
"Czy bardzo ekspresyjna i dynamiczna gra na gitarze akustycznej może powodować 
problemy z nagłośnieniem oraz konflikty częstotliwości w składzie z drugą gitarą, 

klawiszami i wiolonczelą?" 

Tak, bardzo dynamiczna i ekspresyjna gra na gitarze akustycznej w takim składzie może 
powodować poważne problemy z nagłośnieniem i zakłócać współgranie. Gitara akustyczna jest 
instrumentem o bardzo szerokim pasmie częstotliwości, który przy mocnym uderzeniu 
(strummingu) potrafi zdominować miks i wejść w drogę zarówno klawiszom, jak i wiolonczeli. 

Oto główne powody, dlaczego tak się dzieje, oraz konkretne problemy, które mogą się pojawić: 

1. Konflikty częstotliwości (tzw. "błoto" w dźwięku) 

• Z wiolonczelą i klawiszami: Gitara akustyczna generuje dużo dźwięków w niskim i 
średnim paśmie (częstotliwości pudła rezonansowego). Wiolonczela oraz lewa ręka 
pianisty operują dokładnie w tych samych rejestrach. Przy głośnej i dynamicznej grze 
gitara może całkowicie "zagłuszyć" i zamazać piękne, naturalne brzmienie wiolonczeli. 

• Z drugą gitarą: Jeśli drugi gitarzysta gra w tej samej pozycji i tym samym rytmem, 
instrumenty zaczną się znosić lub zlewać, tworząc nieprzyjemną "ścianę hałasu". 

2. Problemy techniczne z nagłośnieniem (Acoustic Feedback) 

• Sprzężenia zwrotne: Gitara akustyczna (szczególnie z wbudowanym mikrofonem lub 
przetwornikiem piezo) jest bardzo podatna na sprzężenia. Kiedy grasz bardzo 
ekspresyjnie i głośno, pudło rezonansowe zaczyna mocniej wibrować od dźwięku z 
monitorów (odsłuchów) lub nagłośnienia głównego, co powoduje nieznośne piski lub 
huczenie. 

• Niekontrolowane skoki głośności: Nagłe, mocne uderzenia w struny (piki dynamiczne) 
mogą przesterować sygnał na mikserze, powodując charczenie dźwięku. realizator 
dźwięku musi wtedy nakładać mocną kompresję, co niszczy naturalne brzmienie 
instrumentu. 

3. Zaburzenie dynamiki i przestrzeni w zespole 

• Brak "oddechu" w muzyce: Zespół uwielbienia opiera się na budowaniu napięcia (od 
ciszy do potęgi). Jeśli gitara akustyczna cały czas gra "na maksa" i bardzo gęsto 
rytmicznie, zabiera przestrzeń innym muzykom. Klawisze i wiolonczela tracą wtedy swoją 
funkcję melodyczną i emocjonalną, bo po prostu ich nie słychać. 

 

Jak rozwiązać te problemy? (Wskazówki dla zespołu) 

Aby zachować ekspresję, ale nie psuć brzmienia całego zespołu, warto wdrożyć kilka zasad: 

• Zatyczka do otworu rezonansowego (tzw. feedback buster): Gumowy krążek wkładany 
do gitary drastycznie zmniejsza ryzyko sprzężeń na scenie przy głośnej grze. 

• Podział ról między gitarami: Jeśli na scenie są dwie gitary, jedna powinna grać np. 
otwartymi akordami (strumming), a druga delikatniej – pasażami (picking) lub wyżej na 
gryfie (z użyciem kapodastera), aby instrumenty nie walczyły o to samo pasmo. 

• Użycie kompresora i korektora (EQ):  

• Aranżacyjna dyscyplina: Ekspresja nie musi oznaczać ciągłego, mocnego bicia w 
struny. Czasami największą dynamikę uzyskuje się poprzez nagłe wyciszenie (zostają 
same klawisze i wiolonczela), by wejść z pełną mocą dopiero w refrenie. 

•  



„Jak dobrze zaaranżować i nagłośnić rozbudowany skład zespołu uwielbieniowego (2-3 
gitary, klawisze, smyczki, trąbka, perkusjonalia i wielogłosowy wokal) w małym kościele o 

złej akustyce, aby uniknąć chaosu brzmieniowego?” 

