
Różne  sposoby  wykorzystania
kategorii  czasu  w  wybranych
utworach  epickich  i
dramatycznych dowolnych epok
Kategoria  czasu  odgrywa  fundamentalną  rolę  w  literaturze,
kształtując  fabułę,  dynamikę  postaci  oraz  samą  strukturę
narracyjną.  W  literaturze  epickiej  i  dramatycznej  różnych
epok, czas bywa wykorzystywany w odmienny sposób, co wpływa na
odbiór i interpretację utworów. Twórcy, manipulując czasem,
nie tylko mogą budować napięcie i rozwijać akcję, ale również
kreować  nowe  formy  artystyczne,  które  zmieniają  sposób
postrzegania rzeczywistości przez czytelnika. Na przestrzeni
wieków  różne  epoki  literackie  odmiennie  podchodziły  do
koncepcji czasu, co znajduje swoje odzwierciedlenie w dziełach
epickich i dramatycznych.

W  literaturze  klasycznej  i  renesansowej,  szczególnie  w
dramacie  antycznym  oraz  elżbietańskim,  czas  miał  charakter
linearnej ciągłości, podporządkowanej zasadom jedności akcji,
miejsca i czasu. Przykładem może być dramat antyczny, w którym
Arystoteles, w swojej „Poetyce”, zdefiniował zasadę jedności
czasu. Zgodnie z nią akcja dramatu powinna rozgrywać się w
ciągu jednej doby, co miało na celu wzmocnienie realistycznego
efektu przedstawienia. „Król Edyp” Sofoklesa jest doskonałym
przykładem zastosowania tej zasady. Akcja utworu toczy się w
jednym miejscu i na przestrzeni krótkiego czasu, co wzmacnia
napięcie  oraz  koncentruje  uwagę  widza  na  dramatycznych
wydarzeniach związanych z odkrywaniem tożsamości przez Edypa.
Takie  ograniczenie  czasowe  zmusza  bohaterów  do  szybkiego
działania, a sama historia zyskuje na intensywności, co wpływa
na dramatyzm przekazu.

Z kolei w dramatach Szekspira, mimo iż jego twórczość jest
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ściśle  związana  z  renesansem,  czas  staje  się  bardziej
elastyczny.  W  „Makbecie”  czas  pełni  istotną  funkcję  w
budowaniu  atmosfery  nieuchronnego  upadku  bohatera.  Czas  w
„Makbecie”  to  nie  tylko  jednostka  pomiarowa,  ale  także
narzędzie  przeznaczenia,  które  nieustannie  popycha  tytułową
postać  ku  katastrofie.  Proroctwa  wiedźm,  które  nakreślają
przyszłość  Makbeta,  kreują  czas  jako  kategorię  nie  tylko
przewidywalną,  ale  również  deterministyczną  –  wszelkie
działania Makbeta prowadzą do wypełnienia przepowiedni. Czas w
tym  dramacie  pełni  więc  funkcję  fatalistyczną,  wzmacniając
przekonanie o nieuchronności losu.

W  literaturze  epickiej  romantyzmu  kategoria  czasu  również
odgrywała  kluczową  rolę,  często  związaną  z  nostalgią  za
przeszłością  oraz  próbą  ucieczki  od  teraźniejszości.  Adam
Mickiewicz w swoim „Panu Tadeuszu” operuje czasem w sposób
złożony. Akcja eposu rozgrywa się na przestrzeni kilku dni,
jednak  retrospekcje  i  odniesienia  do  przeszłości  odgrywają
kluczową rolę w budowaniu nostalgicznego obrazu Litwy i dawnej
Rzeczypospolitej.  Czas  w  „Panu  Tadeuszu”  jest  więc
dwuwymiarowy – z jednej strony teraźniejszość, która ukazuje
konkretne wydarzenia fabularne, a z drugiej przeszłość, która
jawi się jako idealizowany świat szlachecki. Retrospekcje oraz
idealizowanie  dawnej  Litwy  służą  ukazaniu  wewnętrznych
pragnień bohaterów oraz autora, który, będąc na emigracji,
tworzy mit o utraconym świecie dzieciństwa i młodości.

