
Od  Juliusza  Verne’a  do
Stanisława  Lema.  Analizując
wybrane  utwory,  przedstaw
ewolucję  powieści  science  –
fiction
Ewolucja  powieści  science  fiction,  od  twórczości  Juliusza
Verne’a  do  Stanisława  Lema,  to  fascynująca  podróż  przez
zmieniające  się  wizje  przyszłości,  technologie  i  ludzkie
dążenia. Obaj pisarze, choć tworzyli w różnych epokach i w
różnych kontekstach, wnieśli istotny wkład w rozwój gatunku,
ukazując jego różnorodność i zdolność do przystosowywania się
do współczesnych realiów i wyzwań.

Juliusz  Verne,  piszący  w  drugiej  połowie  XIX  wieku,  jest
uważany za jednego z pionierów science fiction. Jego powieści,
takie jak „W 80 dni dookoła świata”, „20 000 mil podmorskiej
żeglugi” i „Podróż do wnętrza Ziemi”, są doskonałym przykładem
tego,  jak  literatura  może  łączyć  przygodę  z  naukowymi
spekulacjami.  Verne,  często  określany  jako  „Ojciec  Science
Fiction”,  charakteryzował  się  optymistycznym  podejściem  do
rozwoju technologii i nauki. W swoich powieściach umiejętnie
wplatał ówczesne osiągnięcia naukowe i przewidywał przyszłe
wynalazki, takie jak submariny czy podróże kosmiczne. Jego
wizje były pełne entuzjazmu dla postępu i odkryć, co wynikało
z  wiarą  w  zdolność  ludzkości  do  ujarzmienia  natury  i
przekraczania granic znanego świata. Przykładem tego jest „20
000  mil  podmorskiej  żeglugi”,  gdzie  opisał  fikcyjny,  ale
technicznie  zaawansowany  okręt  podwodny  Nautilus  i  jego
podróże  pod  powierzchnią  oceanów.  Verne,  poprzez  swoją
twórczość, ukazywał optymistyczną wizję przyszłości, w której
technologia była potężnym narzędziem dla ludzkości.
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W XX wieku, literatura science fiction zaczęła przybierać nowe
formy i style, a jednym z najbardziej wpływowych autorów w tym
okresie był Stanislaw Lem. Lem, który pisał w drugiej połowie
XX wieku, wprowadził do literatury science fiction głębsze
filozoficzne  i  krytyczne  analizy  dotyczące  przyszłości,
technologii  i  ludzkiej  egzystencji.  Jego  prace,  takie  jak
„Solaris”,  „Bajki  robotów”  czy  „Dzienniki  gwiazdowe”,
koncentrują  się  na  skomplikowanych  problemach  związanych  z
rozwojem technologii i jej wpływem na ludzkość. W „Solaris”,
Lem bada psychologiczne i ontologiczne konsekwencje spotkania
z obcą formą życia, która materializuje najskrytsze pragnienia
i lęki ludzi. Powieść ta, zamiast ukazywać technologię jako
wszechmocne narzędzie, analizuje jej wpływ na ludzką psychikę
i moralność, a także na problemy z komunikacją i zrozumieniem
innych form życia.

Lem w „Bajkach robotów” i „Dziennikach gwiazdowych” poszerza
granice gatunku science fiction poprzez wprowadzenie elementów
satyrycznych i filozoficznych. Jego utwory często zawierają
refleksje  na  temat  kondycji  ludzkiej,  etyki,  i  miejsca
człowieka  w  wszechświecie,  co  różni  się  od  bardziej
przygodowych i technologicznych wizji Verne’a. Lem podchodził
do  technologii  z  pewną  dozą  sceptycyzmu  i  dystansu,
zastanawiając  się  nad  jej  wpływem  na  społeczeństwo  i
jednostkę. Jego twórczość, pełna ironii i głębokiej refleksji,
odzwierciedla zmieniające się podejście do tematu w miarę jak
literatura science fiction stawała się bardziej introspektywna
i krytyczna.

W  porównaniu  do  twórczości  Verne’a,  której  cechą
charakterystyczną  jest  optymistyczna  wizja  postępu
technologicznego  i  jego  możliwości,  Lem  przynosi  bardziej
złożoną i często pesymistyczną analizę tego, jak technologia
wpływa  na  ludzi.  Verne  koncentrował  się  na  odkryciach  i
wynalazkach,  przedstawiając  je  jako  klucze  do  przyszłości,
podczas gdy Lem badał bardziej subtelne aspekty związane z
ludzką tożsamością, etyką i komunikacją w kontekście rozwoju



nauki.

Obaj pisarze, mimo różnic w podejściu, przyczynili się do
rozwoju gatunku science fiction, pokazując jego ewolucję od
ekscytujących przygód technologicznych po głębsze refleksje na
temat  ludzkiej  egzystencji  i  relacji  z  technologią.  Przez
swoje unikalne podejścia i style, zarówno Verne, jak i Lem
pozostawili trwały ślad w literaturze, ukazując, jak science
fiction może zarówno odzwierciedlać, jak i przewidywać zmiany
w społeczeństwie i technologii.

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.

Na wybranych przykładach omów
związki  literatury  z
filozofią
Związki  literatury  z  filozofią  są  niezwykle  złożone  i
wieloaspektowe, gdyż oba te obszary sztuki i myśli mają na
celu zgłębianie ludzkiej egzystencji, prawdy oraz wartości.
Literatura  często  czerpie  z  filozofii,  aby  ukazać  głębsze
prawdy o świecie i człowieku, podczas gdy filozofia korzysta z
literackich środków wyrazu, aby lepiej zobrazować swoje idee i
teorie.  Omówię  związki  te  na  kilku  wybranych  przykładach,
ukazując, jak literatura i filozofia wzajemnie się przenikają
i wpływają na siebie.

1. „Sto lat samotności” Gabriela Garcíi Márqueza

„Sto lat samotności” Gabriela Garcíi Márqueza jest przykładem
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literackiego  dzieła,  które  głęboko  czerpie  z  filozofii,
zwłaszcza z idei związanych z realizmem magicznym. Powieść,
będąca  jednym  z  najważniejszych  dzieł  literatury
latynoamerykańskiej,  łączy  elementy  realizmu  i  fantazji  w
sposób, który jest filozoficznie wymowny.

Realizm  magiczny,  z  którego  korzysta  Márquez,  jest
zainspirowany  filozofią  egzystencjalizmu  i  zwątpieniem  w
obiektywizm  rzeczywistości.  Poprzez  wplecenie  magicznych
elementów w codzienne życie postaci, autor bada granice między
rzeczywistością a iluzją, co jest echem filozoficznych pytań o
naturę prawdy i percepcji. Książka ukazuje, jak historia i
kultura  wpływają  na  ludzkie  życie,  podkreślając  cykliczny
charakter  zdarzeń  i  nieuniknioność  przeznaczenia,  co  jest
zgodne z filozoficznymi ideami fatalizmu i historycyzmu.

Márquez eksploruje również temat pamięci i zapomnienia, które
są kluczowe w kontekście filozoficznym, odnosząc się do tego,
jak ludzie i społeczeństwa przetwarzają i reinterpretują swoje
doświadczenia. Poprzez przedstawienie losów rodziny Buendía,
autor ilustruje cykliczność historii i wpływ czasu na ludzkie
życie, co nawiązuje do filozoficznych rozważań o naturze czasu
i historii.

2. „Zbrodnia i kara” Fiodora Dostojewskiego

„Zbrodnia  i  kara”  Fiodora  Dostojewskiego  to  jedno  z
najważniejszych dzieł literackich, które bezpośrednio odnosi
się do kwestii filozoficznych, takich jak moralność, wolna
wola i natura zła. Dostojewski, poprzez psychologiczną głębię
swojej powieści, eksploruje dylematy egzystencjalne i moralne,
które są centralne w filozofii.