 

Przy tak dużym i dynamicznym składzie akustycznym (aż trzy gitary akustyczne, klawisze, 
wiolonczela, skrzypce i trąbka) bez ścisłej dyscypliny aranżacyjnej natychmiast powstanie tzw. 
"ściana hałasu". Trzy gitary grające jednocześnie mocnym, równym strummingiem to akustyczny 
koszmar dla realizatora dźwięku – instrumenty te całkowicie zablokują pasmo i zagłuszą sekcję 
smyczkową oraz subtelniejsze rejestry klawiszy. 

Główna zasada dla tak dużego składu brzmi: Mniej znaczy więcej. Nie wszyscy muszą grać 
przez cały czas. 

 

     Jak powinny grać klawisze? (Pianino / Pady) 

W tak gęstym składzie gitarowym klawisze nie mogą grać szerokimi, rytmicznymi akordami w 
środkowym rejestrze, bo tam jest już ciasno. Powinny szukać przestrzeni tam, gdzie gitar nie ma. 

• Rola brzmień typu "Pad" / "String" (Tła): Pad jest tutaj kluczowy. Powinien "kleić" 
zespół, grając długie, rozlane, ciepłe akordy (często z użyciem pedału sustain). Pianista 
powinien unikać gwałtownych zmian i rytmicznego uderzania. Pad ma stworzyć miękki 
dywan, na którym oprą się gitary i instrumenty smyczkowe. 

• Gra pianistyczna (Piano): 

o Prawa ręka: Powinna uciekać w wyższe rejestry (oktawa razokresowa i 
dwuokresowa). Delikatne, pojedyncze dźwięki, arpeggia (pasaże) lub proste 
motywy melodyczne będą pięknie przebijać się przez gęsty miks gitar. 

o Lewa ręka: Musi grać bardzo oszczędnie. Ponieważ macie wiolonczelę, lewa ręka 
pianisty nie może dublować basu zbyt nisko i mocno, bo stworzy "błoto" w 
dolnym paśmie. 

 

        Jak powinna grać gitara dogrywająca akcenty? 

Skoro jedna lub dwie gitary trzymają już mocny, ekspresyjny rytm (fundament), trzecia gitara 
(akcentująca) musi całkowicie zmienić podejście. Jej zadaniem jest dodawanie "kolorów" i 
smaczków. 

• Technika "Ambient / Swells": Jeśli ta gitara ma możliwość podłączenia przez efekty (np. 
delikatny delay i długi reverb), może grać pojedyncze dźwięki akordowe i powoli 
zgłaśniać je potencjometrem głośności w gitarze lub pedałem volume (tzw. gitara 
ambientowa). To stworzy niesamowitą przestrzeń w uwielbieniu. 

• Użycie Kapodastera (High-strung / Nashville tuning): Ta gitara powinna założyć 
kapodaster wysoko (np. na 5. lub 7. progu) i grać inne układy akordów niż gitary 
rytmiczne. Dzięki temu jej brzmienie przesunie się w górę, przypominając momentami 
mandolinę. Doda to blasku (tzw. "chrupania") w wysokich częstotliwościach, nie 
zatykając środka pasma. 

• Rytmika synkopowana (Kontrapunkt): Zamiast grać równo z tamtymi gitarami ("raz-
dwa-trzy-cztery"), gitara akcentująca powinna uderzać tylko na "i" (pomiędzy głównymi 
uderzeniami) albo akcentować wyłącznie pierwszą miarę taktu, a potem zostawiać 
przestrzeń. 



• Arpeggio i wybiórcze struny: Zamiast uderzać we wszystkie 6 strun, gitara akcentująca 
powinna grać selektywnie – np. tylko pojedyncze dźwięki na trzech najwyższych strunach 
(wiolinowych), tworząc delikatne motywy melodyczne, które współgrają ze skrzypcami. 

 

                    Jak okiełznać pozostałe instrumenty (Trąbka, Skrzypce, Wiolonczela)? 