W  XX  wieku,  wraz  z  rozwojem  modernizmu  i  literatury
awangardowej,  czas  literacki  ulega  jeszcze  większym
deformacjom.  Marcel  Proust  w  swoim  monumentalnym  cyklu  „W
poszukiwaniu  straconego  czasu”  całkowicie  dekonstruuje
linearną koncepcję czasu. Czas w powieści Prousta staje się
kategorią  subiektywną,  związaną  z  pamięcią  i  indywidualnym
doświadczeniem.  Narrator,  wracając  pamięcią  do  przeszłości,
rekonstruuje  swoje  życie,  jednak  te  wspomnienia  są
fragmentaryczne,  chaotyczne,  a  czasami  mgliste,  co
odzwierciedla trudność w uchwyceniu czasu. W ten sposób Proust



podważa  tradycyjne  rozumienie  czasu  jako  linearnego  ciągu
zdarzeń,  sugerując,  że  czas  jest  kategorią  subiektywną  i
zależy od indywidualnych doświadczeń oraz pamięci człowieka.

Podobne eksperymenty z czasem można zaobserwować w dramaturgii
XX wieku, zwłaszcza w dramatach absurdalnych. Samuel Beckett,
autor takich dzieł jak „Czekając na Godota”, wykorzystuje czas
w sposób nowatorski. W tym dramacie czas zdaje się stać w
miejscu – bohaterowie czekają na pojawienie się tajemniczego
Godota,  jednak  czas  oczekiwania  jest  nieokreślony,  a
wydarzenia  powtarzają  się  w  nieskończoność.  Beckett  tworzy
wrażenie  zamknięcia  w  pętli  czasowej,  co  podkreśla
absurdalność  i  bezcelowość  ludzkiego  istnienia.  Czas  w
„Czekając na Godota” przestaje być narzędziem rozwoju fabuły,
a staje się środkiem do ukazania egzystencjalnej pustki i
powtarzalności życia.

W literaturze XX wieku pojawia się również koncepcja czasów
równoległych,  co  szczególnie  wyraźnie  widać  w  powieściach
Williama Faulknera, zwłaszcza w jego powieści „Wściekłość i
wrzask”. Faulkner wprowadza do literatury technikę strumienia
świadomości, co pozwala na jednoczesne funkcjonowanie różnych
planów  czasowych.  W  powieści  bohaterowie  doświadczają
przeszłości, teraźniejszości i przyszłości w jednym momencie,
a czas narracyjny jest fragmentaryczny i nielinearny. Faulkner
w ten sposób ukazuje subiektywne doświadczanie czasu przez
jednostki, co stawia pod znakiem zapytania obiektywność czasu
w literaturze.

Również w polskiej literaturze współczesnej kategoria czasu
odgrywa  ważną  rolę.  Olga  Tokarczuk  w  powieści  „Bieguni”
porusza temat czasu w kontekście podróży i ruchu. Czas w tej
powieści  jest  płynny  i  subiektywny,  a  bohaterowie,
przemieszczając się po świecie, doświadczają różnych epok i
rzeczywistości.  Tokarczuk,  podobnie  jak  Proust,  kwestionuje
tradycyjne  rozumienie  czasu  jako  ciągłego  strumienia,
sugerując, że czas może być doświadczeniem indywidualnym i
związanym z ruchem oraz przestrzenią.



Podsumowując, różne sposoby wykorzystania kategorii czasu w
literaturze  epickiej  i  dramatycznej  odzwierciedlają
zmieniające się podejście twórców do samej istoty czasu oraz
jego wpływu na fabułę i postaci. W literaturze klasycznej czas
był linearny i podporządkowany zasadom jedności, podczas gdy w
literaturze współczesnej czas stał się elastyczny, subiektywny
i często fragmentaryczny. Manipulowanie czasem pozwala twórcom
nie  tylko  na  eksperymenty  formalne,  ale  także  na  głębsze
ukazanie  wewnętrznych  przeżyć  bohaterów  oraz  podkreślenie
uniwersalnych pytań o naturę ludzkiego istnienia.

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.