Postać  Rodiona  Raskolnikowa,  głównego  bohatera,  jest
przykładem literackiego przedstawienia filozofii niemoralności
i uzasadnienia zła. Raskolnikow jest reprezentantem filozofii
nihilizmu, który wierzy, że jednostka może przekraczać moralne
normy,  jeśli  uważa,  że  jest  w  stanie  przynieść  korzyść



ludzkości.  Jego  wewnętrzny  konflikt  i  rozczarowanie  są
ilustracją  filozoficznych  pytań  o  granice  moralności  i
konsekwencje działania wbrew normom etycznym.

Dostojewski w swojej powieści bada również ideę odkupienia i
boskiej  sprawiedliwości,  które  są  związane  z  filozofią
religijną i moralną. Poprzez cierpienie i drogę do pokuty
Raskolnikowa, Dostojewski analizuje ideę zbawienia i przemiany
duchowej, co jest głęboko zakorzenione w filozofii religijnej
i etyce chrześcijańskiej.

3. „Mistrz i Małgorzata” Michaiła Bułhakowa

„Mistrz i Małgorzata” Michaiła Bułhakowa to dzieło literackie,
które  w  sposób  głęboki  i  wielowarstwowy  łączy  wątki
filozoficzne z literackimi. Powieść ta jest przykładem, jak
literatura  może  być  nośnikiem  złożonych  rozważań  na  temat
dobra, zła, wolności i sprawiedliwości.

W „Mistrzu i Małgorzacie” Bułhakow łączy elementy realizmu,
fantastyki i filozofii, aby stworzyć obraz społeczeństwa i
ludzkiej kondycji. Postać Wolanda i jego otoczenia jest nie
tylko alegorią zła i chaosu, ale także krytyką społeczeństwa i
jego  hipokryzji.  Poprzez  narrację,  Bułhakow  bada  relację
między prawdą a kłamstwem, moralnością a niemoralnością, oraz
wolnością  a  niewolą.  W  powieści  pojawiają  się  również
filozoficzne  pytania  dotyczące  sensu  ludzkiego  istnienia,
sprawiedliwości i odpowiedzialności.

Powieść  jest  także  głęboko  zakorzeniona  w  religijnych  i
filozoficznych tradycjach, takich jak gnostycyzm, co widać w
alegorycznych  przedstawieniach  i  odwołaniach  do  literatury
oraz historii. Bułhakow wykorzystuje literackie środki wyrazu,
aby  stworzyć  wielką  opowieść  o  moralności  i  ludzkich
dążeniach, co sprawia, że dzieło to ma charakter nie tylko
literacki, ale i filozoficzny.

4. „Być albo nie być” Williama Szekspira



„Być albo nie być” to jeden z najbardziej znanych monologów z
„Hamleta”  Williama  Szekspira.  Ten  fragment  jest  jednym  z
najlepszych przykładów związku literatury z filozofią, gdyż
bezpośrednio  odnosi  się  do  fundamentalnych  pytań
egzystencjalnych dotyczących życia, śmierci i sensu istnienia.

Monolog Hamleta jest refleksją nad cierpieniem, niepewnością i
determinacją,  co  odzwierciedla  filozoficzne  pytania  o  sens
życia i wartość ludzkiego istnienia. Hamlet zastanawia się,
czy lepiej jest znosić cierpienie życia, czy też podjąć ryzyko
nieznanego, które wiąże się z śmiercią. Jego dylematy dotyczą
kwestii moralnych i egzystencjalnych, które są centralne w
filozofii egzystencjalnej i teorii absurdu.

Szekspir poprzez literackie środki wyrazu, takie jak monolog
wewnętrzny  i  dialogi,  bada  głębokie  i  uniwersalne  pytania
dotyczące ludzkiego istnienia, cierpienia i wyborów moralnych.
W ten sposób literatura staje się narzędziem do eksploracji
filozoficznych koncepcji i refleksji nad ludzką egzystencją.

5. „Czarodziejska góra” Tomasza Manna

„Czarodziejska góra” Tomasza Manna to powieść, która w sposób
głęboki  eksploruje  filozoficzne  i  intelektualne  pytania
związane z naturą człowieka, społeczeństwa i kultury. Mann,
poprzez postaci i ich rozmowy, bada takie kwestie jak zdrowie,
śmierć, czas i wartości.

W powieści, sanatorium, w którym toczy się akcja, staje się
miejscem, gdzie postaci prowadzą filozoficzne debaty na temat
życia i śmierci, co jest powiązane z filozofią idealizmu i
krytyki  społeczeństwa.  Mann  bada  kontrast  między  „światem
zdrowia” a „światem choroby”, co jest metaforą dla większych
rozważań na temat wartości i sensu życia. Rozmowy bohaterów
odzwierciedlają  różne  filozoficzne  szkoły  myślenia,  w  tym
wpływ myśli Nietzschego i Schopenhauera.

„Czarodziejska góra” pokazuje, jak literatura może być używana
do badania i przedstawiania złożonych idei filozoficznych, a



także  jak  intelektualne  dyskusje  mogą  być  osadzone  w
kontekście  literackim,  tworząc  bogaty  tekst,  który  łączy
filozofię z narracją literacką.

Podsumowanie

Literatura i filozofia są ze sobą ściśle powiązane, gdyż obie
dziedziny  zajmują  się  badaniem  ludzkiego  istnienia,
moralności, prawdy i sensu. Współczesne i klasyczne dzieła
literackie  często  wykorzystują  filozoficzne  koncepcje,  aby
wzbogacić swoje opowieści i dostarczyć głębszych refleksji na
temat ludzkiej kondycji. Analizując takie utwory jak „Sto lat
samotności”  Gabriela  Garcíi  Márqueza,  „Zbrodnia  i  kara”
Fiodora  Dostojewskiego,  „Mistrz  i  Małgorzata”  Michaiła
Bułhakowa,  „Być  albo  nie  być”  Williama  Szekspira  oraz
„Czarodziejska  góra”  Tomasza  Manna,  można  dostrzec,  jak
literatura i filozofia przenikają się nawzajem, wzbogacając
nasze zrozumienie świata i nas samych.

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.

Tragizm Antygony i Kreona
Tragizm  w  „Antygonie”  Sofoklesa  jest  głęboko  osadzony  w
konflikcie  między  jednostkowymi  zasadami  a  prawami
społecznymi,  a  postacie  Antygony  i  Kreona  ukazują  różne
oblicza  tragizmu,  które  są  związane  z  ich  wyborami  i
nieuchronnymi  konsekwencjami  tych  wyborów.  W  „Antygonie”
zarówno Antygona, jak i Kreon są postaciami tragicznymi, lecz
ich  tragizm  manifestuje  się  w  odmienny  sposób,  co
odzwierciedla ich różne motywacje, wartości i postawy wobec
prawa oraz przeznaczenia.
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Antygona, bohaterka tytułowa, jest przedstawiona jako postać,
której  tragizm  wynika  z  konfliktu  między  prawem  boskim  a
prawem ludzkim. Jej decyzja o pochowaniu brata, Polinejkesa,
mimo zakazu Kreona, jest wyrazem głębokiego poczucia obowiązku
wobec  rodziny  i  religijnych  norm.  Antygona  wierzy,  że
obowiązek  względem  zmarłych  i  świętych  zasad  boskich  jest
nadrzędny wobec wszelkich ludzkich przepisów. Jej tragizm jest
związany z tym, że dokonuje wyboru zgodnie z tymi zasadami,
mimo że wie, iż jest to działanie skazane na porażkę w obliczu
władzy.  Jej  odwaga  i  determinacja  w  realizacji  tego  celu
prowadzą ją do konfrontacji z autorytetami i ostatecznie do
śmierci. To, co czyni jej tragiczną postać, to nie tylko jej
osobisty  upór,  ale  także  bezkompromisowe  oddanie  ideałom,
które są sprzeczne z obowiązującym prawem.

