
Kategoria  obcego  w
literaturze  polskiej.  Omów
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,
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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
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.

https://pisanieprac.edu.pl/


Tragedia  antyczna  na
podstawie  „Antygony”.  Dramat
antyczny,  a  dramat
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
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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
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
pisanie prac - fachowa pomoc w pisaniu prac - oczywiście tylko
w granicach prawa.

https://pisanieprac.edu.pl/


„Non  omnis  moriar”  –
odwołując  się  do  wybranych
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.
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Podobnie  „Don  Kichot”  Miguela  de  Cervantesa  jest  dziełem,
które  zyskało  nieśmiertelność  dzięki  swojej  uniwersalnej
wymowie. Cervantes poprzez postać Don Kichota i jego niezwykłe
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
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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.

Dokument i parabola jako dwa
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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.
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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
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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.

W  poszukiwaniu  prawdy  o
sobie.  Wyobrażenia  bohaterów
literackich  w  starciu  z
rzeczywistością.  Omów
zagadnienie, odwołując się do
wybranych utworów literackich
W literaturze wielu bohaterów próbuje odkryć prawdę o sobie,
często konfrontując swoje wyobrażenia z rzeczywistością, co
prowadzi do dramatycznych rozczarowań, odkryć lub przemian. To
starcie iluzji z realiami życia staje się kluczowym motywem w
wielu utworach, ukazując, jak trudna, a jednocześnie istotna
jest walka o zrozumienie samego siebie.

Jednym z najbardziej wyrazistych przykładów tego motywu jest
postać Konrada z „Dziadów” Adama Mickiewicza. Konrad, poeta i
bohater romantyczny, uważa siebie za wybrańca, który jest w
stanie nie tylko zrozumieć istotę świata, ale także wpłynąć na
losy ludzkości. Jego wyobrażenia o własnej wielkości i mocy w
dużej  mierze  wynikają  z  romantycznego  kultu  jednostki  i
przekonania  o  możliwości  wpływu  na  rzeczywistość.  Konrad
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stawia się w roli demiurga, który pragnie przejąć rolę Boga,
wierząc, że dzięki swojej poetyckiej wrażliwości i geniuszowi
może  zbawić  ludzkość.  Tymczasem  rzeczywistość  okazuje  się
brutalna – jego „Wielka Improwizacja” kończy się klęską, a
jego pycha prowadzi do upadku. W starciu z rzeczywistością
Konrad odkrywa swoją słabość i ograniczenia, co ostatecznie
prowadzi do dramatycznego zwątpienia i rozpaczy. To zderzenie
wewnętrznego  przekonania  o  wyjątkowości  z  rzeczywistością
odsłania  przed  bohaterem  prawdę  o  jego  ograniczeniach  i
ludzkiej kondycji.

Podobny  motyw  poszukiwania  prawdy  o  sobie  odnajdujemy  w
postaci  Emma  Bovary  z  powieści  „Pani  Bovary”  Gustave’a
Flauberta.  Emma,  prowincjonalna  kobieta  o  romantycznych
aspiracjach,  marzy  o  życiu  pełnym  namiętności,  bogactwa  i
emocjonalnych uniesień, jakie zna z lektur romansów. Wyobraża
sobie życie pełne przygód, miłości i luksusu, a rzeczywistość
jej małżeństwa i prowincjonalnej codzienności rozczarowuje ją
na każdym kroku. Jej próby ucieczki od monotonii prowadzą do
zdrad i licznych romansów, które również nie spełniają jej
oczekiwań.  W  efekcie  Emma  coraz  bardziej  oddala  się  od
rzeczywistości,  żyjąc  w  świecie  iluzji,  aż  w  końcu  jej
pragnienia i nieumiejętność pogodzenia się z życiem kończą się
tragicznie.  W  przypadku  Emmy,  starcie  wyobrażeń  z
rzeczywistością  prowadzi  do  destrukcji,  ukazując,  jak
niebezpieczne może być życie w świecie iluzji i jak trudno
zaakceptować prawdę o sobie i swoim życiu.

