
Powieść XIX w. a powieść XX
w.  Na  wybranych  przykładach
przedstaw ewolucję formy
Ewolucja  formy  powieści  między  XIX  a  XX  wiekiem  jest
fascynującym  tematem,  który  ukazuje  zmiany  w  sposobie
narracji, strukturze fabuły i przedstawianiu bohaterów. Obie
epoki literackie charakteryzują się odmiennymi podejściami do
literatury, co odzwierciedla ewolucję społeczną, kulturową i
filozoficzną.  Analiza  wybranych  przykładów  z  obu  wieków
pozwala  dostrzec,  jak  literatura  dostosowuje  się  do
zmieniających  się  realiów  i  oczekiwań  czytelników.

Powieść XIX wieku często opierała się na klasycznych formach
narracji,  takich  jak  linearna  struktura  fabuły  i  jasno
zarysowane wątki. Był to okres, w którym powieść realistyczna
zdominowała  literaturę,  a  autorzy  koncentrowali  się  na
dokładnym  odwzorowywaniu  rzeczywistości  społecznej  i
obyczajowej.  Tematyka  powieści  XIX  wieku  często  dotyczyła
klasycznych konfliktów społecznych, rodzinnych i moralnych, a
forma narracji była stosunkowo stabilna i uregulowana.

„Anna Karenina” Lwa Tołstoja, opublikowana w 1877 roku, jest
doskonałym przykładem powieści XIX wieku. Tołstoj wykorzystuje
klasyczną  formę  powieści  realistycznej,  z  rozbudowaną
strukturą  fabularną,  wieloma  wątkami  i  szczegółowym
przedstawieniem  życia  społecznego.  Powieść  jest  oparta  na
realistycznym  opisie  społeczeństwa  rosyjskiego,  a  jej
struktura  obejmuje  zarówno  główny  wątek,  jak  i  poboczne
historie, które współtworzą obraz społeczeństwa. Narracja jest
złożona,  wielowarstwowa  i  koncentruje  się  na  psychologii
postaci  oraz  ich  interakcjach  społecznych.  Tołstoj  stosuje
klasyczne  techniki  opisu,  które  były  charakterystyczne  dla
realistycznej  powieści  XIX  wieku,  takie  jak  dokładne
przedstawienie  realiów  życia  codziennego  oraz  szczegółowe
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portrety bohaterów.

W drugiej połowie XIX wieku, pojawiają się również pierwsze
oznaki przełomu w powieści, co można dostrzec w twórczości
Marcel  Prousta.  Jego  monumentalne  dzieło  „W  poszukiwaniu
straconego czasu”, które zaczęło się ukazywać w 1913 roku,
jest przykładem nowatorskiego podejścia do narracji. Proust,
wykorzystując technikę strumienia świadomości, wprowadza nową
jakość  do  formy  powieści,  która  znacznie  różni  się  od
klasycznego realizmu XIX wieku. Jego dzieło skupia się na
subiektywnych przeżyciach bohatera i odkrywa wewnętrzny świat
postaci  w  sposób,  który  wcześniej  nie  był  stosowany  w
literaturze. Ta technika umożliwia głębsze zanurzenie się w
psychologiczne aspekty postaci i ich doświadczeń, co stanowi
istotne novum w literaturze XX wieku.

Powieść  XX  wieku  charakteryzuje  się  eksperymentowaniem  z
formą,  narracją  i  strukturą,  co  jest  odpowiedzią  na
zmieniające się realia społeczne i kulturowe. Autorzy XX wieku
często  odchodzili  od  linearnej  narracji  i  klasycznych
schematów fabularnych, wprowadzając nowe techniki, takie jak
technika  strumienia  świadomości,  fragmentaryczność  i  gry  z
formą narracyjną. W literaturze XX wieku widać wyraźny zwrot
ku  introspekcji,  analizie  psychologicznej  i  refleksji  nad
kondycją ludzką w kontekście nowoczesnego świata.

W  powieści  „Ulisses”  Jamesa  Joyce’a,  opublikowanej  w  1922
roku, technika strumienia świadomości osiąga swoje apogeum.
Joyce łamie tradycyjne formy narracyjne, stosując technikę,
która ukazuje myśli i uczucia bohatera w sposób chaotyczny i
nieuporządkowany,  naśladując  naturalny  bieg  myśli.  Narracja
jest  nielinearna,  a  powieść  jest  wypełniona  aluzjami
literackimi,  historycznymi  i  kulturowymi.  „Ulisses”  jest
przykładem  radykalnego  przełomu  w  formie  powieści,  który
wyprzedza  tradycyjne  struktury  i  wprowadza  nową  jakość  w
literaturze.

Podobnie  w  „Ruchomych  świętach”  Ernesta  Hemingwaya,



opublikowanej  w  1964  roku,  można  dostrzec  innowacyjne
podejście  do  narracji.  Hemingway  stosuje  swój
charakterystyczny  styl  oszczędny  imalistyczny,  wprowadzając
nową formę narracyjną, która koncentruje się na prostocie i
bezpośredniości  języka.  Jego  styl  opiera  się  na  zasadzie
„lodowca”, w której to, co niewypowiedziane, jest równie ważne
jak to, co jest wyrażone słowami. Powieść ta ukazuje różne
aspekty życia, posługując się subtelnymi sugestiami i zwięzłą
narracją, co jest charakterystyczne dla literatury XX wieku.

W „Na wschód od Edenu” Johna Steinbecka, opublikowanej w 1952
roku, struktura narracji jest bardziej konwencjonalna, jednak
Steinbeck stosuje różnorodne techniki, aby ukazać złożoność
ludzkiego doświadczenia. Powieść jest wielowątkowa, z bogatym
tłem historycznym i społecznym, które łączy indywidualne losy
bohaterów z szerszym kontekstem społecznym. Steinbeck łączy
realistyczne  opisy  z  głęboką  analizą  moralnych  i
filozoficznych  dylematów,  co  odzwierciedla  zmieniające  się
podejście do literackiej narracji w XX wieku.

Podsumowując, ewolucja formy powieści między XIX a XX wiekiem
ukazuje  znaczące  zmiany  w  sposobie  opowiadania  historii  i
przedstawiania bohaterów. Powieści XIX wieku, takie jak „Anna
Karenina”, opierały się na klasycznych formach i realizmie,
podczas gdy powieści XX wieku, takie jak „Ulisses” Joyce’a czy
„Ruchome święta” Hemingwaya, wprowadzały innowacyjne techniki
narracyjne i strukturalne, które rewolucjonizowały literaturę.
Analiza tych zmian ukazuje, jak literatura dostosowuje się do
zmieniającego  się  świata  i  rozwijających  się  potrzeb
czytelników,  oferując  nowe  perspektywy  i  formy  wyrazu.

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/


Problematyka  moralna
„Antygony”
W „Antygonie” Sofoklesa, problematyka moralna jest kluczowym
aspektem,  który  nadaje  dramatowi  głębię  i  uniwersalność.
Konflikt w dramacie nie tylko dotyczy zasad prawnych, ale
także fundamentalnych wartości moralnych i etycznych, które
prowadzą do tragicznych konsekwencji. Główne kwestie moralne,
które Sofokles porusza, obejmują konflikt między prawem boskim
a prawem ludzkim, dylematy związane z lojalnością rodzinną i
społeczną oraz konsekwencje absolutyzmu moralnego i władzy.

1. Konflikt między Prawem Boskim a Prawem Ludzkim

Jednym z centralnych dylematów moralnych w „Antygonie” jest
konflikt  między  prawem  boskim  a  prawem  ustanowionym  przez
ludzi.  Antygona,  która  postanawia  pochować  swojego  brata
Polinejkesa, łamie zakaz Kreona, króla Teb, który zakazuje
pochówku zdrajcy. Dla Antygony, obowiązek pochowania zmarłego
jest  nie  tylko  moralnym  nakazem,  ale  także  religijnym,
wynikającym z zasad boskich, które uznaje za wyższe od prawa
ludzkiego.

Dla  Kreona,  utrzymanie  porządku  i  przestrzeganie  prawa  są
kluczowe dla stabilności państwa. Jego edykt jest motywowany
pragnieniem  ochrony  miasta  i  zapobieżenia  buntom.  Kreon
traktuje  prawo  ludzkie  jako  absolutne  i  niezbywalne,  co
prowadzi do jego twardej decyzji w sprawie Antygony. Konflikt
między tymi dwoma systemami wartości stawia pytanie o to,
które zasady są ważniejsze i w jaki sposób należy rozwiązywać
sprzeczności  między  obowiązkami  moralnymi  a  przestrzeganiem
prawa.

