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Odcinek 1. Osobisty kontakt z muzyką – czego i jak słuchamy w ostatnich latach 

Goście: dr hab. Szymon Nożyński i Maria Sadowska 

Wykład 1. Od gramofonu do streamingu: historia słuchania jako historia emocji 

dr Stanisław Trzciński 

Emisja: 1 grudnia 2025 (poniedziałek) https://youtu.be/IYAe2gYxaiI  

 

 

Rozszerzone streszczenie 

Pierwszy odcinek podcastu „Kontakt Polaków z Muzyką” otwiera rozmowa trzech osób, które z różnych 

stron patrzą na współczesny świat dźwięku. Prowadzący, dr Stanisław Trzciński, podejmuje temat, który 

dotyczy nie tylko branży muzycznej, lecz także codziennego doświadczenia milionów słuchaczy. Gośćmi 

odcinka są: Maria Sadowska, artystka o wielowymiarowym dorobku – wokalistka, kompozytorka i reżyserka 

– oraz dr hab. Szymon Nożyński, badacz kultury, który od lat analizuje zwyczaje muzyczne Polek i Polaków. 

Razem tworzą przestrzeń refleksji, w której splatają się wspomnienia, diagnozy współczesności, obserwacje 

z perspektywy twórców i naukowców oraz krytyczne spojrzenie na mechanizmy, które dziś sterują muzyką, 

jej obiegiem i naszym kontaktem z nią. 

Już na początku rozmowy pojawia się fundamentalne pytanie: jak słuchamy muzyki w epoce streamingu i 

czy wciąż obcujemy z nią świadomie? Dr Stanisław Trzciński zwraca uwagę, że muzyka stała się 

wszechobecna – towarzyszy nam w sklepach, kawiarniach, samochodach, podczas pracy i spacerów. Jednak 

obecność ta nie zawsze przekłada się na jakość kontaktu. Maria Sadowska podkreśla, że kiedyś słuchało się 

inaczej: z uważnością, z intencją, z poczuciem, że muzyka jest przeżyciem, wydarzeniem, a nie jedynie tłem. 

https://youtu.be/IYAe2gYxaiI
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Wspomina czasy kaset i płyt CD, kiedy album miał swoją dramaturgię, a odkrywanie kolejnych utworów 

było częścią rytuału. Dziś muzyka staje się często jedynie tłem do innych czynności, a słuchanie 

fragmentaryczne przeważa nad odbiorem całości. 

W rozmowie kilkukrotnie powraca zjawisko skipowania, czyli szybkiego przewijania utworów, jeśli nie 

„chwycą” słuchacza w pierwszych sekundach. To dla Marii Sadowskiej bardzo wymowne: kiedyś dawało się 

muzyce czas, pozwalało wybrzmieć, dziś – w epoce nieograniczonego wyboru – cierpliwość słuchacza jest o 

wiele mniejsza. Zmienia to sposób tworzenia muzyki, ale także relację między artystą a odbiorcą. Dr Szymon 

Nożyński dopowiada, że dane badawcze jednoznacznie pokazują, jak bardzo skróciła się nasza uwaga i jak 

mocno platformy streamingowe wpłynęły na formę współczesnych utworów. 

Jednym z najbardziej poruszających fragmentów rozmowy jest opis zmian, jakie przyniosła nadzwyczajna 

nadpodaż muzyki. Dr Stanisław Trzciński przypomina, że każdego dnia na platformy trafiają dziesiątki tysięcy 

nowych piosenek. W takim oceanie dźwięków coraz trudniej przebić się artystom, a słuchacze toną w 

natłoku propozycji. Stąd rosnąca rola algorytmów, o których rozmawiają wszyscy uczestnicy podcastu. 

Algorytmy rekomendacji stają się po cichu kuratorami naszej codzienności. Dr Szymon Nożyński tłumaczy 

mechanizmy, które za tym stoją: aplikacje rejestrują nasze zachowania, analizują, co włączamy, czego 

słuchamy dłużej, co przewijamy i o jakiej porze dnia. W efekcie profilują nas nie tyle według gustów, ile 

według nawyków. Tworzą muzyczne środowisko dopasowane do naszej aktywności, nastroju, rytmu dnia. 

To wygodne – ale ma swoją cenę. Maria Sadowska wyraża obawę, że w takim systemie to nie artysta 

dociera do słuchacza, lecz algorytm decyduje, czy komuś zostanie „pokazany”. Twórca traci więc część 

swojej sprawczości, a droga do odbiorcy zależy od niewidocznego mechanizmu, którego działania nie 

kontroluje. 

W tym kontekście pojawia się temat playlist nastrojowych, które stały się jednym z najpopularniejszych 

narzędzi słuchania muzyki. Dr Stanisław Trzciński wskazuje na zjawisko, o którym mało kto wie: wiele 

playlist opiera się nie na twórczości znanych artystów, lecz na setkach anonimowych utworów zamawianych 

hurtowo. W branży mówi się na to „muzak”. Muzyka ta jest tworzona szybko i tanio, by wypełnić playlisty 

„jazz do kawy”, „relaks do pracy”, „koncentracja”, „spa”, „sypialnia”, „modny wokal żeński” czy „soft chill”. 

Skala tego zjawiska, jak zauważa prowadzący, powoduje realne przesunięcia na rynku: anonimowe 

produkcje wypychają artystów z pierwszych miejsc na playlistach, a co za tym idzie – z potencjalnych 

zarobków i z widoczności. 

