
Dramat  klasyczny  a  dramat
absurdu.  Porównaj  cechy
dramatów  na  wybranych
przykładach.  Wskaż  cechy
nowatorskie  dramatu  absurdu
na tle tradycji gatunku
Dramat klasyczny i dramat absurdu to dwa różne podejścia do
formy  dramatycznej,  które  różnią  się  zarówno  w  kwestii
struktury, jak i tematyki oraz filozofii. Dramat klasyczny,
który rozwijał się głównie w antycznej Grecji i później w
renesansie, opierał się na określonych zasadach i konwencjach,
takich jak zasada trzech jedności, podział na akt i sceny oraz
rozbudowana fabuła z wyraźnym wątkiem głównym. Z kolei dramat
absurdu,  który  zyskał  popularność  w  XX  wieku,  wprowadzał
nowatorskie formy i koncepcje, kwestionując tradycyjne zasady
dramaturgiczne  i  eksplorując  tematykę  absurdalności
egzystencji.  Porównanie  obu  tych  rodzajów  dramatów  pozwala
zrozumieć,  jak  zmieniały  się  formy  i  funkcje  teatru  na
przestrzeni wieków.

Dramat klasyczny – zasady i struktura

Dramat  klasyczny,  szczególnie  w  okresie  antycznej  Grecji,
przestrzegał  określonych  zasad,  takich  jak  zasada  jedności
czasu, miejsca i akcji. Zasada jedności czasu oznaczała, że
akcja dramatu toczyła się w czasie nie przekraczającym jednego
dnia. Jedność miejsca polegała na tym, że wszystkie wydarzenia
miały miejsce w jednym miejscu, a jedność akcji odnosiła się
do  skoncentrowania  się  na  jednym  wątku  głównym  bez
wprowadzania sub-wątków. Te zasady były szczególnie wyraźne w
tragedii  greckiej,  której  przykładem  jest  "Antygona"
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Sofoklesa. W tej tragedii, centralnym motywem jest konflikt
między  prawem  boskim  a  ludzkim,  ukazany  w  ramach  ściśle
określonej fabuły i jednego miejsca akcji.

Tragedia  klasyczna  zazwyczaj  kończyła  się  katarsis,  czyli
oczyszczeniem emocjonalnym widza poprzez doświadczenie litości
i  trwogi.  W  "Antygonie"  Sofoklesa,  bohaterka  zmaga  się  z
dylematem moralnym, a jej tragiczne losy prowadzą do głębokiej
refleksji  nad  prawem,  rodziną  i  lojalnością.  W  dramacie
klasycznym widoczna jest również wyraźna struktura aktów, z
dobrze określonym początkiem, środkiem i końcem, oraz klarowny
podział na sceny.

Dramat absurdu – nowatorskie podejście

Dramat absurdu, który zyskał popularność w XX wieku, zrywa z
klasycznymi  zasadami  dramaturgicznymi,  wprowadzając  nowe
koncepcje i formy. Twórcy dramatu absurdu, tacy jak Samuel
Beckett, Eugène Ionesco czy Harold Pinter, skupiali się na
przedstawianiu  ludzkiej  egzystencji  jako  absurdalnej  i
pozbawionej sensu. Ich dramaty często cechowały się brakiem
tradycyjnej fabuły, nonsensownymi dialogami oraz skomplikowaną
strukturą,  która  miała  na  celu  uwypuklenie  chaosu  i
bezsensowności  życia.

Przykładem dramatu absurdu jest "Czekając na Godota" Samuela
Becketta,  który  jest  jednym  z  najważniejszych  dzieł  tego
nurtu. W dramacie tym, dwóch bohaterów, Wladimir i Estragon,
czeka na tajemniczego Godota, który nigdy się nie pojawia.
Tekst  Becketta  nie  przestrzega  klasycznej  struktury
narracyjnej – brak tu tradycyjnej fabuły i wyraźnej akcji.
Dialogi  bohaterów  są  często  bezsensowne  i  powtarzalne,  co
podkreśla temat absurdu egzystencji. W "Czekając na Godota"
nie  ma  również  wyraźnego  początku,  środka  i  końca  –
przedstawiona sytuacja zdaje się trwać w nieskończoność, co
odzwierciedla uczucie stagnacji i braku celu.

Innym przykładem dramatu absurdu jest *"Królik" (oryg. "The



Chairs")  Eugène  Ionesco,  w  którym  bohaterowie  organizują
symboliczne  wydarzenie,  aby  zaprezentować  ważne  przesłanie,
które nigdy nie zostaje jasno wyrażone. W "Królika" widać
także zerwanie z tradycyjną narracją i fabułą – postacie są
groteskowe, a dialogi nie mają logicznego sensu, co ma na celu
uwypuklenie chaosu i bezsensu ludzkiego istnienia.

Cechy nowatorskie dramatu absurdu

Dramat absurdu wprowadza kilka kluczowych nowatorskich cech w
stosunku  do  dramatu  klasycznego.  Po  pierwsze,  zrywa  z
klasycznymi  zasadami  jedności  czasu,  miejsca  i  akcji,
prezentując wydarzenia, które są często niechronologiczne i
nie mają jednoznacznego kontekstu. Po drugie, dramat absurdu
skupia  się  na  tematyce  egzystencjalnej  i  metafizycznej,
eksplorując poczucie bezsensu i absurdalności życia, co jest
diametralnie  różne  od  klasycznych  tematów  tragicznych  i
moralnych.

Kolejną nowatorską cechą dramatu absurdu jest jego forma –
często  charakteryzuje  sięmalizmem  w  zakresie  dekoracji  i
rekwizytów,  co  podkreśla  sztuczność  i  izolację  postaci.
Dialogi są często nielogiczne i pełne nonsensów, co ma na celu
uwypuklenie  chaosu  i  nieporozumień  w  komunikacji
międzyludzkiej.  Tekst  dramatu  absurdu  jest  także  pełen
powtórzeń  i  elips,  co  tworzy  atmosferę  niepewności  i
beznadziejności.

Podsumowanie

Dramat  klasyczny  i  dramat  absurdu  to  dwie  odmienne  formy
dramaturgiczne,  które  różnią  się  zarówno  pod  względem
struktury, jak i tematyki. Dramat klasyczny, reprezentowany
przez  dzieła  takie  jak  "Antygona"  Sofoklesa,  przestrzegał
określonych  zasad  strukturalnych  i  koncentrował  się  na
uniwersalnych motywach moralnych i tragicznych. Z kolei dramat
absurdu,  reprezentowany  przez  twórczość  takich  autorów  jak
Samuel  Beckett  czy  Eugène  Ionesco,  wprowadzał  nowatorskie



podejście,  które  kwestionowało  tradycyjne  zasady
dramaturgiczne  i  eksplorowało  absurdalność  ludzkiej
egzystencji. Przez swoje unikalne cechy i podejście do tematu,
dramat  absurdu  wniósł  istotny  wkład  w  rozwój  teatru  i
literatury  XX  wieku,  oferując  nowe  perspektywy  na  ludzką
kondycję i formę dramatyczną.

Jeśli  szukacie  pomocy  w  napisaniu  własnej  pracy  -
potrzebujecie  korepetycji,  konsultacji  to  polecamy  stronę
pisanie prac - fachowa pomoc w pisaniu prac - oczywiście tylko
w granicach prawa.

Studium  portretowe  jako
sposób  kreacji  postaci  w
twórczości  Fiodora
Dostojewskiego.  Przedstaw
zagadnienie  na  wybranych
przykładach
Fiodor  Dostojewski,  jeden  z  najwybitniejszych  pisarzy
rosyjskich  XIX  wieku,  zasłynął  przede  wszystkim  dzięki
mistrzowskiemu  kreowaniu  postaci  o  niezwykle  złożonej
psychice. Jego twórczość, obfitująca w moralne i filozoficzne
rozważania,  nieodłącznie  związana  jest  z  dogłębną  analizą
wewnętrznych  przeżyć  bohaterów.  Dostojewski,  zafascynowany
ludzką  naturą,  jej  sprzecznościami  oraz  konfliktem  między
dobrem a złem, posługiwał się w swoich powieściach techniką
studium  portretowego,  dzięki  której  był  w  stanie  kreować
postaci  wielowymiarowe,  dynamiczne  i  autentyczne.  W  swoich
dziełach – takich jak „Zbrodnia i kara”, „Idiota” czy „Bracia
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Karamazow” – Dostojewski nie tylko odtwarzał zewnętrzne cechy
swoich bohaterów, ale przede wszystkim skupiał się na ich
psychice, analizując ich myśli, emocje, motywacje i duchowe
zmagania.  W  niniejszym  wypracowaniu  przedstawię,  jak
Dostojewski za pomocą studium portretowego kreował postaci w
swojej twórczości, odwołując się do wybranych przykładów.