2. Lojalność Rodzinna vs. Lojalność Społeczna

Innym  ważnym  aspektem  moralnym  jest  konflikt  lojalności
rodzinnej i społecznej. Antygona działa zgodnie z zasadami
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rodzinnymi i religijnymi, które nakazują jej pochowanie brata,
nawet  wbrew  woli  władzy.  Jej  postawa  jest  przykładem
lojalności  wobec  rodziny  i  tradycji,  która  jest  dla  niej
ważniejsza niż przestrzeganie edyktu króla. Antygona w ten
sposób pokazuje, że dla niej osobiste więzi i religijne nakazy
mają pierwszeństwo przed prawem ustanowionym przez ludzi.

Z kolei Kreon stoi przed wyborem między lojalnością wobec
rodziny a lojalnością wobec państwa. Kiedy dowiaduje się, że
jego syn Hajmon jest zakochany w Antygonie, Kreon staje w
obliczu dylematu osobistego i publicznego. Decyzja o ukaraniu
Antygony  jest  dla  niego  również  testem  lojalności  wobec
własnych zasad i autorytetu władzy. Konflikt ten ukazuje, jak
trudne może być godzenie osobistych uczuć z obowiązkami wobec
społeczeństwa.

3. Absolutyzm Moralny i Władza

Kreon reprezentuje absolutyzm moralny i władzy, który w końcu
prowadzi do tragicznych konsekwencji. Jego upór i niechęć do
kompromisu sprawiają, że ignoruje ostrzeżenia i opinie innych,
w tym swojego syna i doradców. Kreon wierzy, że władza i prawo
są  jedynymi  słusznymi  drogami  do  zapewnienia  porządku  i
sprawiedliwości.  Jego  stanowczość  i  brak  elastyczności  w
obliczu sprzeciwu prowadzą do tragedii, w której nie tylko
traci  Antygonę,  ale  również  swojego  syna  Hajmona  i  żonę
Eurydykę.

Postawa Kreona ukazuje, jak absolutna władza i odmowa uznania
błędów mogą prowadzić do katastrofalnych skutków. Jego moralny
absolutyzm, połączony z niezdolnością do kompromisu, pokazuje,
jak władza, która nie uwzględnia innych perspektyw i nie jest
gotowa  na  refleksję,  może  prowadzić  do  osobistego  i
społecznego  upadku.

4. Tragiczne Dylematy i Ostateczne Rozwiązanie

Tragizm „Antygony” polega na tym, że nie ma jednoznacznych
rozwiązań moralnych dla przedstawionych dylematów. Antygona i



Kreon obaj działają w zgodzie z własnymi przekonaniami, ale
ich stanowiska prowadzą do tragedii. Antygona jest przekonana
o słuszności swoich działań, co powoduje jej śmierć, podczas
gdy Kreon, w obliczu utraty rodziny, uświadamia sobie, że jego
twarda postawa doprowadziła do katastrofy.

5. Wnioski

„Antygona” Sofoklesa to głęboka analiza problematyki moralnej
związanej z prawem, władzą i lojalnością. Poprzez konflikt
między prawem boskim a prawem ludzkim, lojalność rodzinną a
społeczną oraz absolutyzm władzy, Sofokles bada fundamentalne
pytania  dotyczące  sprawiedliwości  i  moralności.  Dzieło  to
zachęca  do  refleksji  nad  naturą  sprawiedliwości,  rolą
jednostki w społeczeństwie oraz konsekwencjami trwania przy
swoich zasadach w obliczu przeciwności.

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.

Motyw  rzeki  (wody)  w
literaturze.  Przedstaw  temat
na wybranych przykładach
Motyw rzeki, a szerzej motyw wody, odgrywa istotną rolę w
literaturze,  symbolizując  różne  aspekty  ludzkiego
doświadczenia i kondycji. Woda, będąca jednym z najbardziej
podstawowych  elementów  przyrody,  pełni  wiele  funkcji
symbolicznych i narracyjnych w różnych epokach i gatunkach
literackich. Odzwierciedla życie, śmierć, przemijanie, a także
stan  umysłu  bohaterów.  Analizując  wybrane  przykłady
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literackie, można dostrzec, jak motyw wody jest wykorzystywany
do kreowania znaczących obrazów i tematów.

W  literaturze  klasycznej  motyw  rzeki  często  symbolizował
granice między światem żywych a światem umarłych. W „Boskiej
Komedii”  Dantego  Alighieri  rzeka  Styks  jest  kluczowym
elementem przedstawiającym przejście do piekła. Styks, z jego
brzegami  pokrytymi  błotem  i  zamieszkanymi  przez  dusze
potępionych, symbolizuje granicę między życiem a śmiercią oraz
stanowi metaforę dla moralnych i duchowych wyzwań. Rzeka Styks
nie tylko wyznacza granice, ale również ukazuje konsekwencje
moralnych wyborów bohaterów.

W literaturze romantycznej motyw wody zyskuje nowe, głębsze
znaczenie,  często  związane  z  emocjami  i  wewnętrznymi
przeżyciami  bohaterów.  W  „Kordianie”  Juliusza  Słowackiego,
rzeka  Wisła  odgrywa  symbolicznie  ważną  rolę  w  kontekście
patriotycznym i osobistym. Wisła, będąca centralnym żywiołem w
polskim  krajobrazie,  stanowi  symbol  narodowej  tożsamości  i
siły. Rzeka, będąca świadkiem wielu wydarzeń historycznych,
odzwierciedla  również  burzliwe  emocje  Kordiana  oraz  jego
dążenie do wolności i zmiany.

W  literaturze  modernistycznej  motyw  rzeki  zyskuje  bardziej
złożone  znaczenie,  związane  z  poszukiwaniem  sensu  życia  i
tożsamości. W powieści „Nad Niemnem” Elizy Orzeszkowej, rzeka
Niemen jest nie tylko tłem dla wydarzeń, ale również symbolem
życia,  płynącego  czasu  i  trwałości  wartości.  Niemen  jako
żywioł  płynący  przez  wieki  i  zmieniający  się  krajobraz
symbolizuje  niezmienność  i  kontynuację  tradycji  w  obliczu
zmieniających  się  okoliczności.  Rzeka  w  „Nad  Niemnem”
odzwierciedla zatem zarówno osobiste zmagania bohaterów, jak i
szerszy kontekst społeczny i historyczny.

W  literaturze  XX  wieku  motyw  rzeki  i  wody  często
wykorzystywany  jest  do  eksploracji  tematów  związanych  z
pamięcią, tożsamością oraz przemijaniem. W powieści „Sto lat
samotności” Gabriela Garcíi Márqueza, rzeka, której wody niosą



ciała  i  wspomnienia,  pełni  funkcję  symbolu  zarówno  dla
historii rodziny Buendía, jak i dla historii Kolumbii. Rzeka w
„Sto lat samotności” jest niemal żywą istotą, która łączy
przeszłość  z  teraźniejszością,  ukazując  cyclicalność  czasu
oraz  nieuchronność  zapomnienia.  Jest  również  symbolem
nieodwracalności zmian i trwania pamięci w kolejnym pokoleniu
rodziny Buendía.

Rzeka jako symbol nieuchronnego przepływu czasu i zmienności
życia pojawia się także w „Ulissesie” Jamesa Joyce’a. Rzeka
Liffey, przepływająca przez Dublin, jest obecna w narracji
jako element łączący różne wątki i postacie. W kontekście
modernistycznym,  rzeka  staje  się  symbolem  ciągłości  i
fragmentacji – łączy różne perspektywy i czasoprzestrzenie,
odzwierciedlając wielowarstwowość ludzkiego doświadczenia. W
„Ulissesie” woda staje się metaforą dla płynności i zmienności
tożsamości,  przeplatając  codzienne  życie  bohaterów  z  ich
wewnętrznymi przeżyciami.

W literaturze współczesnej motyw wody i rzeki jest często
wykorzystywany  do  ukazania  relacji  między  naturą  a
człowiekiem,  a  także  do  refleksji  nad  ekologicznymi  i
społecznymi problemami. W powieści „Woda dla słoni” Sara Gruen
przedstawia  rzekę  jako  symbol  ucieczki  od  przeszłości  i
dążenia do odkupienia. Woda, będąca elementem cyrkowego show,
odzwierciedla również przemijanie i zmienność życia, a także
emocjonalne przeżycia bohaterów, takich jak miłość, strata i
nadzieja.