Maria Sadowska reaguje na ten wątek z niepokojem, bo z własnego doświadczenia zna, jak trudno dziś 

utrzymać trwałą więź z odbiorcą. Zwraca uwagę, że współczesny artysta musi nie tylko tworzyć, ale również 

niemal codziennie występować w roli influencera: nagrywać filmiki, publikować rolki, dodawać stories, 

tłumaczyć znaczenie swoich utworów, dzielić się prywatnością, budować narrację wokół każdego projektu. 

To ogromny wysiłek, który często odbiera czas potrzebny na spokojną, głęboką pracę artystyczną. Sadowska 

mówi o tym wprost: trudno tworzyć ambitne, przemyślane dzieła, kiedy równolegle trzeba dbać o 

nieustanną obecność w przestrzeni mediów społecznościowych, reagować na trendy i walczyć o 

rozpoznawalność w strumieniu krótkich treści. 

Kontrastem dla tej rzeczywistości staje się doświadczenie koncertu. Dr Stanisław Trzciński, Maria Sadowska 

i dr Szymon Nożyński podkreślają zgodnie, że nic nie zastąpi energii, jaka powstaje na żywo między artystą a 

publicznością. Koncert to moment prawdziwego spotkania – nieprzewidywalny, emocjonalny, intensywny. 
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W epoce cyfrowej stał się jednym z ostatnich miejsc, gdzie odbiorca może poczuć muzykę fizycznie, w pełni, 

bez pośpiechu i algorytmicznych filtrów. W rozmowie pojawia się refleksja, że choć technologia rozwija się 

w zawrotnym tempie, to właśnie koncerty mogą zyskiwać na znaczeniu jako momenty autentyczności i 

wspólnoty. 

W toku rozmowy dr Szymon Nożyński włącza perspektywę badań nad kulturą muzyczną Polaków. Zwraca 

uwagę, że sposoby słuchania są dziś skrajnie zróżnicowane: od zagorzałych fanów, którzy świadomie 

wybierają artystów, uczestniczą w koncertach, kupują winyle i śledzą premiery, po osoby, dla których 

muzyka stanowi głównie tło codzienności, służąc regulowaniu nastroju. Ta rozbieżność wpływa na rynek, 

strategie twórców i decyzje platform. 

Jednym z najbardziej aktualnych wątków rozmowy jest wpływ generatywnej sztucznej inteligencji na 

muzykę i inne dziedziny twórczości. Dr Stanisław Trzciński, Maria Sadowska i dr Szymon Nożyński 

zastanawiają się, jak AI zmieni zawody kreatywne i sposób powstawania muzyki. Sadowska wyznaje, że 

czuje niepokój: skoro sztuczna inteligencja potrafi już generować melodie, aranżacje czy nawet głosy 

wokalistów, to czy nie zagrozi to wartości pracy artysty? Trzciński zauważa, że zmiany są nieuniknione i 

mogą przynieść zarówno korzyści, jak i ryzyka. Nie chodzi o to, by technologii zakazywać, lecz by ją rozumieć 

i odpowiedzialnie wykorzystywać. Nożyński dodaje, że młodsze pokolenie, które dorasta w świecie 

natychmiastowo dostępnych treści, może nie przykładać tak dużej wagi do tego, czy twórcą jest człowiek 

czy algorytm — liczy się dla nich efekt. 

W końcowych fragmentach rozmowy pojawia się nuta refleksyjnego optymizmu. Mimo trudności, 

zawirowań i presji rynku wszyscy rozmówcy wierzą, że muzyka wciąż ma niebywałą siłę, która potrafi 

przetrwać każdą zmianę technologiczną. Dr Stanisław Trzciński podkreśla, że szansą przyszłości może być 

skupienie się na niszach i budowanie małych, lecz oddanych społeczności fanów. Dr Szymon Nożyński 

dodaje, że nawet w świecie algorytmów wciąż istnieją słuchacze, którzy poszukują prawdziwego kontaktu z 

muzyką. Maria Sadowska, z perspektywy artystki, mówi o potrzebie wolności twórczej, uczciwości wobec 

siebie i odwagi, by nie ulegać wszystkim naciskom rynku. 

Podcast zamyka wspólna konstatacja: kontakt Polaków z muzyką w XXI wieku to nieustanne balansowanie 

między wygodą technologii a potrzebą głębszego przeżycia, między algorytmiczną personalizacją a ludzką 

wrażliwością, między presją widoczności a pragnieniem tworzenia z pasji. To świat pełen sprzeczności, ale 

także przestrzeń ogromnych możliwości — jeśli tylko potrafimy słuchać uważnie. 
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Wykład 1. Od gramofonu do streamingu: historia słuchania jako historia emocji 

Historia słuchania muzyki to historia naszych emocji i codziennych rytuałów. Przez dekady zmieniały się nie 

tylko nośniki i technologie, ale także sposób, w jaki muzyka wpisuje się w nasze życie – od wspólnotowego 

przeżywania po indywidualny odsłuch w słuchawkach. Dziś słuchamy więcej niż kiedykolwiek, ale uważność 

– ten delikatny most między dźwiękiem a emocją – jest towarem deficytowym. 

Według raportu IFPI Global Music Report 2024, aż 78 % Polaków deklaruje codzienny kontakt z muzyką, a 

globalnie ludzie spędzają średnio 20,7 godziny tygodniowo na słuchaniu nagrań (IFPI 2024). To historycznie 

najwyższy poziom. Ale tylko co piąty odbiorca słucha „aktywnie”, z pełnym skupieniem. Większość traktuje 

muzykę jako tło – towarzyszkę pracy, spaceru czy treningu. Widać tu symboliczne przesunięcie: muzyka z 

rytuału stała się dźwiękowym strumieniem codzienności. 