Jednym z najbardziej znanych przykładów studium portretowego w
twórczości  Dostojewskiego  jest  postać  Rodiona  Raskolnikowa,
głównego bohatera powieści „Zbrodnia i kara”. Raskolnikow to
postać  głęboko  złożona,  wewnętrznie  rozbita  i  targana
sprzecznościami.  Dostojewski,  stosując  technikę  studium
portretowego,  skupia  się  przede  wszystkim  na  wewnętrznym
świecie  bohatera  –  na  jego  myślach,  emocjach  i  moralnych
rozterkach. Od samego początku powieści Raskolnikow jawi się
jako  człowiek  zbuntowany  przeciwko  normom  społecznym  i
moralnym. Jego filozofia, według której „wielcy ludzie” mają
prawo przekraczać moralne granice, prowadzi go do popełnienia
zbrodni – morderstwa starej lichwiarki. Jednak po dokonaniu
tego czynu Raskolnikow zaczyna przeżywać głębokie rozterki,
które rozgrywają się na poziomie jego psychiki. Dostojewski,
zamiast  skupić  się  na  akcji  zewnętrznej,  w  dużej  mierze
koncentruje  się  na  wewnętrznym  monologu  bohatera,  na  jego
poczuciu  winy,  lękach,  dylematach  moralnych  i  stopniowym
dochodzeniu do świadomości, że nie jest w stanie uciec przed
odpowiedzialnością za swoje czyny.

Studium  portretowe  Raskolnikowa  to  nie  tylko  analiza  jego
psychiki, ale także głęboka refleksja nad naturą ludzką i
możliwością przekroczenia moralnych granic. Dostojewski kreuje
Raskolnikowa jako postać tragiczną – człowieka, który próbuje
uciec od moralnych reguł, ale ostatecznie zostaje przez nie
pokonany.  Studium  jego  postaci  jest  przykładem,  jak
Dostojewski ukazuje wewnętrzną przemianę bohatera – od buntu,
przez cierpienie, aż po odkupienie. To właśnie na poziomie
psychologicznym  i  moralnym  rozgrywa  się  główny  dramat
Raskolnikowa,  co  czyni  go  jednym  z  najbardziej  złożonych



bohaterów literatury światowej.

Kolejnym  przykładem  studium  portretowego  w  twórczości
Dostojewskiego jest książę Myszkin, główny bohater powieści
„Idiota”. Myszkin, przedstawiony jako postać niezwykle dobra,
wręcz  święta,  jest  w  literaturze  Dostojewskiego  jednym  z
najbardziej  wyrazistych  symboli  człowieka  moralnie
doskonałego. W przeciwieństwie do Raskolnikowa, Myszkin nie
jest bohaterem targanym wewnętrznymi konfliktami – jego główną
cechą jest niewinność i empatia. Jednak to właśnie te cechy
stają się źródłem jego tragizmu. Myszkin, pełen miłości i
współczucia dla innych, nie potrafi poradzić sobie w brutalnym
i cynicznym świecie, co ostatecznie prowadzi do jego klęski.

Dostojewski, tworząc studium portretowe Myszkina, nie tylko
analizuje jego wewnętrzne cechy, ale również pokazuje, jak
jego charakter oddziałuje na otaczający go świat. W „Idiocie”
Myszkin jest postacią, która – podobnie jak Chrystus – staje
się  ofiarą  swojej  własnej  dobroci.  Dostojewski  za  pomocą
szczegółowych opisów myśli, odczuć i reakcji bohatera buduje
obraz człowieka, który, choć jest moralnie doskonały, nie jest
w stanie znaleźć swojego miejsca w rzeczywistości pełnej zła i
fałszu.  Studium  portretowe  Myszkina  jest  zatem  nie  tylko
analizą jednostki, ale także refleksją nad losem człowieka
dobrego w świecie, który go odrzuca.

W „Braciach Karamazow” Dostojewski stosuje jeszcze bardziej
złożone studium portretowe, kreując postaci trzech braci –
Aloszy,  Iwana  i  Dymitra  –  jako  symboliczne  reprezentacje
różnych aspektów ludzkiej natury. Alosza, młodszy z braci, to
postać o głębokiej wierze, duchowości i dobroci, podobnie jak
książę  Myszkin.  Dostojewski  przedstawia  go  jako  bohatera,
który stara się żyć zgodnie z chrześcijańskimi wartościami, co
czyni  go  moralnym  punktem  odniesienia  w  powieści.  Jego
wewnętrzne życie, choć mniej burzliwe niż u innych postaci,
jest kluczowe dla zrozumienia jego roli jako „anioła” rodziny
Karamazowów.  Dostojewski  analizuje  jego  relację  z  duchowym
mistrzem, Zosimą, oraz jego walkę o utrzymanie wiary w świecie



pełnym zła.

Iwan  Karamazow,  przeciwnie,  to  postać  targana  wewnętrznymi
sprzecznościami  i  moralnymi  dylematami.  Jego  postawa  wobec
Boga i religii – a zwłaszcza słynny monolog o buncie wobec zła
na świecie – ukazuje głęboką intelektualną i duchową walkę,
którą Dostojewski z wielką precyzją analizuje w swoim studium
portretowym. Iwan symbolizuje racjonalizm i sceptycyzm, a jego
wewnętrzne rozterki dotyczą fundamentalnych kwestii dobra, zła
i wolności. Studium portretowe Iwana Karamazowa to przykład,
jak Dostojewski poprzez analizę psychologiczną bada problem
moralności  i  istnienia  Boga,  czyniąc  go  jednym  z
najważniejszych  tematów  swojej  twórczości.

Dymitr Karamazow, trzeci z braci, to postać pełna namiętności
i  impulsywności,  które  prowadzą  go  do  konfliktów  i
dramatycznych  wyborów.  Jego  gwałtowność  i  skłonność  do
przemocy  kontrastują  z  moralnym  spokojem  Aloszy  i
intelektualnym  niepokojem  Iwana.  Studium  portretowe  Dymitra
koncentruje się na jego wewnętrznej walce między impulsywnymi
pragnieniami a poczuciem winy, co sprawia, że staje się on
postacią  tragiczną  –  człowiekiem,  który  nie  potrafi
kontrolować  swoich  emocji,  ale  jednocześnie  poszukuje
odkupienia.

Wszystkie te postaci – Raskolnikow, Myszkin, bracia Karamazow
–  są  dowodem  na  to,  że  Dostojewski  był  mistrzem  studium
portretowego.  Jego  postacie  nie  są  jednowymiarowe,  lecz
złożone,  pełne  sprzeczności  i  głęboko  zakorzenionych
konfliktów  wewnętrznych.  Dostojewski,  analizując  psychikę
swoich bohaterów, nie tylko przedstawia ich indywidualne losy,
ale także podejmuje uniwersalne tematy – moralność, wolność,
wiarę, cierpienie, odpowiedzialność. Studium portretowe w jego
twórczości  to  narzędzie,  które  pozwala  mu  zgłębiać
najciemniejsze  zakamarki  ludzkiej  duszy  i  stawiać  trudne
pytania o sens istnienia i granice moralności.

Podsumowując,  studium  portretowe  w  twórczości  Fiodora



Dostojewskiego  stanowi  kluczowy  element  jego  literackiego
warsztatu.  Dzięki  precyzyjnej  analizie  psychologicznej  i
moralnej  swoich  postaci,  Dostojewski  potrafił  stworzyć
bohaterów o niezwykłej głębi i autentyczności. Poprzez złożone
portrety takich postaci jak Raskolnikow, Myszkin czy bracia
Karamazow, Dostojewski nie tylko ukazuje dramat jednostki, ale
także podejmuje uniwersalne tematy filozoficzne, które czynią
jego twórczość ponadczasową i wciąż aktualną.

Jeśli  szukacie  pomocy  w  napisaniu  własnej  pracy  -
potrzebujecie  korepetycji,  konsultacji  to  polecamy  stronę
pisanie prac - fachowa pomoc w pisaniu prac - oczywiście tylko
w granicach prawa.

Miłość i wartości w Biblii
Miłość  i  wartości  w  Biblii  są  kluczowymi  tematami,  które
przenikają wszystkie jej księgi i stanowią fundament dla nauk
religijnych, moralnych i etycznych. Biblia, zarówno Stary, jak
i Nowy Testament, oferuje głębokie refleksje na temat miłości
oraz innych wartości, które są centralne w życiu człowieka.

1. Miłość w Biblii

Miłość Boga do ludzi

Jednym z najważniejszych tematów biblijnych jest miłość Boga
do ludzi. Biblia ukazuje tę miłość jako bezwarunkową, trwałą i
pełną łaski.