Również w „Rzece w chmurach” Juliusz Verne ukazuje rzekę jako
metaforę dla ludzkich marzeń i aspiracji. W powieści tej rzeka
staje się tłem dla epickiej podróży bohaterów, symbolizując
nie  tylko  ich  fizyczne  przemieszczanie  się,  ale  również
wewnętrzną  podróż  ku  odkryciu  siebie  i  swoich  możliwości.
Rzeka  w  Verne’ie  jest  zarówno  przeszkodą,  jak  i  drogą  do
realizacji  marzeń,  ukazując  różnorodność  sposobów,  w  jakie
można interpretować motyw wody.



Podsumowując, motyw rzeki i wody w literaturze odgrywa wielką
rolę  w  kreowaniu  obrazów  i  tematów  związanych  z  życiem,
śmiercią, przemijaniem i emocjami. W każdej epoce literackiej
woda  symbolizuje  różne  aspekty  ludzkiego  doświadczenia,  od
granic  między  światem  żywych  a  umarłych,  przez  narodową
tożsamość i cykliczność czasu, aż po poszukiwanie tożsamości i
refleksję nad ekologicznymi wyzwaniami współczesności. Analiza
motywu rzeki i wody w literaturze ukazuje, jak różne konteksty
i  potrzeby  literackie  mogą  prowadzić  do  różnorodnych
interpretacji  tego  fundamentalnego  elementu  przyrody.

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.

Problem  prawa  i  władzy  w
„Antygonie”
W  „Antygonie”  Sofoklesa,  problem  prawa  i  władzy  stanowi
centralny  temat,  który  jest  eksplorowany  poprzez  konflikt
między prawem boskim a prawem ludzkim. Konflikt ten nie tylko
tworzy napięcie w dramacie, ale również prowadzi do głębokiej
refleksji nad naturą sprawiedliwości, władzy i moralności. W
dziele  tym,  Sofokles  przedstawia  różne  perspektywy  na  te
kwestie poprzez postacie Kreona i Antygony, ukazując dylematy
związane  z  przestrzeganiem  prawa  oraz  odpowiedzialnością
władzy.

1. Prawo Boskie vs. Prawo Ludzkie

W centrum konfliktu w „Antygonie” leży spór między prawem
boskim a prawem ustanowionym przez ludzi. Antygona, bohaterka
tragedii, kieruje się prawem boskim, które nakazuje pochowanie
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jej brata Polinejkesa, mimo że został on uznany za zdrajcę
przez władze Teb i zakazany przez edykt Kreona. Dla Antygony,
moralny  obowiązek  wobec  rodziny  i  religii  jest  wyższy  od
obowiązku przestrzegania prawa świeckiego. Jej działanie jest
motywowane przekonaniem, że obowiązek oddania czci zmarłym,
który  jest  zapisany  w  religijnych  nakazach,  nie  może  być
naruszany przez ludzkie prawo.

Kreon,  z  kolei,  reprezentuje  władzę  świecką  i  prawo
ustanowione przez ludzi. Jako władca Teb, wprowadza edykt,
który zabrania pochówku Polinejkesa, aby ukarać go za zdradę i
zniechęcić  innych  do  buntu.  Kreon  uważa,  że  utrzymanie
porządku i przestrzeganie prawa jest kluczowe dla stabilności
państwa.  Jego  decyzja  opiera  się  na  rozumieniu
sprawiedliwości,  które  polega  na  przestrzeganiu  przepisów
prawa oraz zachowaniu autorytetu władzy.

2. Konflikt i Konsekwencje

Konflikt między Antygoną a Kreonem jest nie tylko osobisty,
ale także ma głęboki wymiar społeczny i polityczny. Antygona
odrzuca autorytet Kreona w imię wyższych wartości, co prowadzi
do  jej  aresztowania  i  skazania  na  śmierć.  Kreon  z  kolei,
kierując się zasadami prawa, odrzuca jej argumenty, traktując
jej  działanie  jako  bunt  przeciwko  władzy  i  porządkowi
publicznemu.

W miarę rozwoju fabuły, napięcie między prawem boskim a prawem
ludzkim  prowadzi  do  tragicznych  konsekwencji.  Kreon,
przywiązany do swojej wizji sprawiedliwości, traci nie tylko
Antygonę,  ale  także  swojego  syna  Hajmona,  który  popełnia
samobójstwo w wyniku załamania się wobec śmierci narzeczonej
oraz  niezdolności  ojca  do  uznania  błędu.  Wkrótce  potem,
również  żona  Kreona,  Eurydyka,  popełnia  samobójstwo,
obwiniając  męża  za  tragedię  swojej  rodziny.  Te  tragiczne
wydarzenia  pokazują,  jak  absolutyzm  władzy  i  brak
elastyczności  wobec  zasad  mogą  prowadzić  do  osobistej
katastrofy  i  społecznego  chaosu.



3. Etyczne i Moralne Rozważania

„Antygona” rzuca światło na różne perspektywy dotyczące prawa
i  władzy.  Sofokles  nie  przedstawia  jednej,  jednoznacznej
odpowiedzi  na  pytanie,  który  rodzaj  prawa  jest  słuszny.
Zamiast  tego,  poprzez  dramatyczne  wydarzenia,  ukazuje
złożoność moralnych i etycznych dylematów związanych z władzą
i prawem.

Antygona jest przedstawiana jako bohaterka, która działa w
imię wyższych wartości i moralnych zasad, co można uznać za
próbę podtrzymywania moralności w obliczu niesprawiedliwości.
Jej  postawa  jest  wyrazem  jednostkowej  odpowiedzialności  za
przestrzeganie  zasad,  które  są  dla  niej  absolutne  i
ponadczasowe.

Kreon, z drugiej strony, ilustruje, jak absolutna władza i
brak zdolności do kompromisu mogą prowadzić do tragicznych
konsekwencji. Jego postawa pokazuje, jak władza, która nie
uwzględnia  głosu  opozycji  i  wartości  jednostkowych,  może
prowadzić do upadku osobistego i społecznego.

4. Wnioski

„Antygona”  Sofoklesa  jest  głębokim  badaniem  relacji  między
prawem  a  władzą,  ukazującym,  jak  różne  interpretacje
sprawiedliwości  mogą  prowadzić  do  konfliktów  i  tragedii.
Dzieło to zachęca do refleksji nad naturą sprawiedliwości,
rolą jednostki w społeczeństwie oraz konsekwencjami trwania
przy  własnych  zasadach  w  obliczu  władzy.  Konflikt  między
prawem boskim a prawem ludzkim, przedstawiony w tej tragedii,
pozostaje  jednym  z  najważniejszych  tematów  literatury
klasycznej,  który  nadal  inspiruje  do  myślenia  o  etyce,
moralności i sprawiedliwości w współczesnym świecie.

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/


Klasycyzm  i  awangarda  w
literaturze.  Przedstaw
zagadnienie  na  wybranych
przykładach
Klasycyzm i awangarda to dwa skrajnie różne nurty literackie,
które kształtowały i wciąż kształtują oblicze literatury na
przestrzeni wieków. Klasycyzm, który dominował w literaturze
XVIII  wieku,  koncentrował  się  na  naśladowaniu  wzorców
antycznych,  ściśle  przestrzegając  reguł  formy  i  harmonii,
podczas gdy awangarda, rozwijająca się głównie w XX wieku,
dążyła  do  łamania  konwencji,  eksplorowania  nowych  form  i
przekraczania  granic  sztuki.  Analiza  tych  dwóch  nurtów  na
wybranych  przykładach  pozwala  lepiej  zrozumieć,  jak  różne
podejścia do literatury mogą odzwierciedlać zmieniające się
wartości i potrzeby społeczeństw.

Klasycyzm  jako  nurt  literacki  opierał  się  na  ideałach
racjonalizmu,  harmonii  i  proporcji,  inspirowanych  sztuką  i
literaturą antyczną. W literaturze klasycystycznej dominowała
jasność  wyrażenia,  umiar  i  ścisłe  przestrzeganie  zasad
kompozycji.  Klasycyzm  często  idealizował  życie  i
społeczeństwo, dążąc do ukazywania uniwersalnych wartości w
sposób uporządkowany i elegancki.

W  literaturze  polskiej,  jednym  z  najwybitniejszych
przedstawicieli  klasycyzmu  jest  Ignacy  Krasicki.  Jego
„Monachomachia”,  epicka  satyra  na  życie  mnichów,  stanowi
doskonały  przykład  klasycyzmu  w  literaturze.  Krasicki,
wzorując  się  na  antycznych  wzorcach,  tworzy  dzieło  pełne
humoru,  ale  także  głębokiej  refleksji  nad  ludzkimi
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słabościami.  W  jego  twórczości  wyraźnie  widać  dążenie  do
zachowania harmonii i elegancji formy, a także przestrzeganie
zasad klasycystycznych, takich jak klarowność i umiar.