Innym przykładem bohatera, którego wyobrażenia o sobie zostają
skonfrontowane z rzeczywistością, jest Raskolnikow z „Zbrodni
i  kary”  Fiodora  Dostojewskiego.  Raskolnikow,  student  w
Petersburgu, tworzy teorię, według której ludzie dzielą się na
„zwyczajnych”  i  „wybitnych”.  Wyobraża  sobie  siebie  jako
jednostkę wybitną, która ma prawo przekraczać moralne normy w
imię wyższych celów. W tym duchu popełnia zbrodnię – morduje
starą  lichwiarkę,  wierząc,  że  jego  czyn  przysłuży  się
ludzkości. Jednak po dokonaniu morderstwa Raskolnikow zaczyna



tracić  kontrolę  nad  własnymi  myślami  i  emocjami.  Jego
wewnętrzne przekonania o własnej wyjątkowości i zdolności do
decydowania  o  ludzkim  życiu  zostają  zniszczone  przez
rzeczywistość – nie jest w stanie poradzić sobie z wyrzutami
sumienia  i  cierpieniem,  które  go  prześladuje.  Jego  teoria
upada w zderzeniu z realiami ludzkiej psychiki, a Raskolnikow,
zamiast  wyzwolenia,  doświadcza  degradacji  psychicznej.
Zderzenie  wyobrażeń  o  własnej  wielkości  z  rzeczywistością
staje  się  dla  niego  bolesną  lekcją  o  granicach  ludzkich
możliwości i moralności.

Podobne zmagania z rzeczywistością i próbą odkrycia prawdy o
sobie odnajdujemy w postaci Tomka Sawyera z powieści Marka
Twaina. Tomek jest chłopcem, który marzy o przygodach i życiu
pełnym  niezwykłych  wydarzeń,  inspirując  się  literackimi
bohaterami. Jego wyobrażenia o świecie są pełne romantycznych
wizji,  w  których  pragnie  być  bohaterem,  odkrywcą  i
poszukiwaczem skarbów. Jednak w zderzeniu z rzeczywistością –
np. w sytuacji morderstwa w jaskini, kiedy razem z Huckiem
Finnem jest świadkiem przestępstwa – Tomek odkrywa, że życie
nie jest tak proste i ekscytujące, jak w jego wyobrażeniach.
Musi zmierzyć się z konsekwencjami swoich działań, co staje
się  dla  niego  procesem  dojrzewania  i  odkrywania  własnych
ograniczeń.  W  przypadku  Tomka  starcie  wyobrażeń  z
rzeczywistością nie prowadzi do tragedii, lecz do edukacji i
uświadomienia sobie różnicy między literackimi fantazjami a
prawdziwym życiem.

W  literaturze  współczesnej  również  odnajdujemy  bohaterów,
których  wyobrażenia  o  sobie  zostają  skonfrontowane  z
rzeczywistością. Przykładem może być postać Holdena Caulfielda
z „Buszującego w zbożu” J.D. Salingera. Holden, młody chłopak,
odrzuca  normy  społeczne,  buntuje  się  przeciwko  hipokryzji
dorosłych  i  marzy  o  zachowaniu  czystości  i  niewinności
dzieciństwa. Wyobraża sobie, że jego izolacja i bunt pozwolą
mu uniknąć cierpienia i fałszu dorosłego świata. Jednak w
trakcie powieści Holden stopniowo odkrywa, że jego wyobrażenia



są  iluzoryczne  –  nie  można  uciec  przed  rzeczywistością
dorastania,  a  izolacja  tylko  potęguje  jego  wewnętrzne
cierpienie.  Jego  wyobrażenie  o  zachowaniu  dziecięcej
niewinności w zderzeniu z rzeczywistością życia okazuje się
niemożliwe  do  utrzymania,  co  prowadzi  do  jego  załamania
psychicznego  i  ostatecznej  konieczności  zmierzenia  się  z
własnymi problemami.

W literaturze wyobrażenia bohaterów o sobie często zostają
poddane próbie w konfrontacji z rzeczywistością, co prowadzi
do dramatycznych przemian,

rozczarowań  lub  ostatecznego  odkrycia  prawdy.  Motyw  ten
pokazuje, jak złożona i trudna jest walka z własnymi iluzjami
oraz jak istotna jest świadomość ograniczeń ludzkiej natury. W
różnych epokach literackich pisarze ukazują bohaterów, którzy
próbują  odnaleźć  siebie  w  świecie  pełnym  wyzwań,  nieraz
boleśnie  konfrontując  swoje  marzenia  z  rzeczywistością.
Przykłady  takie  jak  Konrad  z  „Dziadów”,  Emma  Bovary,
Raskolnikow,  czy  Holden  Caulfield,  świadczą  o  uniwersalnym
charakterze tego motywu, który nadal znajduje swoje miejsce w
literaturze, ukazując nieustanną ludzką potrzebę zrozumienia
siebie w świecie, który nie zawsze spełnia nasze oczekiwania.