Kreon, z kolei, jest przedstawiony jako postać tragiczną z
powodu swojego absolutystycznego podejścia do prawa i władzy.
Jego decyzja o zakazie pochówku Polinejkesa wynika z chęci
umocnienia porządku i autorytetu w państwie, a także z obawy
przed  buntami  i  chaosami.  Kreon,  jako  władca,  stara  się
utrzymać  stabilność  i  ład  w  państwie,  ale  jego  upór  w
egzekwowaniu  prawa  i  brak  elastyczności  prowadzą  do
katastrofalnych  konsekwencji.  Jego  tragizm  jest  głęboko
związany z jego przekonaniem o własnej nieomylności oraz z
jego izolacją emocjonalną, która uniemożliwia mu dostrzeganie
ludzkich aspektów sytuacji, z którą się zmaga. Kreon jest
przykładem  tragizmu  wynikającego  z  błędnych  decyzji
podejmowanych  z  powodu  przerośniętego  poczucia  władzy  i
moralnej absolutności.

Obaj  bohaterowie,  Antygona  i  Kreon,  są  w  równym  stopniu
uwikłani w swoje tragiczne przeznaczenie, lecz ich tragizmy
różnią się w sposobie, w jaki ich wybory wpływają na ich życie
i  życie  innych.  Antygona,  działając  zgodnie  z  własnymi
przekonaniami, staje się symbolem oporu przeciwko bezdusznemu
prawu,  ale  również  ofiarą  tego  samego  prawa,  które  z  jej
punktu widzenia jest nie do pogodzenia z wyższymi zasadami.



Kreon, natomiast, w dążeniu do utrzymania porządku i władzy,
staje się niewolnikiem własnych zasad, co prowadzi do jego
klęski i osobistej tragedii.

Kiedy Antygona zostaje skazana na śmierć, jej tragizm jest
podkreślany  przez  jej  niezłomność  w  obliczu  nadchodzącej
śmierci. Jej śmierć jest efektem konfliktu wewnętrznego między
lojalnością  wobec  rodziny  a  obowiązkiem  wobec  władzy,  co
podkreśla  jej  tragiczną  determinację.  Kreon,  po  stracie
najbliższych mu osób, w końcu zdaje sobie sprawę z kosztów
swoich decyzji, lecz jest to już moment zbyt późny, by móc
naprawić wyrządzone krzywdy. Jego tragedia polega na tym, że
dostrzega błędy dopiero w chwili, gdy są one nieodwracalne, a
jego życie jest zrujnowane przez konsekwencje jego nieugiętego
podejścia.

Tragizm Antygony i Kreona ukazuje dwie różne strony konfliktu
moralnego, w którym obie strony są skazane na klęskę, mimo że
ich motywacje są pełne szczerości i oddania. Antygona jest
tragiczna, ponieważ jej wierność zasadom boskim prowadzi ją do
śmierci,  podczas  gdy  Kreon  jest  tragiczny,  ponieważ  jego
przekonanie o absolutnej słuszności własnych decyzji prowadzi
do upadku jego rodziny i jego samego. Ostatecznie, tragedia
obu postaci jest wynikiem ich niezdolności do kompromisu i
elastyczności  w  obliczu  złożonych  moralnych  dylematów,  co
prowadzi do nieuchronnych i katastrofalnych konsekwencji dla
ich życia i społeczeństwa, w którym żyją.

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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Polemiki, spory, prowokacje –
starcia  pokoleń  literackich.
Omów  zagadnienie  na
przykładach wybranych utworów
Polemiki, spory i prowokacje między pokoleniami literackimi to
zjawiska, które odzwierciedlają dynamiczny rozwój literatury i
zmieniające się w niej wartości oraz normy. Te literackie
starcia  często  prowadzą  do  powstania  nowych  kierunków
artystycznych i odmiennych sposobów wyrażania się. Analizując
przykłady wybranych utworów literackich, można zobaczyć, jak
różne pokolenia pisarzy reagowały na siebie nawzajem, jakie
tematy i techniki wzbudzały kontrowersje oraz jak te spory
wpływały na rozwój literatury.

Jednym z najbardziej znanych przykładów literackiego konfliktu
jest  spór  między  romantykami  a  klasycystami  w  literaturze
polskiej. W XIX wieku romantyzm, który zdominował literaturę,
sprzeciwiał  się  ścisłym  regułom  i  normom  klasycyzmu.
Klasycyści, tacy jak Julian Ursyn Niemcewicz, kładli nacisk na
ład, harmonię i zasady estetyczne, które miały swoje źródło w
literaturze antycznej. Ich twórczość była zazwyczaj oparta na
ścisłych  formach  i  strukturach,  dążąc  do  idealizacji
rzeczywistości  i  przedstawiania  jej  zgodnie  z  ówczesnymi
ideałami moralnymi.

Romantycy,  reprezentowani  przez  takich  pisarzy  jak  Adam
Mickiewicz  i  Juliusz  Słowacki,  wprowadzili  nowe  wartości
literackie,  które  często  były  sprzeczne  z  klasycyzmem.
Mickiewicz w „Dziadach” i „Panu Tadeuszu” oraz Słowacki w
„Kordianie” odrzucali rygorystyczne zasady klasycystyczne na
rzecz indywidualizmu, emocjonalizmu i poszukiwania głębszych,
metafizycznych prawd. Ich dzieła często manifestowały sprzeciw
wobec  porządków  społecznych  i  politycznych,  a  także
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eksplorowały tematy narodowe i ludowe, co było w opozycji do
bardziej wyrafinowanych i estetycznych idei klasycyzmu. W tym
kontekście  romantyzm  stał  się  zarówno  kontynuacją,  jak  i
reakcją na klasycyzm, co ilustruje żywotność literackich debat
i ich wpływ na rozwój form artystycznych.

Kolejnym  interesującym  przykładem  jest  spór  między  Młodą
Polską a literaturą pozytywistyczną. Młoda Polska, z takim
przedstawicielem jak Stanisław Wyspiański, był opozycją wobec
pozytywistycznego racjonalizmu i pragmatyzmu. Pozytywiści, jak
Bolesław  Prus  i  Eliza  Orzeszkowa,  skupiali  się  na
przedstawianiu  realistycznych  obrazów  społeczeństwa  i  życia
codziennego, a ich celem było ukazanie społecznych problemów
oraz propagowanie idei postępu i reform.

Młoda Polska, natomiast, zdominowana przez takich twórców jak
Wyspiański, Jacek Malczewski czy Tadeusz Żeleński-Boy, była
zainteresowana  bardziej  subiektywnym  i  introspektywnym
spojrzeniem  na  rzeczywistość.  Wyspiański  w  „Weselu”  i
„Akropolis”  oraz  Malczewski  w  swoich  obrazach,  wprowadzali
elementy symbolizmu, ekspresjonizmu i nowoczesności, które w
sposób radykalny różniły się od pozytywistycznego realizmu.
Spór ten ilustruje nie tylko różnice estetyczne, ale także
zmieniające się podejście do roli sztuki w społeczeństwie – od
realistycznego  dokumentowania  rzeczywistości  do  bardziej
osobistego, symbolicznego przedstawiania wewnętrznych przeżyć
i refleksji.

W XX wieku jednym z istotnych konfliktów literackich był spór
między awangardą a tradycjonalizmem. Awangardziści, tacy jak
Tadeusz  Różewicz  i  Miron  Białoszewski,  dążyli  do  złamania
tradycyjnych  form  i  poszukiwania  nowych  środków  wyrazu.
Różewicz  w  „Kartotece”  i  Białoszewski  w  „Pamiętniku  z
powstania warszawskiego” eksperymentowali z formą, językiem i
narracją,  odzwierciedlając  chaos  i  zniszczenie  powojennej
rzeczywistości.  Ich  twórczość  była  reakcją  na  wcześniejsze
estetyki  i  próbą  odnalezienia  nowego  języka  dla  nowej
rzeczywistości.



