet het zo
spelen dat het publiek helemaal niet merkt dat het technisch lastig is.

Maar kun je dan niet stellen dat je voor bijvoorbeeld Debussy een andere technick nodig
hebt dan voor Beethoven? Werk jij sterk vanuit één basistechniek?

Ik denk bij pianospelen helemaal niet in termen van techniekscholen a la Marie
Jaell, Deppe of Matthay. Tk zoek naar de middelen van techniek die nodig zijn om
een bepaald stuk zo te laten klinken als nodig is en het maakt me niet uit wat voor
techniek daar dan uit komt. Al moet ik er voor op m’n kop gaan staan. Ik denk nooit
in hokjes.

Voor bepaalde componisten is een grotere fysieke lading nodig dan voor andere.
Dat geldt bijvoorbeeld voor Beethoven, Schumann en Brahms. Ook voor Debussy of
Ravel heb je een lading nodig, maar bij deze componisten moet je bij het vertolken
die lading weer zien te ontladen. En dat vraagt om een specifieke techniek.

Is het goed om bij het spelen van Debussy beelden in je hoofd te hebben?
Poissons d’or is geinspireerd op een afbeelding op een kamerscherm en L'isle joyeuse

CD Arielle

Vernéde ‘Tnages’.
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op een schilderij van Watteau. Het is dus zeker gerechtvaardigd om beelden (‘images’)
te hebben bij het vertolken van zijn muziek. Maar omgekeerd moet je niet denken:
“Ik heb het beeld in mijn hoofd en de rest komt dan vanzelf wel”, want dan loop je
gevaar dat je de techniek verwaarloost. Bij de Images gaat het trouwens niet zozeer
om het plaatje zelf, als om het observeren van dat plaatje. Het gaat dus om het proces,
en dat heeft dus weinig met het programmatische element te maken. Men ziet deze
muziek vaak door een te romantische bril. Het gaat veeleer om de geheimzinnige,
niet zichtbare contouren in Debussy. Als je Etudes hoort zie je waar hij naartoe wilde.
Dan blijkt hij een veel grotere realist dan je op grond van zijn andere werken zou
denken.Vaak zijn de contouren in zijn werken niet zo zichtbaar. Mensen denken dan
dat ze deze rustig met pedaal kunnen bedekken en wegvegen, maar dat is onterecht!
Aan de andere kant speelt bijvoorbeeld Pollini Debussy’s Images weer zo aards, dat ik
mezelf afvraag of dat de bedoeling van de componist is geweest.

Het kan gemakkelijk gebeuren dat iemand gemakzuchtig wordt en niet meer de
moeite neemt om echt goed te kijken. Dat is echter een voorwaarde om de vertaal-
slag in zulke werken te kunnen maken. Ik heb soms het gevoel dat ik ondanks mijn
beperkte gezichtsvermogen veel meer zie dan anderen.

We spraken tot nu toe veel over Debussy omdat jouw presentatie in Nunspeet zijn muziek
als ondenwerp had. Voel jij je iemand met een duidelijk specialisme of speel je juist graag
een veelheid aan stijlen?

Ik heb altijd gestreefd naar een breed repertoire. Ik heb bijvoorbeeld ook heel veel
hedendaagse werken gespeeld. Dat doe ik tegenwoordig bijna niet meer, maar het
heeft wel mijn visie op muziek enorm verrijkt. In basis ben ik een heel polyfoon
muzikaal denker. In welke stijl ik ook speel, ik wil alles kunnen horen wat ik doe.

Dan speel je vast veel Bach?
Ja, maar vaker voor mezelf dan voor anderen. Er is veel muziek die ik graag
studeer, maar die ik nooit op een recital zal spelen. Ik ben altijd bljj als anderen dat



mooi doen. Het is mijn credo dat je veel meer repertoire moet studeren dan alleen
dat wat je op een podium gaat brengen. Neem Mozart. Ik ben dol op zijn muziek,
ook op zijn pianosonates, maar iedere keer als ik ze speel of uitgevoerd hoor worden,
denk ik: “Er komt iets tekort in het instrument, iets wat eigenlijk niemand goed kan
verwoorden: datgene wat Mozart gehoord en gevoeld heeft, maar dat niet terug te
vinden is als je deze stukken op piano speelt. Daarom denk ik: “Laat ik die sonates
maar thuis voor mijn eigen plezier spelen en niet voor publiek.”

Ik denk dat de moderne vlevgel niet het juiste medium voor Mozarts pianowerken is. Dat was
de achttiende-eenwse Weense fortepiano.

Dat is zeker zo. Ik vind dat iedere pianist Mozart op een fortepiano gespeeld moet
hebben om iets van die stijl te snappen. Je kunt er zoveel nauwkeuriger articuleren!
Ik heb al in mijn studietijd regelmatig op fortepiano’s gespeeld, zoals oude Broadwood-
vleugels. Bijna niemand deed dat toen en men keek mij er vreemd op aan. Gelukkig
is dat inmiddels sterk veranderd.

We hebben het nog helemaal niet over de jonge Arielle Vernéde gehad, je leraren, inspiratie-
bronnen en dergelijke. Het lijkt zelfs alsof je daar niet over wilt praten.

Inderdaad heb ik na mijn 45%¢ besloten niet meer over mijn verleden te spreken.
Het is te lang terug. Nu ik op een zekere leeftijd ben gekomen is het niet meer relevant
en imteressant is te weten bij wie ik masterclasses heb gevolgd en wat ik op het conser-
vatorium allemaal hebt geleerd. Ik heb me tot een zelfstandige kunstenaar ontwik-
keld. Ik ben wie ik nu ben, en daar maak ik graag de lezers deelgenoot van.

Maar het is vaak wel degelijk interessant om in een interview te lezen wat iemand zich
nog herinnert van de lessen van grote pianisten. Jij hebt bijvoorbeeld bij Claude Helffer
gestudeerd, een specialist op het gebied van twintigste-eeuwse muziek. Ik neem aan dat dat
inspirerend was.

O, zeker. Helffer benaderde alles vanuit de klassieke vormanalyse. Hij legde voort-
durend analytische verbanden tussen de modernste werken en de Weense klassieken.
Debussy speelde hij heel dlean en altijd vanuit de vormanalyse. Nu het toch over master-
classes heb, wil ik zeker mijn lessen bij Mieczyslaw Horzowski in Luzern noemen.
Hij was op dat moment al dik over de tachtig, maar stond nog volledig in de praktijk
als concertpianist. Hij zou een week later, meen ik, een Beethoven-cyclus in New
York geven. (Horszowski zou nog tot over de honderd jaar worden en tot vlak voor
zijn dood op hoog niveau blijven doorspelen, CL). Die man zat achter de piano zonder
dat je een moment het gevoel had dat hij ook maar iets deed. Hij had zichzelf volledig
weggecijferd en wat overbleef was louter muziek.

Dat is het hoogste wat een musicus kan bereiken. Tevens is het weer eens een voorbeeld dat
het actief musiceren de mens jong houdt. Hoe stel je zelf je toekomst voor?

Ik leef geen moment met de zorg voor de toekomst en heb totaal geen angst om
geen concerten meer te krijgen. Als ik mijn spel levend houd en repertoire blijf
opbouwen, kan ik op ieder moment dat dit van mij gevraagd wordt optreden. Op die
manier zal er altijd interesse voor me zijn.

Pianospelen is voor mij een manier van leven” - Interview met Arielle Vernéde - Christo Lelie
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