Motyw  starcia  wyobrażeń  bohaterów  literackich  z
rzeczywistością  można  również  dostrzec  w  innych  utworach,
takich jak „Zamek” Franza Kafki. Główny bohater, K., przybywa
do  tajemniczego  zamku,  który  symbolizuje  system  władzy  i
biurokrację, marząc o tym, by zdobyć upragnione stanowisko
geodety. Jego wyobrażenie o tym, że odniesie sukces dzięki
własnym  staraniom,  zostaje  szybko  skonfrontowane  z
nieprzeniknioną i absurdalną rzeczywistością systemu, w którym
nawet najprostsze działania są niemożliwe do zrealizowania. K.
zostaje uwikłany w labirynt biurokratycznych procedur, które
coraz bardziej oddalają go od celu. W tym przypadku Kafka
pokazuje,  jak  rzeczywistość  może  okazać  się  chaotyczna,
niezrozumiała i sprzeczna z logiką, którą człowiek próbuje jej
nadać. K. stopniowo traci poczucie kontroli nad swoim losem,



co  staje  się  tragiczną  lekcją  o  niemożności  pełnego
zrozumienia  świata  i  własnej  roli  w  nim.

Podobny motyw pojawia się w „Procesie” tego samego autora.
Główny bohater, Józef K., zostaje oskarżony o przestępstwo,
którego nie popełnił, i przez cały czas próbuje zrozumieć, o
co jest oskarżany i dlaczego został wciągnięty w absurdalny
proces.  Jego  wyobrażenia  o  racjonalnym  i  sprawiedliwym
systemie prawnym zostają w brutalny sposób rozbite, a on sam
staje się ofiarą nieprzejrzystych mechanizmów władzy, która
jest nie do zrozumienia i nie do przezwyciężenia. Józef K. w
starciu z rzeczywistością musi uznać swoją bezradność wobec
nieznanego i niezrozumiałego systemu, który nie ma na celu
odkrycia  prawdy,  lecz  jedynie  podtrzymywanie  własnych,
niewidocznych reguł.

Z kolei w „Czarodziejskiej górze” Thomasa Manna bohater, Hans
Castorp, przybywa do sanatorium w Davos z zamiarem spędzenia
tam jedynie krótkiego czasu. Początkowo jego wyobrażenia o tym
miejscu i ludziach tam przebywających są pełne dystansu i
obojętności, jednak z czasem Castorp zaczyna angażować się
emocjonalnie w życie mieszkańców sanatorium. Z każdym dniem
coraz bardziej zanurza się w intrygi, filozoficzne rozmowy i
egzystencjalne  rozważania,  które  zmieniają  jego  sposób
postrzegania  siebie  i  świata.  W  trakcie  powieści  jego
wyobrażenia  o  rzeczywistości  oraz  sensie  życia  i  śmierci
ulegają transformacji, a pobyt w sanatorium, który miał być
chwilowym epizodem, staje się dla niego etapem kluczowym w
odkrywaniu prawdy o sobie i swoich ograniczeniach.

Albert  Camus  w  „Obcym”  również  podejmuje  temat  zderzenia
człowieka z rzeczywistością, która okazuje się sprzeczna z
jego  wyobrażeniami.  Główny  bohater,  Meursault,  nie  potrafi
odnaleźć głębszego sensu w otaczającym go świecie i żyje w
sposób obojętny na moralne i społeczne normy. Jego życie,
pozbawione  wielkich  ambicji  czy  uczuć,  wydaje  się  biegnąć
spokojnie, aż do momentu, gdy zabija przypadkowego człowieka.
Wtedy zostaje wciągnięty w proces sądowy, który ma na celu



ocenę jego moralności i egzystencjalnych postaw. Meursault,
którego  postrzeganie  siebie  jest  chłodne  i  zdystansowane,
staje w obliczu systemu prawnego, który próbuje go ukarać nie
tyle za zbrodnię, co za brak emocjonalnego zaangażowania i
wyższych wartości. Jego wyobrażenia o świecie jako absurdalnym
i  bezsensownym  zostają  potwierdzone,  ale  jednocześnie
rzeczywistość  pokazuje  mu,  jak  wielką  wagę  społeczeństwo
przywiązuje do norm, których on sam nie akceptuje.