Stary Testament: W Starym Testamencie miłość Boga jest często
przedstawiana w kontekście przymierza z Izraelem. Bóg jest
opisany jako kochający i wierny, pomimo zdrady i niewierności
ludu. Przykładem jest Księga Izajasza 54:10, gdzie Bóg mówi:
„Góry mogą ustąpić i pagórki się zachwiać, ale miłość moja nie
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odstąpi od ciebie, i przymierze pokoju mego nie zachwieje
się.” Ta miłość jest wyrazem boskiej wierności i opieki.

Nowy Testament: W Nowym Testamencie miłość Boga jest ukazana
przede  wszystkim  przez  ofiarę  Jezusa  Chrystusa.  Jezus,  w
Ewangelii Jana 3:16, mówi: „Tak Bóg umiłował świat, że Syna
swojego jednorodzonego dał, aby każdy, kto w Niego wierzy, nie
zginął, ale miał życie wieczne.” To największy wyraz boskiej
miłości – ofiarowanie siebie dla zbawienia ludzkości.

Miłość bliźniego

Miłość  bliźniego  jest  również  kluczowym  tematem  w  Biblii,
będąc  nieodłącznym  elementem  nauk  Jezusa.  Jest  to  miłość,
która  wykracza  poza  uczucia  i  przyjaciół,  obejmując  nawet
wrogów.

Stary Testament: Przykładem nauki o miłości bliźniego jest
Księga Kapłańska 19:18, gdzie mówi się: „Nie mścij się i nie
miej żalu do synów ludu twego, ale będziesz miłował bliźniego
swego jak siebie samego. Ja jestem Pan.” Miłość bliźniego jest
przedstawiana jako obowiązek moralny i społeczny.

Nowy Testament: Jezus podkreśla znaczenie miłości bliźniego w
Ewangelii  Mateusza  22:37-40,  gdzie  mówi:  „Będziesz  miłował
Pana Boga swego całym sercem swoim, całą duszą swoją i całym
umysłem swoim. To jest pierwsze i największe przykazanie. A
drugie, podobne temu, jest: Będziesz miłował bliźniego swego
jak siebie samego.” To zestawienie dwóch przykazań ukazuje, że
miłość do Boga i miłość do bliźniego są nierozłączne.

2. Wartości w Biblii

Biblia przekazuje wiele fundamentalnych wartości, które mają
wpływ na moralne i etyczne życie ludzi.

Sprawiedliwość

Sprawiedliwość  jest  wartością  centralną  w  Biblii.  Jest  to
cecha Boga, której wyrazem są Jego sądy i prawo. Bóg jest



przedstawiany jako sprawiedliwy sędzia, który dąży do tego, by
równość i prawość były respektowane w społeczeństwie.

Stary Testament: W Księdze Micheasza 6:8 czytamy: „Oto, co ci
jest rzeczone, człowiecze! Czego Pan od ciebie wymaga, jeśli
nie  tego,  abyś  czynił  sprawiedliwość,  miłował  łaskawość  i
pokornie chodził z Bogiem swoim?” Sprawiedliwość jest związana
z poszanowaniem praw i obowiązków wobec Boga i innych ludzi.

Nowy Testament: Jezus w swojej nauce także podkreśla znaczenie
sprawiedliwości, nie tylko w kontekście prawnym, ale również
moralnym.  W  Kazaniu  na  Górze  mówi:  „Błogosławieni,  którzy
łakną i pragną sprawiedliwości, albowiem oni będą nasyceni”
(Mateusz 5:6).

Miłosierdzie

Miłosierdzie  jest  wartością,  która  polega  na  okazaniu
współczucia  i  pomocy  tym,  którzy  są  w  potrzebie.  Jest  to
cecha, którą Bóg wymaga od ludzi wobec siebie nawzajem.

Stary Testament: Miłosierdzie w Starym Testamencie jest często
związane z ideą opieki nad biednymi, sierotami i wdowami. W
Księdze  Powtórzonego  Prawa  10:18  mówi  się  o  Bogu,  który
„sprawiedliwość  zapewnia  sierocie  i  wdowie,  i  miłuje
obcokrajowca,  dając  mu  chleb  i  odzież.”

Nowy  Testament:  Jezus  w  Ewangelii  Łukasza  6:36  naucza:
„Bądźcie  miłosierni,  jak  Ojciec  wasz  jest  miłosierny.”
Przykładem  jest  przypowieść  o  miłosiernym  Samarytaninie
(Łukasz 10:30-37), która ilustruje, że prawdziwe miłosierdzie
nie zna granic i nie opiera się na przynależności społecznej
czy rasowej.

Pokora

Pokora,  czyli  postawa  uznania  własnej  ograniczoności  i
potrzeby Bożej łaski, jest również istotnym tematem biblijnym.

Stary Testament: Księga Przysłów 15:33 mówi: „Bojaźń Pańska



jest szkołą mądrości, a pokora przed chwałą.” Pokora jest
ceniona  jako  cnota,  która  prowadzi  do  mądrości  i
sprawiedliwości.

Nowy  Testament:  Jezus  mówi  w  Ewangelii  Mateusza  5:5:
„Błogosławieni cisi, albowiem oni posiądą ziemię.” Pokora jest
związana z postawą skromności i uznania woli Bożej.

3. Miłość i wartości w literaturze i kulturze

Biblia,  jako  źródło  inspiracji,  miała  ogromny  wpływ  na
literaturę, sztukę i kulturę. Jej wartości i motywy miłości,
sprawiedliwości, miłosierdzia i pokory często pojawiają się w
różnych formach artystycznych, literackich i filozoficznych.

Literatura:  W  literaturze,  miłość  i  wartości  biblijne  są
często  wykorzystywane  jako  tło  dla  eksploracji  ludzkiej
kondycji,  moralnych  dylematów  i  duchowego  rozwoju.  Dzieła
takie jak „Raj utracony” Johna Miltona czy „Zbrodnia i kara”
Fiodora  Dostojewskiego  zawierają  głębokie  odniesienia  do
biblijnych nauk.

Sztuka: W sztuce renesansowej i barokowej, obrazy i rzeźby
często przedstawiają biblijne motywy miłości, sprawiedliwości
i miłosierdzia, ukazując te wartości w kontekście ludzkich
przeżyć i duchowych poszukiwań.

Kultura  współczesna:  Współczesna  literatura,  film  i  muzyka
również  korzystają  z  biblijnych  motywów,  często
reinterpretując je w nowoczesnym kontekście, co ukazuje ich
trwałość i uniwersalność.

Podsumowanie

Miłość  i  wartości  w  Biblii  są  głęboko  zakorzenione  w  jej
naukach  i  opowieściach.  Biblia  uczy,  że  miłość  Boga  i
bliźniego,  sprawiedliwość,  miłosierdzie  i  pokora  są
fundamentalnymi  zasadami,  które  powinny  kierować  życiem
człowieka.  Te  biblijne  wartości  mają  szeroki  wpływ  na



literaturę, sztukę i kulturę, wpływając na sposób, w jaki
rozumiemy ludzką naturę i moralność.

Jeśli  szukacie  pomocy  w  napisaniu  własnej  pracy  -
potrzebujecie  korepetycji,  konsultacji  to  polecamy  stronę
pisanie prac - fachowa pomoc w pisaniu prac - oczywiście tylko
w granicach prawa.

Afryka i jej mieszkańcy jako
temat literatury. Omów temat
na wybranych przykładach
Afryka, z jej bogatą i zróżnicowaną historią, kulturą oraz
problemami społecznymi, stała się ważnym tematem literackim,
który  odzwierciedla  różnorodne  perspektywy  i  doświadczenia
mieszkańców tego kontynentu. Literatura o Afryce nie tylko
przybliża czytelnikom jej unikalną rzeczywistość, ale również
służy jako narzędzie do analizy kolonializmu, postkolonializmu
oraz  współczesnych  wyzwań  społecznych  i  politycznych.
Analizując wybrane przykłady literackie, można dostrzec, jak
różni pisarze przedstawiają Afrykę i jej mieszkańców, ukazując
różnorodne aspekty ich życia i doświadczeń.

"Rzeka między nami" – kolonializm i jego dziedzictwo

Jednym z istotnych przykładów literatury, która zajmuje się
tematyką Afryki, jest "Rzeka między nami" (oryg. "The River
Between"), powieść Kenyjczyka Ngũgī wa Thiong’o, opublikowana
w 1965 roku. Książka ta jest jednym z kluczowych dzieł w
kontekście postkolonialnej literatury afrykańskiej, oferując
wnikliwą  analizę  skutków  kolonializmu  dla  społeczeństw
afrykańskich.
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Powieść  Ngũgī  wa  Thiong’o  koncentruje  się  na  społeczności
Kikuyu  w  Kenii  i  ukazuje  konflikt  między  tradycyjnymi
wartościami a wpływami kolonialnymi. Autor przedstawia, jak
przybycie  misjonarzy  i  administracji  kolonialnej  wpływa  na
lokalne  zwyczaje,  religię  i  struktury  społeczne.  W  "Rzeka
między nami" kolonializm jest ukazany jako siła, która nie
tylko zewnętrznie narzuca obce normy, ale również wprowadza
głębokie  zmiany  w  tożsamości  i  strukturach  społecznych.
Powieść  jest  przykładem  literackiego  badania  dziedzictwa
kolonializmu oraz jego wpływu na afrykańskie społeczeństwa i
ich kultury.