Poglądy  Arystotelesa  w
poetyce
Poglądy  Arystotelesa  zawarte  w  jego  „Poetyce”  stanowią
kluczowy  fundament  dla  zrozumienia  teorii  literackiej  i
estetyki  w  literaturze.  Arystoteles,  jako  jeden  z
najwybitniejszych filozofów starożytności, miał ogromny wpływ
na rozwój myśli o sztuce, szczególnie w zakresie tragedii,
komedii i eposu. Jego prace w „Poetyce” stanowią wnikliwą
analizę struktury i funkcji dzieł literackich, a jego idee
pozostają istotne w analizie literatury do dziś.

1. Definicja Tragedii

Arystoteles definiuje tragedię jako formę dramatyczną, która
„naśladuje  działanie”  i  ma  na  celu  wywołanie  w  widzach
„przerażenia  i  współczucia”  w  celu  osiągnięcia  katharsis,
czyli  oczyszczenia  emocjonalnego.  Tragedia,  według
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Arystotelesa, jest formą sztuki, która przedstawia poważne,
pełne  konsekwencji  wydarzenia,  które  powinny  prowadzić  do
głębokiego przeżycia emocjonalnego.

2. Elementy Tragedii

Arystoteles  wymienia  kilka  kluczowych  elementów  tragedii,
które mają wpływ na jej efektywność:

Fabuła (Mythos): Arystoteles uznaje fabułę za najważniejszy
element  tragedii.  Powinna  ona  być  dobrze  skonstruowana,
posiadająca wyraźny początek, środek i koniec. Fabuła musi być
spójna  i  logiczna,  a  jej  rozwój  powinien  prowadzić  do
katastrofy  lub  rozwiązania  konfliktu.

Postać (Ethos): Postacie w tragedii powinny być wiarygodne i
mieć  wyraźnie  określone  cechy  charakteru.  Arystoteles
podkreśla, że postacie powinny działać zgodnie z ich naturą i
motywacjami, a ich działania powinny prowadzić do naturalnych
i nieuchronnych konsekwencji.

Mowa  (Lexis):  Mowa  w  tragedii  powinna  być  odpowiednia  do
sytuacji i postaci. Arystoteles uważa, że dialogi i monologi
muszą  być  odpowiednio  dostosowane  do  tematu  i  charakteru
postaci, aby wzmacniały wrażenia dramatyczne.

Myśl (Dianoia): Myśl w tragedii odnosi się do głębszych idei i
tematów, które są przedstawiane w dziele. Tragedia powinna
poruszać ważne kwestie moralne i filozoficzne, które skłaniają
widza do refleksji.

Spektakl  (Opsis):  Spektakl,  czyli  elementy  wizualne  i
sceniczne,  są  także  ważnym  aspektem  tragedii,  chociaż
Arystoteles  traktuje  je  jako  mniej  istotne  niż  fabuła  i
postać.  Spektakl  powinien  wspierać  ogólne  wrażenie
dramatyczne, ale nie powinien dominować nad innymi elementami.

3. Katharsis

Jednym z kluczowych pojęć w „Poetyce” jest katharsis – proces



oczyszczenia emocjonalnego, który, zdaniem Arystotelesa, jest
wynikiem przeżywania tragedii. Poprzez wywołanie współczucia i
przerażenia, tragedia prowadzi widza do oczyszczenia z tych
emocji.  Katharsis  jest  istotnym  celem  tragedii,  który
umożliwia  odbiorcy  przeżywanie  silnych  emocji  w  bezpieczny
sposób, co pozwala na ich odreagowanie i zrozumienie.

4. Rodzaje Tragedii

Arystoteles w „Poetyce” rozróżnia różne rodzaje tragedii na
podstawie  ich  tematyki  i  sposobu  przedstawienia.  Jednym  z
ważniejszych rozróżnień jest podział na tragedie dramatyczne,
które koncentrują się na akcjach i wydarzeniach, oraz tragedie
epickie,  które  skupiają  się  na  opowiadaniu  historii  i
przedstawianiu  jej  w  sposób  bardziej  narracyjny.