Na tym tle warto wspomnieć również o Witoldzie Gombrowiczu i
jego „Ferdydurke”. Józio, główny bohater, zostaje cofnięty do
szkoły, mimo że jest już dorosłym mężczyzną. Jego wyobrażenia
o  dorosłości  i  indywidualności  są  brutalnie  zderzane  z
mechanizmami systemu edukacji i społecznymi schematami, które
próbują  wtłoczyć  go  w  formę  „niedojrzałości”.  Gombrowicz
poprzez  satyrę  i  groteskę  ukazuje,  jak  często  nasze
wyobrażenia o sobie i własnej tożsamości są kształtowane przez
innych  i  społeczne  konwenanse.  Józio,  walcząc  o  swoją
niezależność  i  tożsamość,  odkrywa,  że  jest  więźniem  form,
które społeczeństwo nakłada na każdego człowieka. W starciu z
rzeczywistością  jego  marzenia  o  pełnej  niezależności  i
autonomii  zostają  podważone,  co  prowadzi  go  do  głębszej
refleksji nad naturą człowieka.

Wszystkie te przykłady literackie pokazują, że poszukiwanie
prawdy  o  sobie  często  wiąże  się  z  bolesnym  zderzeniem  z
rzeczywistością.  Bohaterowie  literaccy,  którzy  starają  się
odkryć  własne  miejsce  w  świecie,  muszą  zmierzyć  się  z
ograniczeniami ludzkiej natury, systemami społecznymi, a także
własnymi iluzjami i wyobrażeniami. To starcie, choć często
prowadzi do rozczarowań, jest kluczowe dla zrozumienia samego
siebie i rzeczywistości, w której żyją. Literatura, poprzez
ukazywanie tych konfliktów, stawia przed czytelnikiem pytania
o  granice  ludzkiej  wolności,  tożsamości  i  sensu  życia,
pokazując jednocześnie, że prawda o sobie jest często bardziej
skomplikowana  i  trudniejsza  do  odkrycia,  niż  mogłoby  się
wydawać na pierwszy rzut oka.



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.

Rozwój  teatru  greckiego.
Wybitni dramatopisarze
Teatr  grecki,  będący  jednym  z  najważniejszych  osiągnięć
kultury antycznej, rozwijał się głównie w V wieku p.n.e. i
miał  ogromny  wpływ  na  późniejszą  literaturę  i  sztukę
dramatyczną. Jego rozwój można podzielić na kilka etapów, a
wybitni  dramatopisarze  tej  epoki  odegrali  kluczową  rolę  w
kształtowaniu formy i treści tragedii oraz komedii.

Początki teatru greckiego

Teatr  grecki  wywodzi  się  z  rytualnych  obchodów  ku  czci
Dionizosa,  boga  wina,  płodności  i  teatru.  W  początkowych
latach, przedstawienia teatralne miały charakter chórów, które
wykonywały pieśni i tańce. Z biegiem czasu, na scenie zaczęli
pojawiać się aktorzy, a dramaty zaczęły przybierać bardziej
zorganizowaną  formę.  Kluczową  postacią  w  rozwoju  teatru
greckiego był Ajschylos (ok. 525-456 p.n.e.), który wprowadził
drugiego aktora na scenę, co umożliwiło rozwinięcie dialogów i
konfliktów dramatycznych.

Ajschylos

Ajschylos jest często uważany za „ojca tragedii”. Jego dramaty
są znane z wprowadzenia innowacji, takich jak użycie dwóch
aktorów oraz zwiększenie roli chóru. Wśród jego najbardziej
znanych dzieł znajduje się trylogia „Oresteja”, która obejmuje
„Agamemnona”, „Ofiary Ifigenii” i „Eumenidy”. Ajschylos często
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eksplorował tematy związane z losem, sprawiedliwością i boską
interwencją. Jego dramaty są pełne wielkich, epickich gestów i
rozbudowanych chórów, które komentują akcję.

Sofokles

Sofokles  (ok.  496-406  p.n.e.)  był  drugim  wielkim
dramatopisarzem  greckim,  który  przyczynił  się  do  rozwoju
tragedii. Sofokles wprowadził trzeciego aktora, co pozwoliło
na  bardziej  złożone  wątki  i  rozwinięcie  postaci.  Jego
najbardziej  znane  dzieła  to  „Antygona”,  „Król  Edyp”  oraz
„Elektra”. Sofokles zwracał szczególną uwagę na psychologiczne
aspekty  postaci  i  ich  wewnętrzne  konflikty.  Jego  dramaty
często badają temat tragicznego losu i moralnych wyborów.