Przy tak potężnym instrumentarium, kluczem jest podział na sekcje i unikanie wchodzenia 
sobie w paradę: 

• Trąbka jako "Solista" i Akcent: Trąbka ma ogromną siłę przebicia. Nie może grać non 
stop. Powinna pojawiać się tylko w najpotężniejszych momentach pieśni (np. potężny 
refren, bridge) grając długie nuty lub fanfarowe akcenty. W cichych zwrotkach trębacz 
powinien milczeć. 

• Podział ról w smyczkach: Wiolonczela odpowiada za dół (często dubluje linię basową z 
klawisza, nadając jej szlachetności), a skrzypce za górę (grają długie, śpiewne linie 
melodyczne nad gitarami). Ważne, aby skrzypce nie grały tej samej melodii, którą śpiewa 
lider – powinny tworzyć dla niej drugorzędne tło. 

         Przykładowy plan budowania dynamiki (Aranżacja Utworu) 

W muzyce uwielbienia najważniejsza jest droga "od szeptu do eksplozji". Spróbujcie podzielić 
utwór w ten sposób: 

Część utworu Kto gra? Styl gry 

Wstęp / Intro 
Klawisze (Pad) + 
Wiolonczela 

Bardzo filmowo, spokojnie, budowanie klimatu. 

Zwrotka 1 
Klawisze + 
Wiolonczela + Jedna 
gitara akustyczna 

Gitara gra bardzo delikatnie, np. tylko palcami (picking). 

Refren 1 
Dołącza Skrzypce i 
Druga gitara 

Druga gitara zaczyna delikatny, miarowy rytm. Skrzypce 
grają długie nuty. 

Zwrotka 2 
Wszystkie gitary (ale 
cicho) + Klawisze 

Pojawia się puls, ale wciąż trzymamy emocje na wodzy. 
Trąbka milczy. 

Refren 2 / 
Bridge 

CAŁY ZESPÓŁ (Full 
Power) 

Pierwsza i druga gitara grają mocny strumming. Trzecia 
gitara gra wysokie akcenty. Wchodzi trąbka z potężną 
melodią lub akcentami. Klawisze grają pełnym 
brzmieniem. 

Zakończenie 
Powrót do samych 
klawiszy i wiolonczeli 

Nagłe wyciszenie (tzw. "drop"), dające potężny kontrast 
emocjonalny. 

 

 

 

 

 

 



 

         Sekcja rytmiczna w małym kościele o złej akustyce 

W małych kościołach z długim pogłosem (dużo marmuru, tynku, brak dywanów) największym 
wrogiem jest wysoka głośność i nieselektywny bas. Dźwięk odbija się od ścian, tworząc 
dudniącą "bułę", w której nikt nikogo nie słyszy. Sekcja rytmiczna musi drastycznie zmienić swoje 
podejście – jej zadaniem nie jest "hałasować", ale nadawać subtelny puls. 

1. Kiedy gra Cajon (Kachon) lub Perkusja: 

• Perkusja (jeśli jest): W małym kościele klasyczna perkusja akustyczna to wyrok śmierci 
dla brzmienia. Jeśli musisz jej użyć, perkusista powinien grać rózgami (hot rods) lub 
pędzelkami, a nie tradycyjnymi pałkami. Najlepszym rozwiązaniem jest jednak perkusja 
elektroniczna (z pełną kontrolą głośności) lub całkowita rezygnacja z niej na rzecz 
cajonu. 

• Cajon (Kachon): To idealny instrument do małego kościoła, ale kryje w sobie pułapkę. 
Mocne uderzenie w środek kachonu generuje potężny, niski bas, który w złej akustyce 
natychmiast wzbudzi pogłos świątyni. 

o Jak grać? Cajonista powinien grać lżej niż zwykle, skupiając się na brzmieniu 
typu "snare" (uderzenia przy górnej krawędzi). Dół (bas) powinien być dawkowany 
bardzo oszczędnie – np. tylko na "raz" w takcie, aby nie zamazywać wiolonczeli i 
lewej ręki pianisty. 

2. Bongosy i przeszkadzajki (perkusjonalia): 

W złej akustyce to właśnie wysokie, ostre dźwięki (tzw. tranzjenty) najlepiej przebijają się przez 
pogłos. Oznacza to, że przeszkadzajki mogą łatwo zdominować i zmęczyć słuchacza, jeśli będą 
grane gęsto. 