5. Komedia

Chociaż  głównym  przedmiotem  „Poetyki”  jest  tragedia,
Arystoteles wspomina również o komedii. W przeciwieństwie do
tragedii, komedia ma na celu wywołanie śmiechu i jest związana
z przedstawianiem postaci i sytuacji w sposób humorystyczny.
Arystoteles zauważa, że komedia, podobnie jak tragedia, ma na
celu  naśladowanie  ludzkich  działań,  ale  jej  celem  jest
rozbawienie  widza,  a  nie  wzbudzenie  współczucia  czy
przerażenia.

6. Epos

Arystoteles porusza również kwestie związane z eposem, który w
jego  czasach  był  równie  ważnym  gatunkiem  literackim  jak
tragedia. Epos, zdaniem Arystotelesa, różni się od tragedii
długością i sposobem przedstawiania akcji. Epos jest bardziej
narracyjny i obejmuje szerszy zakres wydarzeń, ale podobnie
jak tragedia, ma na celu przedstawienie ważnych działań i idei
w sposób, który wzbudza emocje i refleksję.

Podsumowanie



„Poetyka”  Arystotelesa  stanowi  fundamentalne  dzieło,  które
wprowadza  kluczowe  pojęcia  dotyczące  analizy  literackiej  i
estetyki. Jego definicja tragedii, analiza jej elementów i
koncepcja  katharsis  miały  ogromny  wpływ  na  rozwój  teorii
literackiej. Arystoteles zdefiniował istotne aspekty, które są
podstawą  analizy  dramatycznej  i  literackiej,  a  jego  prace
pozostają aktualne w badaniach nad literaturą i sztuką do
dzisiaj.

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.

Polacy  w  satyrze  i
karykaturze  literackiej.
Przedstaw  sposoby  kreowania
portretów i ich funkcje
Satyra i karykatura literacka od wieków pełniły w literaturze
funkcję nie tylko rozrywkową, ale przede wszystkim krytyczną.
Twórcy  tych  form  mieli  za  zadanie  ujawniać  przywary
społeczeństwa, wyśmiewać jego wady oraz wskazywać na absurdy w
zachowaniu  jednostek  i  grup  społecznych.  Polacy  –  jako
społeczeństwo o bogatej historii, skomplikowanych relacjach z
własną tożsamością i wieloma przemianami politycznymi – byli
częstym obiektem satyry i karykatury w polskiej literaturze.
Twórcy,  jak  Ignacy  Krasicki,  Aleksander  Fredro,  Witold
Gombrowicz  czy  Sławomir  Mrożek,  kreowali  portrety  Polaków,
które, choć zabarwione humorem, stanowiły głęboką refleksję
nad kondycją narodową. Sposoby kreowania tych portretów oraz
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ich funkcje zmieniały się w zależności od epoki, ale zawsze
odzwierciedlały  aktualne  problemy  społeczne,  polityczne  i
obyczajowe.

Jednym  z  najwcześniejszych  przykładów  satyry  literackiej  w
Polsce są dzieła Ignacego Krasickiego. W swoich bajkach i
satyrach  Krasicki  stworzył  krytyczny  portret  polskiego
społeczeństwa  XVIII  wieku.  „Żona  modna”  to  jeden  z
najważniejszych  przykładów  jego  twórczości  satyrycznej,  w
którym  autor  krytykuje  modę  na  zachodnie  wzorce  oraz
powierzchowność  rodzimych  elit.  Postać  żony,  przedstawiona
jako próżna, zapatrzona w zewnętrzne formy i nieprzywiązująca
wagi  do  tradycyjnych  wartości,  jest  karykaturą  ówczesnych
warstw wyższych, które w pogoni za zachodnią modą zatraciły
polską tożsamość. W „Myszeidzie” Krasicki w symboliczny sposób
wyśmiewa  drobnomieszczaństwo  oraz  małostkowość  Polaków,  ich
skłonność  do  wewnętrznych  konfliktów  i  braku  jedności,  co
odbijało się negatywnie na losach państwa.

