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TEMATYKA PRAC „ARS INTER CULTURAS” –  
RÓŻNORODNE OBLICZA ARTYSTYCZNEJ WIELOKULTUROWOŚCI 
 

 
W kolejnym, bieżącym tomie „Ars inter Culturas” (8/2019) dominuje różnorod-

ność tematyczna oraz wielość dyscyplin naukowych, w ramach których autorzy po-

dejmują się trudu opisu oraz badań nad wielokulturowymi zjawiskami. Nadesłali oni 

artykuły o muzyce lub edukacji muzycznej, rozprawy o sztukach plastycznych, litera-

turze, a także nawiązujące do antropologii kultury czy religioznawstwa. Ta wielody-

scyplinarność artystyczno-estetyczna jest świadomym zabiegiem doboru publikowa-

nych tekstów – przede wszystkim po to, aby uwypuklić analizę zjawisk w kategorii 

ars oraz ich zakotwiczenie w sytuacji inter (pomiędzy). Wreszcie, co wydaje się być 

zjawiskiem interesującym, niektórzy autorzy koncentrując się na swojej specjalności 

naukowej, odnajdują w niej istnienie multikulturowej różnorodności albo wskazują na 

potencjał rozwoju tej badawczej przestrzeni właśnie w takim kierunku. 

Wielokulturowością od dawna interesowali się antropolodzy kultury. Fascynacja 

egzotyką, naznaczoną skrajnie odmienną kulturą i sztuką oraz wierzeniami i tradycjami, 

powodowała, że stanowiły one główny kierunek tego zainteresowania. Multikulturo-

wymi pracami można by nazwać również i te powstałe w wyniku badań nad kulturami 

europejskimi. Zbieraczy pieśni ludowych opisujących etnograficzne zwyczaje i obrzę-

dy znaleźć można praktycznie we wszystkich narodach naszego kontynentu. Dzieło 

Głosy narodów w pieśniach (Stimmen der Völker in Liedern) J.G. Herdera – jako zbie-

racza pieśni różnych narodów – ukazało pragnienie poznawania się przez kulturę i sztu-

kę, na których każdy naród buduje swoją odrębną tożsamość. Zakładały one jednakże 

niezależność od wpływów kulturowych narodów sąsiednich. Dzisiaj na podstawie 

nowszych badań etnograficznych wiemy, że szczególnie na pograniczach istnieje zja-

wisko silnej dyfuzji kulturowej. Wyraża się to w podobieństwach melodii, języku, pla-

stycznych sztukach, manierach tworzenia. Wielokulturaliści uważają, że fakt ten zbliża 

kulturowo różne narody, pomimo konfliktów na tych obszarach na tle etnicznym.  

Współcześnie zjawiska globalizacyjne, przenoszące się także na kulturę, wykazują 

podobieństwa, często identyczność. Możemy tę sytuację rozmaicie interpretować. Bo-

gactwo różnic nie powinno jednak być zacierane na skutek dominacji jednej kultury, 

którą wymuszają głównie komercja i postęp ekonomiczny. 

Kolejny problem stanowi ruch migracyjny i konflikty na tym tle z ludnością euro-

pejską, lękającą się o swoje prawa i bezpieczeństwo. Ta postwielokulturowa sytuacja 

powoduje zwątpienie w rozwój tak licznych w niedalekiej przeszłości projektów mul-
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tikulti i programów edukacji międzykulturowej. Pomimo odczuwalnego w wielu kra-

jach europejskich sceptycyzmu wobec asymilacji imigrantów poznanie wielokulturo-

wej przestrzeni badawczej to ciągle ważny nurt prac naukowych. Zainteresowanie to 

nieustannie widać w artykułach czasopisma „Ars inter Culturas”. 
Niniejszy tom otwiera tekst Andrzeja Kisielewskiego, którego główną linią narracji 

jest ukazanie ewolucji zafascynowania antropologów sztuką pierwotną, która wywarła 

znaczący wpływ na awangardę sztuki współczesnej XX wieku. Ich prace przełamywa-

ły wielowiekowe uprzedzenia naznaczone przekonaniem o dominacji świata kultury 

zachodniej nad resztą kontynentów, wyrażone frazą The West and the Rest. Na prze-

