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Krzysztof Guczalski
Muzyka i etyka - (nie)aktualnosc wizji Platona

Platon, kreslac swa wizje doskonatego panstwa, jego interesom w petni podporzadkowat sztuke, a w
szczegolnosci muzyke. Miata ona stuzy¢ wtasciwemu wychowaniu i moralnemu ksztattowaniu obywateli.
Rekomendacja dla takiego wykorzystania muzyki byta jej nadzwyczajna moc oddziatywania na dusze
ludzka. Wspétczesne proby wprzegniecia muzyki w propagande i ideologie panstwowa byty w gruncie
rzeczy zaprojektowane juz przez Platona. Poglad nowozytny czy tez nowoczesny sktania sie raczej ku
postrzeganiu sztuki i moralnosci, etyki i estetyki jako dwoch stosunkowo autonomicznych, co najwyzej w
niewielkim stopniu powigzanych sfer. Poglad taki ma w odniesieniu do muzyki o tyle silniejszg podstawe
niz w odniesieniu do innych sztuk, ze jest ona od XIX wieku postrzegana jako ze swej natury absolutna, a
wiec abstrakcyjna i asemantyczna (przynajmniej w sensie wasko rozumianej, jezykowej semantycznosci),
i przez to o tylez mniej zdatna do wyrazania i propagowania tresci etycznych. Podczas gdy z jednej strony
pytanie natemat relacji pomiedzy muzyka - czy tez w ogélnosci sztuka —a etyka mozna rozwazaé w ramach
historii idei i analizowac historyczng zmiennos¢ udzielanych odpowiedzi, mozna pokusi¢ sie takze o
zadanie pytania faktycznego: czy muzyka jako taka moze w istocie by¢ nosnikiem tresci etycznych i
ksztattowa¢ moralnie cztowieka? Platon musiat oczywiscie odpowiadac twierdzgco na oba pytania, ktére
- nalezy podkresli¢ - nie sa ze sobg tozsame. Whrew Platonowi bede chciat pokazaé, ze warunki, ktére
wymienia jako niezbedne dla sukcesu uzycia muzyki w stuzbie panstwa, trudno spetni¢ oraz ze z samych
wypowiedzi Platona mozna wywnioskowaé — niejako wbrew jego intencjom - teze o braku istotnego
zwigzku pomiedzy muzyka a treSciami etycznymi. Na koniec bede starat sie sformutowaé ograniczona
wersje tezy na temat takiego zwiagzku, ktdra z jednej strony nie przeczytaby intuicji roztgcznosci obu sfer, a
jednoczesnie oddawata sprawiedliwo$¢ przeciwstawnej intuicji silnego (etycznego?) wptywu muzyki na
cztowieka.

Music and Ethics - the (Ir)relevance of Plato’s Vision

Plato, in outlining his vision of the ideal state, fully subordinated art, and in particular music, to its
interests. Music was to serve the proper education and moral formation of citizens. The rationale for such



use of music was its extraordinary power to affect the human soul. Contemporary attempts to harness
music for propaganda and state ideology were in fact already anticipated by Plato.

The modern or contemporary view tends rather to perceive art and morality, ethics and aesthetics, as two
relatively autonomous spheres, at most only loosely connected. This view has a particularly strong
foundation in relation to music, stronger than in the case of other arts, since from the nineteenth century
onward music has been regarded as absolute in its nature, and thus abstract and asemantic (at least in
the narrowly understood linguistic sense of semanticity), and therefore less suited to expressing and
propagating ethical content.

While, on the one hand, the question of the relationship between music — or artin general - and ethics can
be considered within the history of ideas and analysed in terms of the historical variability of the answers
given, one may also pose a factual question: can music as such in fact be a carrier of ethical content and
morally shape the human being? Plato, of course, would have had to answer both questions in the
affirmative — which, it should be emphasised, are not identical. Contrary to Plato, | will seek to show that
the conditions he identifies as necessary for the successful use of music in the service of the state are
difficult to fulfil, and that from Plato’s own statements one can infer — somewhat against his intentions -
the thesis of a lack of any essential connection between music and ethical content.

Finally, | will attempt to formulate a limited version of the thesis concerning such a connection, one that
would on the one hand not deny the intuition of the separateness of the two spheres, while at the same
time doing justice to the opposing intuition of a strong (ethical?) influence of music on the human being.

Adrianna Jagodzinska

Wspdlnota afektu i rytualy obecnosci: Performatywne ujecie widowiska muzycznego jako
wspotczesnej formy etnosu na przyktadzie zespotu COMA

Wystgpienie koncentruje sie na analizie widowiska muzycznego jako ztozonego aktu emocjonalno-
kulturowego, ktory wykracza poza tradycyjne ramy wydarzenia artystycznego. Przyjmujac perspektywe
performatywna, autorka analizuje koncert jako przestrzen konstytuowania sie wspétczesnego etnosu —
tymczasowej wspolnoty emocjonalnej o charakterze nowoplemiennym (neo-tribes). Gtéwnym punktem
refleksji jest proces budowania wiezi wspélnotowych poprzez rytuaty obecnosci, zbiorowy $piew oraz
cielesne wspétodczuwanie dzwieku. Autorka odwota sie do wtasnych doswiadczen uczestnictwa w
fandomie zespotu COMA oraz uczestnictwa w koncertach, wykorzystujagc metode autoetnografii. Pozwala
to na rejestracje emociji i reakcji cielesnych z pozycji ,badaczki w polu”, ktéra jest jednoczesnie czescig
badanego $wiata. Perspektywa ta zostanie dopetniona gtosami grupy respondentéw wywodzacych sie ze
srodowiska ,,Comiarzy”. Takie ujecie pozwala na opisanie koncertu jako quasi-rytuatu, w ktérym ,,po
ludzku zorganizowany dzwiek” stuzy do negocjowania wspolnotowych kodoéw emocjonalnych i
zmystowego transferu pamieci kulturowej. Analiza skupi sie na mechanizmach afektywnego sprzezenia
zwrotnego miedzy sceng a aktywng publicznoscia, ktéra w procesie wspotobecnosci staje sie
petnoprawnym wspottwércg widowiska.