Krasicki stosował techniki karykatury poprzez wyolbrzymienie
wad  swoich  bohaterów  oraz  poprzez  uproszczenie  ich
charakterów. Jego Polacy są leniwi, chciwi, próżni i skłonni
do  niepotrzebnych  kłótni,  co  stanowiło  ostrą  krytykę
społeczną. Satyra ta miała funkcję dydaktyczną – miała uczyć,
ośmieszać  przywary,  wskazywać,  co  należy  zmienić,  aby
społeczeństwo mogło się rozwijać w bardziej odpowiedzialny i
zorganizowany  sposób.  Krasicki  chciał,  aby  jego  twórczość
przyczyniła się do moralnej poprawy Polaków, co było zgodne z
oświeceniowym ideałem wychowania poprzez literaturę.

W  XIX  wieku,  po  upadku  powstania  listopadowego  i  po
rozbiorach, tonacja satyry uległa pewnym zmianom, co wynikało
z dramatycznej sytuacji politycznej. Aleksander Fredro, choć
kojarzony  głównie  z  komedią,  również  tworzył  karykaturalne
portrety Polaków. Jego sztuki, takie jak „Zemsta” czy „Śluby
panieńskie”,  ukazują  wady  polskiego  szlachcica,  który  jest
często  dumny,  lecz  naiwny,  zaślepiony  swoimi  ambicjami,  a
jednocześnie  skłonny  do  śmiesznych,  przesadzonych  gestów.



Fredro operuje humorem, ale jego portrety Polaków – choć mniej
dosadne niż te Krasickiego – nadal ukazują społeczeństwo pełne
wad, skłonne do przesady, które nie potrafi skupić się na
realnych problemach.

W  XX  wieku  satyra  literacka  i  karykatura  Polaków  nabrały
bardziej  złożonego  charakteru,  a  jej  tonacja  stała  się
bardziej gorzka i refleksyjna. Witold Gombrowicz w powieści
„Ferdydurke”  wykorzystał  groteskę,  by  stworzyć  karykaturę
polskiej  inteligencji  oraz  przedstawicieli  różnych  grup
społecznych. Gombrowicz pokazuje Polaków, którzy są zniewoleni
przez  formę,  przez  narzucone  normy  społeczne  i  kulturowe.
Karykatura  w  tym  przypadku  nie  dotyczy  konkretnych  wad
jednostek, ale raczej szerszych mechanizmów społecznych, które
uniemożliwiają  Polakom  autentyczne  wyrażanie  siebie.
Bohaterowie „Ferdydurke” są ograniczeni przez schematy, które
narzuca im społeczeństwo, co prowadzi do groteskowych sytuacji
i absurdów. Gombrowicz nie tylko wyśmiewa wady Polaków, ale
również stawia pytanie o kondycję współczesnej jednostki w
ogóle, o jej zdolność do bycia autentycznym w obliczu presji
społecznych.

Sławomir  Mrożek,  jeden  z  najważniejszych  dramatopisarzy  XX
wieku, również podejmował w swojej twórczości temat karykatury
Polaków. W sztuce „Tango” kreśli obraz rodziny, która staje
się  karykaturą  współczesnego  społeczeństwa  polskiego.
Bohaterowie sztuki, jak Eleonora czy Artur, są przerysowani i
groteskowi – ich postawy symbolizują zarówno konflikt pokoleń,
jak i chaos społeczny oraz brak jasnych wartości w powojennej
Polsce.  Mrożek  wykorzystuje  absurd,  by  ukazać  stan  ducha
Polaków,  zagubionych  w  nowoczesnym  świecie,  którzy  nie
potrafią znaleźć równowagi między tradycją a nowoczesnością.
Humor  i  groteska  służą  tu  jako  narzędzia  do  ukazania
wewnętrznych  sprzeczności  społeczeństwa.

Funkcje karykatury i satyry literackiej na przestrzeni wieków
były zróżnicowane, jednak w każdym przypadku miały one na celu
przede wszystkim krytykę społeczeństwa i wywołanie refleksji u



odbiorcy. W przypadku Krasickiego i Fredry głównym celem była
edukacja moralna – twórcy ci chcieli, aby Polacy dostrzegli
swoje wady i starali się je naprawić. W późniejszych epokach,
zwłaszcza w XX wieku, satyra literacka miała również funkcję
demaskatorską – autorzy tacy jak Gombrowicz czy Mrożek nie
tylko  wyśmiewali  wady,  ale  również  ukazywali  głębsze
mechanizmy społeczne i kulturowe, które prowadziły do kryzysów
tożsamości.