"Suknia ślubna" – współczesne wyzwania społeczne

Kolejnym  ważnym  przykładem  literackim  jest  "Suknia  ślubna"
(oryg.  "The  Wedding")  autorstwa  Dorothy  K.  K.  Yeboah,
pochodzącej z Ghany, wydana w 2010 roku. Powieść ta dotyka
współczesnych problemów społecznych i politycznych w Afryce, w
tym korupcji, nierówności społecznych i walki o prawa kobiet.

Yeboah, poprzez swoją opowieść, ukazuje realia życia w Ghanie,
gdzie korupcja i nepotyzm są powszechne, a kobiety często
muszą  walczyć  o  swoje  miejsce  w  społeczeństwie.  "Suknia
ślubna" koncentruje się na osobistych zmaganiach bohaterki,
która musi stawić czoła zarówno tradycyjnym normom społecznym,
jak i współczesnym wyzwaniom. Książka ta oferuje krytyczny
obraz  współczesnej  Afryki,  jednocześnie  podkreślając
determinację i siłę kobiet, które dążą do zmiany swojego losu.

"Sezon burz" – pamięć i tożsamość

Innym  interesującym  przykładem  jest  "Sezon  burz"  (oryg.
"Season of Migration to the North") Tayeb Salih, pochodzącego
z Sudanu, opublikowana w 1966 roku. Książka ta jest jednym z
ważniejszych dzieł postkolonialnych, które bada problematykę
tożsamości i migracji w kontekście postkolonialnej Afryki.

W "Sezon burz" Salih przedstawia losy narratora, który po
powrocie  do  Sudanu  z  Europy  zmaga  się  z  problemami



tożsamościowymi  i  społecznymi.  Powieść  ukazuje,  jak  wpływy
kolonialne i migracja wpływają na osobistą tożsamość oraz jak
różne systemy wartości i normy społeczne mogą się ze sobą
ścierać. Salih w swojej książce bada również, jak kolonializm
wpływa na relacje między Europejczykami a mieszkańcami Afryki,
podkreślając ambiwalencję i złożoność tych relacji.

"Równocześnie w nocy" – osobiste i społeczne napięcia

W  kontekście  współczesnej  literatury  afrykańskiej  warto
również wspomnieć o "Równocześnie w nocy" (oryg. "The Shadow
of the Sun") Ryszarda Kapuścińskiego, który, choć nie jest
afrykańskim autorem, w swoich reportażach dostarcza głębokiego
wglądu w afrykańską rzeczywistość. Książka ta, wydana w 1998
roku, jest przykładem literackiego podejścia do współczesnych
wyzwań Afryki.

Kapuściński,  jako  reporter,  opisuje  różne  aspekty  życia  w
Afryce,  od  konfliktów  zbrojnych  po  zmiany  społeczne  i
polityczne.  "Równocześnie  w  nocy"  jest  zbiorem  reportaży,
które  ukazują  różnorodność  i  złożoność  afrykańskiego
kontynentu oraz osobiste i społeczne napięcia, które wpływają
na jego mieszkańców. Książka Kapuścińskiego jest przykładem
literatury, która, mimo że nie jest twórczością afrykańską,
wnosi istotne perspektywy na temat wyzwań i realiów życia w
Afryce.

Podsumowanie

Afryka i jej mieszkańcy są tematem, który w literaturze XX
wieku był badany z różnych perspektyw, od analizy skutków
kolonializmu,  przez  współczesne  problemy  społeczne,  aż  po
osobiste i społeczne napięcia. Wybrane przykłady, takie jak
"Rzeka między nami" Ngũgī wa Thiong’o, "Suknia ślubna" Dorothy
K. K. Yeboah, "Sezon burz" Tayeb Salih oraz "Równocześnie w
nocy" Ryszarda Kapuścińskiego, ilustrują, jak literatura może
służyć jako narzędzie do analizy i zrozumienia skomplikowanej
rzeczywistości Afryki. Przez różnorodne podejścia do tematu,



literatura afrykańska i literatura dotycząca Afryki oferują
głębokie  wglądy  w  jej  społeczeństwa,  kulturę  i  historię,
jednocześnie zwracając uwagę na globalne i lokalne wyzwania.

Jeśli  szukacie  pomocy  w  napisaniu  własnej  pracy  -
potrzebujecie  korepetycji,  konsultacji  to  polecamy  stronę
pisanie prac - fachowa pomoc w pisaniu prac - oczywiście tylko
w granicach prawa.

Inspiracje  biblijne  w
literaturze
Inspiracje  biblijne  w  literaturze  są  nieocenionym  źródłem
motywów,  symboli  i  tematów,  które  wpłynęły  na  twórczość
literacką  na  przestrzeni  wieków.  Biblia,  będąca  jednym  z
najważniejszych tekstów religijnych i kulturowych, dostarcza
wielu  uniwersalnych  tematów  i  archetypów,  które  literaci
różnych epok wykorzystywali do eksploracji ludzkich przeżyć,
moralnych  dylematów  i  metafizycznych  pytań.  Poniżej  omówię
kilka  kluczowych  aspektów  tego  wpływu  oraz  przykłady
literackie, które ilustrują biblijne inspiracje w literaturze.

1. Motywy i Archetypy Biblijne

Biblia,  zarówno  Stary,  jak  i  Nowy  Testament,  dostarcza
licznych motywów i archetypów, które były wykorzystywane w
literaturze. Niektóre z nich to:

Motyw grzechu i odkupienia: Historia Adama i Ewy, Kain i Abel
oraz  opowieść  o  potopie  z  Noem  jako  centralne  motywy  w
literaturze. Przykładem może być „Raj utracony” Johna Miltona,
który nawiązuje do biblijnej opowieści o upadku pierwszych
ludzi.

Motyw wędrówki i poszukiwania: Historia Mojżesza prowadzącego
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Izraelitów przez pustynię, jako symbol wędrówki życiowej i
duchowej.  Przykładem  literackim  może  być  „Wędrówki”  Johna
Bunyan, które, choć bardziej religijne niż stricte biblijne,
wykorzystuje  motywy  biblijne  do  przedstawienia  duchowej
podróży.

Motyw  wygnania  i  powrotu:  Opowieść  o  powrocie  z  niewoli
babilońskiej, a także o drodze powrotnej do ziemi obiecanej. W
literaturze  można  dostrzec  wpływ  tych  motywów  w  takich
dziełach jak „Odyseja” Homera czy „Exodus” Leonarda Cohena.

2. Biblijne Motywy w Literaturze Średniowiecznej

W  literaturze  średniowiecznej  Biblia  była  często  głównym
źródłem inspiracji, zarówno w literaturze religijnej, jak i
świeckiej.  Motywy  biblijne  były  używane  do  przekazywania
wartości moralnych i duchowych.

„Boska  komedia”  Dantego  Alighieri:  Dante,  tworząc  swoje
arcydzieło,  głęboko  czerpał  z  biblijnych  opisów  piekła,
czyśćca i nieba. Jego wizja świata pozagrobowego jest pełna
odniesień do biblijnych koncepcji grzechu i zbawienia.

„Lancelot i Gral”: W średniowiecznych romansach rycerskich,
takich jak „Lancelot i Gral”, elementy biblijne są obecne w
kontekście idei świętości i rycerskiego ideału.

3. Renesans i Barok

Renesans i Barok to okresy, w których motywy biblijne były
szeroko  wykorzystywane  do  refleksji  nad  ludzką  naturą,
moralnością i społeczeństwem.

„Raj  utracony”  Johna  Miltona:  To  monumentalne  dzieło
literackie,  które  w  pełni  eksploruje  biblijną  opowieść  o
upadku  Adama  i  Ewy  oraz  o  konsekwencjach  grzechu
pierworodnego.  Milton  używa  tej  historii  jako  tła  dla
refleksji nad naturą człowieka i boską sprawiedliwością.

„Bunt” Blake’a: William Blake, w swoich pracach takich jak



„The  Marriage  of  Heaven  and  Hell”,  często  odnosi  się  do
biblijnych  motywów,  reinterpretując  je  i  wykorzystując  do
wyrażenia swoich wizji religijnych i filozoficznych.

4. Literatura Romantyzmu i Modernizmu

Romantyzm i modernizm wprowadziły nowe podejścia do motywów
biblijnych,  często  reinterpretując  je  w  kontekście
współczesnych  idei.