Podobne cechy klasycyzmu można dostrzec w dziełach Johanna
Wolfganga  von  Goethego,  szczególnie  w  jego  dramatycznej
tragedii „Faust”. Goethe, choć często nazywany romantykiem, w
„Faust”  zastosował  wiele  elementów  klasycystycznych,  takich
jak ściśle określona forma i struktura, które przyczyniają się
do  głębszej  analizy  ludzkiej  kondycji.  W  „Faust”
klasycystyczne dążenie do uniwersalnych prawd i moralnych nauk
łączy się z romantyczną refleksją nad ludzkim losem i dążeniem
do poznania.

Awangarda z kolei to nurt, który pojawił się w XX wieku jako
reakcja  na  ustalone  konwencje  literackie  i  artystyczne.
Awangardziści poszukiwali nowych form wyrazu, często łamiąc
tradycyjne  zasady  i  konwencje.  Ich  celem  było  odkrywanie
nowych  środków  wyrazu  i  eksperymentowanie  z  formą  oraz
treścią,  co  wprowadzało  świeżość  i  innowacyjność  do
literatury.

W  literaturze  polskiej  Bruno  Schulz  jest  jednym  z
najważniejszych  przedstawicieli  awangardy.  Jego  „Sklepy
cynamonowe”  to  zbiór  opowiadań,  który  w  sposób  niezwykle
oryginalny łączy realizm z fantazją, wprowadzając czytelnika w
świat  pełen  symboliki  i  surrealistycznych  obrazów.  Schulz,
odchodząc od klasycznych form narracji, tworzy dzieła, które
zaskakują  nowatorstwem  i  osobliwym  podejściem  do
rzeczywistości,  przy  jednoczesnym  zachowaniu  głębokiego
ładunku emocjonalnego i intelektualnego.

Innym ważnym przedstawicielem awangardy w literaturze polskiej
jest Tadeusz Różewicz, który w swojej poezji eksperymentował z
formą i językiem. W zbiorze „Niepokój” Różewicz odzwierciedla
załamanie  tradycyjnych  form  poetyckich,  wprowadzając  nowe,
oszczędne środki wyrazu. Jego poezja, pełna oszczędności i
prostoty,  jest  reakcją  na  chaos  i  zniszczenie  wojenne,  a



jednocześnie  próbą  znalezienia  nowego  języka  do  opisywania
ludzkiego doświadczenia.

Na  poziomie  literatury  światowej,  przykładami  awangardowych
innowacji mogą być „Ulisses” Jamesa Joyce'a i „Ruchome święta”
Ernesta  Hemingwaya.  Joyce,  w  „Ulissesie”,  stosuje  technikę
strumienia  świadomości,  która  łamie  konwencje  klasycznej
narracji, a także eksperymentuje z językiem i formą. Jego
dzieło  jest  przykładem  skrajnej  awangardowości,  w  której
tradycyjne  struktury  literackie  zostają  rozbite  na  rzecz
nowatorskiego podejścia do narracji i przedstawiania ludzkiego
umysłu.

Z  kolei  Hemingway,  choć  często  uważany  za  realistę,  w
„Ruchomych  świętach”  wprowadza  elementy  awangardowe  poprzez
swojąmalistyczną,  surową  prozę  i  szczególny  sposób
przedstawiania rzeczywistości. Jego styl pisania, oparty na
oszczędnym języku i prostych zdaniach, stanowi kontrast do
klasycznych form literackich i jest przykładem nowatorskiego
podejścia do narracji i opisu.

Podsumowując, klasycyzm i awangarda reprezentują dwie skrajnie
różne postawy wobec literatury i sztuki. Klasycyzm, z jego
naciskiem na harmonię i proporcje, był odpowiedzią na potrzeby
epoki  opartej  na  racjonalizmie  i  porządku,  podczas  gdy
awangarda,  z  jej  dążeniem  do  nowatorskich  form  i  łamania
konwencji,  odzwierciedlała  potrzeby  XX  wieku,  z  jego
niepokojami i poszukiwaniami. Analiza wybranych przykładów z
literatury  polskiej  i  światowej  ukazuje,  jak  różne  nurty
literackie odpowiadają na zmieniające się wartości i potrzeby
społeczeństw, tworząc różnorodne oblicza literackiego wyrazu.

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/


Dzieło  literackie  a  jego
filmowa  adaptacja.  Na
dowolnie  wybranych
przykładach  z  literatury  i
kinematografii światowej omów
różnice  między  tymi
dziedzinami,  wynikające  z
odmiennych  sposobów  kreacji
świata przedstawionego
Dzieło  literackie  i  jego  filmowa  adaptacja  to  dwa  różne
sposoby kreacji świata przedstawionego, które, mimo że często
opowiadają  tę  samą  historię,  różnią  się  w  sposobie
przedstawiania  postaci,  fabuły  oraz  emocji.  Różnice  te
wynikają z odmiennych środków wyrazu dostępnych w literaturze
i kinematografii. Analizując wybrane przykłady literackie i
ich adaptacje filmowe, można zobaczyć, jak różne są metody i
efekty obu form sztuki.

1. „Wielki Gatsby” F. Scotta Fitzgeralda i jego adaptacje
filmowe

„Wielki Gatsby” F. Scotta Fitzgeralda to klasyczna powieść
amerykańska, która została kilkakrotnie zaadaptowana na ekran.
Najbardziej znane adaptacje to wersja z 1974 roku w reżyserii
Jacka  Claytona  oraz  film  z  2013  roku,  w  reżyserii  Baza
Luhrmanna.  Obie  adaptacje,  mimo  że  opowiadają  tę  samą
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historię,  różnią  się  w  sposobie  przedstawienia  świata
przedstawionego.

W  wersji  literackiej,  Fitzgerald  korzysta  z  narracji  z
perspektywy Nicka Carrawaya, który obserwuje i interpretuje
świat Gatsby’ego i jego otoczenia. Narracja ta pozwala na
głęboką  introspekcję  i  szczegółowe  analizy  psychologiczne
postaci  oraz  ich  motywacji.  Nick  Carraway  jest  nie  tylko
narratorem, ale również uczestnikiem wydarzeń, co pozwala na
subiektywne przedstawienie Gatsby'ego i jego świata. Opisy w
powieści  są  bogate  w  detale,  które  pomagają  czytelnikowi
zrozumieć subtelności i niuanse życia Gatsby’ego oraz jego
obsesji.

Filmowe  adaptacje  wprowadziły  różne  podejścia  do
przedstawienia  tej  samej  historii.  W  wersji  z  1974  roku,
reżyser Jack Clayton skupił się na realistycznym odtworzeniu
epoki lat 20. XX wieku. Estetyka i kostiumy są wierne czasom,
w których toczy się akcja, a film stara się oddać atmosferę i
styl życia tamtej epoki. Jednak filmowa narracja jest znacznie
mniej introspektywna niż w powieści. Dzieje się tak, ponieważ
film nie może korzystać z rozbudowanej narracji wewnętrznej
Nicka. Zamiast tego, opiera się na wizualnych środkach wyrazu
i dialogach, które przekazują informacje o postaciach i ich
relacjach.

Wersja z 2013 roku w reżyserii Baza Luhrmanna jest znacznie
bardziej stylizowana i nowoczesna w swoim podejściu. Luhrmann
wykorzystuje nowoczesną muzykę i efekty wizualne, aby nadać
opowieści nowoczesny, dynamiczny charakter, który kontrastuje
z realistycznym przedstawieniem lat 20. w wersji z 1974 roku.
Efekty  wizualne,  szybkie  montowanie  i  intensywna  ścieżka
dźwiękowa  sprawiają,  że  film  ma  bardzo  energetyczny  i
ekspresyjny ton. Ten sposób przedstawienia opowieści wprowadza
elementy, które mogą przyciągnąć młodszą publiczność, ale mogą
też  nie  oddać  w  pełni  subtelności  i  głębi  literackiego
oryginału.



2. „Rok 1984” George’a Orwella i adaptacje filmowe

„Rok 1984” George’a Orwella, powieść dystopijna opublikowana w
1949 roku, była kilkakrotnie adaptowana na ekran. Najbardziej
znane  wersje  to  film  z  1956  roku  w  reżyserii  Michaela
Andersona oraz adaptacja telewizyjna z 1984 roku w reżyserii
Michaela  Radforda.  Adaptacje  te  różnią  się  w  sposobie
przedstawiania  totalitarnego  świata  Orwella.