łomie XIX i XX wieku ich publikacje wsparły emancypację kultur pozaeuropejskich, 

dotąd dyskryminowanych i nazywanych prymitywnymi. Zaczęto więc przywracać ich 

autoteliczną wartość i nadawać rangę źródeł kultury w ogóle. Od tej pory sztuka in-

nych kontynentów zaczęła być rozpoznawalna, zaś wiele jej elementów przenikało do 

sztuki europejskiej, tworząc zintegrowany idiom. Autor dokonuje przeglądu różnorod-

nych źródeł tekstowych, które późniejszym badaczom dostarczały ważnych informacji 

o sztuce egzotycznej. Były nimi np. wspomnienia podróżników, baśnie i legendy mi-

tyczne. Przypomniane i częściowo scharakteryzowane zostały prace wybitnych antro-

pologów kultury: Lewisa H. Morgana (badacza kultury Irokezów), Franza Boasa (twór-

cy pojęcia relatywizmu kulturowego) czy wreszcie Ruth Benedict, która wzory kultury 

Indian określała w kategoriach Nietzscheańskich – apollińskości i dionizyjskości.  

Aleksandra Sulikowska-Bełczowska, która zajmuje się sztuką Kościoła prawo-

sławnego, zaproponowała tekst o „Anielskim śpiewie i anielskich trąbach w reprezen-

tacjach Sądu Ostatecznego staroobrzędowców”. Dowiadujemy się z niego, że od cza-

sów Bizancjum świątynia prawosławna była syntezą sztuk – śpiewu i obrazu, co 

stanowiło drogę do sfery transcendentnej Boga – temu podporządkowano liturgię. 

Autorka zaczyna artykuł od przedstawienia niektórych faktów z historii Kościoła 

wschodniego, m.in. konfliktu reformatorów z obrońcami „wiary ojców” – staroobrzę-

dowcami. Główny wątek to opis ich kultury muzycznej, która jawi się tutaj jako bada-

nie przedstawień grających na trąbach aniołów. Ważna w tym kontekście jest także 

uwaga, że śpiew liturgiczny reprezentował sacrum, zaś gra instrumentalna – aspekt 

nieliturgiczny odnoszący się do profanum. Sacrum to aniołowie zajmujący się śpie-

wem, stąd muzyka liturgiczna była śpiewem anielskim. Jednakże w Biblii pojawiają 

się trąby i aniołowie grający na nich. Ma to ważny związek z wizją Sądu Ostatecznego 

i trąb apokaliptycznych. W księgach religijnych odnajdujemy bogaty zbiór tych przed-

stawień, np. jako ilustracje w Komentowanej Apokalipsie, malarstwie ikonowym czy 

miniaturach.  

Postać wilka w literaturze dziecięcej stanowi główny wątek artykułu Anny Nosek. 

Zwrócić należy uwagę na wartość tego tematu, który – mimo iż tutaj odnosi się do li-

teratury – pojawia się także w malarstwie i muzyce, ma więc charakter uniwersalny, 

wykazuje znaczenie mitologiczne. Autorka opisuje diachroniczne zmiany w postrze-

ganiu tego wzoru kulturowego, przekonuje, że we współczesnej literaturze wilk zmie-

nia swoją symbolikę z przedstawień skrajnie złych, uosabiających cechy negatywne, 

przede wszystkim agresję i okrucieństwo – jako zwierzę napadające na człowieka, 

często myśliwych uciekających przed nim zaprzęgiem konnym, jest częstym moty-

wem w malarstwie – obecnie łagodnieje, ukazuje się go jako postać przyjacielską, do-

brą, powiązaną z naturą i jej pięknem. 
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Mirosław Patalon w swojej rozprawie staje się orędownikiem postawy, że należy 

wyeksponować problematykę religijną w szeroko rozumianej wielokulturowości. Przy-

pomina, że napięcia na tle religijnym wiążą się współcześnie np. z kryzysem imigra-

cyjnym. Należy więc religie różnych kultur włączyć do edukacji międzykulturowej. 