„Faust” Johanna Wolfganga von Goethego: Goethe w „Fauście”
łączy  biblijne  motywy  z  tradycją  niemieckiego  romantyzmu,
przedstawiając  postać  Mefistofelesa  jako  symbol  zła  i
diabolicznych pokus, nawiązując do biblijnego opisu szatana.

„Zbrodnia i kara” Fiodora Dostojewskiego: W powieści tej można
dostrzec nawiązania do motywów biblijnych, takich jak zło,
odkupienie  i  moralna  walka  wewnętrzna.  Postać  Raskolnikowa
przeżywa własną wersję upadku i odkupienia, co nawiązuje do
biblijnych opowieści o grzechu i zbawieniu.

5. Inspiracje Biblijne w Literaturze Współczesnej

Współczesna literatura również korzysta z bogactwa biblijnych
motywów, ale często w sposób bardziej złożony i wieloznaczny.

„Opowieści z Narnii” C.S. Lewisa: Lewis, tworząc swoją serię,
używa  wielu  biblijnych  motywów  i  alegorii,  w  tym  postaci
Aslana,  który  jest  bezpośrednim  odniesieniem  do  Jezusa
Chrystusa.

„Żywot Briana” Monty Pythona: Film ten w satyryczny sposób
odnosi się do biblijnych opowieści, analizując i parodiując
wątki religijne i historyczne, co może być traktowane jako
komentarz do wpływu Biblii na kulturę popularną.

Podsumowanie

Biblia, jako fundament religijny i kulturowy, dostarcza nie
tylko tematów, ale także głębokich refleksji na temat ludzkiej



natury,  moralności  i  egzystencji.  Jej  motywy,  symbole  i
opowieści  znalazły  odbicie  w  literaturze  na  przestrzeni
wieków, wpływając na twórczość pisarzy od starożytności po
współczesność.  Inspiracje  biblijne  w  literaturze  są
wszechobecne  i  różnorodne,  od  bezpośrednich  odniesień  po
subtelne aluzje, ukazujące bogactwo i głębokość tego świętego
tekstu.

Jeśli  szukacie  pomocy  w  napisaniu  własnej  pracy  -
potrzebujecie  korepetycji,  konsultacji  to  polecamy  stronę
pisanie prac - fachowa pomoc w pisaniu prac - oczywiście tylko
w granicach prawa.

Rewizja  narodowych  mitów  w
wybranych  utworach
literackich.  Rozważ  problem,
odwołując się do tekstów XX
wieku
Rewizja  narodowych  mitów  w  literaturze  XX  wieku  jest
zjawiskiem,  które  odzwierciedla  krytyczne  podejście  do
tradycyjnych  narracji  narodowych  i  historycznych.  W  wielu
utworach literackich tego okresu twórcy podejmowali tematykę
związaną z narodowymi mitami, często poddając je głębokiej
analizie,  dekonstruując  lub  reinterpretując  w  kontekście
współczesnych  wartości  i  doświadczeń.  Analizując  wybrane
teksty literackie XX wieku, można dostrzec, jak różni pisarze
podchodzili do rewizji narodowych mitów, tworząc dzieła, które
kwestionują  i  przekształcają  tradycyjne  wyobrażenia  o
tożsamości  narodowej  i  historii.
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"Człowiek z marmuru" – krytyka mitu bohatera narodowego

Jednym  z  istotnych  przykładów  rewizji  narodowych  mitów  w
literaturze  XX  wieku  jest  film  "Człowiek  z  marmuru"  w
reżyserii  Andrzeja  Wajdy  (1976).  Choć  nie  jest  to  tekst
literacki w tradycyjnym sensie, jego wpływ na literaturę i
kulturę jest znaczący, a jego tematyka zasługuje na omówienie
w kontekście rewizji narodowych mitów. Wajda w swoim dziele
podejmuje  krytykę  mitu  bohatera  narodowego,  przedstawiając
postać  tytułowego  bohatera,  Mateusza  Birkuta,  który  w
rzeczywistości okazuje się być ofiarą systemu komunistycznego.

W  filmie  Wajdy  mit  pracy  jako  narzędzia  budowy  narodowej
potęgi oraz idea bohatera socjalistycznego są poddane krytyce.
Mateusz  Birkut,  początkowo  przedstawiany  jako  modelowy
pracownik  i  bohater  budowy  socjalistycznego  społeczeństwa,
zostaje  ostatecznie  odkryty  jako  ofiara  systemu,  który  go
wykorzystał i porzucił. Wajda, poprzez postać Birkuta i jego
losy, kwestionuje narodowy mit pracy jako wartości i idei,
która miała przynieść dobrobyt i postęp. Film ten pokazuje,
jak  ideologia  może  zniekształcić  rzeczywistość  i  jak  mit
narodowy może być wykorzystywany do celów politycznych.

"Zdążyć  przed  Panem  Bogiem"  –  rewizja  mitu  o  heroizmie  i
ofierze

Książka "Zdążyć przed Panem Bogiem" Hanny Krall, wydana w 1977
roku, jest kolejnym przykładem rewizji narodowych mitów, tym
razem w kontekście II wojny światowej i Holocaustu. Krall,
poprzez  swoją  reporterską  narrację,  bada  temat  heroizmu  i
ofiary w kontekście obozów koncentracyjnych oraz powojennego
świata.

W  książce  tej,  poprzez  wywiady  i  relacje,  Krall  ukazuje
ludzkie tragedie, które są sprzeczne z idealizowanymi mitami o
heroicznych  polskich  bohaterach  i  ofiarach.  Bohaterowie
książki, tacy jak dr Marek Edelman, przedstawiani są jako
postacie, które zmagają się z brutalną rzeczywistością, a nie



jako  nieskazitelne  symbole  narodowej  chwały.  Krall
demitologizuje  obraz  bohatera  wojennego  i  odważnego
partyzanta, ukazując raczej złożoność i ambiwalencję ludzkich
wyborów oraz doświadczeń w ekstremalnych warunkach.

"Człowiek z marmuru" – rewizja mitu o robotniku

Innym  przykładem  rewizji  narodowych  mitów  jest  wspomniany
wcześniej "Człowiek z marmuru" Wajdy. Film ten nie tylko obala
mit  bohatera  socjalistycznego,  ale  także  kwestionuje  obraz
robotnika  jako  budowniczego  nowego  społeczeństwa.  Wajda
przedstawia robotnika jako osobę, która jest wykorzystywana i
manipulowana  przez  system,  co  stoi  w  sprzeczności  z
romantycznym  obrazem  robotnika  jako  wzoru  cnót  i  siły
narodowej.

Film Wajdy ukazuje brutalną rzeczywistość życia w systemie
komunistycznym, w którym robotnik, choć postrzegany jako filar
społeczeństwa,  jest  w  rzeczywistości  ofiarą  wyzysku  i
przemocy. Mit robotnika jako bohatera narodowego i bohatera
socjalistycznego  zostaje  poddany  krytyce,  co  prowadzi  do
głębszej refleksji na temat roli jednostki w społeczeństwie i
systemie politycznym.

"Lalka" – krytyka mitu o sukcesie społecznym

W  literaturze  XIX  wieku,  która  miała  istotny  wpływ  na
późniejsze pokolenia, również można znaleźć przykłady rewizji
narodowych  mitów.  Jednym  z  takich  przykładów  jest  powieść
Bolesława Prusa "Lalka" (1890), która choć nie należy do XX
wieku, miała istotne wpływy na późniejsze pokolenia i ich
podejście do narodowych mitów. Prus, poprzez postać Stanisława
Wokulskiego,  kwestionuje  mit  sukcesu  społecznego  i
materialnego  jako  miary  szczęścia  i  spełnienia.

W  "Lalce",  Wokulski,  mimo  swojego  sukcesu  finansowego  i
społecznego, doświadcza głębokiego rozczarowania i osobistej
tragedii. Powieść ukazuje, że materialny sukces nie zawsze
przekłada się na osobiste szczęście i spełnienie, a narodowe



mity  o  sukcesie  jako  ostatecznym  celu  życia  są  w
rzeczywistości iluzoryczne. Prus demitologizuje obraz sukcesu
społecznego i materialnego, pokazując, że prawdziwe spełnienie
jest trudne do osiągnięcia i często związane z osobistymi
cierpieniami i rozczarowaniami.

Podsumowanie

Rewizja  narodowych  mitów  w  literaturze  XX  wieku  jest
zjawiskiem, które ukazuje, jak literatura może angażować się w
krytyczną  analizę  i  reinterpretację  tradycyjnych  narracji
narodowych.  Wiersze,  powieści  i  filmy  tego  okresu  często
podejmują tematykę narodowych mitów, takich jak bohaterstwo,
heroizm,  sukces  społeczny  czy  idea  pracy  jako  wartości
narodowej, a następnie je dekonstruują lub reinterpretują w
kontekście współczesnych wartości i doświadczeń. Współczesna
literatura i sztuka stają się w ten sposób narzędziami do
kwestionowania i redefiniowania narodowych mitów, a także do
głębszego zrozumienia ludzkich przeżyć i społecznych realiów.