Community of Affect and Rituals of Presence: A Performative Approach to the Musical Spectacle as a
Contemporary Form of Ethnos on the Example of the Band COMA



The presentation focuses on the analysis of the musical spectacle as a complex emotional and cultural
act that extends beyond the traditional framework of an artistic event. Adopting a performative
perspective, the author examines the concert as a space in which a contemporary ethnos is constituted -
a temporary emotional community of a neo-tribal character (neo-tribes). The main point of reflection is
the process of building communal bonds through rituals of presence, collective singing, and the bodily
experience of sound.

The author draws on her own experiences of participation in the fandom of the band COMA and attendance
at concerts, using the method of autoethnography. This allows for the recording of emotions and bodily
responses from the position of a “field researcher” who is simultaneously part of the studied world. This
perspective is complemented by the voices of a group of respondents from the “Comiarze” community.
Such an approach makes it possible to describe the concert as a quasi-ritualin which “humanly organized
sound” is used to negotiate communal emotional codes and to enable a sensory transfer of cultural
memory.

The analysis focuses on the mechanismes of affective feedback between the stage and an active audience,
which, through the process of co-presence, becomes a full-fledged co-creator of the spectacle.

tukasz Kaczmarek

Samotnos¢é w muzyce na przyktadzie Loneliness Piotra Mossa

Samotnos¢ zwigzana jest z muzyka na réznych ptaszczyznach. Pierwsza tyczy sie wizerunku (etos) artysty,
kompozytora jako samotnika. Zwtaszcza romantyzm uksztattowat taki obraz, ktéry znajdowat uosobienie
w postaciach Beethovena, Schuberta, Brucknera czy Brahmsa. Twérczo$é kompozytorska i koniecznos$é
pracy niewatpliwie wymaga tolerancji samotnosci. Filozof, logik i duchowny J6zef M. Bochenski wprost
stwierdza: ,,cztowiek osigga szczyt tego, czym by¢ moze, wtasnie w samotnosci” (Podrecznik madrosci
tego swiata). Samotnos¢ moze by¢ tez rozumiana jako doswiadczenie twdrcy, ktéry wchodzi (odkrywa) na
tereny dotad nieeksplorowane. Moze to wtdérnie potegowacC jego samotnosS¢ poprzez bycie
niezrozumianym, odrzuconym.

Pozostate ptaszczyzny, na ktérych samotnos¢ przenika sie z muzyka, wigza sie z dzietem i tym, co ono
wyraza. Z jednej strony muzyka ,,zdolna jest do wywotywania iluzji faktycznej obecnosci tego, co
symbolizowane (...). Przedstawiajgc nam emocje, wywotuje w nas wrazenie, ze z samymi emocjami
obcujemy” (Guczalski, Znaczenie muzyki. Znaczenia w muzyce). Mozna zatem sadzié, iz muzyka, bardziej
niz inny rodzaj sztuki, jest predysponowana do ewokowania samotnosci. Z drugiej za$ strony muzyka jest
asemantyczna; ,,stosunkowo doktadnie mozemy opisaé, co przedstawia obraz, a tak niewiele powiedzieé¢
o tym, co wyraza muzyka” (ibid.). Wskazuje to na ograniczenia, a moze raczej na niejednoznacznos¢ i
bogactwo mozliwosci odbioru i rozumienia dzieta muzycznego.

W tym kontekscie podejmiemy refleksje nad cyklem piesni Loneliness (Samotno$¢) na alti orkiestre Piotra
Mossa do wierszy E.E. Cummingsa. Kazda z pieciu czesci stara sie przedstawi¢ inne oblicze samotnosci,
odnoszac sie do tresci wiersza: marzenia o lepszym Swiecie, rezygnacji, zagubienia w wielkim Swiecie,
rozstania, Smierci. W dziele samotno$¢ zobrazowana zostata poprzez wykorzystanie tresci literackich oraz
wywotanag muzycznie nastrojowos$¢. Nie bez znaczenia okazato sie bogate doswiadczenie kompozytora na
gruncie muzyki pisanej dla teatru i radia. W proponowanym wystapieniu przyjrzymy sie kompozycji pod
katem wykorzystanych w niej Srodkéw i ich odniesien do tre$ci pozamuzycznych.



Loneliness in music, as exemplified by Piotr Moss’s Loneliness

Loneliness is associated with music on various levels. The first concerns the image (ethos) of the artist,
the composer as a loner. Romanticism in particular shaped this image, which found embodiment in the
figures of Beethoven, Schubert, Bruckner, and Brahms. Composing and the necessity of work undoubtedly
require tolerance of loneliness. Philosopher, logician, and clergyman Jozef M. Bochenski states bluntly:
“man reaches the peak of what he can be precisely in solitude” (Podrecznik madrosci tego swiata).
Solitude can also be understood as the experience of a creator who enters (discovers) previously
unexplored territory. This can further intensify their loneliness through being misunderstood and rejected.
Other levels on which loneliness intersects with music are related to the work itself and what it expresses.
On the one hand, music “is capable of creating the illusion of the actual presence of what is symbolized
(...). By presenting us with emotions, it gives us the impression that we are experiencing the emotions
themselves” (Guczalski, Znaczenie muzyki. Znaczenia w muzyce). It can therefore be argued that music,
more than any other artform, is predisposed to evoking loneliness. On the other hand, music is asemantic;
“we can describe relatively accurately what a picture depicts, but say so little about what music
expresses” (ibid.). This points to the limitations, or perhaps rather the ambiguity and richness of possible
ways of perceiving and understanding a musical work.