• Bongosy: Grają bardzo wysoko i selektywnie. Nie mogą dublować rytmu gitar. Jeśli gitary 
grają gęsto, bongosy powinny grać techniką synkopowaną, uderzając w przestrzenie 
między uderzeniami gitar. Muszą grać cicho (często opuszkami palców, a nie całą 
dłonią). 

• Grzechotki / Jajeczka (Shakery): To najniebezpieczniejsze instrumenty w małym 
kościele. Ciągły szum shakera potrafi całkowicie "zasypać" pasmo, w którym słychać 
spółgłoski wokalistów (co pogarsza zrozumiałość tekstu). Shaker powinien grać 
szerokim, miękkim ruchem, bardzo cicho, wyłącznie jako tło nadające stały puls 
(tempo). 

• Dzwonki (Chimes / Mark tree): Służą wyłącznie do akcentowania przejść (np. 
przejście ze zwrotki do refrenu, zakończenie utworu). Użycie ich częściej niż 2–3 razy w 
całym utworze sprawia, że tracą swój magiczny charakter i zaczynają irytować. 

 

     Współgranie z wokalem (Wokalistki prowadzące i chór) 

W muzyce uwielbienia tekst jest najważniejszy. Przy tak gigantycznym składzie instrumentalnym 
(3 gitary, smyczki, trąbka, sekcja rytmiczna), wokalistki stoją przed ekstremalnie trudnym 
zadaniem. 

1. Kobiece głosy prowadzące (3-4 osoby nagłaśniane): 

• Unikanie "przekrzykiwania się": 



Jeśli 3 lub 4 kobiety śpiewają jednocześnie potężnym, ekspresyjnym głosem w tym samym 
rejestrze (unisono), w małym kościele powstanie piskliwa ściana dźwięku, nie do opanowania 
przez akustyka. 

• Ścisły podział ról w wokalu: 

o Liderka: Tylko jedna osoba śpiewa główną linię melodyczną (tekst zwrotek, 
prowadzenie modlitwy). Jej mikrofon na mikserze musi być najgłośniejszy. 

o Chórek nagłaśniany (pozostałe 2-3 wokalistki): W zwrotkach powinny milczeć 
lub śpiewać bardzo delikatne, ciche ujednolicone chórki (np. długie dźwięki, tzw. 
"ooh" lub "aah"). W refrenach dołączają ze śpiewem tekstowym, ale 
obowiązkowo w harmonii (w wielogłosie – np. tercja wyżej/niżej). Śpiewanie 
we cztery tej samej melodii (unisono) z pełną mocą zniszczy miks. 

• Aranżacja pasma (Miejsce dla wokalu): Gitary akustyczne i klawisze muszą pamiętać, 
że najwyższa energia kobiecego głosu leży w wyższym środku. Kiedy wokalistki wchodzą 
na wysokie rejestry i śpiewają głośno, instrumenty muszą natychmiast zrobić im miejsce 
(gitary grają ciszej/mniej gęsto, klawisze schodzą z prawej ręki w niższe rejestry). 

2. Chórek nienagłaśniany (kilka osób): 

Chór, który nie ma mikrofonów, w małym kościele o złej akustyce pełni bardzo specyficzną i 
piękną funkcję – działa jak naturalny, akustyczny "reverb" (pogłos) i wsparcie dla 
zgromadzonych ludzi. 

• Pozycja na scenie: Chórek nienagłaśniany musi stać z przodu, blisko krawędzi 
prezbiterium/sceny, jak najbliżej ludzi w ławkach. Jeśli stanie z tyłu, za głośnymi 
gitarami i cajonem, instrumenty całkowicie go zagłuszą i nikt go nie usłyszy. 

• Rola psychologiczna i muzyczna: Ponieważ nie przechodzi przez głośniki, jego 
zadaniem nie jest konkurowanie z wokalistkami prowadzącymi. Chór ten ma za zadanie 
"pociągnąć" do śpiewu ludzi w kościele. 

