
	 Architektura przestrzeni brzmieniowej w twórczości gitarowej 

Piotra Klimka - streszczenie 

	 Niniejsza praca podejmuje interdyscyplinarną eksplorację przestrzeni brzmieniowej               

w muzyce gitarowej, łącząc aspekty teoretyczne, historyczne i analityczne w celu kompleksowego 

zrozumienia tego zagadnienia. Rozpoczynając od fundamentalnych definicji i ewolucji instrumentu, 

praca prowadzi czytelnika przez zawiłości relacji między strukturą dzieła muzycznego, a jego 

odbiorem, aż po praktyczne zastosowanie tych koncepcji w analizie konkretnych kompozycji. 

	 Praca ta rozpoczyna się od zdefiniowania przestrzeni muzycznej, rozumianej nie tylko jako 

fizycznego otoczenia, lecz przede wszystkim jako dynamicznego i integralnego elementu 

kompozycji artystycznej. Centralnym zagadnieniem pierwszego rozdziału staje się ewolucja gitary 

klasycznej, od jej najwcześniejszych form po instrument współczesny. Analiza skupia się na tym, 

jak zmiany konstrukcyjne i techniczne wpływały na przestrzeń brzmieniową, otwierając nowe 

możliwości dla kompozytorów i wykonawców. Rozdział eksploruje wkład kluczowych postaci         

w rozwój gitary, akcentując, że przestrzeń muzyczna nie jest dana raz na zawsze, lecz podlega 

ciągłym przemianom, odzwierciedlając zmieniające się gusta estetyczne i poszukiwania 

artystyczne. 

	 Kontynuując rozważania dotyczące przestrzeni muzycznej, rozdział drugi analizuje 

zewnętrzne czynniki, które mają zasadniczy wpływ na sposób w jaki doświadczamy brzmienia 

gitary klasycznej. W przeciwieństwie do rozdziału pierwszego, który koncentrował się na ewolucji 

instrumentu i jego wpływie na przestrzeń muzyczną, ten rozdział skupia się na tym, co dzieje się 

„na zewnątrz” samego utworu i instrumentu, ale jednocześnie determinuje jego odbiór. Kluczowym 

elementem rozdziału jest wprowadzenie trójwymiarowego modelu analitycznego, który stanowi 

narzędzie badawcze pozwalające na systematyczną analizę wzajemnych relacji między różnymi 

aspektami. Model ten opiera się na trzech osiach: energii/dynamiki (określającej siłę i intensywność 

dźwięku), widma harmonicznego/barwy (odpowiedzialnego za unikalne właściwości brzmieniowe) 

oraz przestrzenności/aury (odnoszącej się do akustycznych cech otoczenia i subiektywnej percepcji 

słuchacza). W oparciu o ten model, rozdział bada różne zagadnienia, takie jak wpływ technik gry        

na kształtowanie brzmienia, znaczenie właściwości akustycznych sali koncertowej czy 

wykorzystanie systemów nagłośnieniowych w celu optymalizacji odbioru dźwięku. Celem jest 



wykazanie, że przestrzeń brzmieniowa nie jest czymś danym z góry, lecz dynamicznym 

konstruktem, który zależy od wielu czynników i może być aktywnie kształtowany. 

	 Po analizie zewnętrznych czynników wpływających na przestrzeń brzmieniową, praca           

w rozdziale trzecim kieruje uwagę ku wewnętrznej strukturze utworu, traktując go jako starannie 

zaplanowaną architekturę dźwiękową. W tym rozdziale przestrzeń nie jest już rozumiana jako 

obiektywne otoczenie, w którym rozbrzmiewa muzyka, ale jako efekt kompozytorskiego działania, 

polegającego na świadomym kształtowaniu relacji między poszczególnymi elementami dzieła 

muzycznego. Analizie poddane zostają melodia, harmonia, rytm, dynamika, tempo i faktura, a także 

ich wzajemne interakcje, w celu zrozumienia, w jaki sposób tworzą one spójną i zorganizowaną 

całość. Rozdział ten eksploruje techniki kompozytorskie, które pozwalają na operowanie 

przestrzenią dźwiękową, takie jak budowanie napięcia, tworzenie iluzji głębi i perspektywy, a także 

wykorzystywanie przestrzeni jako środka wyrazu artystycznego. Szczególny nacisk kładziony jest 

na subiektywny charakter percepcji i uwzględnienie psychologicznych aspektów odbioru muzyki. 

Celem jest wykazanie, że przestrzeń wewnętrzna utworu nie jest jedynie konstruktem formalnym, 

lecz stanowi kompleksową strukturę, która wpływa na emocje, wyobraźnię i intelektualne doznania 

słuchacza. Rozdział podkreśla, że to kompozytor, niczym architekt, kreuje wewnętrzny świat dzieła 

muzycznego, kształtując jego przestrzeń, porządek i wyraz. 

	 Kolejnym krokiem jest przejście od teorii do praktyki, co realizuje rozdział czwarty poprzez 

dogłębną analizę konkretnych przykładów kompozycji gitarowych Piotra Klimka. Ten rozdział 

stanowi kulminację wcześniejszych rozważań, oferując możliwość skonfrontowania 

wypracowanych koncepcji teoretycznych z realnymi utworami muzycznymi. Poprzez pryzmat 

twórczości Klimka, praca bada, w jaki sposób idee dotyczące przestrzeni brzmieniowej, 

architektury zewnętrznej i wewnętrznej oraz trójwymiarowego modelu wybrzmienia przekładają się 

na konkretne rozwiązania kompozytorskie i wykonawcze. Analizie poddane zostają takie utwory 

jak „Omdlenia” i „Afonia.Afazja.Poriomania”, ze szczególnym uwzględnieniem ich struktury, 

harmonii, melodyki, rytmiki oraz instrumentacji. Praca identyfikuje kluczowe elementy, które 

kształtują przestrzeń brzmieniową w tych utworach, a także analizuje, w jaki sposób Klimek 

wykorzystuje specyfikę gitary i innych instrumentów do wywoływania określonych efektów 

emocjonalnych i estetycznych. Celem jest ukazanie, że twórczość gitarowa Klimka, osadzona w 

kontekście współczesnej muzyki klasycznej, stanowi oryginalny i wartościowy przykład 

artystycznego wykorzystania koncepcji przestrzeni brzmieniowej, stanowiący inspirację do 

dalszych poszukiwań  i analiz. 



	 Przeprowadzona interdyscyplinarna analiza ukazuje, że przestrzeń brzmieniowa w muzyce 

to dynamiczny i złożony konstrukt, na który wpływają zarówno obiektywne właściwości dźwięku        

i zewnętrzne uwarunkowania akustyczne, subiektywne doświadczenia słuchacza, jak i świadome 

działania kompozytora i wykonawcy w strukturze utworu. Zrozumienie wzajemnych relacji                

i interakcji między tymi elementami jest kluczowe dla pełnego docenienia bogactwa i potencjału 

ekspresyjnego muzyki. Poprzez harmonijne połączenie elementów przestrzeni zewnętrznej                   

i wewnętrznej możliwe jest tworzenie dzieł, które nie tylko rezonują emocjonalnie z odbiorcą, ale 

również otwierają nowe perspektywy interpretacyjne i poszerzają horyzonty doświadczenia 

muzycznego