Główną osią artykułu jest analiza prac teologicznych Richarda Niebuhra, w których 

dostrzeżono inspiracje dla „międzykulturowo zorientowanej edukacji religijnej”. W tej 

koncepcji teologicznej odnajdujemy np. takie wartości, jak: kształtowanie relacji po-

między światem a Kościołem, opartych na wspieraniu dialogu ekumenicznego; nego-

cjowanie wspólnych przestrzeni duchowych pomimo różnic dogmatów wiary; uczenie 

się prowadzenia rozmowy, wczuwając się w położenie i poznawczo-emocjonalną 

strukturę osobowości Innego (echa filozofii Martina Bubera); branie odpowiedzialno-

ści za wszystkich ludzi na świecie, wykazując chęć pomocy, solidarności. Wreszcie 

tak silnie eksponowana w teologiach liturgicznych kategoria wspólnoty, często zróżni-

cowanej kulturowo, tworzy dla naszego pisma przez ten przyczynek ciekawą przestrzeń 

inspiracji naukowej.  

Ukraiński autor Bogdan Siuta koncentruje się na ważnych z punktu widzenia ro-

zumienia liryki wokalnej, zarówno w aspektach muzykologicznych, jak i wykonaw-

czych, wzajemnych relacjach słowa i muzyki. Tekst utworu stanowi tutaj punkt wyj-

ścia do dalszych analiz, z których najważniejsze jest uchwycenie wypowiadania słów 

w powiązaniu z warstwą muzyczną, uporządkowanych w narracje językowe. Dla auto-

ra właściwe interpretacje pieśni podążają drogą podobną do tego, jak człowiek kształ-

tuje swoją mowę, zawierając w niej wątki ekspresyjne, układając logikę przebiegu 

wraz z napięciami i kulminacjami. Oczywiście wiele zależy tu od głębi i sensów poe-

zji, które są podstawą liryki wokalnej. Ostatecznie w tej pracy dokonano swoistej ty-

pologii stylów językowych, pomagających lepiej rozumieć znaczenia zawarte w utwo-

rach. Artykuł Bohdana Siuty zbliża się bardzo do prac polskiego muzykologa 

Mieczysława Tomaszewskiego, w których szczególne miejsce zajmują interpretacje 

pieśni romantycznych. Istotne w tych analizach jest modelowanie przebiegów ekspre-

syjnych liryki wokalnej, w której „dialogują” ze sobą kategorie ekspresyjne, tak ważne 

dla tego typu twórczości. 

Wilfried Gruhn znany jest w niemieckim środowisku naukowym głównie z prac 

związanych z percepcją oraz wszechstronnym rozumieniem muzyki (Musik wahrneh-

men und verstehen). Tym razem poszerza ten horyzont poznawczy o nowe obszary, 

m.in. konteksty postrzegania przez muzykę świata zewnętrznego, w tym rzeczywisto-

ści społecznej i kulturowej. Łączą się one z doświadczeniem życiowym podmiotu od-

bierającego muzykę, ale za najważniejsze odniesienie uważa się tym razem neurobio-

logiczne ukształtowanie zmysłów, z których na pierwszy plan wysuwa się oczywiście 

słuch. Autor uważa jednak, że proces słyszenia sprzężony jest ze zmysłem wzroku, 

odbierającego kształty i obrazy. W opisie tego neurobiologicznego obszaru podkreśla 

on znaczenie mózgu analizującego bodźce słuchowe i wzrokowe, w którym dokonują 

się procesy prostego odtworzenia zintegrowanego audiowizualnego obrazu utworu, 

a następnie sądów o nim, estetycznego odbioru, przeżycia i ekspresji. 