Powieść Orwella opiera się na intensywnej narracji wewnętrznej
głównego  bohatera,  Winstona  Smitha,  oraz  na  szczegółowym
opisie dystopijnego świata, w którym żyje. Orwell wykorzystuje
narrację  trzecioosobową,  aby  ukazać  opresyjność  systemu  i
psychologiczne  efekty  totalitaryzmu  na  jednostkę.  Książka
oferuje głęboką refleksję nad kontrolą społeczną, manipulacją
i  utratą  prywatności.  Zawiera  również  wiele  szczegółowych
opisów,  które  budują  atmosferę  despotycznego  nadzoru  i
niepokoju.

W adaptacji z 1956 roku reżyser Michael Anderson postawił na
stosunkowo  prostą  narrację  i  realistyczne  przedstawienie
dystopijnego świata, zgodnie z duchem zimnej wojny i obawą
przed totalitaryzmem. Film, choć starannie odtworzył niektóre
elementy  powieści,  z  konieczności  zredukował  ilość
wewnętrznych  monologów  Winstona,  co  wpłynęło  na  głębię
psychologiczną postaci.

Adaptacja  z  1984  roku,  w  reżyserii  Michaela  Radforda,
wprowadza bardziej intensywne środki wyrazu. Film kładzie duży
nacisk  na  wizualizację  świata  Orwella,  pokazując  brutalne,
zimne i bezosobowe otoczenie, które jest zgodne z opisem w
powieści. Radford stara się oddać atmosferę dystopii za pomocą
szczegółowej scenografii, mocnej gry aktorskiej i dosadnych
obrazów,  które  mają  na  celu  wzbudzenie  u  widza  uczucia
klaustrofobii  i  opresji.  Jednak,  podobnie  jak  w  przypadku
adaptacji z 1956 roku, film musiał zredukować ilość narracji
wewnętrznej  i  szczegółowych  opisów,  co  prowadzi  do
uproszczenia  niektórych  wątków  i  tematów.



3.  „Zbrodnia  i  kara”  Fiodora  Dostojewskiego  i  adaptacje
filmowe

„Zbrodnia  i  kara”  Fiodora  Dostojewskiego  to  jedna  z
najbardziej znanych powieści psychologicznych, która została
kilkakrotnie zaadaptowana na ekran. Znane adaptacje to film z
1935 roku w reżyserii Joela McCrea oraz film z 2002 roku w
reżyserii  Mikołaja  Dudko.  Adaptacje  te  różnią  się  w
przedstawieniu  wewnętrznych  zawirowań  psychologicznych
Raskolnikowa oraz jego relacji z otoczeniem.

Powieść Dostojewskiego jest głęboko zanurzona w psychologiczną
analizę  postaci  Raskolnikowa,  który  zmaga  się  z  moralnymi
dylematami  związanymi  z  popełnieniem  zbrodni.  Narracja
Dostojewskiego  pozwala  na  dokładne  poznanie  wewnętrznego
świata bohatera, jego rozmyślań, obaw i rozczarowań. Powieść
zawiera wiele monologów wewnętrznych oraz refleksji na temat
filozofii, moralności i społecznych nierówności.

Filmowa adaptacja z 1935 roku, w reżyserii Joela McCrea, stara
się  odzwierciedlić  fabułę  i  postaci  powieści,  ale  z
konieczności upraszcza wiele złożonych wątków i wewnętrznych
monologów.  Skoncentrowana  jest  na  kluczowych  wydarzeniach
fabularnych,  a  wewnętrzne  przeżycia  Raskolnikowa  są
przedstawiane w sposób bardziej dosłowny, za pomocą dialogów i
ekspresji aktorskiej.

W adaptacji z 2002 roku, w reżyserii Mikołaja Dudko, film
stara  się  zachować  głębię  psychologiczną  powieści  poprzez
intensywne  ujęcia  i  aktorstwo.  Dudko  wykorzystuje  bliskie
plany  i  emocjonalną  grę  aktorską,  aby  oddać  złożoność
wewnętrznych przeżyć Raskolnikowa. Chociaż film jest w stanie
uchwycić niektóre aspekty psychologiczne, musi uprościć wiele
złożonych motywów i refleksji z powieści, aby dostosować się
do czasowego ograniczenia medium filmowego.

4. „Wojna i pokój” Lwa Tołstoja i adaptacje filmowe

„Wojna i pokój” Lwa Tołstoja jest epicką powieścią, która



została  zaadaptowana  na  ekran  wiele  razy.  Wśród  znanych
adaptacji znajdują się wersje z 1956 roku w reżyserii Kinga
Vidora oraz z 2016 roku jakoserial w reżyserii Toma Harpera.
Obie adaptacje różnią się w sposobie przedstawienia ogromu
epickiego świata Tołstoja.

Powieść Tołstoja jest monumentalna, z wieloma postaciami i
wątkami, które są dogłębnie rozwinięte w kontekście wydarzeń
historycznych  oraz  osobistych  dramatów  bohaterów.  Opisuje
złożone relacje międzyludzkie, wewnętrzne przemiany postaci i
głębokie analizy filozoficzne dotyczące wojny, społeczeństwa i
życia.

Film z 1956 roku, w reżyserii Kinga Vidora, stara się oddać
epickość powieści poprzez grandiozowe scenografie, kostiumy i
wielką skalę produkcji. Wzbogacony jest o imponujące sekwencje
bitewne  i  spektakularne  ujęcia,  które  mają  na  celu
odzwierciedlenie rozmachu wydarzeń opisanych przez Tołstoja.
Jednak,  ze  względu  na  ograniczenia  czasowe  i  potrzeby
dramaturgiczne filmu, wiele subtelnych wątków i filozoficznych
refleksji zostało uproszczonych lub pominiętych.

Miniserial z 2016 roku w reżyserii Toma Harpera, z kolei,
koncentruje  się  na  głębszym  rozwinięciu  postaci  i
emocjonalnych relacjach, ale wciąż ma ograniczenia wynikające
z  czasu  trwania  i  formatu  telewizyjnego.  Dzięki  dłuższemu
czasowi ekranowemu, serial ma możliwość bardziej szczegółowego
przedstawienia niektórych wątków i postaci, ale i tak musi
dokonać pewnych skrótów i adaptacji, aby dopasować fabułę do
potrzeb formatu telewizyjnego.

Podsumowując,  adaptacje  filmowe  dzieł  literackich  często
różnią  się  od  oryginałów  w  sposobie  przedstawiania  świata
przedstawionego,  ze  względu  na  odmienność  środków  wyrazu
dostępnych w literaturze i kinie. Literatura może dostarczać
głębokich  analiz  psychologicznych  i  szczegółowych  opisów,
podczas gdy kino polega na wizualnych i dźwiękowych środkach,
które mają na celu stworzenie konkretnego obrazu i emocji.



Różnice te wpływają na sposób, w jaki widzowie i czytelnicy
odbierają i interpretują te same historie.

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.

Powstanie  i  rozwój  tragedii
greckiej
Tragedia grecka, jako forma teatralna, ma swoje korzenie w
starożytnej  Grecji  i  rozwinęła  się  z  rytualnych  obrzędów
religijnych, które były częścią kultu Dionizosa, boga wina i
płodności.  Początek  tragedii,  jej  rozwój  oraz  późniejsze
zmiany  są  kluczowe  dla  zrozumienia  nie  tylko  teatru
antycznego,  ale  także  wpływu,  jaki  wywarła  na  rozwój
literatury  dramatycznej  w  późniejszych  epokach.

Początki Tragedii Greckiej

Tragedia grecka wywodzi się z obrzędów ku czci Dionizosa,
zwanych  dionizjami.  W  okresie  archaicznym,  obrzędy  te
obejmowały różne formy muzyczne, taneczne i dramatyczne, które
z biegiem czasu przekształciły się w bardziej zorganizowaną
formę  teatralną.  Początkowo  były  to  spontaniczne
przedstawienia, w których chór śpiewał i tańczył na cześć
boga. Przełomowym momentem w rozwoju tragedii było pojawienie
się pierwszego aktora, Tespis, który około 534 roku p.n.e.
wprowadził  pojedynczą  postać  występującą  samodzielnie  w
dialogu z chórem. To innowacyjne rozwiązanie było podstawą dla
dalszego  rozwoju  tragedii,  umożliwiając  dialogi  i  bardziej
złożoną narrację.

https://pisanieprac.edu.pl/
https://pracematuralne.eu/powstanie-i-rozwoj-tragedii-greckiej/
https://pracematuralne.eu/powstanie-i-rozwoj-tragedii-greckiej/


Rozwój i Złoty Wiek Tragedii

Po  Tespisie,  ważnymi  postaciami  w  rozwoju  tragedii  byli
Ajschylos,  Sofokles  i  Eurypides.  Każdy  z  nich  wprowadził
istotne innowacje, które kształtowały formę tragedii.