Z kolei tradycjonaliści, tacy jak Czesław Miłosz i Wisława
Szymborska,  choć  również  byli  zafascynowani  zmianami  w
literaturze, często łączyli nowoczesne podejście z klasycznymi
wartościami. Miłosz, w „Zniewolonym umyśle” i „Do Ziemi”, oraz
Szymborska,  w  „Kalendarzu  i  klepsydrze”  i  „Wierszach
wybranych”, nie odrzucali tradycji, lecz raczej włączali ją w
nowoczesny kontekst, co umożliwiło im utrzymanie głębokiego
związku  z  klasycznymi  formami  literackimi,  jednocześnie
wprowadzając nowatorskie elementy. Ich prace często były mniej
rewolucyjne  w  formie,  ale  równie  przełomowe  w  treści,  co
ilustruje subtelność i różnorodność literackich sporów w tym
okresie.

Spory  literackie  między  pokoleniami  często  prowadzą  do
powstania  nowych  prądów  i  kierunków  artystycznych,  które
zmieniają oblicze literatury. Konflikty te mogą być źródłem
nie  tylko  kreatywnego  napięcia,  ale  także  głębszego
zrozumienia  ludzkiej  natury  i  społeczeństwa.  Analizując  te
literackie starcia, możemy zobaczyć, jak różne pokolenia i
nurty  wpływały  na  siebie  nawzajem,  tworząc  bogatą  mozaikę
literacką,  która  nadal  inspiruje  i  wywołuje  refleksję  nad
zmieniającymi się wartościami i ideami.

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.

Kategoria  obcego  w
literaturze  polskiej.  Omów
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różne  aspekty  obcości-
obyczajowe,  psychologiczne,
egzystencjalne
Kategoria  obcego  w  literaturze  polskiej  jest  szerokim  i
złożonym tematem, który może przybierać różne formy i aspekty.
Obcość, zarówno w wymiarze obyczajowym, psychologicznym, jak i
egzystencjalnym, jest istotnym motywem, który pozwala autorom
na  zgłębianie  tematów  takich  jak  izolacja,  konflikt
tożsamości,  obcość  w  społeczeństwie,  a  także  duchowe  i
egzystencjalne pytania dotyczące miejsca jednostki w świecie.
W  niniejszym  wypracowaniu  omówię  różne  aspekty  obcości  w
literaturze  polskiej,  przywołując  odpowiednie  przykłady  z
różnych okresów.

W  aspekcie  obyczajowym,  obcość  często  związana  jest  z
konfrontacją między różnymi normami i wartościami społecznymi.
W  powieści  „Lalka”  Bolesława  Prusa,  obcy  jest  ukazany  w
kontekście  różnic  klasowych  i  społecznych.  Główny  bohater,
Stanisław  Wokulski,  jest  przedstawiony  jako  postać,  która
czuje się obca w towarzystwie arystokracji, mimo że ma ambicje
zdobycia uznania i statusu w wyższych kręgach społecznych.
Jego pochodzenie i sposób myślenia różnią się od tych, które
są powszechnie akceptowane wśród elit, co prowadzi do poczucia
obcości  i  izolacji.  Prus,  poprzez  przedstawienie  konfliktu
klasowego,  bada  kwestie  tożsamości  i  miejsca  jednostki  w
społeczeństwie,  ujawniając  społeczne  i  obyczajowe  bariery,
które mogą sprawiać, że jednostka czuje się obca.

W literaturze współczesnej, motyw obcości obyczajowej również
znajduje swoje miejsce. W „Cudzoziemce” Marii Kuncewiczowej,
obcość  jest  przedstawiana  w  kontekście  kulturowym  i
społecznym.  Główna  bohaterka,  która  przybywa  do  Polski  z
obcego kraju, zmaga się z poczuciem izolacji i odmienności
wobec  miejscowego  społeczeństwa.  Kuncewiczowa  ukazuje,  jak
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różnice  kulturowe  mogą  prowadzić  do  poczucia  wyobcowania,
zarówno  na  poziomie  indywidualnym,  jak  i  społecznym.  W
powieści eksplorowane są tematy adaptacji do nowych warunków,
konfliktów między różnymi systemami wartości oraz osobistych
zmagań z tożsamością w obcym środowisku.

W  wymiarze  psychologicznym,  obcość  często  jest  związana  z
wewnętrznymi konfliktami i problemami tożsamości. W „Dziadach
cz. III” Adama Mickiewicza, Konrad, główny bohater, przeżywa
głębokie  wewnętrzne  zmagania,  które  prowadzą  do  poczucia
obcości wobec świata i samego siebie. Mickiewicz używa motywu
obcości,  aby  przedstawić  duchowe  i  psychiczne  rozterki
jednostki, która nie może znaleźć swojego miejsca ani sensu w
rzeczywistości, w której się znajduje. Konrad zmaga się z
poczuciem alienacji i zagubienia, co jest odzwierciedleniem
głębszych  pytań  o  sens  egzystencji  i  rolę  jednostki  w
społeczeństwie.

Podobnie, w poezji Tadeusza Różewicza, obcość psychologiczna
jest często przedstawiana poprzez motywy alienacji i izolacji.
W  wierszach  takich  jak  „Ocalony”  Różewicz  bada  poczucie
obcości  w  kontekście  przeżyć  wojennych  i  zniszczeń,  które
wpłynęły na poczucie tożsamości i wartości. Poeta ukazuje, jak
doświadczenia  traumatyczne  mogą  prowadzić  do  głębokiej
alienacji,  zarówno  w  stosunku  do  samego  siebie,  jak  i  do
świata. Obcość psychologiczna w poezji Różewicza jest wyrazem
szerszych problemów dotyczących ludzkiego istnienia i sensu.

W  aspekcie  egzystencjalnym,  obcość  często  wiąże  się  z
pytaniami  o  sens  życia  i  miejsce  jednostki  w  świecie.  W
powieści „Żeromski” Stefana Żeromskiego, motyw obcości jest
ukazany poprzez postać, która zmaga się z egzystencjalnymi
dylematami i poczuciem bezsensu w obliczu trudnych warunków
społecznych  i  politycznych.  Żeromski  przedstawia  bohatera,
który czuje się obcy wobec otaczającego go świata, który nie
spełnia  jego  oczekiwań  i  ideałów.  Egzystencjalna  obcość
bohatera jest wyrazem głębszych pytań o sens życia, wartości
oraz miejsce jednostki w społeczeństwie.



Również  w  twórczości  Witolda  Gombrowicza,  obcość
egzystencjalna odgrywa kluczową rolę. W powieści „Ferdydurke”
Gombrowicz bada motyw obcości poprzez przedstawienie bohatera,
który  czuje  się  obcy  w  społeczeństwie,  które  narzuca  mu
określone role i normy. Gombrowicz używa motywu obcości, aby
krytycznie  spojrzeć  na  społeczne  konwenanse  i  ukazać,  jak
jednostka zmaga się z presją dostosowania się do oczekiwań
otoczenia.  Poprzez  swoje  zmagania,  bohater  odkrywa,  jak
głęboko  struktury  społeczne  mogą  wpływać  na  poczucie
tożsamości  i  egzystencjalne  pytania  jednostki.

Podsumowując,  motyw  obcego  w  literaturze  polskiej  ukazuje
różnorodne aspekty obcości – od obyczajowych i kulturowych,
przez psychologiczne, aż po egzystencjalne. Przykłady takie
jak „Lalka” Prusa, „Cudzoziemka” Kuncewiczowej, „Dziady cz.
III”  Mickiewicza,  poezja  Różewicza,  „Żeromski”  Żeromskiego
oraz  „Ferdydurke”  Gombrowicza  pokazują,  jak  literatura
eksploruje i odzwierciedla różne wymiary obcości. Motyw ten
jest  istotnym  narzędziem  do  badania  tożsamości,  konfliktów
społecznych,  psychicznych  zmagań  oraz  egzystencjalnych
dylematów jednostki.