In this context, we will reflect on Piotr Moss’s song cycle Loneliness for contralto and orchestra, based on
poems by E.E. Cummings. Each of the five parts attempts to present a different face of loneliness, referring
to the content of the poem: the dream of a better world, resignation, being lost in the vast world,
separation, and death. In the work, loneliness is depicted through literary content and musically evoked
moods. The composer’s rich experience in writing music for theatre and radio proved significant. In this
presentation, we will examine the composition in terms of the means employed and their references to
extra-musical content.

Maria Majewska-Mocek
Powrdét do rytualnych korzeni opery - etos gatunku w operach-instalacjach Wojciecha Blecharza

Referat podejmuje prébe opisu powrotu do rytualnych korzeni opery poprzez analize etosu gatunku w
operach-instalacjach Wojciecha Blecharza: Transcryptum, Park-Opera i Body-Opera. W tej perspektywie
etos opery ujmowany jest jako kulturowo-spoteczny zesp6t norm i praktyk, manifestujacy sie w
wytwarzaniu wspoélnoty odbioru, organizowaniu uwagi oraz negocjowaniu wartosci w relacji gtos-
przestrzen-czas. Jako rama interpretacyjna wykorzystana zostaje z jednej strony koncepcja opery Petera
Ablingera, ktéra koncentruje sie na dziataniu i oddziatywaniu (opera rozumiana jako praca). Z drugiej strony
przywotana zostaje perspektywa Mladena Dolara i Slavoja Zizka, ktorzy, prowokacyjnie proklamujac druga
smier¢ opery, jednoczesnie podkres$laja jej zdolno$¢ do odradzania sie w XXI wieku poprzez sprawcza
rytualizacje.

W operach Blecharza punkt ciezko$ci gatunku przesuwany jest od reprezentacji dramatu ku procedurze
doswiadczenia. W Transcryptum tradycyjna relacja scena-widownia zostaje zawieszona, a przestrzen
Teatru Wielkiego — Opery Narodowej, nielinearny czas stuchania oraz aktywny udziat widzéw uruchamiajg
mechanizmy, dzieki ktérym opera odzyskuje rytualnosé. Staje sie narzedziem etycznego kontaktu z tym,
co niewyrazalne (trauma); zamiast ,,opowiadac”, organizuje warunki doswiadczenia i pamietania. W Park-
Operze opera staje sie doswiadczeniem wspdlnotowym - kontemplacja przyrody Parku Skaryszewskiego
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potaczong ze wspottworzeniem sensOw i muzycznych znaczen. Park przejmuje funkcje partytury i libretta,
a pasywny odbiér zostaje zastgpiony ruchem po ,stacjach” i partycypacjag. W Body-Operze
zakwestionowany zostaje instytucjonalny model percepcji; akcentowane sa cielesno$¢ styszenia
(wibracja, dotyk dzwieku) oraz wspdlnota doswiadczenia estetyczno-zmystowego.

Kompozycje Blecharza sg symptomatyczne dla zmian, jakie zaszty w pojmowaniu istoty gatunku
operowego w XXI wieku. Manifestujacy sie w nich zwrot w kierunku rytualnych korzeni nie jest jednak
zabiegiem archaizacji, lecz krytyczno-wspdlnototwdrczym kreowaniem ,ceremonii stuchania” i etyki
relacji.

Return to Opera’s Ritual Roots: The Genre’s Ethos in Wojciech Blecharz’s Opera-Installations

The paper attempts to describe a return to opera’s ritual roots by analysing the genre’s ethos in Wojciech
Blecharz’s opera-installations: Transcryptum, Park-Opera, and Body-Opera. From this perspective,
opera’s ethos is understood as a socio-cultural set of norms and practices manifested in the production
of a community of reception, the organisation of attention, and the negotiation of values within the voice-
space-time relationship. As an interpretative framework, Peter Ablinger’s concept of opera is employed
on the one hand, focusing on action and impact (opera understood as work). On the other hand, the
perspective of Mladen Dolar and Slavoj Zizek is invoked: while provocatively proclaiming opera’s second
death, they simultaneously emphasise its capacity to be reborn in the twenty-first century through
efficacious ritualisation.

In Blecharz’s works, the genre’s centre of gravity is shifted from the representation of drama towards a
procedure of experience. In Transcryptum, the traditional stage-audience relationship is suspended, and
the space of the Grand Theatre — National Opera, the non-linear time of listening, and the active
participation of spectators activate mechanisms through which opera regains rituality. It becomes a tool
for ethical contact with what is inexpressible (trauma); instead of “telling a story”, it organises the
conditions of experience and remembrance. In Park-Opera, opera becomes a communal experience —
contemplation of nature in Skaryszewski Park combined with the co-creation of meanings and musical
signification. The park assumes the function of both score and libretto, while passive reception is replaced
by movement through “stations” and participation. In Body-Opera, the institutional model of perception is
called into question; emphasis is placed on the corporeality of hearing (vibration, the tactile quality of
sound) and on a community of aesthetic-sensory experience.

Blecharz’s compositions are symptomatic of changes that have taken place in how the essence of the
operatic genre has been understood in the twenty-first century. The turn towards ritual roots manifested
in these works is not, however, a gesture of archaization, but a critical and community-forming creation of
a “ceremony of listening” and an ethics of relations.