Blanka Pollaková i Martin Dolejš – czescy autorzy zajęli się analizą i częściowym 

badaniem osobowości muzyka skrzypka w procesie jego kształcenia muzycznego. W swo-

ich badaniach postanowili zidentyfikować czynniki psychologiczne ważne dla rozwoju 

muzycznego skrzypka i sformułować wynikające stąd wnioski. Na podstawie sied-
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miu częściowo ustrukturyzowanych wywiadów stworzyli kategorie, w których podsu-

mowali wyniki swoich badań. Wyróżniono w nich następujące cztery obszary: 1. Związek 

między osobowością a grą, 2. Czy osobiste problemy skrzypka wpływają na jego pro-

blemy związane z grą? 3. Psychologiczne czynniki ważne w kontekście rozwoju psy-

chologicznego całego spektrum bio-psycho-społeczno-duchowego muzyka 4. Czynniki 

ogólne ważne dla rozwoju muzycznego skrzypka. Z badań wynika, że osobowość 

skrzypka wpłynęła na jego grę i że był to bardzo ważny czynnik w rozwoju muzycz-

nym. Na podstawie wyników sformułowano praktyczne zalecenia, które można za-

stosować w dydaktyce gry na instrumencie, a także być może w pracy psycholo-

gicznej z muzykami.  

 Małgorzata Suświłło podejmuje się przedstawienia poglądów głoszących związek 

między rozwojem muzycznym a nabywaniem kompetencji językowych. Był on wie-

lokrotnie dyskutowany w pracach najwybitniejszych psychologów muzyki, takich jak 

John A. Sloboda, Aniruddh Patel czy Edwin E. Gordon. Wykrywali oni podobieństwa, 

ale i różnice pomiędzy rozwojem mowy a zdolności muzycznych. Ciekawe w tej pracy 

jest także przywołanie opisów modeli rozwoju muzycznego w paraleli z językowym 

(Anthony Brandt, Molly Gebrian i L. Robert Slevc). Fakt zauważenia tego związku 

w literaturze skłonił autorkę do analizy możliwości wykorzystania go w wielostron-

nym rozwoju dziecka, co omówiono w osobnym podrozdziale, w którym sformułowano 

najważniejsze postulaty jako wyzwania dla edukacji zarówno muzycznej, jak i języ-

kowej, przy zachowaniu wzajemnego wsparcia obu dyscyplin. 

Maciej Kołodziejski za przedmiot swoich badań wybrał zagadnienie rozwoju zdol-

ności muzycznych, którego dynamika i skuteczność zależy od różnych działań wyko-

nawczych dziecka na etapie edukacyjnym ogólnokształcącej szkoły muzycznej I stop-

nia, w tym jego gotowości do improwizacji harmonicznej i rytmicznej. Gruntowna 

analiza światowej literatury na ten temat, wsparta o własne spostrzeżenia, skłoniła au-

tora do skonstruowania koncepcji badawczej, której zasadniczą część stanowi pomiar 

zdolności muzycznych i wspomnianej gotowości improwizacyjnej (trzy narzędzia te-

stowe). Sformułowano kilka hipotez roboczych dotyczących poziomów osiągnięć za-

równo powyższych zmiennych, jak i związków pomiędzy nimi, z których niektóre 

przyjęto, inne odrzucono. Do jednych z nich należała ta zakładająca, że wybrany przez 

ucznia instrument muzyczny (harmoniczny vs melodyczny) nie stanowi czynnika róż-

nicującego uzdolnienia muzyczne i gotowość do improwizacji. 

Paweł Trzos przedstawił artykuł, który ukazał problemy uczenia się muzyki we 

wczesnej edukacji dziecka wieloaspektowo, z różnych perspektyw poznawczych. Ze 

względu na wielość odniesień niełatwo jest przedstawić je syntetycznie. Spróbuję wy-

dobyć z tego tekstu najbardziej interesujące refleksje, które od strony wiedzy o zorien-

towanej (między)kulturowo edukacji muzycznej stanowią niewątpliwie nowatorskie 

spojrzenie na przestrzeń badawczą „Ars inter Culturas”. Na pierwszym miejscu, niejako 

już na wstępie autor podkreśla znaczenie kulturowego i społecznego obszaru w ucze-