Eurypides

Eurypides  (ok.  480-406  p.n.e.)  był  trzecim  wielkim
dramatopisarzem epoki klasycznej. Jego twórczość jest znana z
większej  koncentracji  na  postaciach  i  ich  osobistych
problemach.  Eurypides  wprowadził  bardziej  realistyczne
postacie i skomplikowane problemy moralne. Jego dramaty często
odzwierciedlają jego krytyczne podejście do społeczeństwa i
religii. Wśród jego dzieł znajdują się „Medea”, „Elektro” oraz
„Bacchantki”.  Eurypides  eksperymentował  z  nowymi  formami  i
tematyką,  co  czyniło  jego  prace  bardziej  zróżnicowanymi  w
porównaniu z dziełami Ajschylosa i Sofoklesa.

Arystofanes

W przeciwieństwie do tragedii, komedia grecka rozwinęła się
pod  wpływem  twórczości  Arystofanesa  (ok.  446-386  p.n.e.),
który  jest  jednym  z  najbardziej  znanych  komediopisarzy
starożytnej Grecji. Arystofanes pisał komedie, które często
zawierały satyrę polityczną i społeczną. Jego prace, takie jak
„Chmury”, „Żaby” i „Lysistrata”, wykorzystywały humor i absurd
do krytyki polityków, filozofów i innych postaci publicznych.
Komedia Arystofanesa jest znana z ciętego języka i śmiałych
tematów, a jego utwory były ważnym elementem życia społecznego



i politycznego Aten.

Teatr w późniejszych okresach

W okresie Hellenistycznym i rzymskim teatr grecki rozwijał się
i adaptował do nowych warunków politycznych i kulturowych. W
tym  czasie  dramaty  greckie  były  często  przetłumaczone  i
adaptowane  przez  rzymskich  pisarzy,  takich  jak  Plaut  i
Terencjusz, którzy wnieśli swoje własne elementy do gatunku.
Rzymianie  zachowali  wiele  elementów  greckiego  teatru,  ale
także wprowadzili swoje innowacje, co wpłynęło na późniejszy
rozwój teatru w Europie.

Podsumowanie

Teatr  grecki,  ze  swoimi  wspaniałymi  dramatopisarzami  jak
Ajschylos, Sofokles, Eurypides i Arystofanes, odegrał kluczową
rolę  w  rozwoju  sztuki  teatralnej.  Ich  prace  nie  tylko
wprowadziły nowe formy i tematy do dramatu, ale także wpłynęły
na późniejszą literaturę i teatr. Dzieła tych dramatopisarzy
są nadal studiowane i wykonywane, a ich innowacje w zakresie
struktury dramatu i głębi psychologicznej postaci pozostają
inspiracją dla współczesnych twórców i badaczy.

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.

Uniwersalizm  i  jednostkowość
reportaży  Ryszarda
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Kapuścińskiego.  Omów
zagadnienie, odwołując się do
twórczości  reportażowej
pisarza
Twórczość  Ryszarda  Kapuścińskiego,  uznawanego  za  jednego  z
najważniejszych  reportażystów  XX  wieku,  charakteryzuje  się
wyjątkowym  połączeniem  uniwersalizmu  i  jednostkowości.  Jego
reportaże  przekraczają  granice  gatunku  dziennikarskiego,
wprowadzając  elementy  literackie,  filozoficzne,  a  nawet
poetyckie.  W  efekcie  Kapuściński  zyskuje  zdolność  do
ukazywania wydarzeń o skali globalnej, pozostając przy tym
wiernym  perspektywie  indywidualnego  człowieka,  który  te
wydarzenia  przeżywa.  To  połączenie  makro-  i  mikroświata
sprawia, że jego twórczość staje się nie tylko opowieścią o
historii,  polityce  czy  społeczeństwach,  ale  także  głęboką
refleksją nad ludzką kondycją.

Jednym  z  kluczowych  dzieł  Kapuścińskiego,  które  ilustruje
zarówno uniwersalizm, jak i jednostkowość jego reportaży, jest
„Cesarz”. Ta książka opowiada o ostatnich latach panowania
cesarza Etiopii Hajle Syllasje, ale jej treść nie ogranicza
się do specyficznego przypadku upadku władcy afrykańskiego.
Kapuściński  używa  historii  Etiopii  jako  punktu  wyjścia  do
uniwersalnych  rozważań  na  temat  władzy,  jej  mechanizmów  i
degradacji.  W  „Cesarzu”  jednostkowa  opowieść  o  konkretnej
osobie,  cesarzu  Hajle  Syllasje,  staje  się  pretekstem  do
rozważań nad uniwersalnymi problemami władzy absolutnej, jej
oderwania od rzeczywistości i postępującej degeneracji.