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.

Tragedia  antyczna  na
podstawie  „Antygony”.  Dramat
antyczny,  a  dramat
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szekspirowski
Tragedia  antyczna,  której  przykładem  jest  „Antygona”
Sofoklesa, jest formą dramatyczną, która kładzie duży nacisk
na konflikt moralny, los, i tragiczne przeznaczenie bohaterów.
W porównaniu do dramatu szekspirowskiego, tragedia antyczna
różni  się  w  strukturze,  tematyce  i  technice  dramatycznej.
Poniżej przedstawione są kluczowe cechy tragedii antycznej na
podstawie  „Antygony”  oraz  porównanie  z  dramatem
szekspirowskim.

Tragedia Antyczna na podstawie „Antygony”

Tragedia  antyczna,  jak  „Antygona”  Sofoklesa,  jest  ściśle
związana z ideą tragizmu i przedstawia konflikty, które mają
charakter uniwersalny i moralny. W „Antygonie” głównym motywem
jest konflikt między prawem boskim a ludzkim, a także między
obowiązkami rodzinnymi a lojalnością wobec państwa. Kluczowe
cechy tragedii antycznej to:

Struktura dramatu: Tragedia antyczna jest zazwyczaj podzielona
na  prolog,  parodos  (pieśń  chóru),  epejsodiony  (dialogi  i
monologi),  stasimony  (pieśni  chóru)  oraz  eksodos
(zakończenie).  W  „Antygonie”,  struktura  ta  jest  dobrze
zachowana,  z  chór  pełniącym  rolę  komentatora  i  reflektora
moralnych aspektów konfliktu.

Tragiczny  konflikt:  W  „Antygonie”  konflikt  centralny  jest
rezultatem odmiennych zasad moralnych i prawnych. Antygona,
kierując się prawem boskim, decyduje się na pochowanie brata,
mimo  zakazu  króla  Kreona.  Kreon,  z  kolei,  stawia  prawo
państwowe ponad wszelkie inne normy. Konflikt ten prowadzi do
tragicznych konsekwencji, ukazując, jak nieuchronność losu i
wybór bohaterów wpływają na ich przeznaczenie.

Bożyszcza  i  los:  Tragedia  antyczna  często  podkreśla  wpływ
bogów i losu na ludzkie życie. W „Antygonie” bożyszcza, takie
jak Zeus i bóstwa podziemne, mają kluczowe znaczenie, a ich
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wola  jest  wpleciona  w  los  bohaterów.  Tragizm  wynika  z
nieuchronności  boskiego  przeznaczenia  i  z  konfliktu  między
ludzką wolą a wyrokami losu.

Katerza: Tragedia antyczna dąży do wywołania uczucia litości i
trwogi  u  widza,  prowadząc  do  katharsis.  W  „Antygonie”  to
uczucie jest wzbudzane przez tragiczne losy bohaterów oraz
moralne dylematy, które prowadzą do ich upadku i śmierci.

Dramat Szekspirowski a Tragedia Antyczna

Dramat  szekspirowski,  mimo  że  również  korzysta  z  motywów
tragicznych, różni się znacząco od tragedii antycznej zarówno
pod względem struktury, jak i tematyki:

Struktura  i  forma:  W  przeciwieństwie  do  ścisłej  struktury
tragedii  antycznej,  dramaty  Szekspira  często  mają  bardziej
elastyczną formę. Szekspir nie trzymał się ściśle klasycznych
zasad budowy dramatu. Jego tragedie często zawierają dodatkowe
wątki  i  postacie,  które  wzbogacają  fabułę  i  pogłębiają
tematykę. Przykładem jest „Hamlet”, gdzie różnorodne wątki i
monologi postaci nie są ujęte w tak sztywną strukturę, jak w
tragedii antycznej.

Postacie  i  psychologia:  Szekspir  kładł  większy  nacisk  na
psychologię postaci, ich wewnętrzne zmagania i motywacje. W
„Hamlecie”  lub  „Macbethu”  postacie  są  bardziej  złożone
psychologicznie, a ich decyzje i działania są analizowane w
kontekście ich wewnętrznych konfliktów i dylematów. W tragedii
antycznej  postacie  często  działają  zgodnie  z  zasadami  i
prawami, które są zewnętrznie narzucone przez boskie siły i
nieuchronny los.

Motywy  i  tematyka:  Tragedie  szekspirowskie  często  badają
tematy związane z władzą, zdradą, ambicją i moralnością w
kontekście  jednostki  i  społeczeństwa.  „Macbeth”  bada  temat
ambicji  i  moralnej  degeneracji,  podczas  gdy  „Hamlet”
koncentruje się na zemście i filozoficznych rozważaniach o
istnieniu. W tragedii antycznej tematy są bardziej związane z



obowiązkami  społecznymi,  moralnymi  i  religijnymi,  które  są
nieuchronne i zewnętrzne.

Elementy komiczne i dramatu: Szekspir często wplata elementy
komiczne  lub  groteskowe  w  swoje  tragedie,  co  jest  mniej
powszechne w tragedii antycznej. W „Hamlecie” np. pojawia się
postać  Grabarza,  który  wprowadza  elementy  komiczne  w
kontekście  tragicznych  wydarzeń.

Podsumowanie

Tragedia antyczna, jak „Antygona” Sofoklesa, skupia się na
konfliktach moralnych, boskim przeznaczeniu i nieuchronności
losu, a jej struktura i forma są ściśle związane z zasadami
klasycznej  tragedii.  W  przeciwieństwie  do  tego,  dramat
szekspirowski, choć także tragicznymi tematami, różni się pod
względem struktury, psychologii postaci i zakresu tematyki.
Szekspir wprowadza bardziej złożone portrety psychologiczne i
elastyczność  formy,  co  pozwala  mu  na  większą  swobodę  w
budowaniu  narracji  i  eksplorowaniu  ludzkich  przeżyć.
Porównanie  obu  rodzajów  dramatu  ukazuje  różnorodność  i
bogactwo tradycji teatralnej oraz ewolucję sposobów, w jakie
tragedia może odzwierciedlać ludzkie dylematy i konflikty.

Jeśli  szukacie  pomocy  w  napisaniu  własnej  pracy  -
potrzebujecie  korepetycji,  konsultacji  to  polecamy  stronę
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„Non  omnis  moriar”  –
odwołując  się  do  wybranych

https://pisanieprac.edu.pl/
https://pracematuralne.eu/non-omnis-moriar-odwolujac-sie-do-wybranych-utworow-literatury-pieknej-rozwaz-jakie-wartosci-decyduja-o-niesmiertelnosci-dziela-literackiego/
https://pracematuralne.eu/non-omnis-moriar-odwolujac-sie-do-wybranych-utworow-literatury-pieknej-rozwaz-jakie-wartosci-decyduja-o-niesmiertelnosci-dziela-literackiego/


utworów  literatury  pięknej,
rozważ,  jakie  wartości
decydują  o  nieśmiertelności
dzieła literackiego
W  literaturze  pięknej  motyw  „non  omnis  moriar”,  czyli
przekonanie o nieśmiertelności dzieła, odgrywa istotną rolę w
rozważaniach na temat wartości literackich i ich trwałości.
Różni twórcy poprzez swoje prace starają się uchwycić esencję
ludzkiego doświadczenia, wnosząc do nich elementy uniwersalne,
które mają przetrwać próbę czasu. Analizując wybrane utwory,
możemy  dostrzec,  jakie  wartości  przyczyniają  się  do
nieśmiertelności dzieła literackiego i dlaczego pewne teksty
zostają zapamiętane i cenione przez pokolenia.