Mateusz Pierog

Mit o Odyseuszu w niehomeryckich wizjach artystycznych: opera-oratorium radiowe ,,0dys ptaczacy”
Tadeusza Szeligowskiego jako studium przypadku

Tekst Odysei Homera przez kolejne wieki stanowit zrédto inspiracji dla artystéw réznych dziedzin sztuki.
Szczeg6lnie wyraznie tendencja ta ujawnita sie w XX wieku, gdy wraz z rozwojem technologii tworcy
kolejnych dekad przedstawiali wtasne ujecia tego tekstu kultury w rozmaitych kontekstach z
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wykorzystaniem nowopowstatych narzedzi technicznych. Przyktadem takiej adaptacji jest kompozycja
Odys ptaczacy, w ktorej Tadeusz Szeligowski (1896-1963) wykorzystat tekst jednoimiennego dramatu
pisarza i poety Romana Brandstaettera (1906-1987) do stworzenia opery-oratorium radiowego. W
niniejszym referacie prelegent zaprezentuje wnioski z analizy dzieta w kontekscie muzycznej realizacji mitu
0 Odyseuszu oraz dokona interpretacji wybranych elementéw strukturalnych dzieta w odniesieniu do
biografii poznanskiego kompozytora, ze szczegdlnym uwzglednieniem wartosci moralnych i
egzystencjalnych.

The Myth of Odysseus in Non-Homeric Artistic Visions: Tadeusz Szeligowski’s Radio Opera-Oratorio
“Odysseus Weeping” as a Case Study

For centuries, the Odyssey by Homer has served as a source of inspiration for artists in various artistic
disciplines. This tendency became particularly evident in the twentieth century, when, alongside
technological developments, artists in subsequent decades presented their own interpretations of this
cultural text in diverse contexts, making use of newly emerging technical media. One example of such an
adaptation is Odysseus Weeping, a radio opera-oratorio by Tadeusz Szeligowski (1896-1963), based on
the drama of the same title by the writer and poet Roman Brandstaetter (1906-1987). In this paper, the
author presents conclusions drawn from an analysis of the work in the context of the musical
interpretation of the Odysseus myth and interprets selected structural elements of the composition in
relation to the composer’s biography, with particular emphasis on moral and existential values.

Adam Porebski

Siedem grzechow gtownych wspoétczesnego kompozytora. Rachunek sumienia nad kryzysem etosu w
objeciach algorytmu i autokreacji

Wspotczesny kompozytor balansuje miedzy swoboda estetyczng a presja instytucji, spoteczenstwa i
technologii. Historycznie etos muzyki taczyt sie z przekonaniem o moralne;j sile dzieta i odpowiedzialnosci
tworcy wobec wspolnoty — od Platona, przez Kanta, po Adorna. Wspotczesnos¢ przynosi jednak nowy
kryzys: wartosci etyczne zostajg przesuniete z wypowiedzi artystycznej na strategie funkcjonowania w
Swiecie grantow, projektéw, autopromociji i algorytmoéw. Referat podejmuje prébe analizy tego kryzysu
poprzez figure ,siedmiu grzechow gtéwnych wspotczesnego kompozytora”: grzechu tonalnosci,
komunikatywnosci, efektywnosci, autopromociji, algorytmu, interdyscyplinarnosci i milczenia. Nie s3g to
grzechy w sensie moralnym, lecz symptomy transformacji etosu twdrczego: powr6t do harmonii bywa
odbierany jako zdrada postepu, przystepnos$é - jako cecha podejrzana, a cisza wobec kwestii spotecznych
staje sie symboliczng oceng. W tym kontekScie kompozytor wspétczesny nie tyle ksztattuje moralnie
stuchacza, ile negocjuje swojg widzialnosé, wptyw i relewantnos¢ w polu kulturowym.
Celem referatu jest ukazanie, ze kryzys etosu nie oznacza zaniku odpowiedzialnosci artystycznej, lecz jej
relokacje: z dzieta na strategie obecnosci twércy w kulturze i mediowanej technologicznie spotecznosci.
Wspotczesna praktyka twércza balansuje miedzy autonomia, autokreacja i algorytmiczna presja. Referat
jest préba krytycznej, a jednoczesnie lekko przewrotnej refleksji nad tym, czym dzi§ moze by¢ etos w
muzyce najnowszej, w epoce, w ktorej granice miedzy sztuka, performansem, marketingiem i technologia
ulegaja zatarciu.



The Seven Deadly Sins of the Contemporary Composer: A Reckoning of Conscience on the Crisis of
Ethos in the Embrace of the Algorithm and Self-Creation

The contemporary composer balances between aesthetic freedom and the pressures of institutions,
society, and technology. Historically, the ethos of music was associated with the belief in the moral power
of the work and the creator’s responsibility toward the community - from Plato, through Kant, to Adorno.
Contemporary times, however, bring a new crisis: ethical values are shifted from artistic expression to
strategies of functioning within the world of grants, projects, self-promotion, and algorithms.

The paper attempts to analyze this crisis through the figure of the “seven deadly sins of the contemporary
composer”. the sin of tonalityy, communicativeness, efficiency, self-promotion, algorithm,
interdisciplinarity, and silence. These are not sins in a moral sense, but symptoms of a transformation of
the creative ethos: a return to harmony may be perceived as a betrayal of progress, accessibility as a
suspicious trait, and silence in the face of social issues becomes a symbolic judgment. In this context, the
contemporary composer does not so much shape the listener morally as negotiate their visibility,
influence, and relevance within the cultural field.

The aim of the paper is to show that the crisis of ethos does not imply the disappearance of artistic
responsibility, but rather its relocation: from the work itself to strategies of the creator’s presence within
culture and a technologically mediated community. Contemporary creative practice oscillates between
autonomy, self-fashioning, and algorithmic pressure. The paperis an attempt at a critical, yet slightly ironic
reflection on what ethos in contemporary music might mean today, in an era in which the boundaries
between art, performance, marketing, and technology are increasingly blurred.