Jeśli  szukacie  pomocy  w  napisaniu  własnej  pracy  -
potrzebujecie  korepetycji,  konsultacji  to  polecamy  stronę
pisanie prac - fachowa pomoc w pisaniu prac - oczywiście tylko
w granicach prawa.

„Iliada” i „Odyseja” Homera
„Iliada”  i  „Odyseja”  Homera  to  dwa  fundamentalne  eposy
starożytnej  Grecji,  które  mają  nieocenione  znaczenie  dla
literatury, kultury i historii literackiej. Oba utwory, choć
napisane przez tego samego autora, różnią się pod względem
tematyki, struktury i stylu, ukazując różne aspekty ludzkiego
doświadczenia.

1. „Iliada”
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„Iliada” jest jednym z najstarszych znanych dzieł literackich
i opowiada o wydarzeniach związanych z ostatnimi miesiącami
Wojny Trojańskiej. Epos ten skupia się na emocjonalnych i
heroicznych aspektach konfliktu oraz na losach indywidualnych
bohaterów.

Tematyka

Głównym tematem „Iliady” jest wojna trojańska, a szczegółowo
przedstawia  ona  skutki  i  dramatyczne  przeżycia  bohaterów
wojennych,  szczególnie  w  obozie  greckim.  Kluczowym  wątkiem
jest konflikt między Achillesem, najdzielniejszym wojownikiem
Greków, a Agamemnonem, wodzem ich armii. Epos opisuje, jak
osobiste spory wpływają na przebieg wojny.

Struktura

„Iliada”  składa  się  z  24  ksiąg,  zbudowanych  w  formie
heksametru.  Narracja  jest  epicka  i  pełna  opisów  bitew,
bohaterów oraz ich czynów. Pomimo, że epos nie przedstawia
całej wojny trojańskiej, koncentruje się na kluczowym okresie
konfliktu, ukazując zarówno chwałę, jak i tragedię wojny.

Bohaterowie

Achilles: Główny bohater „Iliady”, znany z niezwykłej odwagi i
siły, ale także z jego pychy i wrażliwości. Jego osobiste
spory oraz gniew mają kluczowy wpływ na losy Greków.

Hektor: Książę Troi, główny wojownik trojański, przedstawiany
jako odważny i honorowy, ale także jako postać tragiczna,
której śmierć ma wielkie znaczenie dla Troi.

Patroklos: Przyjaciel Achillesa, którego śmierć jest jednym z
najważniejszych  momentów  eposu  i  stanowi  punkt  zwrotny  w
postawie Achillesa.

Styl i Język

Epos  charakteryzuje  się  bogatym  językiem,  powtarzalnymi



formułami i epitetami, które pomagają w recytacji ustnej. Styl
Homera jest opisowy i emocjonalny, z licznymi szczegółowymi
opisami bitew i postaci.

2. „Odyseja”

„Odyseja”  jest  kolejnym  epickim  dziełem  Homera,  ale  w
przeciwieństwie  do  „Iliady”,  koncentruje  się  na  tematyce
podróży i powrotu. Opowiada o przygodach Odyseusza, bohatera
wojny  trojańskiej,  który  po  zakończeniu  konfliktu  próbuje
wrócić do domu na Itakę.

Tematyka

Głównym tematem „Odysei” jest podróż i przygody Odyseusza w
drodze  powrotnej  do  domu.  Epos  ukazuje  jego  zmagania,
niebezpieczeństwa,  jakie  napotyka,  oraz  liczne  próby  i
pułapki,  które  musi  przezwyciężyć,  aby  odzyskać  swoje
królestwo  i  rodzinę.

Struktura

„Odyseja”  również  składa  się  z  24  ksiąg,  ale  jest
skonstruowana inaczej niż „Iliada”. Epos ten jest bardziej
narracyjny i zawiera wiele wątków pobocznych oraz opowieści o
przygodach bohatera. Epos jest pełen cudów i fantastycznych
elementów, co dodaje mu elementu baśniowego i mitycznego.

Bohaterowie

Odyseusz:  Główny  bohater  „Odysei”,  król  Itaki,  znany  z
mądrości, sprytu i odwagi. Jego podróż jest pełna prób, które
wystawiają na próbę jego zdolności oraz charakter.

Penelopa:  Żona  Odyseusza,  która,  czekając  na  jego  powrót,
broni  swojego  królestwa  przed  zalotnikami.  Jej  wierność  i
inteligencja są kluczowe dla zakończenia eposu.

Telemach:  Syn  Odyseusza,  który  wyrusza  w  podróż,  aby
dowiedzieć się o losie swojego ojca i szukać wsparcia w walce



z zalotnikami.

Styl i Język

Podobnie jak w „Iliadzie”, „Odyseja” używa heksametru i jest
pełna  bogatych  opisów,  powtarzających  się  zwrotów  oraz
epitetów. Styl Homera w „Odysei” jest mniej brutalny niż w
„Iliadzie” i bardziej skoncentrowany na narracji przygodowej i
elementach fantastycznych.

Porównanie „Iliady” i „Odysei”

Tematyka:  „Iliada”  koncentruje  się  na  wojnie,  honorze  i
tragedii, podczas gdy „Odyseja” opisuje podróż, przygodę i
powrót do domu. Oba eposy ukazują różne aspekty ludzkiego
doświadczenia: wojnę i pokój, konflikt i przygodę.

Styl:  „Iliada”  jest  bardziej  brutalna  i  skoncentrowana  na
wojennej chwały i tragedii, natomiast „Odyseja” łączy elementy
przygody, fantastyki i mitycznego realizmu.

Bohaterowie:  W  „Iliadzie”  bohaterowie  są  przedstawiani  w
kontekście  ich  działań  wojennych  i  osobistych  dramatów,
podczas gdy w „Odysei” bohaterowie są bardziej skoncentrowani
na swoich osobistych cechach i przygodach.

Forma i struktura: Oba eposy są napisane w formie heksametru i
charakteryzują się powtarzalnymi formułami, ale różnią się pod
względem  struktury  narracyjnej  i  tematyki.  „Iliada”  jest
bardziej  jednolita  w  strukturze,  skoncentrowana  na  jednym
wątku, podczas gdy „Odyseja” wplata wiele opowieści i przygód
w szerszą narrację.

Podsumowanie

„Iliada”  i  „Odyseja”  Homera  są  kamieniami  milowymi  w
literaturze antycznej, które ukazują zarówno głęboko ludzkie,
jak i uniwersalne aspekty życia. „Iliada” bada tragedię wojny
i bohaterstwa, podczas gdy „Odyseja” eksploruje motyw podróży
i  odkupienia.  Oba  eposy  nie  tylko  tworzą  fundament  dla



zachodniej  literatury,  ale  także  oferują  ponadczasowe
refleksje  na  temat  ludzkiego  doświadczenia.

Jeśli  szukacie  pomocy  w  napisaniu  własnej  pracy  -
potrzebujecie  korepetycji,  konsultacji  to  polecamy  stronę
pisanie prac - fachowa pomoc w pisaniu prac - oczywiście tylko
w granicach prawa.

Wiersz – manifest literacki.
Omów  temat  na  wybranych
przykładach
Wiersz jako manifest literacki to forma, w której poezja nie
tylko  wyraża  indywidualne  emocje  czy  estetyczne  idee,  ale
także staje się narzędziem do przekazywania i propagowania
idei  społecznych,  politycznych  czy  artystycznych.  W  takich
wierszach artysta nie tylko posługuje się słowem jako środkiem
ekspresji, ale również jako platformą do manifestowania swoich
przekonań i postulatów. W historii literatury znaleźć można
wiele  przykładów  wierszy,  które  pełniły  funkcję  manifestu
literackiego, oddziałując na odbiorców poprzez swoje treści i
formę.  Analizując  wybrane  przykłady,  można  dostrzec,  jak
wiersz może działać jako manifest, odzwierciedlając określone
nurty artystyczne, społeczne lub polityczne.

"Krew i ziemia" – manifest polityczny i społeczny

Jednym  z  istotnych  przykładów  wiersza  jako  manifestu
literackiego  jest  "Krew  i  ziemia"  Jana  Kasprowicza,
opublikowany w tomie "Poezje" z 1911 roku. Kasprowicz, który
był jednym z czołowych przedstawicieli polskiego modernizmu,
używa  tego  wiersza  jako  narzędzia  do  wyrażenia  swojego
sprzeciwu  wobec  ówczesnych  warunków  społecznych  i
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politycznych. Wiersz ten jest pełen emocjonalnego ładunku, w
którym poezja staje się sposobem na wyrażenie buntu przeciwko
opresji  i  niesprawiedliwości.  Kasprowicz,  używając  języka
pełnego patosu i obrazowości, manifestuje swoje poglądy na
temat  konieczności  walki  o  lepszą  przyszłość  i  ukazuje
brutalność ówczesnych realiów.