Jednym  z  kluczowych  przykładów,  który  ilustruje  motyw
nieśmiertelności w literaturze, jest „Boska Komedia” Dantego
Alighieri.  To  epickie  dzieło  nie  tylko  dokumentuje
średniowieczne wyobrażenia o zaświatach, ale także przedstawia
uniwersalne  prawdy  o  ludzkiej  kondycji,  moralności  i
poszukiwaniu sensu w życiu. W „Boskiej Komedii” Dante używa
alegorii, by przedstawić podróż duszy przez Piekło, Czyściec i
Raj, co pozwala na refleksję nad uniwersalnymi tematami winy,
pokuty i zbawienia. Dzieło to pozostaje aktualne, ponieważ
łączy w sobie zarówno osobistą wizję autora, jak i uniwersalne
motywy, które mogą być odnajdywane i interpretowane w różnych
kontekstach  kulturowych  i  historycznych.  Jego  wartość
literacka  wynika  z  głębokiej  analizy  ludzkiej  natury  oraz
wspaniałej  konstrukcji  literackiej,  która  łączy  w  sobie
różnorodne tradycje i idee.

Podobnie  „Don  Kichot”  Miguela  de  Cervantesa  jest  dziełem,
które  zyskało  nieśmiertelność  dzięki  swojej  uniwersalnej
wymowie. Cervantes poprzez postać Don Kichota i jego niezwykłe
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przygody wprowadza czytelnika w świat, gdzie granice między
rzeczywistością a fantazją stają się płynne. Powieść ta, będąc
jednocześnie  satyrą  na  romanse  rycerskie  oraz  głęboką
refleksją  nad  ludzkimi  marzeniami  i  iluzjami,  pozwala  na
różnorodne interpretacje. Uniwersalność „Don Kichota” leży w
jego zdolności do ukazywania odwiecznych ludzkich problemów i
dążeń  oraz  w  doskonałej  strukturze  narracyjnej,  która
pozostaje  inspiracją  dla  kolejnych  pokoleń  pisarzy  i
czytelników.  Cervantes,  poprzez  stworzenie  wielowymiarowych
postaci  i  użycie  komizmu,  przekształca  lokalne  i  czasowe
konteksty w coś, co można odnaleźć i zrozumieć na przestrzeni
wieków.

Innym znaczącym przykładem jest „Hamlet” Williama Szekspira,
którego  wartość  literacka  tkwi  w  uniwersalnych  tematach
ludzkiej  egzystencji,  takich  jak  władza,  zdrada,  zemsta  i
śmierć.  Szekspir,  poprzez  głęboko  zarysowane  postacie  i
skomplikowaną strukturę dramatyczną, tworzy dzieło, które nie
tylko bawi, ale także zmusza do refleksji nad fundamentalnymi
pytaniami  o  ludzką  naturę  i  moralność.  Monologi  Hamleta,
zwłaszcza  słynne  „Być  albo  nie  być”,  stanowią  nie  tylko
literackie  arcydzieło,  ale  także  głęboki  wgląd  w  ludzkie
zmagania z egzystencją i sensem życia. Dzięki uniwersalnym
motywom  i  skomplikowanym  postaciom,  „Hamlet”  pozostaje
aktualny  i  ważny  w  kontekście  współczesnych  dyskusji  o
kondycji ludzkiej.

Współczesne  dzieła  literackie  także  przyczyniają  się  do
zrozumienia, co decyduje o nieśmiertelności literatury. „Sto
lat samotności” Gabriela Garcíi Márqueza to powieść, która,
dzięki  włączeniu  elementów  realizmu  magicznego,  uchwyciła
istotę  latynoamerykańskiej  historii  i  kultury,  jednocześnie
eksplorując uniwersalne ludzkie przeżycia. Poprzez opowieść o
rodzinie Buendía i ich dziwacznych przygodach, Márquez odnosi
się do uniwersalnych tematów, takich jak miłość, samotność,
wojna i śmierć. Jego zdolność do łączenia magicznych elementów
z rzeczywistością pozwala na wielowarstwowe interpretacje, co



sprawia, że dzieło to ma trwałą wartość i wpływ na współczesną
literaturę.

Kolejnym  przykładem  współczesnego  utworu,  który  uzyskał
nieśmiertelność,  jest  „Mistrz  i  Małgorzata”  Michaiła
Bułhakowa. Powieść ta, poprzez swoje bogate wątki fabularne i
złożoną strukturę, łączy w sobie elementy realizmu, fantastyki
i satyry społecznej. Bułhakow, pisząc o Stalinowskiej Rosji,
wprowadza czytelnika w świat pełen symboliki, który w sposób
uniwersalny komentuje ludzkie pragnienia, konflikt z władzą i
kwestie  moralności.  „Mistrz  i  Małgorzata”  zyskało  status
dzieła nieśmiertelnego dzięki swojej złożoności, uniwersalnym
motywom oraz głębokiej analizie ludzkiej natury.

Podsumowując,  wartości  decydujące  o  nieśmiertelności  dzieła
literackiego  są  zróżnicowane,  ale  można  wyróżnić  kilka
kluczowych cech. Przede wszystkim są to uniwersalne tematy,
które  rezonują  z  różnymi  pokoleniami  i  kulturami,  głęboka
analiza  ludzkiej  natury  oraz  umiejętność  tworzenia
ponadczasowych postaci i narracji. Dzieła literackie, które
potrafią łączyć te elementy, pozostają aktualne i wpływowe,
niezależnie od zmieniających się kontekstów historycznych czy
społecznych.  Dzięki  tym  wartościom,  literatura  może
przekraczać granice czasu i przestrzeni, oferując czytelnikom
nieustanne źródło refleksji i inspiracji.
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Różne  sposoby  nawiązania  do
antyku w literaturze polskiej
1/2

Nawiązania  do  antyku  w  literaturze  polskiej  są  zjawiskiem
głęboko zakorzenionym w tradycji literackiej, które ukazuje
się w różnych formach i na różnych poziomach. Antyk, jako
źródło  inspiracji,  jest  obecny  w  polskiej  literaturze  od
czasów renesansu aż po współczesność, a sposób, w jaki pisarze
odniesli się do dziedzictwa starożytnej Grecji i Rzymu, różni
się  w  zależności  od  epoki,  stylu  i  indywidualnych  wizji
artystycznych.

W  okresie  renesansu  antyk  stał  się  źródłem  nie  tylko
estetycznych, ale także ideowych inspiracji. Jan Kochanowski,
jeden z najwybitniejszych poetów tego okresu, wykorzystywał
motywy  i  formy  antyczne  w  swojej  twórczości  w  sposób
przemyślany i twórczy. Jego „Fraszki” i „Treny” nawiązują do
klasycznych form poetyckich, takich jak elegia czy epigram, a
także wykorzystują motywy zaczerpnięte z literatury greckiej i
rzymskiej.  Kochanowski,  pisząc  swoje  „Treny”,  nawiązuje  do
greckiego dorobku w zakresie literackiego przeżywania żalu i
smutku, przy czym jego utwory są głęboko osadzone w polskich
realiach  i  odzwierciedlają  osobiste  przeżycia  autora.  Jego
twórczość jest doskonałym przykładem tego, jak antyk może być
przetwarzany w kontekście lokalnym i osobistym, nie tracąc
przy tym na uniwersalnym charakterze motywów.

W baroku, epoka, która w polskiej literaturze charakteryzowała
się intensywnym zainteresowaniem estetyką i formą, także nie
była wolna od wpływów antycznych. Andrzej Morsztyn, który był
jednym z głównych przedstawicieli polskiego baroku, w swoich
utworach  często  odnosił  się  do  motywów  mitologicznych  i
literackich  wzorców  starożytności.  Jego  poezja,  bogata  w
nawiązania do mitologii greckiej i rzymskiej, odzwierciedla
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nie tylko intelektualne zainteresowanie antykiem, ale także
dąży do wykorzystania klasycznych form literackich w nowym,
barokowym  kontekście.  Styl  Morsztyna,  z  jego  dbałością  o
retorykę i złożoną budowę wiersza, pokazuje, jak antyk może
być reinterpretowany w ramach nowych prądów artystycznych.