Mikotaj Rykowski

Muzyka jako struktura bycia. Refleksja filozoficzna Zhuangziego i Boecjusza w perspektywie
porownawczej

Autor podejmuje prébe poréwnawczego zestawienia dwoch odlegtych tradyciji filozoficznych, w ktérych
muzyka pojawia sie jako model rozumienia struktury bycia: mysli Boecjusza (480-524) oraz taoistycznej
refleksji Zhuangzi (wtasciwie Zhuang Zhou, VIl wiek n.e.). Punktem wyjscia jest znany boecjanski podziat
na musica mundana, musica humana i musica instrumentalis, interpretowany jako ontologiczna wizja
harmonii kosmosu, cztowieka i brzmienia styszalnego. Zestawienie z koncepcja trzech pozioméw dzwieku
w mysli ,Mistrza Zhuanga” - ,,muzyki nieba”, ,,muzyki ziemi” i ,,muzyki cztowieka” — ujawnia zaskakujgce
analogie, przy jednoczesnych istotnych réznicach metafizycznych: zachodni model oparty jest na idei
proporcji i kosmicznego tadu, podczas gdy w tradycji taoistycznej muzyka pojmowana jest jako
spontaniczny przejaw dynamicznego procesu Dao.

Celem referatu jest nie tyle wykazanie bezposrednich zwigzkéw miedzy tymi koncepcjami, ile ukazanie, ze
refleksja nad muzyka jako kategorig ontologiczna rozwijata sie w r6znych kregach kulturowych niezaleznie
od siebie. W tym sensie zestawienie Boecjusza i Zhuangziego stanowi okazje do poszerzenia perspektywy
muzykologicznej poza europejski paradygmat oraz do wskazania, ze takze poza tradycjg zachodnig istniaty
rozbudowane systemy myslenia muzyczno-filozoficznego.

Music as a Structure of Being: A Comparative Philosophical Reflection on Zhuangzi and Boethius



The author undertakes a comparative examination of two distant philosophical traditions in which music
appears as a model for understanding the structure of being: the thought of Boethius (480-524) and the
Taoist reflections of Zhuangzi (Zhuang Zhou, 8th century CE). The starting point is the well-known Boethian
division into musica mundana, musica humana, and musica instrumentalis, interpreted as an ontological
vision of the harmony of the cosmos, humanity, and audible sound. A comparison with the concept of
three levels of sound in the thought of “Master Zhuang” - the “music of heaven,” the “music of earth,” and
the “music of man” - reveals striking analogies, alongside significant metaphysical differences: the
Western model is based on the idea of proportion and cosmic order, whereas in the Taoist tradition music
is understood as a spontaneous manifestation of the dynamic process of Dao.

The aim of the paper is not so much to demonstrate direct connections between these concepts, but
rather to show that reflection on music as an ontological category developed independently in different
cultural spheres. In this sense, the juxtaposition of Boethius and Zhuangzi offers an opportunity to expand
musicological perspectives beyond the European paradigm and to demonstrate that elaborate systems of
musical-philosophical thought also existed outside the Western tradition.

tukasz Smoluch

Zwiazki muzyki i rytuatu w ujeciu Ellen Dissanayake

Problem funkcji, jakie muzyka petnita i nadal petni w rytualnych praktykach na catym s$wiecie, od lat
zaprzata gtowy etnomuzykologéw i antropologéw. Badacze podkreslajg znaczenie muzykowania w
porzadkowaniu przebiegu rytuatéw, regulowaniu emocji czy przekazywaniu idei wspétdzielonych przezich
uczestnikéw. Duze znaczenie dla tego, jak ksztattujg sie zwigzki muzyki z rytuatem, maja dominujgce w
danej spotecznosci wzory kulturowe, wartosci i role spoteczne.

Celem referatu jest przyjrzenie sie relacjom muzyki i rytuatu w Swietle koncepcji Ellen Dissanayake —
amerykanskiej antropolozki, ktéra w centrum swoich zainteresowan badawczych stawia sztuke jako jedna
Z najwazniejszych form naszego ,,bycia w Swiecie”. Dissanayake porusza muzyczne aspekty zachowan
rytualnych wwielu swoich publikacjach, z ktérych na szczeg6lng uwage zastuguja: Whatis Art For? (1988),
Ritual and Ritualiation: Musical Means of Conveying and Shaping Emotion in Humans and Other Animals
(2005) oraz Bodies Swayed to Music: The Temporal Arts as Integral to Ceremonial Ritual (2009).

Badania prowadzone przez Dissanayake oparte s3 na materiale empirycznym pochodzacym ze
spotecznosci z réznych czesci $wiata o rozmaitym pochodzeniu, typie gospodarki i tradycjach
muzycznych. Badaczka osadza je silnie w perspektywie ewolucyjnej, nie bojac sie odwaznych poréwnan,
rowniez do przyktadéw ze Swiata zwierzat. Do najwazniejszych wnioskéw ptynacych z jej prac naleza
miedzy innymi:

e w tzw. spoteczenstwach ,,pierwotnych” muzyka niemal nigdy nie wystepuje samodzielnie — lecz w
pakiecie z rytuatem, gestem, maskami i przedmiotami symbolicznymi;

e muzyka w rytuale jest forma komunikacji o ,,wysokiej emocjonalnej intensywnosci”, ktéra petni funkcje
spoteczne analogiczne do zwierzecych sygnatow rytualnych; ¢ muzyka wyzwala stany ekstazy i transu -
umozliwia przekraczanie zwyktej Swiadomosci;

e poprzez wykorzystanie powtarzalnych, dziejacych sie w czasie struktur muzykowanie sprzyja
zapamietywaniu i przekazywaniu tresci kulturowych.