Wiersz "Krew i ziemia" nie tylko wyraża indywidualny ból i
sprzeciw, ale również angażuje się w szerszą dyskusję na temat
społecznych  i  politycznych  niesprawiedliwości.  Kasprowicz
tworzy literacki manifest, który łączy osobiste przeżycia z
uniwersalnym przesłaniem, wzywając do zmiany i reformy. Jego
wiersz staje się formą artystycznego protestu, który poprzez
swoją  intensywność  i  bezpośredniość  ma  na  celu  pobudzenie
odbiorców do refleksji i działania.

"Oda do młodości" – manifest literacki i filozoficzny

Kolejnym przykładem wiersza pełniącego funkcję manifestu jest
"Oda do młodości" Adama Mickiewicza, opublikowana w 1820 roku.
W tym wierszu Mickiewicz zwraca się do młodego pokolenia,
zachęcając je do działania i buntu przeciwko starym, zastałym
porządkom. Wiersz ten jest przykładem literackiego manifestu,
który  łączy  w  sobie  elementy  filozoficzne,  polityczne  i
artystyczne.

Mickiewicz w "Oda do młodości" wyraża swoje przekonania na
temat  roli  młodego  pokolenia  w  tworzeniu  nowego  porządku.
Wiersz ten jest pełen optymizmu i entuzjazmu, a jednocześnie
stanowi  wezwanie  do  działania  i  rewolucji.  Mickiewicz
posługuje się językiem, który jest zarówno emocjonalny, jak i
nawołujący  do  działania,  co  czyni  ten  utwór  manifestem
literackim o głębokim znaczeniu społecznym i politycznym. W
"Oda do młodości" poezja staje się narzędziem do wyrażania
idei i wartości, które są istotne dla autora i jego czasów.

"Wiersz o wolności" – manifest artystyczny

W poezji współczesnej również można znaleźć wiersze, które



pełnią funkcję manifestów artystycznych. Przykładem może być
"Wiersz  o  wolności"  Wisławy  Szymborskiej,  który  w  sposób
ironiczny  i  refleksyjny  podchodzi  do  tematu  wolności.
Szymborska,  poprzez  swoją  charakterystyczną  ironię  i
precyzyjny język, manifestuje swoje poglądy na temat wolności
jednostki w społeczeństwie.

Wiersz ten jest przykładem literackiego manifestu, który nie
tylko  porusza  kwestie  wolności,  ale  również  pokazuje,  jak
wolność może być rozumiana w kontekście codziennych wyborów i
ograniczeń.  Szymborska,  używając  subtelnej  ironii,  zachęca
czytelników do refleksji nad tym, czym naprawdę jest wolność i
jakie ma ona znaczenie w życiu jednostki. Jej wiersz staje się
manifestem  artystycznym,  który  w  sposób  przemyślany  i
krytyczny  przedstawia  ważne  zagadnienia  społeczne  i
filozoficzne.

"Głosy z oddali" – manifest i deklaracja artystyczna

Innym interesującym przykładem jest wiersz "Głosy z oddali"
Zbigniewa  Herberta,  który  stanowi  literacki  manifest  wobec
absurdu  i  chaosu  współczesnego  świata.  Herbert,  znany  ze
swojej  skłonności  do  filozoficznych  refleksji  i  głębokiego
zaangażowania intelektualnego, używa tego wiersza jako formy
deklaracji  artystycznej,  w  której  wyraża  swoje  poglądy  na
temat wartości sztuki i jej roli w społeczeństwie.

W "Głosy z oddali" Herbert manifestuje swoje przekonania na
temat sztuki jako formy oporu wobec dominujących ideologii i
absurdów współczesności. Wiersz ten łączy w sobie elementy
filozoficzne, społeczne i artystyczne, a jego forma i treść są
świadectwem zaangażowania Herberta w literacką i intelektualną
dyskusję o roli sztuki w życiu społecznym. Herbert, poprzez
swoją poezję, staje się rzecznikiem idei, które są dla niego
ważne, a jego wiersz jest przykładem manifestu literackiego,
który wyraża głębokie przekonania i refleksje artysty.

Podsumowanie



Wiersz  jako  manifest  literacki  jest  formą,  która  łączy
osobiste przeżycia i emocje z szerszymi ideami i wartościami
społecznymi,  politycznymi  czy  artystycznymi.  W  historii
literatury można znaleźć wiele przykładów, które ilustrują,
jak  poezja  może  pełnić  funkcję  manifestu,  wyrażając
przekonania  autora  i  angażując  czytelnika  w  ważne  kwestie
społeczne i intelektualne. Wiersze takie jak "Krew i ziemia"
Jana Kasprowicza, "Oda do młodości" Adama Mickiewicza, "Wiersz
o  wolności"  Wisławy  Szymborskiej  oraz  "Głosy  z  oddali"
Zbigniewa  Herberta  pokazują,  jak  wiersz  może  służyć  jako
platforma  do  manifestowania  idei,  wartości  i  przekonań,
tworząc literackie dzieła, które są zarówno artystyczne, jak i
społecznie zaangażowane.

Jeśli  szukacie  pomocy  w  napisaniu  własnej  pracy  -
potrzebujecie  korepetycji,  konsultacji  to  polecamy  stronę
pisanie prac - fachowa pomoc w pisaniu prac - oczywiście tylko
w granicach prawa.

Ikar – Stanisława Grochowiaka
„Ikar”  Stanisława  Grochowiaka  to  wiersz,  który  podejmuje
tematykę  ludzkich  aspiracji,  marzeń  oraz  tragicznych
konsekwencji  dążenia  do  nieosiągalnych  celów.  Grochowiak,
znany  z  wnikliwych  analiz  psychologicznych  i  refleksyjnych
tekstów, wykorzystuje w „Ikarze” mitologiczne odniesienia, aby
ukazać uniwersalne problemy ludzkiego istnienia.

Analiza i interpretacja wiersza „Ikar”

1. Motyw Ikara

Ikar jest postacią mitologiczną, znaną z legendy o próbie
ucieczki  z  Krety  przy  użyciu  skrzydeł  z  wosku  i  piór
skonstruowanych przez jego ojca, Dedala. Ignorując ostrzeżenia
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ojca,  Ikar  wzbija  się  zbyt  blisko  słońca,  co  powoduje
roztopienie wosku i w efekcie upadek do morza. Motyw Ikara
symbolizuje  ludzkie  dążenie  do  przekraczania  granic  i
konsekwencje  związane  z  nadmiernym  ambicjom.

2. Tematyka i przesłanie wiersza

Wiersz Grochowiaka analizuje nie tylko mitologiczne tło Ikara,
ale  także  jego  egzystencjalne  znaczenie.  Poetę  interesuje
psychologiczne  i  filozoficzne  podłoże  mitu  –  dążenie  do
idealnych celów oraz obciążenia, jakie niosą ze sobą takie
aspiracje.  Ikara  można  postrzegać  jako  symbol  ludzkiego
marzenia  o  wielkości  i  transcendencji,  które,  mimo  swoich
wzniosłych celów, często prowadzi do klęski.

3. Forma i styl

Grochowiak  wykorzystuje  wiersz  jako  formę,  aby  w  sposób
syntetyczny  wyrazić  złożone  idee.  Jego  styl  jest  głęboko
refleksyjny, a język przesiąknięty jest intensywnymi obrazami
i metaforami. Poeta wprowadza elementy ironii i pesymizmu,
które służą jako komentarz do ludzkich ambicji i ich kosztów.
Forma  wiersza  jest  minimalistyczna,  co  wzmaga  emocjonalne
napięcie i skłania do głębszej refleksji nad tekstem.

4. Symbolika

Skrzydła:  Skrzydła  Ikara  są  symbolem  ludzkich  aspiracji  i
marzeń. Są one zarazem narzędziem wyzwolenia, jak i środkiem
do katastrofy. W kontekście wiersza Grochowiaka, skrzydła mogą
symbolizować  zarówno  potencjał  twórczy,  jak  i
niebezpieczeństwo  związane  z  przekraczaniem  granic.

Słońce: Słońce, które roztapia wosk na skrzydłach Ikara, jest
symbolem  nadmiaru,  przesady  i  ostateczności.  Przekroczenie
granicy  wyznaczonej  przez  słońce  oznacza  przekroczenie
ludzkich możliwości i granic, co prowadzi do upadku.