• Styl śpiewania: Chórzystki powinny śpiewać pełnym, naturalnym, piersiowym głosem 
(ale bez krzyku), dbając o idealną dykcję. W złej akustyce naturalny głos choru świetnie 
przebija się przez instrumentalny hałas, ponieważ ludzkie ucho jest ewolucyjnie 
wyczulone na naturalny głos grupy osób. Chór nienagłaśniany powinien śpiewać głównie 
linię melodyczną (unisono) lub bardzo proste, szerokie harmonie, tworząc potężny, 
wspólnotowy fundament. 

 

 

 

 

 

 

 

 



DEKALOG BRZMIENIA 
        1. Gitary akustyczne: Podział ról to świętość 

Trzy gitary nie mogą robić tego samego. Maksymalnie jedna lub dwie trzymają mocny rytm 
(strumming). Trzecia zakłada kapodaster wysoko (np. na 5. progu) i dogrywa delikatne akcenty, 
pojedyncze dźwięki lub pasaż (picking). 

     2. Klawisze: Twórzcie tło, nie hałas 

W gęstym miksie zapomnijcie o szerokich, rytmicznych akordach w środku gryfu. Brzmienia typu 
Pad mają tworzyć cichy, ciepły „dywan”. Pianino powinno grać delikatnie i wysoko (prawą ręką), a 
lewą ręką unikać mocnego basu, by nie robić „błota”. 

               3. Smyczki: Szukajcie skrajnych pasm 

Wiolonczela pilnuje dołu i wspiera fundament utworu. Skrzypce uciekają wysoko w górę, grając 
długie, śpiewne nuty. Smyczki nigdy nie dublują tej samej linii melodycznej w tej samej oktawie. 

     4. Trąbka: Mniej znaczy więcej 

Trąbka to instrument solowy o potężnej sile przebicia. Powinna milczeć w zwrotkach i pojawiać 
się wyłącznie w najgłośniejszych momentach (refreny, bridge), grając długie dźwięki lub 
mocne, czyste akcenty. 

        5. Sekcja rytmiczna: Puls zamiast huku 

W małym kościele bas z Cajonu musi być dawkowany oszczędnie (np. tylko na „raz”), a góra 
(snare) grana lżej. Bongosy nie dublują gitar – grają cicho, w dziurach rytmicznych między 
uderzeniami strun. 

  6. Przeszkadzajki: Ostrożnie z szumem 

Shaker (jajeczko) musi grać bardzo cicho i miękko. Jego ciągły szum zagłusza słowa wokalistów. 
Dzwonki (chimes) wchodzą maksymalnie 2–3 razy w całym utworze – tylko przy 
najważniejszych przejściach. 

    7. Wokalistki prowadzące: Jedna rządzi, reszta barwi 

Tylko jedna wokalistka śpiewa główną melodię i prowadzi modlitwę. Pozostałe 2–3 nagłaśniane 
osoby w zwrotkach śpiewają cichutkie tła („ooo”, „aaa”), a w refrenach dołączają obowiązkowo 
w harmonii (w wielogłosie), nigdy unisono na pełnej mocy. 

   8. Chór nienagłaśniany: Stańcie z przodu 

Chór bez mikrofonów musi stać na samej krawędzi sceny/prezbiterium, najbliżej ludzi w 
ławkach. Śpiewajcie pełnym, naturalnym głosem i dbajcie o idealną dykcję. Waszym zadaniem 
jest pociągnąć za sobą kościół, a nie przekrzykiwać gitary. 

    9. Dynamiczny „Drop” (Zasada kontrastu) 

Prawdziwa ekspresja to nie głośne granie od początku do końca. Największą moc uzyskacie, 
robiąc nagłe wyciszenia – np. po potężnym refrenie zostają same klawisze, wiolonczela i szept 
wokalistki, a reszta zespołu czeka na ponowne wejście. 

                 10. Słuchamy się nawzajem (Złota zasada) 

Jeśli w trakcie grania nie słyszysz wyraźnie wokalu prowadzącego lub wiolonczeli – to znak, że 
grasz za głośno lub za gęsto. W złej akustyce każdy muzyk musi świadomie „schować się” ze 
swoim instrumentem, aby zrobić przestrzeń dla innych. 