Maria Wactawik

Od etosu do etnosu? Caoineadh i etyka pamieci w tradycji irlandzkiej

Niniejszy referat podejmuje na nowo analize irlandzkiej tradycyjnej lamentacji (caoineadh) w odniesieniu
do tematu konferencji ,,od ethosu do etnosu”, proponujac pojecie etycznego pamietania jako narzedzie
analizy sposobdw, w jakie praktyki muzyczne podtrzymujg wiezi wspdlnotowe, jednoczesnie publicznie
nazywajac strate i niesprawiedliwo$é. Badanie taczy etnomuzykologie i studia nad pamiecig z
socjologicznymi perspektywami emocji zbiorowych, a takze opiera sie na archiwalnych tekstach
lamentacyjnych, historycznych opisach zawodzenia (keening) oraz nagraniach i cyfrowo
zaposredniczonych wykonaniach iich przetworzeniach.

Irlandzkie caoineadh jest historycznie uwarunkowana, genderowo okreslong i spotecznie zorganizowana
forma zatoby, czesto w literaturze przedmiotu wigzang z przedchrzescijanskimi lub druidycznymi
tradycjami rytualnymi. Prowadzone byto przez bean chaointe i podejmowane przez inne kobiety, tworzac
wspdlna, intensyfikowang przestrzeh wokalng, w ktérej zal byt wyrazany zbiorowo. Jak pokazuja badania
nad lamentami XVIIl wieku (Bourke), caoineadh nie jest nieartykutowanym krzykiem, lecz praktyka o
uporzadkowanej retoryce: pochwaty zmartego przeplatajg sie w niej z inwektywa oraz odniesieniami do
pokrewienstwa i rodowodu. Taka struktura sprawia, ze lament staje sie publicznym aktem pamieci, ktéry
potwierdza ciggtos¢ wspolnoty.

W dialogu ze studiami nad pamiecig lament rozumiany jest jako performatywny akt etycznego pamietania:
przeksztatca on traumatyczne zerwanie w narratywizowang ciggtos¢, jednoczesnie rozdzielajac ciezar
zatoby poprzez zbiorowe uczestnictwo. Co istotne, etyczne pamietanie nie odnosi sie tu wytgcznie do
solidarnej troski o0 osoby pogragzone w zatobie, lecz takze do zdolnosci lamentu do formutowania krytyki —
poprzez nazywanie opresyjnych relacji wtadzy i historycznych niesprawiedliwosci.

Choc rytualne zawodzenie nie jest juz dzi$ powszechnie praktykowane, jego etyczny sposéb pamietania,
w ktérym zatoba jest wyrazana zbiorowo jako akt solidarnosci i jako sposéb nazywania niesprawiedliwosci,
przetrwat w formach zaposredniczonych, takich jak archiwizacja, nagrania oraz twérczo$¢ wspotczesnych
irlandzkich Spiewaczek i artystek. Irlandzki przypadek caoineadh sugeruje, ze przejscie od ethosu do
etnosu nie rozprasza moralnej sity muzyki; przeciwnie - przenosi jg w zaposredniczone praktyki etycznego
pamietania, poprzez ktére wspolnoty negocjuja strate, solidarnos¢ i nazywanie niesprawiedliwosci w
perspektywie czasu.

From Ethos to Ethnos? Caoineadh and Ethical Remembering in Irish Tradition

This paper re-examines the Irish traditional lament (caoineadh) in relation to the conference theme “from
ethos to ethnos,” proposing ethical remembering as a concept for analyzing how musical practices sustain
communal bonds while publicly naming loss and injustice. The study combines ethnomusicology and
memory studies with sociological perspectives on collective emotion and draws on archival lament texts,
historical descriptions of keening, and recorded as well as digitally mediated performances and
reworkings. Irish caoineadh is historically specific as a gendered and socially organized form of mourning,
frequently linked in scholarship to pre-Christian or druidic ritual traditions. It was led by the bean chaointe
and joined by other women, creating a shared and intensified vocal space in which grief was collectively
voiced. As scholarship on eighteenth-century laments (Bourke) shows, caoineadh is not an inarticulate
outcry but a rhetorically patterned practice: praise of the dead is interwoven with invective and appeals to
kinship and lineage. This structure makes lament a public act of remembrance that affirms communal
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continuity. In dialogue with memory studies, the lament is approached as a performative act of ethical
remembering: it transforms traumatic rupture into narrativized continuity while distributing the burden of
grief through collective participation. Crucially, ethical remembering here does not refer only to
solidaristic care for the bereaved, but also to the capacity of lament to voice critique—by naming
oppressive power relations and historical injustice. Although ritual keening is no longer widely practiced,
its ethical mode of remembering, through which grief is collectively voiced as solidarity and as a means of
naming injustice, persists in mediated forms, including archival preservation, recordings, and the work of
contemporary Irish women singers and artists. The Irish case of caoineadh suggests that the movement
from ethos to ethnos does not dissolve music’s moral force; rather, it relocates it in mediated practices of
ethical remembering through which communities negotiate loss, solidarity, and the naming of injustice
across time.

Karolina Wahl

Miedzy historig a wspélnotg: muzyczne strategie ksztattowania etosu obywatelskiego w ,,Spiewach
historycznych” Juliana Ursyna Niemcewicza.

Celem referatu jest ukazanie, w jaki sposéb w Spiewach historycznych Juliana Ursyna Niemcewicza
konkretne narzedzia muzyczne wykorzystywane sag do ksztattowania etosu obywatelskiego w warunkach
utraty panstwowosci. Etos rozumiany jest tu jako wzorzec postawy (zwigzanej z pamiecia historyczna
narodu, identyfikacjg ze wspélnotg oraz poczuciem odpowiedzialnos$ci za jej trwanie) utrwalany nie za
pomoca moralnej mocy samej muzyki, lecz poprzez praktyke jej wspoélnotowego wykonywania.
Analizie poddane zostang wybrane piesni ze zbioru, w tym opracowania autorstwa Marii Szymanowskie;j.
Gtéwnym przedmiotem rozwazan beda relacje miedzy tekstem i muzyka, charakter melodyki i rytmiki, a
takze rola zwrotkowosci i repetycji. Analiza formalna i stylistyczna ma na celu znalezienie odpowiedzi na
pytanie, w jaki sposob prostota i Spiewnos$¢ materiatu muzycznego sprzyjaty jego rozpowszechnianiu i
funkcjonowaniu w przestrzeni edukacyjnej i domowej. Istotna role Spiewdw historycznych potwierdza ich
recepcja-obecnos$é w sferze wychowania polskiej mtodziezy oraz stanowcze reakcje cenzury w pierwszej
potowie XIX wieku, co potwierdza, ze postrzegano je jako realne narzedzie formowania postaw. Referat
wpisuje sie tym samym w dyskusje nad relacjag miedzy muzyka a etosem, pokazujac, ze w XIX wieku
kwestia moralnego oddziatywania muzyki miata charakter praktyczny i spoteczny.