Jeszcze pół wieku temu muzyka była doświadczeniem wymagającym – płyta winylowa, kaseta 

magnetofonowa czy CD wymagały fizycznej obecności, skupienia i czasu. Jak pisał Simon Frith (2007), 

słuchanie muzyki było formą uczestnictwa w kulturze, a nie tylko konsumpcji dźwięku. Dziś wystarczy jedno 

kliknięcie, by uzyskać dostęp do niemal całej historii fonografii. Demokracja dostępu zmieniła nasz kontakt z 

muzyką w sposób nieodwracalny. 

Nie oznacza to, że straciliśmy emocjonalność. Według badań Tii DeNory („Music in Everyday Life”, 2000), 

muzyka jest „technologią self” – narzędziem zarządzania nastrojem, pamięcią i tożsamością. To, co kiedyś 

odbywało się wspólnie – w klubach, salach koncertowych, w domu przed radiem – dziś dzieje się 
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indywidualnie: w słuchawkach, często między zadaniami. Muzyka towarzyszy pracy, skupieniu, relaksowi i 

zasypianiu. Staje się regulatorem emocji i rytmu dnia. 

Badania CBOS (2023) pokazują, że 65 % Polaków słucha muzyki codziennie, a kolejne 21 % kilka razy w 

tygodniu (CBOS 2023). Ta liczba utrzymuje się stabilnie od dwóch dekad, co oznacza, że muzyka wciąż jest 

jedną z najtrwalszych form kontaktu z kulturą. Zmieniają się tylko kanały dostępu: z radia i płyt – na 

streaming i smartfony. 

Ale każda zmiana technologiczna niesie emocjonalny koszt. Jak zauważa Anne Danielsen (University of Oslo, 

2019), technologia nie jest neutralna: zmienia naszą relację z czasem, ciszą i skupieniem. O ile winyl 

wymagał „zanurzenia się”, streaming sprzyja „przewijaniu życia”. 

Równocześnie obserwujemy renesans analogów. Według danych ZPAV, sprzedaż płyt winylowych w Polsce 

wzrosła o ponad 200 % w latach 2018–2024 (ZPAV 2024). Winyl stał się symbolem powrotu do dotyku, 

rytuału i powolności. Jak pisał David Byrne („How Music Works”, 2012), płyta winylowa wymusza decyzję – 

nie da się jej „skipnąć” jak playlisty. To gest świadomego słuchania. 

Psycholog Daniel Levitin („This is Your Brain on Music”, 2006) wykazał, że muzyka aktywuje te same obszary 

mózgu, które odpowiadają za empatię i pamięć autobiograficzną. Dlatego słuchając piosenki z młodości, 

przenosimy się w czasie. Muzyka działa jak wehikuł wspomnień – spina emocje, zapachy i obrazy w jedno 

doświadczenie pamięci. 

Współczesne platformy, jak Spotify czy YouTube Music, wykorzystują tę wiedzę. Ich algorytmy 

rekomendacji uczą się naszych emocjonalnych wzorców. Według raportu Spotify Culture Next 2024, 68 % 

młodych Polaków tworzy własne playlisty, traktując je jako „pamiętniki emocji” (Spotify 2024). To cyfrowe 

wersje dawnych mixtape’ów, tylko bardziej zindywidualizowane i natychmiastowe. 

Jednak rosnąca rola algorytmów budzi pytania o wolność gustu. Badacze Adrian North i David Hargreaves 

już w latach 90. dowodzili, że wybory muzyczne kształtują się w kontekście społecznym i tożsamościowym. 

Dziś dodatkowym czynnikiem są algorytmy, które „zamykają” nas w bańkach gustu. Spotify, Deezer czy 

Apple Music – choć otwierają świat muzyki – filtrują go przez dane: porę dnia, lokalizację, wiek. To 

wygodne, ale może ograniczać różnorodność (Hargreaves & North 1999). 

Paradoks współczesności polega więc na tym, że mamy dostęp do wszystkiego, ale coraz rzadziej 

„odkrywamy”. Zjawisko to opisuje Elizabeth Margulis („On Repeat”, 2014): im więcej muzyki słuchamy, tym 

częściej wracamy do tego, co znamy. Powtórzenie buduje emocjonalną głębię, ale też redukuje ciekawość. 

Jednocześnie dane Total Audio 2024 (reporterzy.info) pokazują, że Polacy spędzają średnio 5 godzin 

dziennie na słuchaniu treści audio – muzyki, podcastów i radia. Audio stało się tłem życia, ale też jego 

organizatorem. To z jednej strony znak dobrobytu kulturowego, z drugiej – symptom „rozproszonego 

słuchania”. 
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Warto więc świadomie odzyskiwać rytuały. Słuchanie muzyki może być formą mindfulness – treningu 

uważności. W badaniach Margulis (2014) osoby, które słuchały muzyki intencjonalnie (bez multitaskingu), 

deklarowały wyższy poziom satysfakcji emocjonalnej. 

Dlatego warto wprowadzić proste praktyki: 

• raz w tygodniu wysłuchać albumu od początku do końca, 

• przeczytać krótką notę o kompozytorze czy zespole przed odsłuchem, 

• zrezygnować z multitaskingu na 15 minut dziennie, by naprawdę „usłyszeć”. 