Karykatura  Polaków  w  literaturze,  zarówno  dawnych  jak  i
współczesnych twórców, nie była jedynie formą rozrywki, lecz
narzędziem krytyki i autorefleksji. Dzięki niej Polacy mogli
dostrzec swoje przywary, a także zrozumieć mechanizmy, które
rządzą  ich  społeczeństwem.  To  właśnie  satyra  i  karykatura
pozwalały na wyjście poza oficjalne narracje historyczne i
kulturowe,  oferując  bardziej  osobistą  i  często  bolesną
refleksję nad własną tożsamością narodową.

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.

Awangarda  w  sztuce.  Omów
sposoby manifestowania nowych
koncepcji  artystycznych  w
wybranych gałęziach sztuki
Awangarda w sztuce, jako prąd artystyczny przełomu XIX i XX
wieku, zrewolucjonizowała sposób, w jaki artyści postrzegają i
przedstawiają rzeczywistość. Manifestowanie nowych koncepcji
artystycznych w różnych gałęziach sztuki odbywało się poprzez
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innowacje formalne, techniczne oraz ideowe, które miały na
celu wyrażenie nowoczesnych wartości, przeżyć i doświadczeń.
Awangarda,  jako  ruch  dążący  do  zerwania  z  tradycją  i
poszukiwania  nowych  środków  wyrazu,  zyskała  szczególne
znaczenie  w  malarstwie,  literaturze,  muzyce  i  teatrze.  W
każdym  z  tych  obszarów  artyści  wprowadzili  unikalne
rozwiązania,  które  odzwierciedlały  ich  pragnienie  twórczej
wolności oraz chęć przekroczenia konwencjonalnych granic.

W  malarstwie  awangarda  przyniosła  szereg  nowatorskich
kierunków, w tym kubizm, futuryzm i ekspresjonizm. Kubizm,
zainicjowany  przez  Pablo  Picassa  i  Georgesa  Braque'a,
wprowadził  rewolucyjne  zmiany  w  sposobie  przedstawiania
przestrzeni  i  formy.  W  „Panny  z  Avignon”  Picassa,  dziele
uznawanym  za  punkt  zwrotny  w  sztuce  nowoczesnej,  artysta
zerwał  z  tradycyjnymi  zasadami  perspektywy  i  proporcji.
Zamiast  tego,  zastosował  technikę  rozbicia  formy  na
geometryczne  bryły,  które  były  ukazane  z  różnych  punktów
widzenia  jednocześnie.  To  podejście  miało  na  celu
przedstawienie wieloaspektowej rzeczywistości, która wykracza
poza  jedno,  statyczne  ujęcie.  Kubizm  zrewolucjonizował
malarstwo,  wprowadzając  nową  estetykę,  w  której  forma  i
przestrzeń były traktowane w sposób innowacyjny.

Futuryzm, z kolei, był ruchem artystycznym, który powstał we
Włoszech na początku XX wieku i był silnie związany z ideą
modernizacji i technologii. Filippo Tommaso Marinetti, jeden z
głównych  teoretyków  futuryzmu,  postulował  zerwanie  z
przeszłością i celebrowanie dynamizmu, szybkości oraz energii
nowoczesnego świata. W malarstwie, futuryści, tacy jak Umberto
Boccioni, eksperymentowali z przedstawieniem ruchu i zmian,
jak w dziele „Formy ciągłości w przestrzeni”. Artyści starali
się uchwycić dynamikę i ruch w statycznych obrazach, co miało
na  celu  odzwierciedlenie  nieustannego  rozwoju  i  przemian
współczesnego życia.