Ajschylos (ok. 525-456 p.n.e.) jest często uważany za ojca
tragedii. Wprowadził drugiego aktora, co umożliwiło bardziej
skomplikowane  interakcje  między  postaciami  i  wzbogaciło
strukturę dramatu. Jego dzieła, takie jak „Oresteja”, są znane
z  zastosowania  motywów  tragicznych  i  moralnych  oraz
rozwinięcia  struktury  fabuły.

Sofokles  (ok.  496-406  p.n.e.)  był  innowatorem  w  zakresie
wprowadzenia trzeciego aktora oraz rozwoju struktury dramatu.
Jego prace, takie jak „Antygona” i „Król Edyp”, są cenione za
głębokie  portrety  psychologiczne  postaci  oraz  za  rozwój
motywów tragicznych, takich jak konflikt między wolną wolą a
przeznaczeniem. Sofokles także wzbogacił tragedię o bardziej
złożoną budowę sceniczną i efekty wizualne.

Eurypides  (ok.  480-406  p.n.e.)  wprowadził  nowatorskie
podejście do tragedii, koncentrując się na postaciach i ich
psychologicznych motywacjach. Jego tragedie, takie jak „Medea”
i  „Trojanki”,  często  poddawały  krytyce  normy  społeczne  i
religijne oraz eksponowały ludzkie emocje i konflikty.

Struktura Tragedii Greckiej

Tragedia  grecka  miała  ściśle  określoną  strukturę,  która
obejmowała kilka kluczowych elementów:

Prologos:  Wstęp,  w  którym  przedstawiano  tło  i  sytuację
dramatyczną.

Parodos: Wejście chóru na scenę, które zazwyczaj stanowiło
wprowadzenie do tematyki i tonu dramatu.

Epeisodion:  Część  dramatu,  w  której  aktorzy  występowali  w
dialogu.  Epeisodia  były  oddzielane  stasimonami,  czyli



pieśniami  chóru.

Stasimon: Pieśń chóru, która komentowała wydarzenia epeisodiów
i służyła jako refleksja nad rozwojem fabuły.

Exodos:  Zakończenie  dramatu,  w  którym  przedstawiano
rozwiązanie  konfliktu  i  zamknięcie  fabuły.

Funkcje i Tematyka

Tragedie greckie były nie tylko formą rozrywki, ale także
miały  funkcje  religijne,  społeczne  i  edukacyjne.  Spektakle
były częścią festiwali dionizyjskich i służyły zarówno czci
dla boga, jak i refleksji nad ludzkim losem, moralnością i
społecznymi  normami.  Tematyka  tragedii  często  obejmowała
konflikty moralne, dylematy etyczne, relacje między jednostką
a władzą, oraz kwestie związane z losem i przeznaczeniem.
Tragedie badały naturę ludzką, sprawiedliwość i to, w jaki
sposób jednostki radzą sobie z nieuchronnymi siłami losu.

Wpływ i Dziedzictwo

Tragedia grecka miała ogromny wpływ na późniejsze tradycje
teatralne i literackie. Jej struktura i tematyka wpłynęły na
dramatyczne formy w literaturze rzymskiej, średniowiecznej i
nowożytnej.  Autorzy,  tacy  jak  Seneka,  również  czerpali
inspirację z tragedii greckiej, a jej wpływ można dostrzec w
renesansowej i współczesnej literaturze dramatycznej. Analiza
tragedii  greckiej  nadal  stanowi  ważny  obszar  badań  w
literaturze  i  teatrze,  oferując  cenne  wnioski  na  temat
ludzkiej natury, etyki i sztuki narracji.

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/


Dedal  i  Ikar  jako  symbole
określonych postaw. Przedstaw
kreacje  bohaterów  literatury
polskiej  i  obcej,  będące
ilustracją tych postaw
Mityczna historia Dedala i Ikara, opowiedziana przez Owidiusza
w „Metamorfozach”, od wieków fascynuje artystów, filozofów i
pisarzy,  inspirując  ich  do  tworzenia  bohaterów
odzwierciedlających różnorodne postawy wobec życia, wolności i
odpowiedzialności. Dedal, jako symbol mądrości, pragmatyzmu i
umiarkowania, reprezentuje postawę, która kładzie nacisk na
rozważne podejmowanie decyzji i przestrzeganie reguł, podczas
gdy Ikar staje się symbolem marzycielstwa, dążenia do wolności
i przekraczania granic, często kosztem bezpieczeństwa i życia.
Obie te postawy są chętnie eksplorowane w literaturze polskiej
i  światowej,  stając  się  metaforą  fundamentalnych  dylematów
człowieka.

Postać Dedala, utożsamianego z rozsądkiem i rozwagą, pojawia
się w literaturze jako wzorzec bohatera, który kieruje się
zasadami  rozumu  i  wiedzy,  unikając  ryzykownych  i
nieprzemyślanych  działań.  Przykładem  może  być  postać
Stanisława  Wokulskiego  z  powieści  „Lalka”  Bolesława  Prusa.
Wokulski, z jednej strony, realizuje swoje ambicje i dąży do
sukcesu, ale czyni to w sposób przemyślany i racjonalny. Jego
pragmatyzm objawia się w dążeniu do wzbogacenia się, co ma
umożliwić mu zdobycie szacunku i miłości Izabeli Łęckiej. Mimo
że ostatecznie jego plany zostają zniweczone przez romantyczne
uniesienia, Wokulski pozostaje postacią, która oscyluje między
dedalowym rozsądkiem a ikaryjskim porywem serca.

Z drugiej strony, Ikar, reprezentujący dążenie do wolności za
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wszelką cenę, często pojawia się w literaturze jako postać
tragiczna, nieposłuszna wobec zasad rozsądku i z góry skazana
na porażkę. Przykładem może być postać Konrada z „Dziadów cz.
III” Adama Mickiewicza. Konrad, poeta i bojownik o wolność,
kieruje się emocjami i przekonaniem o własnej wyjątkowości, co
prowadzi go do buntu przeciwko Bogu i naturze. Podobnie jak
Ikar, Konrad pragnie przekroczyć granice ludzkiej kondycji,
dążąc do absolutu, ale jego pycha staje się przyczyną jego
klęski. Mickiewicz, poprzez postać Konrada, ilustruje tragizm
dążenia  do  ideałów  bez  względu  na  konsekwencje,  co  czyni
bohatera ikaryjskim buntownikiem.

Motyw Ikara, jako postaci pragnącej przekroczyć ograniczenia
narzucane  przez  społeczeństwo,  pojawia  się  również  w
literaturze  współczesnej,  na  przykład  w  powieści  „Lot  nad
kukułczym  gniazdem”  Kena  Keseya.  Główny  bohater,  Randle
McMurphy,  buntuje  się  przeciwko  autorytarnemu  systemowi
szpitala psychiatrycznego, dążąc do wolności i niezależności.
Jego niepokorna natura i pragnienie życia na własnych zasadach
są  analogiczne  do  ikaryjskiego  porywu  w  stronę  słońca.
McMurphy, podobnie jak Ikar, płaci za swoją wolność najwyższą
cenę, ale jego postawa staje się symbolem walki z opresją i
dążenia do samodzielności.

Innym  przykładem  bohatera  o  ikaryjskiej  postawie  jest
Raskolnikow  z  „Zbrodni  i  kary”  Fiodora  Dostojewskiego.
Raskolnikow, przekonany o swojej wyższości moralnej, decyduje
się  na  popełnienie  zbrodni,  wierząc,  że  może  przekroczyć
granice dobra i zła. Jego pycha, podobnie jak w przypadku
Ikara, prowadzi go do upadku. Dostojewski ukazuje w ten sposób
dylemat  moralny  człowieka,  który  stara  się  wyzwolić  z
ograniczeń  narzuconych  przez  społeczeństwo,  ale  ostatecznie
zostaje ukarany za swoją pychę i próbę igrania z losem.

Dedal, z kolei, jako symbol rozsądku i umiaru, często pojawia
się w literaturze w kontekście postaci, które potrafią osiągać
swoje  cele  dzięki  przemyślanej  strategii  i  zrozumieniu
ograniczeń.  Przykładem  bohatera  dedalowego  w  literaturze



współczesnej  jest  Bohater  powieści  „Ziemia  obiecana”
Władysława  Reymonta.  Karol  Borowiecki,  młody  przemysłowiec,
kieruje się w życiu głównie rozsądkiem i pragmatyzmem. Choć
dąży  do  sukcesu  i  bogactwa,  jego  droga  jest  starannie
zaplanowana, a każde działanie podporządkowane jest konkretnym
celom. Borowiecki, podobnie jak Dedal, unika ryzyka, starając
się działać w granicach zdrowego rozsądku. Choć jego postać
może  wydawać  się  chłodna  i  wyrachowana,  to  właśnie  ten
pragmatyzm pozwala mu przetrwać w brutalnym świecie przemysłu.