W Polsce szczególnym fenomenem jest wciąż siła radia. Badania Nielsen i KBR (2024) pokazują, że radio 

pozostaje najczęściej konsumowanym medium audio, a jego zasięg dzienny to 70–75 % populacji. Radio 

łączy pokolenia i tworzy wspólnotę słuchania – doświadczenie, którego streaming jeszcze nie potrafi w pełni 

zastąpić. 

Podsumowując: od gramofonu po streaming nie zmieniła się istota muzyki, tylko kontekst jej odbioru. 

Zyskaliśmy nieograniczony dostęp, ale straciliśmy coś z rytuału. Winyl, koncert, radio – to miejsca, w 

których muzyka wciąż domaga się uwagi. Jeśli potrafimy ją dać, technologia nie musi oddalać nas od muzyki 

– może nas do niej zbliżać. 

 

Badanie ilościowe Konsumenci muzyki w Polsce na panelu badawczym Opinia24 zrealizowałem na 
reprezentatywnej próbie losowo-kwotowej n = 1050 mieszkańców Polski w wieku powyżej 15 lat 
warstwowanej pod względem lokalizacji terytorialnej i demograficznym (wiek, płeć, klasa wielkości miejsca 
zamieszkania, województwo, wykształcenie). Badanie przeprowadziłem przy użyciu techniki CAWI. Jako 
podwykonawcę, w zakresie logistyki i realizacji części badania terenowego, zaangażowałem pracownię 
Research Collective Sp. z o.o. W toku badania respondenci odpowiedzieli na 53 pytania. Realizacja 
terenowa badania odbyła się w dniach 10–28 stycznia 2022 roku. Średni czas wywiadu w badaniu wyniósł 
16 minut.  

Znaczenie muzyki w życiu badanych  

Muzyka jest ważnym elementem życia dorosłych Polaków (w wieku powyżej 15 lat). Aż 81,7% z nich 
twierdzi, że muzyka jest dla nich ważna w życiu, z czego aż 41,7% ocenia, że jest wręcz bardzo ważna. 
Znaczenie muzyki jest silnie skorelowane z wiekiem badanych – im młodsi respondenci, tym ważniejsza jest 
dla nich muzyka. Istotność muzyki w życiu respondentów ujawnia się również w częstości kontaktów z nią. 
Dwie trzecie wszystkich ankietowanych deklaruje, że słucha muzyki codziennie. W grupach najintensywniej 
konsumujących muzykę, czyli wśród najmłodszych respondentów, odsetek słuchających muzyki codziennie 
osiąga nawet wartości bliskie 80%.  

Muzyki słucha się przede wszystkim w domu i jest to najczęściej występująca sytuacja obcowania z muzyką 
wskazywana niemal przez wszystkich badanych. Połowa ankietowanych wskazuje także na konsumpcję 
muzyki w podróżach, zarówno tych krótszych (do pracy, szkoły), jak i dłuższych. Sytuacje słuchania muzyki 
są powiązane wprost z głównymi motywacjami stojącymi za jej słuchaniem. Muzyka ma przede wszystkim 
relaksować, dawać wytchnienie i odpoczynek. Ten powód słuchania muzyki nabiera znaczenia wraz z 
wiekiem badanych, im respondenci starsi, tym częściej wskazują na relaksacyjny charakter tej czynności.  
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Sposoby słuchania muzyki, źródła i urządzenia  

Polacy najczęściej słuchają muzyki z klasycznego radia FM, wykorzystując do tego samodzielny 
radioodbiornik (80,7%). Taki model konsumpcji muzyki jest szczególnie powszechny w starszych grupach 
wiekowych. Odwrotna sytuacja występuje w przypadku serwisów streamingowych i platform 
internetowych, które najbardziej popularne są w najmłodszych grupach wiekowych. Obydwa źródła (radio 
oraz streaming z mediami społecznościowymi) to zdecydowanie dominujące sposoby słuchania muzyki, w 
sumie obydwa sposoby to ponad 70% wszystkich wskazań dotyczących głównego źródła słuchania muzyki. 
Prawie 8% badanych deklaruje słuchanie muzyki z płyt winylowych. Podobny odsetek (niecałe 7%) twierdzi, 
że używa do słuchania muzyki także kaset magnetofonowych. Zdecydowanie najpopularniejszym serwisem 
z muzyką jest w Polsce YouTube, praktycznie wszyscy korzystający przy słuchaniu muzyki ze streamingów i 
mediów społecznościowych deklarują korzystanie z tego serwisu (89,4%). Natomiast najpopularniejszym 
serwisem streamingowym (wyłączając YouTube) jest Spotify, z którego korzysta prawie połowa 
użytkowników streamingu (43,3%). Z następnego po nim serwisu streamingowego (Tidal) korzysta jedynie 
7,2% Polaków (przed nim są jeszcze platformy społecznościowe: Facebook – 33,9%, rosnący w siłę TikTok – 
23,1% oraz Instagram – 14,6%). Z kolei radia słucha się przede wszystkim na klasycznym samodzielnym 
radioodbiorniku (62,5%), a serwisów streamingowych i platform na smartfonie (57,7%), używając do tego 
klasycznych dousznych słuchawek (przewodowych – 39,1% lub bezprzewodowych – 25,6%) lub po prostu 
wbudowanego w telefon głośnika (40,6%).   