Between History and Community: Musical Strategies in the Formation of Civic Ethos in Julian Ursyn
Niemcewicz’s “Spiewy historyczne” (“Historical Songs”).

The aim of the paper is to demonstrate how specific musical devices in Julian Ursyn Niemcewicz’s Spiewy
historyczne are employed to shape a civic ethos in the context of the loss of statehood. Ethos is
understood here as a model of civic attitude (connected with national historical memory, identification
with the community, and a sense of responsibility for its continuity) sustained not through an inherent
moral power of music itself, but through the practice of its communal performance.
The analysis will focus on selected songs from the collection, including settings by Maria Szymanowska.
Particular attention will be paid to text-music relationships, melodic and rhythmic character, as well as
the role of strophic form and repetition. The formal and stylistic analysis seeks to answer the following
guestion: in what ways did the simplicity and vocal accessibility of the musical material facilitate its
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dissemination and functioning within educational and domestic contexts? The significance of Spiewy
historyczne is evidenced by its reception - its presence in youth education and the strong reactions of
censorship in the first half of the nineteenth century, which indicate that the collection was perceived as
a genuine instrument for shaping civic attitudes. The paper therefore contributes to the broader discussion
on the relationship between music and ethos, demonstrating that in the nineteenth century the question
of music’s moral influence had a distinctly practical and social dimension.

Jerzy Fryderyk Wojciechowski
Feudalizm korporacyjny a muzyka

Wystagpienie ma przyblizy¢ oddziatywanie, jakie ma miejsce w Swiecie feudalizmu korporacyjnego na linii
senior-wasal. Istotg ma byc¢ okreslenie, kim jest 6w ,,cyfrowy pan” i jakie ma narzedzia wptywu, a kim jest
»cyfrowy chtop” - jaka on wykonuje prace i co z niej trafia do jego ,,sakwy”. Nalezytej obserwacji wymaga
rowniez rozeznanie w estetyce muzyki, ktéra powstaje w tych specyficznych warunkach, i czy estetyka ta
zwigzana jest bardziej z tworzonymi gatunkami muzycznymi, czy moze z warunkami srodowiskowymi, w
ktérych funkcjonuije.

Corporate Feudalism and Music

The presentation aims to examine the dynamics taking place within the world of corporate feudalism along
the senior-vassal relationship. Its central purpose is to identify who the “digital lord” is and what
instruments of influence they possess, as well as who the “digital peasant” is — what kind of work they
perform and what ultimately ends up in their “pouch.” Careful attention must also be given to an analysis
of the aesthetics of music produced under these specific conditions, and to whether this aesthetics is
more closely related to the musical genres being created or rather to the environmental conditions in
which it functions.

Justyna Wréblewska

,»Byli tacy, co sadzili, Ze muzyki nalezy sie uczyé, by dac¢ stuchaczowi rozrywke i przyjemnos¢ [...]” -
przemiany etosu muzyka na podstawie wybranych traktatow i pism o muzyce z okresu od XVII do XVili
wieku

Pojecie etosu w muzyce dawnej bardzo czesto niemalze automatycznie wigzane jest ze starozytng kultura,
a takze teorig afektow i retoryka. Niewatpliwie sg to zjawiska i idee majace silny wptyw na rozwdéj muzyki
zar6éwno w warstwie kompozytorskiej, teoretycznej, jak i wykonawczej. Jednakze stowo to, rozumiane jako
pewien uogélniony zestaw cech stanowigcych fundament idealnej postawy, otwiera nowy obszar
rozwazan nad obrazem muzyka sprzed czaséw Ludwiga van Beethovena, romantycznych idei oraz kultu
artysty jako wybitnej jednostki. Pozwala to na dostrzezenie postaci muzyka-rzemieslnika stanowigcego
odzwierciedlenie panujacych éwczesnie idei i norm, a takze jego roli w ksztattowaniu kultury muzycznej
czas6w nowozytnych. Tematyka wystgpienia dotyczy¢ bedzie transformacji etosu muzyka, jaka
sukcesywnie nastepuje od poczatku XVl stulecia az po schytek XVIIl wieku. Rozwazaniom podlegaé bedzie
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jego oddziatywanie na praktyke wykonawcza zaréwno w Europie, jak i w osrodkach pozaeuropejskich. Za
punkt wyjscia postuzy przedstawienie wzoru idealnego adepta sztuki muzycznej, jaki wytania sie z opisow
zawartych w réznorodnych tekstach o muzyce. Ow etos nastepnie zostanie zestawiony z relacjami z epoki
i zweryfikowany w celu uzyskania odpowiedzi na pytanie, na ile ta doskonata koncepcja znajdowata
odbicie w rzeczywistosci. Poruszona zostanie réwniez kwestia wptywu owego ideatu na ksztattowanie
muzycznych postaw, miedzy innymi w Azji oraz Ameryce Potudniowej. Gtéwng inspiracja do podjecia tego
tematu jest praca Zygmunta M. Szweykowskiego Miedzy kunsztem a ekspresja, stanowigca jedno z
najcenniejszych polskich opracowan dotyczgcych muzyki wtoskiej przetomu XVI i XVII wieku, a takze
lektura licznych traktatéw powigzanych z wykonawstwem okreslanym mianem historycznego, m.in.:
Girolama Diruty, Johanna Joachima Quantza, Francoisa Couperina czy Carla Philippa Emanuela Bacha.