W  literaturze  awangarda  również  wprowadziła  nowe  kierunki,
które zrywały z tradycją literacką. Przykładem jest dadaizm,



ruch literacki i artystyczny, który powstał w Zurychu w 1916
roku jako reakcja na brutalność I wojny światowej i sensownie,
czy  jak  najbardziej  nonsensowne  podejście  do  twórczości.
Dadaistyczne teksty, jak wiersze Tristan Tzary, były pełne
absurdalnych zestawień i przypadkowych słów, które miały na
celu  wyrażenie  chaosu  i  nieporządku  współczesnego  świata.
Dadaizm  manifestował  nową  koncepcję  artystyczną,  w  której
wartość sztuki była oceniana na podstawie jej zdolności do
prowokowania  i  wywoływania  refleksji,  a  nie  zgodności  z
konwencjami.

Kolejnym  ważnym  kierunkiem  w  literaturze  awangardowej  był
surrealizm,  który  rozwijał  się  w  latach  20.  XX  wieku.
Surrealiści, tacy jak André Breton, poszukiwali nowych form
wyrazu  poprzez  eksplorację  podświadomości  i  marzeń.  W
literaturze  surrealistycznej  często  wykorzystywano  techniki
automatycznego pisania, które miały na celu uwolnienie się od
racjonalnych  i  konwencjonalnych  form  wyrazu.  W  „Manifest
Surrealizmu” Breton opisał cel tego ruchu jako poszukiwanie
„realności  wyższej”,  która  jest  dostępna  poprzez  analizę
marzeń i nieświadomych procesów myślenia.

W  muzyce  awangardowej,  wprowadzenie  nowych  koncepcji
artystycznych często polegało na eksperymentowaniu z formą,
strukturą i dźwiękiem. Kompozytorzy tacy jak Arnold Schönberg,
który  rozwijał  technikę  dodekafonii,  wprowadzili  nowe
podejście  do  kompozycji  muzycznej.  Dodekafonia  polegała  na
wykorzystaniu  wszystkich  dwunastu  dźwięków  chromatycznych  w
równoważny sposób, bez hierarchii tonalnej, co miało na celu
stworzenie nowych form i struktur muzycznych. Schönberg i jego
uczniowie, tacy jak Alban Berg i Anton Webern, wywarli istotny
wpływ na muzykę współczesną, wprowadzając nową estetykę, która
zerwała z tradycyjnym porządkiem tonalnym.

Podobnie  w  teatrze,  awangarda  manifestowała  nowe  koncepcje
artystyczne poprzez innowacyjne podejścia do formy i treści.
Theater of the Absurd, z przedstawicielami takimi jak Samuel
Beckett, wprowadził nową formę dramatyczną, która skupiała się



na absurdzie egzystencji i braku sensu w ludzkim życiu. W
„Czekając  na  Godota”  Beckett  wykorzystujemalistyczne  środki
wyrazu, aby stworzyć sytuację, w której postacie oczekują na
kogoś, kto nigdy się nie pojawia. Ten teatr nie przedstawia
tradycyjnej  fabuły,  lecz  koncentruje  się  na  wyrażeniu
egzystencjalnych  dylematów  i  absurdalności  ludzkiego
istnienia.

Awangarda, niezależnie od dziedziny sztuki, była ruchem, który
dążył  do  przekształcenia  tradycyjnych  form  wyrazu  i
poszukiwania  nowych  środków  artystycznych.  W  malarstwie,
literaturze,  muzyce  i  teatrze  artyści  eksperymentowali  z
formą, techniką i treścią, aby wyrazić nowe idee, emocje i
refleksje na temat współczesnego świata. Każda z tych dziedzin
sztuki  w  unikalny  sposób  przyczyniła  się  do  rozwoju
awangardowych  koncepcji  artystycznych,  tworząc  bogaty  i
zróżnicowany obraz sztuki nowoczesnej.

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.