Poniższe wykresy zamieszczamy dzięki uprzejmości Wydawnictwa Naukowego PWN, wydawcy książki 

„Zarażeni dźwiękiem. Rynek muzyczny w czasach sztucznej inteligencji” autorstwa Stanisława 

Trzcińskiego (premiera – wrzesień 2023 roku): 
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Odcinek 2. Jak zmieniliśmy się jako odbiorcy muzyki w XXI wieku 

Goście: dr hab. Beata Bolesławska-Lewandowska i Marcin Wasilewski 

Wykład 2. Nowy słuchacz. Jak technologia i emocje zmieniają nasz odbiór muzyki 

dr Stanisław Trzciński 

Emisja: 4 grudnia 2025 (czwartek) https://youtu.be/T3GOXHWxkWE  

 

 

Rozszerzone streszczenie 

Drugi odcinek cyklu „Kontakt Polaków z Muzyką” rozpoczyna się od niezwykle ważnego pytania: jak 

zmieniliśmy się jako słuchacze w XXI wieku? Dr Stanisław Trzciński zaprasza do rozmowy dwoje 

wyjątkowych gości, którzy widzą współczesne życie muzyczne z dwóch różnych, a przy tym znakomicie 

uzupełniających się perspektyw. Pierwszą z nich jest dr hab. Beata Bolesławska-Lewandowska, muzykolog, 

prezes Związku Kompozytorów Polskich, badaczka twórczości Andrzeja Panufnika, Henryka Mikołaja 

Góreckiego i Zygmunta Mycielskiego, osoba odznaczona za zasługi na rzecz kultury. Drugą jest Marcin 

Wasilewski, wybitny pianista jazzowy i kompozytor, lider Simple Acoustic Trio / Marcin Wasilewski Trio, 

wieloletni współpracownik Tomasza Stańki, od lat związany z prestiżową wytwórnią ECM. 

Wspólnie z dr. Stanisławem Trzcińskim próbują opisać, jak nas – Polaków i ludzi w ogóle – zmieniła muzyka 

w epoce cyfrowej, a jeszcze mocniej: jak zmieniła nas łatwość dostępu do niej, streaming, media 

społecznościowe, globalizacja gustów i wielka demokratyzacja procesu tworzenia. Już pierwsze słowa 

rozmowy pokazują, że świat odbioru muzyki zmienił się radykalnie. Jak zauważa dr hab. Beata Bolesławska-

Lewandowska: „wszędzie widzimy ludzi w słuchawkach”. Muzyka stała się stałym elementem naszej 

https://youtu.be/T3GOXHWxkWE
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Odcinek kończy się osobistymi refleksjami gości. Dr hab. Beata Bolesławska-Lewandowska opowiada o 

swojej pracy naukowej i o festiwalu stulecia Związku Kompozytorów Polskich, który pokazuje twórczość 

kompozytorów z całej Polski. Marcin Wasilewski dzieli się informacją o nowej płycie nagranej we Francji dla 

ECM, o najbliższych koncertach i o tym, jak łączy świat analogowej tradycji jazzowej z realiami współczesnej 

dystrybucji muzyki. 

Odcinek drugi staje się więc wielowymiarową opowieścią o muzyce XXI wieku: o tym, jak ją odbieramy, jak 

ją tworzymy, jak ją promujemy i jak ją słuchamy. Jest także opowieścią o napięciu między tradycją a 

nowoczesnością, świadomością a automatyzacją, rzemiosłem a technologią. To rozmowa, która nie daje 

prostych odpowiedzi, ale pokazuje, że współczesny świat muzyki jest bogatszy, bardziej złożony i pełen 

sprzeczności – i właśnie dlatego tak intrygujący. 

 

 

 

 

Wykład 2. Nowy słuchacz. Jak technologia i emocje zmieniają nasz odbiór muzyki 

Nowy słuchacz to nie kwestia wieku, ale postawy. To ktoś, kto porusza się pomiędzy światem analogowym a 

cyfrowym, dla kogo muzyka jest codziennością, ale niekoniecznie wydarzeniem. W epoce streamingu i 

natychmiastowości muzyka zmieniła swoje funkcje – z artystycznego przeżycia w narzędzie emocjonalnego i 

poznawczego zarządzania sobą. 

Według raportu IFPI 2024, przeciętny słuchacz na świecie spędza z muzyką ponad 20 godzin tygodniowo, z 

czego ponad połowa przypada na streaming (IFPI 2024). W Polsce raport „Total Audio 2024” 





https://nck.pl/badania/aktualnosci/muzyczne-wybory-polskiej-mlodziezy?utm_source=chatgpt.com
https://nck.pl/badania/aktualnosci/muzyczne-wybory-polskiej-mlodziezy?utm_source=chatgpt.com
https://ifispan.pl/dystynkcje-muzyczne-gust-muzyczny-i-stratyfikacja-spoleczna-a-procesy-ksztaltowania-sie-stylow-zycia-polakow/?utm_source=chatgpt.com
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Odcinek 3. Uczestnictwo Polaków w koncertach i innych wydarzeniach muzycznych 

w ostatnich latach 

Goście: red. Hirek Wrona i Viola Łabanow 

Wykład 3. Muzyka na żywo jako wspólnota – koncert jako współczesny rytuał 

dr Stanisław Trzciński 

Emisja: 8 grudnia 2025 (poniedziałek) https://youtu.be/R4k8nr40HzE  

 

 

Rozszerzone streszczenie 

Trzeci odcinek podcastu „Kontakt Polaków z Muzyką” dr Stanisława Trzcińskiego to bardzo gęsta, 

momentami emocjonalna rozmowa o tym, czy, jak i gdzie Polacy spotykają się dziś z muzyką na żywo – od 

stadionów i wielkich festiwali po małe domy kultury i pokoje dziecięce. Gośćmi są Viola Łabanow – 

klawesynistka, animatorka kultury, edukatorka i twórczyni Fundacji „Muzyka jest dla wszystkich” – oraz 

Hirek Wrona, dziennikarz muzyczny, DJ, promotor czarnej muzyki, przez dekady związany z radiem, 

telewizją i sceną koncertową. 