Z  jednej  strony  Kapuściński  skupia  się  na  szczegółach  –
opisuje codzienne życie na dworze cesarskim, absurdy władzy i
protokołu dworskiego, a także postaci bliskie cesarzowi. Z
drugiej  strony,  te  szczegóły  prowadzą  do  głębszych,
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uniwersalnych  refleksji.  Kapuściński  pokazuje,  że  zjawiska
społeczne i polityczne, które wydają się odległe i egzotyczne,
mają  wspólny  mianownik  z  innymi  reżimami  na  świecie.  W
„Cesarzu” autor stawia pytania o to, jak władza wpływa na
człowieka, zarówno tego, który ją sprawuje, jak i tych, którzy
podlegają  jej  działaniom.  Postać  Hajle  Syllasje  staje  się
symbolem  wszystkich  władców,  których  oderwanie  od
rzeczywistości  prowadzi  do  ich  upadku.

Podobną  strukturę  odnajdujemy  w  innym  słynnym  reportażu
Kapuścińskiego,  „Szachinszach”,  który  opisuje  upadek  szacha
Iranu Mohammada Rezy Pahlaviego. Tak jak w „Cesarzu”, autor
koncentruje  się  na  jednostkowym  przypadku  –  rewolucji
islamskiej w Iranie i obaleniu szacha – ale przedstawia ten
proces w szerszym kontekście historycznym i politycznym. Przez
pryzmat wydarzeń w Iranie Kapuściński pokazuje, jak rewolucje
i zmiany władzy są częścią cyklu powtarzającego się w różnych
częściach świata. W „Szachinszachu” uniwersalizm pojawia się w
refleksji nad mechanizmami opresji, a także nad złożonością
procesów rewolucyjnych, które w różnych epokach i miejscach
mają  podobne  motywy:  gniew  ludu,  wybuch  niezadowolenia,
brutalność reżimu i chęć zmiany.

Co  ważne,  zarówno  w  „Cesarzu”,  jak  i  „Szachinszachu”,
Kapuściński  nie  zatrzymuje  się  na  wielkich  wydarzeniach
politycznych.  Jego  opowieści  są  również  opowieściami  o
jednostkach – o ludziach, którzy żyją w cieniu tych wydarzeń,
próbując  znaleźć  swoje  miejsce  w  burzliwych  czasach.
Kapuściński daje głos zwykłym ludziom, ukazując ich emocje,
lęki i nadzieje. Dzięki temu jego reportaże stają się nie
tylko  opowieściami  o  globalnych  procesach,  ale  także  o
ludzkiej  psychice  i  kondycji.  To  właśnie  poprzez  losy
jednostek autor udaje się nawiązać do uniwersalnych problemów
– lęku przed zmianą, desperacji, która towarzyszy upadkowi
reżimu, czy niepewności przyszłości.

Kolejnym  istotnym  przykładem  twórczości  Kapuścińskiego,  w
którym  widoczna  jest  jednoczesność  uniwersalizmu  i



jednostkowości, jest „Wojna futbolowa”. Ta książka to zbiór
reportaży z różnych stron świata, m.in. z Afryki i Ameryki
Łacińskiej, w których Kapuściński opisuje konflikty zbrojne,
społeczne napięcia i dyktatury. Tytułowy reportaż opowiada o
krótkiej,  lecz  brutalnej  wojnie  między  Salwadorem  a
Hondurasem, której przyczyną była rywalizacja w eliminacjach
do mistrzostw świata w piłce nożnej. Choć początkowo wydaje
się, że Kapuściński opisuje absurdalną, lokalną wojnę, szybko
dostrzegamy, że jego refleksje dotyczą globalnych zjawisk –
mechanizmów wybuchu konfliktów, dehumanizacji ludzi w czasie
wojny  i  destrukcyjnej  roli  nacjonalizmu.  Autor,  analizując
konkretne wydarzenie, pokazuje uniwersalne prawdy o ludzkiej
naturze i brutalności.

Kapuściński jako reporter potrafił uchwycić wielkie procesy
historyczne, takie jak rewolucje, wojny czy upadki reżimów,
ale  zawsze  koncentrował  się  na  ludziach  –  na  ich
doświadczeniach,  emocjach  i  wewnętrznych  dylematach.  To
połączenie  makro-  i  mikroperspektywy  sprawia,  że  jego
reportaże zyskują uniwersalny wymiar, jednocześnie nie tracąc
z  oczu  jednostkowego  losu.  Dla  Kapuścińskiego,  jak  sam
wielokrotnie  podkreślał,  najważniejsze  było  zrozumienie
człowieka  w  kontekście  wielkich  wydarzeń.  Dlatego  w  jego
tekstach uniwersalne refleksje nad władzą, wojną czy rewolucją
zawsze idą w parze z indywidualnymi historiami ludzi, którzy
te procesy przeżywają.