Motyw Dedala i Ikara w literaturze nie ogranicza się jednak
tylko do męskich bohaterów. W powieści „Pani Bovary” Gustave’a
Flauberta,  tytułowa  bohaterka,  Emma,  kieruje  się  porywem
emocji i marzeń o lepszym, bardziej romantycznym życiu. Emma
Bovary, podobnie jak Ikar, pragnie wyzwolenia z ograniczeń
narzuconych jej przez małżeństwo i prowincjonalne życie, dąży
do spełnienia swoich fantazji, choć ostatecznie jej wybory
prowadzą  ją  do  tragicznego  końca.  Jej  decyzje,  pełne
namiętności i nieprzemyślanej impulsywności, przypominają lot
Ikara ku słońcu – pełen uniesień, lecz nieuchronnie prowadzący
do katastrofy. Flaubert, kreując postać Emmy, ukazuje tragizm
jednostki, która pragnąc więcej, przekracza granice rozsądku,
a jednocześnie pokazuje ograniczenia marzycielskiego podejścia
do życia.

Z kolei w literaturze polskiej, postać dedalowa pojawia się na
przykład w powieści „Chłopi” Władysława Reymonta, gdzie Maciej
Boryna uosabia pragmatyczny stosunek do życia i pracy. Boryna,
jako gospodarz, kieruje się rozumem i doświadczeniem, dbając o
swoją ziemię i majątek. Jego decyzje są przemyślane, oparte na
praktycznej wiedzy i trosce o przyszłość rodziny. Choć życie
Boryny  nie  jest  pozbawione  emocji,  to  jego  postawa  jest
zdominowana przez rozsądek i poczucie odpowiedzialności, co
czyni go postacią dedalową, kierującą się przede wszystkim
rozsądnym planowaniem swojego życia.

W  literaturze  współczesnej  postać  Dedala  może  być  również
odczytywana jako metafora twórcy, artysty, który z rozwagą



tworzy swoje dzieło, dbając o każdy szczegół. Przykładem może
być postać głównego bohatera powieści „Cień wiatru” Carlosa
Ruiza Zafóna, Daniela Sempere, który z fascynacją i pasją
odkrywa tajemnice zapomnianych książek, ale jednocześnie jego
działania  są  pełne  przemyślenia  i  ostrożności.  Daniel,
podobnie jak Dedal, stara się kontrolować swój los i chronić
siebie oraz swoich bliskich przed niebezpieczeństwami, które
kryje  przeszłość.  Jego  rozsądne  podejście  do  odkrywania
tajemnic  i  rozwiązywania  zagadek  literackich  przypomina
dedalową mądrość i umiarkowanie w podejmowaniu decyzji.

W literaturze polskiej XX wieku również znajdujemy bohaterów,
którzy  uosabiają  postawę  dedalową.  W  powieści  „Ferdydurke”
Witolda Gombrowicza, główny bohater Józio jest zmuszony do
powrotu do czasów szkolnych i próbuje odnaleźć się w świecie
pełnym  absurdu  i  społecznych  konwenansów.  Józio,  mimo  że
początkowo  buntuje  się  przeciwko  narzuconym  mu  rolom,
ostatecznie  stara  się  znaleźć  balans  pomiędzy  swoją
indywidualnością  a  wymogami  społeczeństwa,  co  czyni  go
postacią  oscylującą  między  dedalową  rozwagą  a  ikaryjskim
buntem. Gombrowicz w ten sposób ukazuje dylemat jednostki,
która  stara  się  odnaleźć  w  świecie  pełnym  sprzeczności,
próbując jednocześnie uniknąć upadku.

Podsumowując, motyw Dedala i Ikara w literaturze polskiej i
światowej  jest  uniwersalnym  symbolem  dwóch  przeciwstawnych
postaw wobec życia – rozważnej, pragmatycznej postawy Dedala
oraz  impulsywnego,  marzycielskiego  podejścia  Ikara.
Bohaterowie literaccy, reprezentujący te postawy, stają się
nośnikami fundamentalnych pytań o granice ludzkiej wolności,
odpowiedzialności i marzeń. Zarówno dedalowa mądrość, jak i
ikaryjska odwaga mają swoje miejsce w literackiej tradycji,
ukazując, że każda z tych postaw ma swoje konsekwencje i może
prowadzić zarówno do sukcesu, jak i do tragicznego końca. W
literaturze  polskiej  i  obcej  te  postacie  są  nie  tylko
odzwierciedleniem  indywidualnych  wyborów,  ale  także
uniwersalnymi  symbolami  ludzkich  dążeń  i  upadków.



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.

Motyw  życia  –  snu  w
literaturze.  Przedstaw
zagadnienie  na  wybranych
przykładach
Motyw  życia  jako  snu  jest  jednym  z  najciekawszych  i
najbardziej intrygujących tematów w literaturze, który pojawia
się w różnych epokach i tradycjach literackich. Temat ten nie
tylko fascynuje czytelników, ale także skłania do głębokich
refleksji  na  temat  natury  rzeczywistości,  złudzeń  oraz
ludzkiej egzystencji. Motyw ten jest używany jako narzędzie do
eksploracji  granic  między  rzeczywistością  a  wyobraźnią,
rzeczywistością a iluzją. W niniejszym wypracowaniu omówię,
jak motyw życia jako snu jest przedstawiany w literaturze,
przywołując  kilka  kluczowych  przykładów  z  różnych  epok  i
tradycji literackich.

Jednym z najbardziej znanych przykładów użycia motywu życia
jako snu jest „Sen nocy letniej” Williama Szekspira, który
jest  jednym  z  najważniejszych  dzieł  elżbietańskich.  W  tej
komedii  Szekspir  eksploruje  temat  snu  i  iluzji,  tworząc
złożoną  narrację,  w  której  granice  między  snem  a
rzeczywistością są niezwykle płynne. Akcja utworu rozgrywa się
w kontekście dwóch równoległych światów: jednego, który jest
światem rzeczywistym, i drugiego, który jest światem magicznym
i fantastycznym. W tym drugim świecie, król elfów Oberon i
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królowa Titania bawią się w manipulowanie uczuciami ludzi, co
prowadzi do wielu komicznych sytuacji. W „Snie nocy letniej”
sen  staje  się  miejscem,  gdzie  konfrontują  się  różne
rzeczywistości – rzeczywistość świata realnego i rzeczywistość
magiczna – co sprawia, że pytanie o to, co jest prawdziwe,
staje się centralnym tematem. Szekspir używa snu jako metafory
dla tajemniczej i nieprzewidywalnej natury ludzkich uczuć oraz
niepewności w relacjach międzyludzkich.

Kolejnym ważnym przykładem wykorzystania motywu życia jako snu
jest  powieść  „Don  Kichot”  Miguela  de  Cervantesa.  W  tej
klasycznej powieści Cervantes przedstawia postać Don Kichota,
który z powodu swojego idealizmu i obsesji literaturą rycerską
żyje w świecie snów i fantazji, traktując swoje przygody jako
realne i heroiczne zmagania. W rzeczywistości Don Kichot jest
człowiekiem,  który  zmaga  się  z  rzeczywistością,  która  nie
spełnia  jego  romantycznych  ideałów.  Cervantes  używa  motywu
snu, aby skomentować ludzką tendencję do uciekania w świat
fantazji jako sposób radzenia sobie z szarością codziennego
życia. Postać Don Kichota, żyjąca w świecie snów, kontrastuje
z  postacią  Sancho  Pansy,  który  reprezentuje  bardziej
pragmatyczne podejście do życia. Poprzez tę opozycję Cervantes
bada różnice między ideą a rzeczywistością, iluzją a prawdą.

W literaturze polskiej, motyw życia jako snu pojawia się w
„Dziadach cz. III” Adama Mickiewicza. W tej części „Dziadów”,
Mickiewicz eksploruje motyw snu w kontekście duchowej wizji i
moralnych refleksji. Wiersz „Dziady cz. III” opisuje nocne
wizje,  które  odzwierciedlają  stan  ducha  głównego  bohatera,
Konrada.  Mickiewicz  używa  snu  jako  narzędzia  do  wyrażenia
głębokich emocji, wewnętrznych konfliktów oraz odniesień do
politycznych i społecznych realiów. Wizje senne w „Dziadach”
są  symbolicznymi  przedstawieniami  stanów  ducha  i  moralnych
dylematów,  które  konfrontują  bohatera  z  jego  wewnętrznymi
demonami i zewnętrznymi wyzwaniami. Motyw snu w „Dziadach”
pełni rolę narzędzia do refleksji nad losem jednostki i jej
relacją z narodową tożsamością oraz historią.