Na początku dr Stanisław Trzciński pyta o prostą rzecz: co się zmieniło przez ostatnie 10–20 lat w 

uczestnictwie Polaków w koncertach i festiwalach. Viola Łabanow odpowiada, że tak naprawdę zmiana trwa 

od wielu dziesięcioleci. Przypomina, że tradycyjny XIX-wieczny model koncertu – dwie godziny z przerwą, 

elegancki strój, wyraźnie oddzielona scena i widownia – jest już coraz częściej tylko jednym z wielu 

możliwych formatów. Szczególnie festiwale, jak choćby Szalone Dni Muzyki, zaczęły szukać innych form: 

krótszych koncertów, nietypowych przestrzeni, łączenia muzyki klasycznej z elementami teatru, 

https://youtu.be/R4k8nr40HzE
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Wykład 3. Muzyka na żywo jako wspólnota – koncert jako współczesny rytuał 

Pandemia pokazała, jak bardzo brakowało nam koncertów. Kiedy w 2021 roku wróciły sceny, bilety znikały 

szybciej niż kiedykolwiek. Nie dlatego, że ludzie spragnieni byli dźwięku – dźwięk mieli w streamingu. 

Tęsknili za wspólnotą. 

Według danych EY (2023) wartość europejskiego rynku koncertowego przekroczyła 25 miliardów euro, a w 

Polsce w latach 2022–2024 wzrosła o 30 %. Dane NCK (2025) pokazują, że 43 % Polaków uczestniczyło w 

koncercie lub festiwalu w ciągu dwóch ostatnich lat, a wśród młodych (18–35 lat) – aż 68 %. 

Psycholog Robin Dunbar (2012) dowiódł, że wspólne śpiewanie i taniec zwiększają poziom endorfin i 

oksytocyny – hormonów zaufania i więzi. Wspólnota muzyczna to więc nie tylko metafora – to biologia. 

Jak pisał Philip Auslander („Liveness”, 1999), autentyczność koncertu nie polega na miejscu, lecz na 

wymianie energii. Streaming może transmitować dźwięk, ale nie atmosferę. 

W Polsce widzimy eksplozję festiwali: od Męskiego Grania, przez OFF Festival, po Audioriver i Jazz 

Jamboree. Według danych ZPAV i Evential (2024), przeciętny uczestnik wydaje rocznie ok. 800 zł na bilety 

na koncerty i festiwale. Coraz częściej wybiera też wydarzenia lokalne – blisko domu, w mniejszych 

miastach. 
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Odcinek 4. Relacje między artystami, instytucjami muzycznymi a słuchaczami 

Goście: dr Sławomir Wieczorek i Tomek Makowiecki 

Wykład 4. Nowa wspólnota muzyczna – relacja: artysta, instytucja, odbiorca 

dr Stanisław Trzciński 

Emisja: 11 grudnia 2025 (czwartek) https://youtu.be/zoPwOH3ePSU  

 

 

Rozszerzone streszczenie 

W czwartym odcinku podcastu „Kontakt Polaków z Muzyką” dr Stanisław Trzciński przygląda się bardzo 

delikatnej, ale kluczowej tkance współczesnego życia muzycznego: relacjom między artystami, instytucjami 

a publicznością. Do rozmowy zaprasza dwóch gości z bardzo różnych światów, które coraz częściej muszą 

się spotkać: dr. Sławomira Wieczorka – muzykologa, badacza, redaktora, związanego m.in. z Instytutem 

Muzykologii Uniwersytetu Wrocławskiego, pismem Res Facta Nova i Pracownią Badań Pejzażu 

Dźwiękowego, specjalizującego się w muzyce XX i XXI wieku oraz nowych nurtach muzykologii, oraz 

Tomasza Makowieckiego – wokalistę, kompozytora i autora tekstów, który przeszedł długą drogę: od 

debiutu w pierwszej edycji „Idola”, przez lata w show-biznesie, aż po bardzo osobistą, wymagającą 

twórczość i świadomą relację z własną publicznością. 

To zestawienie nie jest przypadkowe: jeden patrzy na muzykę i publiczność z perspektywy badacza i 

obserwatora instytucji, drugi – z perspektywy artysty, który od ponad dwóch dekad sprawdza, jak naprawdę 

wygląda spotkanie z ludźmi „po drugiej stronie sceny”. 

https://youtu.be/zoPwOH3ePSU
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Wykład 4. Nowa wspólnota muzyczna – relacja: artysta, instytucja, odbiorca 

Współczesna muzyka nie istnieje w próżni. Za każdym koncertem, nagraniem i festiwalem stoją nie tylko 

artyści, ale też instytucje, publiczność i media. W tej triadzie relacji zmieniło się wszystko: sposób 

komunikacji, kanały dotarcia, oczekiwania. Wiek cyfrowy zburzył hierarchię i zmusił wszystkich do 

wspólnego języka. Dzisiejsza instytucja muzyczna nie może już tylko nadawać — musi słuchać. 