Podsumowując, twórczość Ryszarda Kapuścińskiego charakteryzuje
się  wyjątkowym  połączeniem  uniwersalizmu  i  jednostkowości.
Jego reportaże, choć opisują konkretne wydarzenia polityczne i
społeczne, zawsze wnoszą głębsze, uniwersalne refleksje nad
ludzką  kondycją,  mechanizmami  władzy,  wojny  czy  rewolucji.
Kapuściński, mistrz literackiego reportażu, nie zatrzymuje się
na poziomie faktów – jego teksty to także medytacje nad istotą
człowieczeństwa, które mają wymiar ponadczasowy. Dzięki temu
jego reportaże pozostają aktualne i wciąż inspirujące, mimo
upływu lat i zmieniającego się świata.



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.

Porównaj  sposoby
prezentowania  obrazu
rewolucji  w  wybranych
utworach literackich
Prezentacja  obrazu  rewolucji  w  literaturze  jest  jednym  z
najciekawszych zagadnień, ponieważ rewolucje, niezależnie od
ich  charakteru,  zawsze  niosą  ze  sobą  głębokie  zmiany
społeczne,  polityczne  i  psychologiczne.  Literackie
przedstawienia  rewolucji  mogą  różnić  się  w  zależności  od
kontekstu historycznego, społecznego oraz od perspektywy, z
jakiej są przedstawiane. Analizując wybrane utwory literackie,
można dostrzec, jak różne są metody prezentacji rewolucji i
jakie aspekty są podkreślane w każdym przypadku.

1. „Rok 1984” George’a Orwella

„Rok  1984”  George’a  Orwella  to  dystopijna  powieść,  której
akcja  toczy  się  w  totalitarnym  państwie,  gdzie  rewolucja
doprowadziła do ustanowienia brutalnego reżimu. W tej powieści
rewolucja jest przedstawiana jako destrukcyjna i opresyjna,
prowadząca  do  społeczeństwa  całkowicie  kontrolowanego  przez
Partię. Orwell ukazuje, jak ideały rewolucji, które początkowo
miały na celu wyzwolenie i równość, zostały wypaczone przez
brutalną władzę.

W powieści Orwell skupia się na przedstawieniu mechanizmów
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kontroli  społecznej,  manipulacji  i  propagandy.  Rewolucja,
która  miała  na  celu  stworzenie  społeczeństwa  egalitarnego,
przekształciła się w system totalitarny, w którym władza nie
tylko utrzymuje kontrolę nad społeczeństwem, ale także nad
jego myślami. Orwell prezentuje rewolucję jako proces, który
kończy  się  całkowitą  utratą  indywidualności  i  prywatności.
Przez wprowadzenie takich elementów jak „nowomowa” i „dwa i
dwa są pięć”, Orwell ukazuje, jak reżim manipuluje prawdą i
historią, aby utrzymać swoją władzę.

2. „Rok 1984” i „Brave New World” Aldousa Huxleya

Podobnie  jak  Orwell,  Aldous  Huxley  w  „Nowym  wspaniałym
świecie” również przedstawia dystopijną wizję społeczeństwa,
ale jego obraz rewolucji i jej skutków jest inny. W „Nowym
wspaniałym świecie” rewolucja, którą Huxley opisuje, polega na
stworzeniu  społeczeństwa  opartego  na  technologii,
konsumpcjonizmie i manipulacji genetycznej. W przeciwieństwie
do  „Roku  1984”,  gdzie  rewolucja  prowadzi  do  brutalnego,
opresyjnego  reżimu,  w  „Nowym  wspaniałym  świecie”  rewolucja
prowadzi do społeczeństwa, które jest pozornie szczęśliwe i
zaspokojone,  ale  w  rzeczywistości  pozbawione  prawdziwej
wolności i indywidualności.

Huxley  prezentuje  rewolucję  jako  proces,  który  poprzez
technologię i psychologiczną manipulację tworzy społeczeństwo,
w którym jednostki są kontrolowane w subtelniejszy sposób.
Zamiast fizycznej przemocy i terroru, mamy do czynienia z
technikami kontroli społecznej, które powodują, że ludzie są
szczęśliwi w swoim zniewoleniu. Huxley ukazuje, że rewolucja,
która miała na celu poprawę warunków życia, może prowadzić do
utraty ludzkiej godności i autentyczności.