niu się muzyki. Są to z całą pewnością fundamenty muzycznej wielokulturowości, 

gdyż właśnie w tych przestrzeniach tworzą się określone postawy do muzyki, które 

w środowiskach zróżnicowanych kulturowo mogą prowadzić zarówno do napięć spo-

łecznych, jak i nieoczekiwanej dyfuzji czy ubogacenia. Kolejnym ważnym akcentem 

w artykule jest zwrócenie uwagi na dynamizm rozwoju społeczeństw i jego siłę 

(de)formacyjną w kształtowaniu postaw estetyczno-społecznych. To znowu istotna 
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wielokulturowo zorientowana dygresja przypominająca zaangażowanie muzyki w pro-

cesy społeczne, które historycznie odgrywały wielką rolę w budowaniu idiomów kul-

turowych (także definiowanych jako kanony, choć nie są to pojęcia tożsame) narodu, 

to zaś zawsze odbywało się na podstawie sztuki i wpływało na kształt edukacji mu-

zycznej. Fakty estetyczne, których autor zamiennie używa razem z doświadczeniem 

estetycznym, stanowią drogę do budowania swoistego habitusu jednostki, w warun-

kach społecznych częściowo tylko są autonomiczne, a częściowo ulegają naciskom 

zbiorowości. Niewątpliwie istnieje potrzeba skonfrontowania teorii uczenia się mu-

zyki E.E. Gordona z wątkami wielokulturowymi, co celowo lub intuicyjnie zaznacza 

autor. Wreszcie przykłady muzyczne, warianty jednej melodii, wykorzystane w pracy 

jako reminiscencje pewnych badań, to nawiązanie do skal muzycznych, stanowiących 

dla różnych grup społecznych cechę identyfikacyjną. Artykuł Pawła Trzosa jest więc 

tekstem o wielkim potencjale rozwojowym, choć być może stosowanie w nim elemen-

tów paradygmatu normatywnego za J. Uchyłą-Zroski, „antroposfery aksjologicznej” 

razem z semiotyczną koncepcją „dzieła otwartego” Umberto Eco wymaga szerszego 

omówienia, na co nie pozwalają ramy rozprawy. 

 Artykuł Anny G. Piotrowskiej nazwałbym szkicem do historii wychowania mu-

zycznego. Oparto się w nim na przypomnieniu niektórych poglądów filozofów, peda-

gogów i wczesnych psychologów muzyki z trzech wybranych epok: starożytności, 

czasów nowożytnych, z których najbardziej wyeksponowane jest oświecenie, oraz po-

zytywizmu – okresu rozwoju nauk (w tym kontekście głównie psychologii) i peda-

gogiki reformy nazywanej inaczej nurtem nowego wychowania. Najwięcej miejsca 

poświęcono filozofii klasycznej z okresu starożytności, a w niej jej najwybitniejszym 

przedstawicielom: Platonowi i Arystotelesowi. Narracja historyczna zaczyna się więc 

w tym artykule od charakterystyki starożytnego etosu i jego związków z ówczesnym 

wychowaniem muzycznym. Autorka koncentruje się na wybranych aspektach tego 

okresu, eksponując muzykę i jej związki z określonymi, mówiąc językiem współcze-

snym, dyrektywami głoszącymi jej rolę w wychowaniu moralnym, w tym np. podział 

pieśni według Arystotelesa (skal, na jakich są oparte) na męskie i żeńskie. Ten punkt 

widzenia powraca następnie w pracach filozofa naturalisty J.J. Rousseau, choć wynika 

on z zupełnie innych założeń. I wreszcie Anna G. Piotrowska nawiązując do wycho-

wania muzycznego przełomu XIX i XX wieku, docenia rozwój badań psychologicznych 

w tych latach, głównie nad problematyką uzdolnień i systemów dydaktyczno-wychowa-

wczych z tym czasem powiązanych, eksponujących indywidualizm, doświadczenie  

i kreatywność. Zapewne ujęcie tak wielkiego okresu historycznego na kilkunastu stro-

nach stanowi zadanie niełatwe i siłą rzeczy traktuje bardzo bogatą problematykę 

w sposób wybiórczy.  