Jak zauważa dr Sławomir Wieczorek z Uniwersytetu Adama Mickiewicza, „audience development to nie 

marketing, ale filozofia relacji”. To przesunięcie z modelu „publiczność jako klient” na „publiczność jako 

współtwórca”. W badaniach European Cultural Foundation (2022) aż 70 % młodych uczestników wydarzeń 

muzycznych zadeklarowało, że chce mieć wpływ na program instytucji kultury – nie tylko uczestniczyć, ale 

współdecydować (ECF 2022). 

Instytucje coraz częściej odpowiadają na to zapotrzebowanie. Narodowe Centrum Kultury (NCK 2025) 

wskazuje, że kluczem do rozwoju publiczności nie są wielkie wydarzenia, ale „mikrorelacje” – warsztaty, 

spotkania, wspólne próby, otwarte lekcje. Takie formaty budują więź i lojalność odbiorcy znacznie 

skuteczniej niż sama kampania promocyjna. 

Jak pisał Pierre Bourdieu („Distinction”, 1984), instytucje kultury odzwierciedlają struktury społeczne. Ale w 

XXI wieku te struktury uległy płynnym przekształceniom. Internet i media społecznościowe umożliwiły 

dostęp każdemu. W rezultacie, jak mówi Wieczorek, „każdy odbiorca stał się potencjalnym nadawcą”. 
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Odcinek 5. Muzyka w komunikacji marketingowej i przestrzeni publicznej 

Goście: red. Grzegorz Kiszluk i Marek Kościkiewicz 

Wykład 5. Muzyka jako marka. O roli dźwięku w kulturze konsumpcji 

dr Stanisław Trzciński 

Emisja: 15 grudnia 2025 (poniedziałek) https://youtu.be/AAZ39hgHmn8  

 

 

Rozszerzone streszczenie 

Piąty odcinek podcastu „Kontakt Polaków z Muzyką” poświęcony jest roli muzyki w komunikacji 

marketingowej oraz w przestrzeni publicznej. Dr Stanisław Trzciński zaprasza do rozmowy Grzegorza 

Kiszluka – pioniera polskiej reklamy, twórcę miesięcznika „Brief” – oraz Marka Kościkiewicza – muzyka, 

kompozytora, producenta i byłego szefa dużych wytwórni fonograficznych. Już na początku prowadzący 

wyznacza szerokie pole tematyczne rozmowy: muzykę w reklamie, w sklepach i restauracjach, audio 

branding, a także zjawisko artist brands i trackvertisingu, w którym artysta funkcjonuje jednocześnie jako 

twórca i marka. 

Kiszluk diagnozuje kondycję marketingu w Polsce. Zwraca uwagę, że mimo ponad trzydziestu lat istnienia 

nowoczesnego marketingu po 1989 roku, dziś mamy do czynienia z jego dewaloryzacją. Określa to zjawisko 

mianem „pop-marketingu” – uproszczonego, powierzchownego i często źle rozumianego. Marketing bywa 

postrzegany jako manipulacja, choć – jak podkreśla – narzędzi komunikacji używamy wszyscy na co dzień. 

To język współczesności. 

https://youtu.be/AAZ39hgHmn8
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Wykład 5. Muzyka jako marka. O roli dźwięku w kulturze konsumpcji 

Muzyka to nie tylko emocje – to także język marek, komunikacji i tożsamości. W epoce wizualnego przesytu 

to właśnie dźwięk potrafi skuteczniej budować relacje z odbiorcą. Działa szybciej niż obraz i głębiej niż 

słowo, bo odwołuje się bezpośrednio do emocji, pamięci i rytmu ciała. W marketingu, architekturze i 

przestrzeni publicznej muzyka stała się kluczem do projektowania doświadczeń. 

Według raportu Nielsen Audio Branding 2023, reklamy zawierające muzykę mają o 8–10 % wyższy 

wskaźnik zapamiętania i 23 % większy wpływ na intencję zakupu niż reklamy bez muzyki (Nielsen 2023). Z 

kolei badania Ipsos (2022) wykazały, że 89 % reklam w Europie zawiera element muzyczny, a aż 75 % 

konsumentów uważa muzykę za czynnik wpływający na zaufanie do marki. To już nie ozdoba – to strategia. 

Psycholog Jacob Jolij (University of Groningen) udowodnił, że rytm, tonacja i tempo mogą bezpośrednio 

wpływać na poziom dopaminy – hormonu przyjemności i motywacji (Jolij 2015). Dźwięk może więc nie tylko 

przyciągnąć uwagę, ale i kształtować zachowanie: zachęcać do zakupu, wydłużać czas pobytu w sklepie, a 

nawet wpływać na sposób, w jaki postrzegamy smak czy zapach. 

Muzyka w marketingu działa jak zapach – budzi wspomnienia i emocje szybciej niż jakikolwiek inny bodziec. 

Dlatego coraz więcej firm inwestuje w tzw. audio-branding, czyli budowanie tożsamości poprzez dźwięk. Jak 

pisał Brian Eno, „muzyka użytkowa może być sztuką, jeśli jest szczera”. Dźwięk może być więc zarówno 

funkcjonalny, jak i artystyczny. 

Jednym z najbardziej udanych przykładów polskiego audio-brandingu jest projekt Męskie Granie, który od 

2010 roku realizuje marka Żywiec. Nie jest to typowa kampania, lecz projekt kulturotwórczy. Według badań 

Inquiry (2023) aż 68 % Polaków uważa Męskie Granie za „autentyczne i wartościowe wydarzenie 

muzyczne”, mimo że stoi za nim marka komercyjna. To przykład, że muzyka może budować zaufanie, a nie 

tylko sprzedaż. 