3. „Zwrotnice” Michaiła Bułhakowa

„Zwrotnice”  Michaiła  Bułhakowa,  powieść  nieukończona,  jest
kolejnym  przykładem  literackiego  przedstawienia  rewolucji.
Bułhakow, pisząc w okresie Wielkiej Rewolucji Październikowej



i jej następstw, ukazuje skutki rewolucji w sposób osobisty i
ironiczny. Rewolucja w tej powieści jest przedstawiona jako
chaos i destrukcja, a jej skutki są pokazane poprzez losy
jednostek, które muszą przetrwać w nowym, brutalnym świecie.

Bułhakow  przedstawia  rewolucję  jako  siłę,  która  niszczy
dotychczasowy porządek i wartości. Poprzez surrealistyczne i
groteskowe  przedstawienia,  Bułhakow  ukazuje,  jak  rewolucja,
która miała na celu przyniesienie sprawiedliwości i równości,
prowadzi do chaosu, prześladowań i braku sensu. Jego opisy są
pełne ironii i krytyki, co pozwala na głębszą refleksję nad
naturą  rewolucji  i  jej  wpływem  na  jednostki  oraz
społeczeństwo.

4. „Buntownik” (The Rebel) Alberta Camusa

W  „Buntowniku”  (oryginalny  tytuł  „L’Homme  Révolté”)  Albert
Camus podejmuje filozoficzną refleksję na temat rewolucji i
buntu.  Camus  nie  przedstawia  rewolucji  jako  konkretnego
wydarzenia  historycznego,  ale  raczej  jako  uniwersalny  akt
buntu  przeciwko  absurdowi  i  niesprawiedliwości.  Camus
analizuje różne formy buntu, od rewolucji socjalistycznych po
ideologiczne i religijne, oraz ich konsekwencje dla jednostki
i społeczeństwa.

Camus  koncentruje  się  na  wewnętrznych  aspektach  buntu,
pokazując,  jak  rewolucja  może  prowadzić  do  moralnych  i
etycznych dylematów. Jego praca ukazuje, że rewolucja, mimo że
ma  na  celu  poprawę  świata,  może  prowadzić  do  nowych  form
opresji i nadużyć. Camus zwraca uwagę na konieczność refleksji
nad sensem buntu i jego konsekwencjami, zarówno dla jednostki,
jak i dla społeczeństwa.

5. „Rebeliant” (The Rebels) Henry’ego Jamesa

W  „Rebeliancie”  Henry’ego  Jamesa,  autor  przedstawia  obraz
rewolucji z perspektywy konfliktu osobistego i społecznego.
Powieść ta koncentruje się na losach jednostek, które muszą
zmierzyć się z realiami społecznymi i politycznymi rewolucji.



James  ukazuje,  jak  rewolucja  wpływa  na  życie  osobiste
bohaterów  i  jakie  zmiany  wprowadzają  w  ich  relacjach  i
wartościach.

James zwraca uwagę na konflikt między osobistymi pragnieniami
a  wymogami  społecznymi.  Jego  przedstawienie  rewolucji
pokazuje,  że  zmiany  społeczne  mogą  prowadzić  do  głębokich
przemian w życiu jednostki i jej relacjach z innymi. James
analizuje, jak rewolucja wpływa na osobiste wartości i decyzje
bohaterów, co pozwala na głębszą refleksję nad naturą zmian
społecznych i ich wpływem na jednostki.

Podsumowanie

Literackie przedstawienia rewolucji różnią się w zależności od
kontekstu  historycznego,  społecznego  oraz  od  perspektywy
autorów. W „Roku 1984” George’a Orwella rewolucja prowadzi do
opresyjnego  totalitaryzmu,  podczas  gdy  w  „Nowym  wspaniałym
świecie”  Aldousa  Huxleya  przekształca  się  w  społeczeństwo
oparte na technologii i manipulacji. W „Zwrotnicach” Michaiła
Bułhakowa rewolucja jest przedstawiana jako siła destrukcyjna,
a w „Buntowniku” Alberta Camusa analizowana jest jako akt
buntu  przeciwko  absurdowi  i  niesprawiedliwości.  „Rebeliant”
Henry’ego Jamesa ukazuje rewolucję jako konflikt osobisty i
społeczny.

Każde z tych dzieł oferuje unikalne spojrzenie na rewolucję,
ukazując  różne  aspekty  jej  wpływu  na  społeczeństwo  i
jednostkę.  Różnice  w  sposobie  przedstawiania  rewolucji  w
literaturze odzwierciedlają bogactwo i złożoność tego tematu
oraz różnorodność podejść do analizy przemian społecznych i
ich konsekwencji.

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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