Beata Bonna za główny temat swojego przyczynku obrała rozważanie miejsca 

edukacji muzycznej w kontekstach szeroko rozumianej kultury. Związek tych dwóch 

obszarów, które wzajemnie na siebie działają, jest ciągle aktualny i ważny ze względu 

na to, że kultura to przestrzeń dynamiczna, podlegająca nieustannym zmianom. Autorka 

zwraca uwagę na wciąż obecny w rozumieniu kultury problem zachowania i transmi-

sji międzypokoleniowej jej tradycyjnego kanonu. Ponadto oprócz udziału społeczeń-

stwa w odbiorze pielęgnowanej przez muzea, teatry i filharmonie sztuki konieczne staje 

się przygotowanie dzieci i młodzieży do aktywnego jej wykonywania, współtworze-

nia. W tym z całą pewnością zawiera się postulat autorki kształtowania tzw. aktywne-
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go uczestniczenia w kulturze. W postawie tej wybrzmiewają echa programu edukacji 

muzycznej w Niemczech, znanego jako „zorientowanie na dzieło artystyczne”, stwo-

rzonego przez Michaela Alta. To właśnie równolegle z nim nasi teoretycy kształcenia 

muzycznego, m.in. Maria Przychodzińska i Zofia Konaszkiewicz, głosili komplekso-

we uczenie się przez młodzież muzyki artystycznej – reprodukując ją, rozumiejąc jej 

formy, wymogi wykonawcze, zróżnicowanie stylistyczne i całą bogatą sferę kontek-

stową. Niezależnie od tego Beata Bonna dostrzega potrzebę uzupełnienia programów 

edukacji muzycznej o inne nurty jako odpowiedź na zmiany socjokulturowe, globali-

zację, medializację i rozwój technologii. Wymienia m.in. potrzebę włączenia muzyki 

młodzieży do programów edukacyjnych, jak również zapoznawanie jej z muzyką in-

nych kultur i kształtowanie wśród niej postaw międzykulturowych. Wątki te są zresztą 

reprezentowane przez prace polskich i zagranicznych pedagogów muzyki.  
Uzupełnieniem części kulturowo zorientowanych wątków w edukacji muzycznej 

jest praca dwóch współautorów: Damiena Sagrilly (Uniwersytet w Luksemburgu)  

i Friedhelma Brusniaka (Uniwersytet w Würzburgu). Poświęcona została luksembur-

skiemu pedagogowi muzycznemu Martinowi Strausowi. Punktem wyjścia jego kon-

cepcji pod nazwą „wykształcony słuchacz” był rozwój kompetencji potrzebnych do 

właściwego odbioru utworu muzycznego, analizy i rozumienia. Ta interesująca me-

toda opierała się na odwróceniu procesu poznawania dzieła muzycznego – nie „od nut 

do kompozycji”, jak odbywa się w szkołach muzycznych, ale od „usłyszanej kompo-

zycji do jej przedstawień”. Uczeń słuchając muzyki, uczy się zasad organizacji mate-

riału dźwiękowego w jej podstawowych kategoriach: barwy dźwięku, formy, rytmu, 

dynamiki, melodii i harmonii. Te parametry dźwiękowe powiązano z kilkoma aktyw-

nościami muzycznymi: śpiewem, grą, ruchem, komponowaniem, słuchaniem, ryso-

waniem, a ostatecznie rozumieniem. Podstawowy model koncepcji M. Strausa zbu-

dowany jest na wdrożeniu edukacyjnego procesu, w którym wyłaniamy następujące 

etapy: a) doświadczenie dźwięku, b) zabawa z dźwiękiem, c) organizacja dźwięku. 

Zapewne w tej metodzie znajdziemy elementy stosowane u innych pedagogów, np. 

doświadczenie jako jeden z podstawowych składników pedagogiki reformy, jednakże 

udostępnianie polskim naukowcom różnych projektów z innych krajów to jeden z waż-

nych celów pisma „Ars inter Culturas”. 