Oświecenie,  z  jego  naciskiem  na  racjonalizm  i  klasyczne
wzorce, przywróciło bezpośrednie zainteresowanie antykiem jako
źródłem  norm  estetycznych  i  filozoficznych.  W  tym  okresie
wielu  pisarzy,  takich  jak  Ignacy  Krasicki,  wykorzystywało
wzory antyczne, by podkreślić swoje przesłania społeczne i
moralne. Krasicki, w swoich bajkach i satyrach, czerpał z
klasycznych  form  i  tematów,  często  stosując  mitologiczne
odniesienia do budowania alegorii i ironii. Jego twórczość,
pełna odniesień do antycznych wzorców literackich, ilustruje,
jak  klasyczne  konwencje  mogą  być  używane  do  komentowania
współczesnych problemów społecznych i moralnych.

W  XIX  wieku,  okres  romantyzmu  przyniósł  nową  falę
zainteresowania  antykiem,  tym  razem  z  akcentem  na
indywidualizm  i  emocjonalność.  Adam  Mickiewicz,  w  swoim
„Księgi  narodu  i  pielgrzymstwa  polskiego”,  odnosił  się  do
antyku w sposób symboliczny, wykorzystując elementy mitologii
i historii starożytnej jako tło dla swoich refleksji na temat
narodu  i  historii.  Mickiewicz,  poprzez  odniesienia  do
antycznych postaci i motywów, wprowadzał elementy heroizmu i
tragizmu,  które  były  używane  do  eksplorowania  kwestii
narodowej  i  uniwersalnej.

W  XX  wieku,  pisarze  modernistyczni  i  współcześni  również
odnajdowali inspiracje w antyku, ale w bardziej zróżnicowany
sposób. Tadeusz Różewicz, w swojej poezji, często odnosił się
do klasycznych tematów i form, ale w kontekście współczesnych
przeżyć i refleksji. Jego prace ukazują sposób, w jaki antyk
może być reinterpretowany w świetle współczesnych dylematów i
problemów.  Różewicz,  używając  motywów  antycznych,  często
odkrywał ich nowe znaczenia, dostosowując je do współczesnych
kontekstów i wartości.



Współczesna literatura polska, zróżnicowana pod względem stylu
i  formy,  także  wykorzystuje  motywy  antyczne  w  różnorodny
sposób. Autorzy tacy jak Wisława Szymborska i Czesław Miłosz,
choć nie bezpośrednio nawiązujący do starożytności, używają
klasycznych motywów i odniesień w sposób subtelny, często w
kontekście  refleksji  nad  ludzką  kondycją,  historią  i
filozofią. Ich prace ukazują, jak antyk może być używany do
głębszego zrozumienia i interpretacji współczesnych zagadnień
oraz wartości.

Różne  oblicza  nawiązań  do  antyku  w  literaturze  polskiej
pokazują, jak bogaty i złożony jest wpływ starożytności na
literaturę i sztukę. Antyk, jako źródło inspiracji, jest nie
tylko  tłem  historycznym,  ale  także  żywym  i  dynamicznym
elementem,  który  w  różnych  epokach  przekształcał  się  i
adaptował, dostosowując się do zmieniających się kontekstów
artystycznych i społecznych. Od renesansowego odzwierciedlenia
klasycznych wzorców w twórczości Jana Kochanowskiego, przez
barokową  reinterpretację  Morsztyna,  po  romantyczne  i
nowoczesne  refleksje  Mickiewicza,  Różewicza  i  innych,
nawiązania do antyku w literaturze polskiej są świadectwem
trwałego wpływu i uniwersalności starożytnych motywów i form.

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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rzeczywistości.  Porównaj  je,
wykorzystując dowolne utwory
Dokument  i  parabola  to  dwa  różne  sposoby  przedstawiania
rzeczywistości w literaturze, które odzwierciedlają odmienne
podejścia do ukazywania prawdy, zarówno tej obiektywnej, jak i
subiektywnej. Dokument, bazujący na faktach i rzeczywistości
empirycznej,  ma  na  celu  jak  najwierniejsze  przedstawienie
wydarzeń,  miejsc  lub  postaci.  Z  kolei  parabola,  będąca
przypowieścią  o  znaczeniu  symbolicznym,  posługuje  się
alegorią, by ukazać głębsze prawdy moralne, filozoficzne czy
społeczne. W literaturze obie te formy znajdują swoje miejsce
i  funkcjonują  na  różnych  poziomach  przekazu,  oferując
czytelnikowi  zróżnicowane  sposoby  rozumienia  świata.

Jednym z klasycznych przykładów literatury dokumentalnej jest
twórczość Hanny Krall, szczególnie jej reportaż „Zdążyć przed
Panem Bogiem”. Krall w swojej książce przedstawia rozmowy z
Markiem  Edelmanem,  jednym  z  przywódców  powstania  w  getcie
warszawskim.  Utwór  ten,  będący  zapisem  autentycznych
wspomnień, funkcjonuje jako świadectwo historyczne, które ma
na celu oddanie prawdy o tragicznych wydarzeniach Holocaustu.
Dokument ten jest o tyle istotny, że bazuje na relacji osoby
bezpośrednio zaangażowanej w wydarzenia, a przez to staje się
nośnikiem doświadczeń, które czytelnik może odczytywać jako
prawdziwe i wiarygodne. W przypadku reportażu, takiego jak
„Zdążyć  przed  Panem  Bogiem”,  celem  autora  jest  ukazanie
rzeczywistości  bez  zniekształceń  i  interpretacji,
pozostawiając  fakty  same  sobie.  Krall,  poprzez  swoją
twórczość, dąży do tego, by prawda historyczna nie została
zapomniana,  a  rzeczywistość  ludzkiego  cierpienia,  odwagi  i
heroizmu pozostała w pamięci kolejnych pokoleń.

W  kontraście  do  literatury  dokumentalnej,  parabola  jako
gatunek  posługuje  się  fikcją  i  symboliką,  by  przekazać
uniwersalne prawdy. Doskonałym przykładem tego typu literatury
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jest „Proces” Franza Kafki. Powieść opowiada o losach Józefa
K.,  który  zostaje  niesłusznie  oskarżony  o  nieokreślone
przestępstwo.  Choć  fabuła  „Procesu”  jest  fikcyjna,  a
rzeczywistość  przedstawiona  w  utworze  odbiega  od  realiów,
tekst  ten  staje  się  symboliczną  opowieścią  o  absurdzie
biurokracji,  alienacji  jednostki  i  niemożności  znalezienia
sensu w skomplikowanym, często opresyjnym systemie społecznym.
Parabola  Kafki  nie  przedstawia  konkretnych  faktów,  jak  w
przypadku literatury dokumentalnej, ale poprzez wyrafinowaną
alegorię zmusza czytelnika do refleksji nad losem jednostki w
społeczeństwie. W tym sensie parabola działa na wyobraźnię, a
jej siła tkwi w niejednoznaczności i symbolizmie.

Kolejnym przykładem paraboli jest „Dżuma” Alberta Camusa. Choć
na poziomie fabularnym powieść ta opowiada o epidemii dżumy w
mieście  Oran,  w  rzeczywistości  jest  alegorią  totalitaryzmu
oraz walki człowieka z absurdem i śmiercią. Camus, podobnie
jak  Kafka,  wykorzystuje  parabolę,  by  ukazać  głębsze,
filozoficzne  problemy  związane  z  ludzką  egzystencją.  W
„Dżumie” miasto, dotknięte epidemią, staje się mikroświatem, w
którym poszczególne postaci reprezentują różne postawy wobec
zła,  cierpienia  i  śmierci.  Camus  nie  opiera  się  na
dokumentacji rzeczywistych wydarzeń, lecz tworzy uniwersalną
przypowieść, której znaczenie wykracza poza konkretny czas i
miejsce. W odróżnieniu od reportażu, który ma na celu wierne
oddanie rzeczywistości, parabola Camusa jest próbą uchwycenia
esencji ludzkiej kondycji w sposób symboliczny i filozoficzny.