Kolejnym interesującym przykładem jest „Na wschód od Edenu”
Johna Steinbecka, w którym motyw życia jako snu jest użyty do
głębokiej refleksji na temat natury ludzkiej i moralności.
Powieść  Steinbecka  przedstawia  dwie  rodziny,  Trasków  i
Hamiltonów, które żyją w Kalifornii na początku XX wieku. W
kontekście tej powieści, życie bohaterów często porównywane
jest  do  snu,  który  jest  zarówno  miejscem  iluzji,  jak  i
rzeczywistości. Steinbeck używa tego motywu, aby eksplorować
wątki dotyczące wolnej woli, przeznaczenia oraz moralności, a
także konfliktu między dobrem a złem. Motyw snu w „Na wschód
od  Edenu”  służy  jako  metafora  dla  wewnętrznych  zmagań
bohaterów, którzy starają się odnaleźć sens w swoim życiu i
podejmować moralne decyzje w świecie pełnym sprzeczności i
niepewności.

Wreszcie, „Mistrz i Małgorzata” Michaiła Bułhakowa to dzieło,
w którym motyw życia jako snu jest obecny w sposób niezwykle
złożony i wielowarstwowy. Powieść Bułhakowa jest osadzona w
moskiewskim świecie, który zostaje zakłócony przez pojawienie
się Szatana i jego świty. Bułhakow tworzy rzeczywistość, w
której granice między snem a jawą są zatarte, a wydarzenia
często  przybierają  surrealistyczny  charakter.  W  „Mistrzu  i
Małgorzacie” sen staje się narzędziem do eksploracji ludzkiej
psychiki,  moralności  oraz  odzwierciedlenia  chaosu  i
niesprawiedliwości społeczeństwa. Bułhakow używa motywu snu,
aby  stworzyć  przestrzeń,  w  której  bohaterowie  mogą
konfrontować się z własnymi lękami, pragnieniami i marzeniami,
a także z rzeczywistością, która jest równie ulotna jak sen.

Podsumowując, motyw życia jako snu w literaturze służy jako
potężne narzędzie do badania granic między rzeczywistością a
iluzją, między prawdą a fantazją. Poprzez użycie tego motywu,
pisarze tworzą złożone narracje, które pozwalają na głębszą
refleksję  na  temat  ludzkiej  egzystencji,  moralności,  oraz
natury rzeczywistości. Przykłady takie jak „Sen nocy letniej”
Szekspira,  „Don  Kichot”  Cervantesa,  „Dziady  cz.  III”
Mickiewicza, „Na wschód od Edenu” Steinbecka czy „Mistrz i



Małgorzata”  Bułhakowa  pokazują,  jak  literatura  wykorzystuje
motyw snu, aby badać fundamentalne pytania o ludzkie życie i
jego sens, a także o to, co jest prawdziwe, a co wymyślone.

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.

Poszukiwanie  mądrości  życia
na przykładzie księgi Hioba –
sprawiedliwego,  cierpiącego
niewinnie
Księga  Hioba,  jedna  z  książek  mądrościowych  Starego
Testamentu, stanowi głęboki i kompleksowy traktat na temat
cierpienia,  sprawiedliwości  i  mądrości  życiowej.  Historia
Hioba,  człowieka  sprawiedliwego,  który  doświadcza  ogromnych
cierpień  mimo  swojej  niewinności,  stawia  pytania  o  sens
cierpienia i relację między ludzką sprawiedliwością a boską
opatrznością. Poszukiwanie mądrości życia w kontekście Księgi
Hioba można analizować poprzez kilka kluczowych aspektów.

1. Temat Cierpienia Niewinnego

Hiob  jest  przedstawiony  jako  przykład  sprawiedliwego
człowieka,  który  żyje  w  zgodzie  z  Bożymi  przykazaniami  i
cieszy się powodzeniem i szczęściem. Jego życie zostaje jednak
dramatycznie zmienione, gdy zostaje poddany niezwykle ciężkim
próbom: traci majątek, dzieci i zdrowie. Księga Hioba jest
głównie opowieścią o jego wewnętrznych zmaganiach i duchowej
walce,  która  stawia  pytanie  o  sens  cierpienia  i  boską
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sprawiedliwość.  Hiob  nie  tylko  doświadcza  fizycznych  i
emocjonalnych cierpień, ale również zmaga się z teologicznymi
i filozoficznymi pytaniami o sprawiedliwość Bożą.

2. Rozmowy Hioba z Przyjaciółmi

W Księdze Hioba kluczowym elementem jest seria rozmów Hioba z
jego trzema przyjaciółmi: Elifazem, Bildadem i Sofarem. Każdy
z nich prezentuje różne teorie na temat przyczyn cierpienia
Hioba. Ich teorie bazują na przekonaniu, że cierpienie jest
zawsze wynikiem grzechu lub nieprawości. W związku z tym,
twierdzą,  że  Hiob  musi  być  winny,  skoro  doświadcza  tak
wielkiego cierpienia. Hiob jednak upiera się, że jest niewinny
i  nie  rozumie,  dlaczego  Bóg  go  ukarał.  W  kontekście  tych
rozmów  Księga  Hioba  podejmuje  głęboką  refleksję  nad
sprawiedliwością i przyczynami cierpienia, kwestionując prostą
logikę karania za grzechy.

3. Monolog Hioba

Podczas rozmów Hiob nie tylko broni swojej niewinności, ale
także wyraża swoje głębokie rozczarowanie i frustrację wobec
Boga.  Jego  monologi  są  pełne  emocji,  ale  także  głębokiej
refleksji.  Hiob  wyraża  swoje  pragnienie  zrozumienia  Bożych
działań i sensu swojego cierpienia. Jego rozpaczliwe pytania
dotyczące  sprawiedliwości  i  sensu  życia  ukazują  ludzkie
zmagania  z  niewytłumaczalnym  cierpieniem  i  trudnościami  w
zrozumieniu boskich planów.

4. Odpowiedź Boga i Ostateczne Rozwiązanie

Bóg odpowiada Hiobowi z „burzy”, co jest symbolicznym wyrazem
boskiej  mocy  i  tajemnicy.  Jego  odpowiedź  nie  jest  jednak
bezpośrednim  wyjaśnieniem  cierpienia  Hioba,  ale  raczej
przypomnieniem o ogromie i złożoności Bożego stworzenia oraz o
ludzkiej ograniczoności. Bóg opisuje potęgę swojej kreacji i
zarazem  ukazuje,  że  ludzkie  zrozumienie  jest  ograniczone.
Odpowiedź ta nie daje jednoznacznych odpowiedzi na pytanie o
przyczyny cierpienia, ale raczej kieruje Hioba ku akceptacji



Bożego planu i wszechmocy.

5. Przemiana Hioba i Przywrócenie

Na końcu Księgi Hiob jest przywrócony do poprzedniego stanu.
Jego majątek, rodzina i zdrowie zostają odbudowane, a jego
pierwotne błogosławieństwa są podwojone. Pomimo że Hiob nie
otrzymuje bezpośredniego wyjaśnienia dla swojego cierpienia,
zostaje nagrodzony za swoją wierność i cierpliwość. Ta część
opowieści  sugeruje,  że  choć  ludzkie  zrozumienie  jest
ograniczone, to wierność i pokora wobec Boga mogą przynieść
ostateczne wynagrodzenie i odkupienie.

6. Wnioski i Mądrość Życiowa

Księga Hioba ukazuje, że mądrość życiowa nie zawsze polega na
zrozumieniu  wszystkich  przyczyn  cierpienia  czy  bolesnych
doświadczeń,  ale  na  zachowaniu  wierności  i  zaufania  wobec
wyższej mocy mimo niewyjaśnionych trudności. Hiob nie uzyskuje
pełnego zrozumienia dla swojego cierpienia, ale jego historia
ukazuje wartość pokory, cierpliwości i poszukiwania sensu w
obliczu przeciwności. Księga Hioba zachęca do refleksji nad
znaczeniem sprawiedliwości, cierpienia i zaufania w obliczu
wyzwań  życia,  oferując  głęboką  lekcję  na  temat  ludzkiej
kondycji i boskiej opatrzności.

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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