Dwa kolejne teksty odnoszą się do doświadczeń autorów związanych z aktywizacją 

w ostatnich latach współpracy polsko-ukraińskiej dotyczącej wspólnych projektów 

edukacyjnych i badawczych. W obu artykułach podjęto zresztą problematykę kształ-

cenia nauczycieli muzyki. W pierwszym z nich Mirosław Kisiel i Irina B. Dubrovina 

dzielą tekst na dwie części. W jednej z nich konstruują model nauczyciela muzyki zo-

rientowany na animację życia w szkole. Obok takiej charakterystyki tego zawodu wy-

różnione zostały inne ważne cechy, do których należą: profesjonalizm, refleksyjność 

i skuteczność własna. W części badawczej posłużono się techniką refleksyjnej roz-

mowy skierowanej na problem. Odpowiedzi na wiele pytań, jakie postawiono respon-

dentom (grupie 38 studentów wydziału muzycznego i pedagogicznego specjalności 

edukacja muzyczna na Ukrainie), pozwoliły uzyskać interesujący materiał dający ob-

raz tego, jak badani postrzegają założone w modelu zmienne.  

Artykuł niżej podpisanego (Jarosław Chaciński) uzupełnia zarysowaną uprzednio 

problematykę kształcenia nauczycieli muzyki przez przeprowadzenie diagnozy osią-

gnięć i postaw studentów ukraińskich przebywających na wymianie semestralnej, pro-
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gramie podwójny dyplom oraz pełnych studiach w Akademii Pomorskiej w Słupsku. 

Część badawczą poprzedza analiza literatury dotycząca kilku obszarów związanych 

z czasowym lub stałym wyjazdem studentów podejmujących studia muzyczno-pedago-

giczne. Obszary te – obejmujące grupy zmiennych – zatytułowano: mobilność studen-

tów, modele przygotowania przyszłych nauczycieli muzyki, zjawiska kulturowe pole-

gające głównie na przemianie tożsamościowej studentów ukraińskich poddanych 

wtórnej socjalizacji. Część badawcza zakładała sprawdzenie pewnej grupy hipotez, 

opartych na zmiennych opisanych w części teoretycznej. Próbowano ocenić zakres 

zmian, jakie zaszły wśród respondentów w porównaniu z osobami uczestniczącymi 

w wymianie, programie podwójny dyplom oraz studiującymi na Ukrainie. Wyniki an-

kiety posłużyły do weryfikacji hipotez przy pomocy danych statystycznych i zastoso-

waniu testu niezależności chi kwadrat.  

Artykuł Grigorija Konsona i Iriny Konson poświęcony został charakterystyce nie-

których spektakli, które zrealizowane zostały w 2019 roku w ramach Międzynarodo-

wego Festiwalu Haendlowskiego, odbywającego się w miejscu urodzenia Haendla – 

w Halle, ale także w pobliskich miejscowościach Bad Lauchstädt i Bernburgu. Skupili 

oni swoją uwagę na współczesnych realizacjach oper Haendla Wierny pastuch, Atalan-

ta, Berenika i Juliusz Cezar w Egipcie. Do swoich interpretacji autorzy wykorzystali 

własną, oryginalną metodę badania, opierając się na wielokrotnym i wielokonteksto-

wym wejściu w artystyczny obraz, stanowiący syntezę analitycznych metod wybitnych 

radzieckich uczonych – reżysera filmowego Siergieja Eisensteina i psychologa Lwa 

Wygotskiego. Taka integracja poznawcza pozwoliła na zbudowanie sensu dwóch 

skontrastowanych warstw świadomości: barokowej i obecnej na przestrzeni ostatnich 

dwóch wieków eklektyki.  