Porównując  te  dwa  sposoby  przedstawiania  rzeczywistości  –
dokument i parabolę – możemy zauważyć, że ich funkcje i cele
są odmienne, choć obie formy mają na celu uchwycenie prawdy o
świecie.  W  literaturze  dokumentalnej,  jak  u  Hanny  Krall,
kluczowe jest oddanie faktów, świadectwo przeszłości i dążenie
do  wierności  rzeczywistości.  Dokument  ten  staje  się  formą
przekazu,  która  nie  tylko  informuje,  ale  też  angażuje
emocjonalnie,  oferując  czytelnikowi  bezpośredni  kontakt  z
autentycznymi wydarzeniami. W literaturze paraboli natomiast,



jak u Kafki czy Camusa, autorzy odchodzą od dosłowności i
realizmu,  by  poprzez  alegorię  i  symbolikę  przedstawić
uniwersalne prawdy o ludzkim życiu, egzystencji i zmaganiach
ze światem. Parabola oferuje interpretację, w której czytelnik
sam musi odnaleźć sens i znaczenie.

Nie  oznacza  to  jednak,  że  dokument  i  parabola  nie  mogą
współistnieć w jednym dziele. Przykładem może być twórczość
Ryszarda  Kapuścińskiego,  który  w  swoich  reportażach,  jak
choćby  w  „Cesarzu”  czy  „Szachinszachu”,  łączy  elementy
dokumentu  i  paraboli.  Kapuściński  bazuje  na  autentycznych
wydarzeniach  i  postaciach,  ale  jednocześnie  nadaje  swojej
prozie  uniwersalny  wymiar,  ukazując  w  sposób  symboliczny
problemy  władzy,  autorytaryzmu  i  społecznej
niesprawiedliwości.  Jego  opisy  realnych  wydarzeń,  choć
osadzone w konkretnej rzeczywistości, nabierają cech paraboli,
której  celem  jest  uchwycenie  szerszego,  filozoficznego
kontekstu. Kapuściński, podobnie jak dokumentaliści, dąży do
przedstawienia  faktów,  ale  korzysta  z  literackich  środków
paraboli, by nadać swojej twórczości głębsze znaczenie.

Podsumowując,  dokument  i  parabola  to  dwa  różne  sposoby
przedstawiania  rzeczywistości,  które  oferują  czytelnikowi
odmienne perspektywy na świat. Dokument, oparty na faktach, ma
na celu wierne oddanie rzeczywistości, podczas gdy parabola,
posługująca  się  alegorią  i  fikcją,  próbuje  uchwycić
uniwersalne  prawdy  o  ludzkiej  egzystencji.  Oba  te  sposoby
przedstawiania  rzeczywistości  znajdują  swoje  miejsce  w
literaturze i, choć różnią się formą, wspólnie przyczyniają
się do pogłębiania zrozumienia świata, w którym żyjemy.

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.

https://pisanieprac.edu.pl/


Różne  oblicza  Achillesa  na
kartach „Iliady” Homera
Achilles,  bohater  eposu  „Iliada”  Homera,  jest  jedną  z
najbardziej złożonych postaci w literaturze antycznej. Jego
różne oblicza ukazują różnorodne aspekty ludzkiej natury, od
wielkości i bohaterstwa po gniew i wewnętrzne zmagania. W
„Iliadzie” Achillesa możemy dostrzec kilka kluczowych rysów
charakterystycznych, które ukazują jego złożoność jako postaci
literackiej.

1. Bohater niezwyciężony i odważny

Achilles jest przedstawiony jako najwybitniejszy wojownik po
stronie Greków. Jego umiejętności bojowe są nieporównywalne, a
jego obecność na polu bitwy wzbudza lęk i respekt zarówno
wśród przeciwników, jak i towarzyszy broni. Jego niezwykła
siła i odwaga czynią go niemal nadprzyrodzonym bohaterem. W
„Iliadzie”  często  widzimy  Achillesa  w  akcji,  gdzie  jego
heroiczne czyny, takie jak pojedynek z Hektorem, podkreślają
jego rolę jako niepokonanego wojownika.

2. Gniew i osobista zemsta

Jednym  z  centralnych  motywów  w  „Iliadzie”  jest  gniew
Achillesa,  który  wybucha  na  początku  eposu,  gdy  zostaje
pozbawiony swojej broni przez Agamemnona, króla Greków. Ten
moment jest kluczowy dla rozwoju fabuły i wprowadza temat
osobistej zemsty. Achillesa gniew nie tylko wpływa na jego
decyzje,  ale  także  ma  dalekosiężne  konsekwencje  dla  całej
wojny trojańskiej. Jego decyzja o wycofaniu się z walki, aż do
momentu, gdy jego przyjaciel Patroklos zostaje zabity, ukazuje
jego  emocjonalną  wrażliwość  i  skłonność  do  osobistych
konfliktów.

3. Męczeństwo i tragicznymi wyborami

https://pracematuralne.eu/rozne-oblicza-achillesa-na-kartach-iliady-homera/
https://pracematuralne.eu/rozne-oblicza-achillesa-na-kartach-iliady-homera/


Achilles  jest  postacią  tragiczną,  której  losy  są  pełne
wewnętrznych konfliktów i męczeństwa. Jego decyzja o powrocie
na  pole  bitwy  po  śmierci  Patroklosa  ukazuje,  jak  głęboko
przeżywa  utratę  bliskiego  przyjaciela  i  jak  jego  osobiste
dramaty wpływają na jego działania. Mimo że jego heroizm jest
niezaprzeczalny,  jego  życie  jest  naznaczone  bólem  i
cierpieniem,  co  czyni  go  bardziej  ludzkim  i  tragicznym
bohaterem.

4. Szacunek dla honoru i chwały

Achilles jest również zdeterminowany przez poczucie honoru i
dążenie  do  chwały.  Jego  wybór  między  długim  życiem  w
anonimowości  a  krótkim,  ale  pełnym  chwały  życiem,  które
zapewni mu wieczną sławę, jest kluczowym momentem w eposie.
Jego decyzja, by walczyć mimo świadomości, że czeka go śmierć,
pokazuje jego oddanie idei heroizmu i chwały, które są dla
niego wartością najwyższą. Jego postawa odzwierciedla głęboki
związek między osobistym honoru a społeczną oceną w kontekście
starożytnej Grecji.

5. Przemiana i refleksyjna postawa

W późniejszych częściach „Iliady”, Achilles przechodzi pewną
przemianę, szczególnie w kontekście jego relacji z Hektorem i
rodziną. Po śmierci Patroklosa, jego gniew w pewnym sensie
ustępuje miejsca głębszemu zrozumieniu i refleksji nad własnym
losem i przemijaniem. Jego spotkanie z ojcem Hektora, Priamem,
podczas gdy błaga o zwrot ciała syna, ukazuje jego zdolność do
współczucia i zrozumienia, a także ukazuje jego wewnętrzną
przemianę i realizację tragizmu wojny.

Podsumowanie

Achilles w „Iliadzie” Homera jest postacią o wielu obliczach,
które  ilustrują  różne  aspekty  ludzkiego  charakteru.  Jego
heroizm,  gniew,  tragiczne  wybory,  pragnienie  chwały  oraz
zdolność do refleksji pokazują, jak złożoną i wielowymiarową
postacią jest Achilles. Jego różne oblicza są integralne dla



zrozumienia nie tylko samej „Iliady”, ale także dla szerszego
kontekstu  literackiego  i  filozoficznego,  który  eksploruje
naturę bohaterstwa, tragizmu i ludzkiej kondycji.

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.

https://pisanieprac.edu.pl/