Muzyka przeniknęła także do przestrzeni handlowej i publicznej. Według badań Uniwersytetu w Bath 

(Ahlbom, 2022) odpowiednio dobrana muzyka w supermarketach zwiększała sprzedaż średnio o 10 %, 

szczególnie gdy była dopasowana do pory dnia i typu sklepu. W restauracjach zbyt głośna muzyka skracała 

czas pobytu klientów o 20 %, a odpowiednio dopasowana – wydłużała go o 15 % (Chebat 2022). 

To, co działa w marketingu, coraz częściej stosuje się też w projektowaniu miast. Powstaje nowa dziedzina – 

sound design miejski – która zajmuje się kształtowaniem pejzażu akustycznego w przestrzeni publicznej. W 

2024 roku Warszawa i Kraków rozpoczęły pilotażowe programy pomiaru „hałasu kulturowego” i testowania 

tzw. stref ciszy. Cisza staje się dziś luksusem – towar o wysokiej wartości emocjonalnej. 

W kontekście prawa autorskiego rośnie też świadomość konieczności płacenia za publiczne odtwarzanie 

muzyki. Organizacje takie jak ZAiKS i STOART przypominają, że nawet muzyka tła w sklepie czy restauracji 

wymaga licencji. W 2024 roku ZAiKS przeprowadził ponad 11 000 kontroli w lokalach gastronomicznych i 

usługowych. Wzrosła liczba podpisywanych umów, co pokazuje, że rynek dojrzewa do profesjonalnego 

podejścia (ZAiKS 2024). 
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Odcinek 6. Wykorzystanie AI w muzyce z perspektywy artystów i publiczności 
Goście: dr inż. Mateusz Modrzejewski i Tomek Lipiński 

Wykład 6. Człowiek, maszyna i emocja. Muzyka w erze sztucznej inteligencji 

dr Stanisław Trzciński 

Emisja: 18 grudnia 2025 (czwartek) https://youtu.be/A-O7Bwg6bNY  

 

 

Rozszerzone streszczenie 

Szósty, zamykający cykl odcinek podcastu „Kontakt Polaków z Muzyką” poświęcony jest sztucznej 

inteligencji w muzyce – ale bez łatwych sensacji. Zamiast pytać o „koniec artystów”, rozmowa próbuje 

uporządkować pojęcia, oddzielić realne zmiany systemowe od medialnych uproszczeń oraz spojrzeć na AI 

jednocześnie z perspektywy technologicznej, artystycznej i społecznej. 

W rozmowie biorą udział Tomasz Lipiński – muzyk, autor tekstów, współtwórca Brygady Kryzys, Tilt i 

Fotoness, a także aktywny obrońca praw twórców – oraz dr inż. Mateusz Modrzejewski, adiunkt na 

Politechnice Warszawskiej, badacz zajmujący się przetwarzaniem i generowaniem muzyki z wykorzystaniem 

AI, a zarazem czynny muzyk jazzowy. Ich spotkanie łączy doświadczenie rynku i perspektywę artystyczną z 

wiedzą technologiczną. 

Punktem wyjścia jest rozróżnienie dwóch porządków: AI obecnej od lat w tle rynku (rekomendacje, analiza 

gustów, narzędzia produkcyjne) oraz generatywnej AI, która potrafi tworzyć muzykę, teksty i wizerunki. 

Mądrzejewski pokazuje, że najbardziej przełomowe zastosowania AI są dziś „przezroczyste”: separacja 

https://youtu.be/A-O7Bwg6bNY
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Wykład 6. Człowiek, maszyna i emocja. Muzyka w erze sztucznej inteligencji 

Jeszcze nigdy muzyka i technologia nie były tak blisko. Sztuczna inteligencja komponuje, aranżuje, 

rekomenduje i analizuje. W 2025 roku trudno odróżnić, czy piosenka, której słuchamy, powstała w studiu, 

czy w algorytmie. Ale czy maszyna potrafi naprawdę tworzyć sztukę? I jak to zmienia zarówno twórców, jak i 

odbiorców muzyki? 

Historia muzyki generatywnej sięga lat 50. XX wieku. W 1957 roku Lejaren Hiller i Leonard Isaacson 

stworzyli pierwszą kompozycję napisaną przez komputer – „Illiac Suite”. Dziś algorytmy takie jak Suno, 

AIVA, Soundraw, Mubert czy Amper Music potrafią w kilka minut wygenerować pełnowartościowy utwór. 

Według raportu MIDiA Research (2024) już 6 % muzyki publikowanej w sieci zawiera elementy stworzone 

przez AI. 

Ale prawdziwa rewolucja zaczyna się dopiero teraz. Modele generatywne uczą się stylów, nastrojów i 

struktur harmonicznych, tworząc to, co kompozytor David Cope nazwał „emocjonalną symulacją muzyki”. 

Maszyna nie czuje, ale rozumie strukturę emocji. 

To rodzi pytania o autorstwo i prawo. Unijny AI Act (2024) wprowadza obowiązek ujawniania, czy utwór 

został wygenerowany przez sztuczną inteligencję oraz jakie dane posłużyły do jego treningu (AI Act 2024). 

To milowy krok w stronę transparentności, ale też początek nowej debaty o granicach twórczości. 
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