“There were those who believed that music should be studied in order to provide the listener with
entertainment and pleasure [...]” - transformations of the musician’s ethos on the basis of selected
treatises and writings on music from the seventeenth to the eighteenth century

The concept of ethos in early music is very often almost automatically associated with ancient culture, as
well as with the doctrine of the affections and rhetoric. Undoubtedly, these phenomena and ideas exerted
a strong influence on the development of music in its compositional, theoretical, and performative
dimensions. However, when the term is understood as a generalized set of qualities forming the
foundation of an ideal attitude, it opens a new field of reflection on the image of the musician prior to the
time of Ludwig van Beethoven, Romantic ideals, and the cult of the artist as an exceptionalindividual. This
perspective allows us to perceive the figure of the musician-artisan as a reflection of the prevailing ideas
and norms of the time, as well as to examine his role in shaping the musical culture of the early modern
period. The presentation will address the transformation of the musician’s ethos, which gradually unfolded
from the beginning of the seventeenth century until the end of the eighteenth century. Consideration will
be given to its impact on performance practice both in Europe and in non-European centers. The starting
point will be an outline of the ideal model of a musical apprentice as it emerges from descriptions
contained in various writings on music. This ethos will then be confronted with contemporary accounts
and examined in order to determine to what extent the idealized concept was reflected in reality. The
influence of this ideal on the shaping of musical attitudes in regions including Asia and South America will
also be discussed. The primary inspiration for undertaking this topic is the work Miedzy kunsztem a
ekspresjg by Zygmunt M. Szweykowski, one of the most valuable Polish studies devoted to Italian music at
the turn of the sixteenth and seventeenth centuries, as well as the reading of numerous treatises
associated with what is referred to as historically informed performance, including those by Girolamo
Diruta, Johann Joachim Quantz, Frangois Couperin, and Carl Philipp Emanuel Bach.

Jakub Zmidzinski

0d ,,demuzykalizacji Swiata” do etnicznej ,,muzyki kosmosu”. Wspoétczesne odczytania idei harmonii
mundi (na przyktadzie tworczosci Keitha Jarretta)

W swoim eseju Klasycyzm a demuzykalizacja sSwiata, opublikowanym w 1978 r., znany literaturoznawca
Ryszard Przybylski zawart teze, ze ,wspétczesny poeta, ktory stracit wiare w harmonie $wiata, jest poniekad
Orfeuszem bez liry”, a obecni klasycy pojeli, ze tylko jezyk przodkéw ,moze sta¢ sie podstawg nowej
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harmonii, ktéra ponownie utadzi $wiat ludzki w sensowng cato$¢”. Odnoszac owe tezy do Swiata muzyki,
mozna przyjaé, ze ,demuzykalizacja” byta zarazem odrzuceniem etosu - ,moralnej sity muzyki”, co
zaowocowato m.in. XX-wiecznym zachodnim ,,laboratorium muzyki”. Jednym z kierunkdw poszukiwan
ozywczych impulsow dla wspétczesnych twdrcow byta eksploracja kultur pozaeuropejskich. Otwarcie
muzyki zachodniej na obce kultury zaowocowato trwatym wptywem w réznych nurtach tej sztuki.
Muzykiem tgczacym wiele owych nurtéw jest pianista Keith Jarrett, znany przede wszystkim jako
improwizator jazzowy, tworca koncertéw solowych. W potowie lat 80. XX wieku, w wyniku kryzysu
tworczego, szukat on inspiracji zarowno w muzyce barokowej, jak i etnicznej. Artysta ten lubi wyraza¢ swe
idee muzyczne w notatkach umieszczanych na oktadkach ptyt, w artykutach prasowych czy wywiadach,
warto wiec przesledzi¢ jego Sciezke, poniewaz wielokrotnie dawat on upust swojej koncepcji muzyki jako
zjawiska o0 wyraznym aspekcie duchowym, zakorzenionym zaréwno w europejskiej tradycji,
uksztattowanej w czasach dominacji harmonii mundi, jak i tradycji jazzowej oraz etnicznej.

From the “Demusicalization of the World” to Ethnic “Music of the Cosmos”. Contemporary
Interpretations of the Idea of Harmonia Mundi (Based on the Works of Keith Jarrett)

In his 1978 essay Classicism and the Demusicalization of the World, the renowned literary scholar Ryszard
Przybylski posited that "the contemporary poet, having lost faith in the harmony of the world, is in a sense
an Orpheus without a lyre," and that modern classicists have realized that only the language of their
ancestors "can become the foundation of a new harmony that will once again organize the human world
into a meaningful whole." Applying these theses to the world of music, one can assume that
"demusicalization" also entailed a rejection of ethos —the "moral power of music" —which resulted, among
other things, in the 20th-century Western "music laboratory". One direction in the search for restorative
impulses for contemporary creators was the exploration of non-European cultures. The opening of
Western music to foreign cultures resulted in a lasting influence across various artistic movements. A
musician who bridges many of these trends is the pianist Keith Jarrett, known primarily as a jazz improviser
and creator of solo concerts. In the mid-1980s, following a creative crisis, he sought inspiration in both
Baroque and ethnic music. As the artist likes to express his musicalideas in notes placed on album covers,
in press articles, and in interviews, it is worth tracing his path—he has repeatedly given voice to a
conception of music as a phenomenon with a distinct spiritual aspect, rooted in both the European
tradition shaped during the dominance of harmonia mundi, and the jazz and ethnic traditions.
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