Upadek: Upadek Ikara jest nie tylko fizycznym aktem, ale także



metaforą  niepowodzenia  i  rozczarowania.  Przez  upadek
Grochowiak  ilustruje  konsekwencje  nadmiernych  ambicji  i
ignorowania realnych ograniczeń.

5. Refleksje egzystencjalne

Wiersz Grochowiaka jest głęboko egzystencjalny. Zadaje pytania
o sens ludzkiego dążenia i konsekwencje marzeń o wielkości.
Czy  warto  dążyć  do  celów,  które  są  zbyt  wysokie?  Czy
aspiracje, które wydają się na pierwszy rzut oka wzniosłe, nie
są  jedynie  źródłem  cierpienia?  Grochowiak  wydaje  się
sugerować, że choć dążenie do ideałów jest szlachetne, może
prowadzić  do  tragicznych  rezultatów,  jeśli  nie  jest
dostosowane  do  ludzkich  możliwości.

6. Kontekst literacki

Grochowiak jest jednym z ważniejszych przedstawicieli poezji
współczesnej, a jego twórczość często odzwierciedla złożoność
ludzkich emocji i stanów umysłu. „Ikar” jest przykładem jego
umiejętności  łączenia  mitologii  z  głębokimi  analizami
psychologicznymi, co sprawia, że teksty te są wielowymiarowe i
wieloaspektowe.

Podsumowanie

Wiersz „Ikar” Stanisława Grochowiaka jest głęboką refleksją
nad ludzkimi aspiracjami i ich konsekwencjami. Poprzez mit o
Ikarze,  poeta  bada  psychologiczne  i  filozoficzne  aspekty
dążenia do ideałów, a także granice ludzkich możliwości. Jego
styl  i  forma  podkreślają  intensywność  i  złożoność  tematu,
który  pozostaje  aktualny  i  inspirujący  dla  współczesnych
czytelników.

Jeśli  szukacie  pomocy  w  napisaniu  własnej  pracy  -
potrzebujecie  korepetycji,  konsultacji  to  polecamy  stronę
pisanie prac - fachowa pomoc w pisaniu prac - oczywiście tylko
w granicach prawa.
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Koncepcja  życia  i  miłości
według  Nicholasa  Sparksa.
Omów zagadnienie na wybranych
przykładach
Nicholas  Sparks  jest  współczesnym  autorem,  który  zyskał
popularność  dzięki  swoim  emocjonalnym  i  romantycznym
powieściom.  Jego  książki  często  eksplorują  skomplikowane
relacje międzyludzkie, miłość, życie i utratę, łącząc elementy
melodramatyczne  z  głębokimi  refleksjami  na  temat  wartości
ludzkiego  istnienia.  W  jego  twórczości  koncepcja  życia  i
miłości zajmuje centralne miejsce, a jego powieści są pełne
przykładów, które ilustrują, jak te dwa aspekty są ze sobą
powiązane. Analizując wybrane przykłady z twórczości Sparksa,
można dostrzec, jak przedstawia on życie i miłość w sposób,
który jest jednocześnie realistyczny i idealistyczny.

"Pamiętnik" – miłość jako siła, która przezwycięża trudności

Jednym  z  najbardziej  znanych  dzieł  Nicholasa  Sparksa  jest
"Pamiętnik"  (oryg.  "The  Notebook",  1996),  które  stało  się
symbolem jego podejścia do miłości. W tej powieści Sparks
przedstawia miłość jako głębokie i nieprzemijające uczucie,
które  jest  w  stanie  przetrwać  wszelkie  przeciwności  losu.
Opowiadając historię Noaha Calhouna i Allie Hamilton, Sparks
ukazuje miłość, która zaczyna się w młodości, a następnie
przetrwa przez wiele lat, mimo różnic społecznych i osobistych
wyborów bohaterów.

Powieść ta eksploruje ideę miłości jako siły, która jest w
stanie przetrwać wszelkie trudności, w tym czas i separację.
Noah  i  Allie,  mimo  że  przez  wiele  lat  są  rozdzieleni  i
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przeżywają  różne  życiowe  zakręty,  ich  uczucie  pozostaje
niezachwiane. Ta koncepcja miłości, która jest silniejsza niż
jakiekolwiek przeszkody, jest centralnym motywem powieści i
odzwierciedla  romantyczną  wiarę  w  trwałość  prawdziwego
uczucia.  Miłość  w  "Pamiętniku"  jest  idealizowana  jako
bezwarunkowa i wieczna, co jest typowe dla twórczości Sparksa,
w której miłość często przedstawiana jest jako siła zdolna do
przezwyciężenia wszelkich trudności.

"Zawsze przy mnie stój" – miłość i tragedia

Innym przykładem, który ilustruje koncepcję miłości i życia
według Sparksa, jest "Zawsze przy mnie stój" (oryg. "The Lucky
One", 2008). W tej powieści Sparks przedstawia miłość jako
coś, co można znaleźć w najciemniejszych momentach życia i co
ma moc uzdrawiania oraz dawania nadziei. Historia logistyka,
który po powrocie z Iraku znajduje zdjęcie kobiety, która
staje się dla niego symbolem szczęścia i ochrony, ukazuje, jak
miłość może pojawić się w nieoczekiwany sposób i zmienić życie
osoby na lepsze.

W  "Zawsze  przy  mnie  stój"  Sparks  łączy  miłość  z  motywem
osobistego  odkupienia  i  nadziei.  Główny  bohater,  udręczony
traumą wojenną, odnajduje w miłości sens i cel, co ukazuje,
jak relacje międzyludzkie mogą pełnić funkcję terapeutyczną i
dawać poczucie sensu. Miłość w tej powieści jest przedstawiana
jako  źródło  wsparcia  i  motywacji  w  obliczu  osobistych
tragedii, co dodaje jej wymiaru nie tylko romantycznego, ale
również terapeutycznego.

"Bezpieczna przystań" – miłość jako droga do samorealizacji

W  "Bezpieczna  przystań"  (oryg.  "Safe  Haven",  2010)  Sparks
eksploruje koncepcję miłości jako drogi do osobistego rozwoju
i odnalezienia sensu życia. Historia Katie, która ucieka przed
przemocą domową i odnajduje nowe życie w małej miejscowości,
pokazuje, jak miłość może być katalizatorem zmiany i wzrostu
osobistego. Miłość do Alex, który staje się jej oparciem,



pozwala Katie nie tylko na odbudowanie zaufania do ludzi, ale
również na odnalezienie samej siebie i ukształtowanie nowego
życia.

Miłość  w  "Bezpiecznej  przystani"  jest  ukazana  jako  proces
odkrywania siebie i realizowania marzeń. Sparks przedstawia
miłość  jako  coś  więcej  niż  romantyczne  uczucie  –  jest  to
również ścieżka do odnalezienia spokoju i sensu życiowego.
Relacja między Katie a Alex jest przykładem tego, jak miłość
może  wpłynąć  na  osobisty  rozwój  i  pozwolić  na  pokonanie
przeszłych traum oraz na stworzenie nowego początku.

Koncepcja życia według Sparksa

W  twórczości  Sparksa  życie  często  jest  przedstawiane  jako
pełne wyzwań i nieprzewidywalnych wydarzeń, które wymagają od
bohaterów  odwagi  i  determinacji.  Wspólnym  motywem  w  jego
powieściach jest idea, że miłość i relacje międzyludzkie są
kluczowe dla znalezienia sensu i celu w życiu. W książkach
takich jak "Pamiętnik", "Zawsze przy mnie stój" i "Bezpieczna
przystań", życie bohaterów jest pełne zawirowań i tragedii,
ale miłość staje się dla nich źródłem siły i nadziei.

Sparks często ukazuje, jak miłość jest w stanie przekształcić
życie bohaterów i pomóc im w radzeniu sobie z trudnościami.
Jego książki pokazują, że prawdziwa miłość może przynieść nie
tylko romantyczne spełnienie, ale również głębokie osobiste
zmiany i odnowienie. W ten sposób Sparks łączy idealistyczną
wizję miłości z realistycznym obrazem życia, tworząc powieści,
które są zarówno wzruszające, jak i pełne refleksji nad ludzką
kondycją.

Podsumowując, Nicholas Sparks przedstawia życie i miłość w
sposób, który łączy romantyczne idealizowanie z realistycznym
ujęciem  ludzkich  doświadczeń.  Jego  powieści  są  przykładem
tego, jak miłość może być zarówno siłą napędową, jak i źródłem
osobistego rozwoju, oferując czytelnikom obrazy miłości, która
przetrwa trudności i przynosi sens oraz nadzieję w obliczu



życiowych wyzwań.

Jeśli  szukacie  pomocy  w  napisaniu  własnej  pracy  -
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pisanie prac - fachowa pomoc w pisaniu prac - oczywiście tylko
w granicach prawa.
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