Dla ukraińskiego autora Jurija Czekana 100-lecie Narodowej Symfonicznej Orkie-

stry Ukrainy stało się pretekstem do omówienia początków działalności zespołu pod 

kątem zmian społeczno-politycznych zachodzących w tym kraju w określonym mo-

mencie dziejowym, czyli istnienia pierwszego państwa Ukraina. Autor podkreśla na-

rodowy rodowód tej orkiestry, która powstała, żeby pielęgnować twórczość najwybit-

niejszych ukraińskich kompozytorów, takich jak Mykoła Łysenko, Borys Latoszyński 

i inni. Z tekstu dowiadujemy się, że moment jej powstania przypadł na krótki epizod 

działalności państwa ukraińskiego i wniosła ona bardzo wiele do jego kultury narodo-

wej. Gdy na Ukrainie zapanowała (jesienią 1920 roku) władza radziecka, orkiestrę zli-

kwidowano, a razem z nią narodową kulturę ukraińską. Od tego momentu działalność 

zespołu podporządkowana została nowej władzy oraz leninowskiej polityce kultural-

nej wraz z późniejszymi konsekwencjami. 

Istotę artykułu Krzysztofa Stachyry stanowi przedstawienie muzykoterapii jako 

dyscypliny, wokół której narosło wiele nieporozumień, zarówno co do jej zdefiniowa-

nia, jak i zakresu oddziaływania praktycznego. Autor słusznie poddaje krytyce upra-

wianie muzykoterapii przez osoby do tego nieprzygotowane, gdyż najczęściej to właśnie 

one banalizują ją, nadając swoim działaniom charakter pseudomuzykoterapeutyczny, 

czyniąc szkodę osobom, którymi się zajmują. K. Stachyra wyraźnie zaznacza, przyta-

czając najważniejszą definicję tej dyscypliny, że „muzykoterapia jest profesjonalnym 

stosowaniem muzyki i jej elementów jako interwencji w medycznych, edukacyjnych 

oraz codziennych warunkach […], opiera się na profesjonalnych standardach”. Muzy-

koterapia to również systematycznie stosowany proces, w którym wszystkie działania 
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i organizacyjna strona sesji są dokładnie zaplanowane, zmierzające do celu, dostoso-

wane indywidualnie, zaś podstawową formą oceniającą ich skuteczność jest diagnoza 

medyczna. Wykonują ją osoby odpowiednio do tego przygotowane. Tekst powinni 

przeczytać wszyscy, którzy interesują się muzykoterapią i pragną prowadzić takie 

zajęcia z zachowaniem odpowiedzialności, aby przyczynić się do poprawy zdro-

wia oraz samopoczucia pacjentów-uczestników.  

Blok naukowych rozpraw w prezentowanym tomie „Ars inter Culturas” zamyka 

tekst Mirosława Kisiela i Macieja Kołodziejskiego dotyczący znaczenia muzyki i za-

jęć muzycznych w resocjalizacji młodzieży niedostosowanej społecznie. Udostępnio-

ny wybór literatury na ten temat przekonuje czytelnika, że właściwie skonstruowany 

program kształcenia muzycznego oparty na muzyce dopasowanej do zainteresowań  

i aspiracji młodzieży może być czynnikiem znacząco redukującym jej dysfunkcje spo-

łeczne, pobudza ją do aktywności artystycznych, które mogą wyzwolić w niej potrze-

bę kreatywności, stymulować kompetencje społeczne, wypełniać życie treścią, symbo-

licznie przywracać społeczeństwu i wdrożyć do działań grupowych. Na poparcie 

swoich tez autorzy przeprowadzili badania, opierając się na metodzie dialogowej jako 

swobodnej rozmowie z respondentami. Ich wyniki pozwoliły na pozytywną weryfika-

cję tezy, że zajęcia muzyczne prowadzą do zmiany postawy młodych ludzi wobec 

szkoły, kształtowania świadomości zagospodarowania czasu wolnego oraz rozwijają 

pożądane zainteresowania. 

W dodatku czasopisma, co stało się już tradycją, ujęto teksty o charakterze recenzji 

publikacji i sprawozdań z wydarzeń artystycznych, a także konferencji naukowych. Te 

przyczynki, mimo iż nie są tekstami naukowymi, znakomicie uzupełniają problematy-

kę głównych badawczych i przeglądowych rozpraw zamieszczonych w czasopiśmie, 

wnosząc również wkład w rozwój idei „Ars inter Culturas”.  

 

 

Redaktor naczelny „Ars inter Culturas”  

                                                           Jarosław Chaciński 