Pisma  mądrościowe  Biblii
(Księga  Koheleta,  Księga
Hioba)
Pisma mądrościowe Biblii, takie jak Księga Koheleta i Księga
Hioba, stanowią istotną część literatury mądrościowej Starego
Testamentu. Obie te księgi oferują głębokie refleksje na temat
ludzkiego  życia,  cierpienia,  wartości  i  sensu  istnienia.
Poniżej znajduje się szczegółowe omówienie tych dwóch ksiąg,
ich treści i tematów, które poruszają.
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Księga Koheleta

1. Ogólna Charakterystyka: Księga Koheleta, znana również jako
Księga Eklezjastesa, jest jednym z ksiąg mądrościowych Starego
Testamentu. Jej autorstwo przypisywane jest Koheletowi, który
jest utożsamiany z królem Salomonem lub innym mędrcem. Księga
ta jest znana z pesymistycznego i refleksyjnego tonu oraz z
jej analitycznego podejścia do życia.

2. Główne Tematy: Kohelet podejmuje temat „marności” życia,
używając  sformułowania  „marność  nad  marnościami,  wszystko
marność”  (Koh  1:2)  jako  kluczowego  motywu.  Księga  bada
kruchość  i  przemijalność  ludzkiego  życia  oraz  jego  dążeń.
Kohelet  zadaje  pytania  o  sens  pracy,  bogactwa,  wiedzy  i
przyjemności, zauważając, że wiele z tych rzeczy jest ulotnych
i nie przynoszą trwałego szczęścia.

3. Refleksje na Temat Czasu i Pracy: Kohelet zwraca uwagę na
cykliczność czasu i niemożność zmian w naturalnym porządku
rzeczy. Zauważa, że wszystkie ludzkie wysiłki są w pewnym
sensie  bezcelowe,  ponieważ  wszystko  jest  przeznaczone  do
przeminęcia. Pisze: „Wszystko ma swój czas, i jest wyznaczony
czas na każdą rzecz pod niebem” (Koh 3:1). Z drugiej strony,
Kohelet zachęca do znalezienia radości w prostych aspektach
życia, takich jak jedzenie, picie i praca, jako sposobów na
doświadczenie chwilowej satysfakcji i spełnienia.

4.  Filozoficzna  Perspektywa:  Księga  Koheleta  prezentuje
filozoficzne podejście do życia, które może być interpretowane
jako sceptyczne lub realistyczne. Kohelet kwestionuje wartość
ludzkiego  wysiłku  i  osiągnięć,  ale  jednocześnie  podkreśla
znaczenie doceniania chwilowych przyjemności oraz odnalezienia
sensu w osobistych przeżyciach.

Księga Hioba

1. Ogólna Charakterystyka: Księga Hioba to jeden z najbardziej
złożonych i głębokich tekstów mądrościowych w Biblii, który
bada problem cierpienia i sprawiedliwości Bożej. Hiob jest



przedstawiony  jako  sprawiedliwy  i  pobożny  człowiek,  który
doświadcza ogromnych cierpień i prób, mimo że żyje zgodnie z
Bożymi przykazaniami.

2. Główne Tematy: Księga Hioba bada problem teodycei, czyli
pytanie o sprawiedliwość Bożą w obliczu cierpienia niewinnych.
Hiob, pomimo swojej sprawiedliwości, traci wszystko – swoje
majątki,  rodzinę  i  zdrowie  –  i  zmaga  się  z  pytaniami  o
przyczyny tych nieszczęść. Jego cierpienie wywołuje głęboką
refleksję nad sensownością ludzkiego życia i relacją między
ludźmi a Bogiem.

3. Dialogi i Odpowiedzi: Księga Hioba zawiera serię dialogów
między  Hiobem  a  jego  trzema  przyjaciółmi,  którzy  próbują
wyjaśnić  przyczyny  jego  cierpienia.  Przyjaciele  Hioba
twierdzą, że cierpienie jest karą za grzechy, podczas gdy Hiob
broni swojej sprawiedliwości i żąda bezpośredniej odpowiedzi
od  Boga.  Ostatecznie,  Bóg  odpowiada  Hiobowi  z  burzy,
przypominając  mu  o  swojej  wszechmocy  i  tajemniczości
stworzenia. Odpowiedzi te nie dają bezpośredniej odpowiedzi na
pytanie o cierpienie, lecz podkreślają, że ludzka perspektywa
jest ograniczona w obliczu Boskiego planu.

4. Konkluzja i Poetycka Formuła: Na końcu Księgi Hioba, Bóg
przywraca Hiobowi zdrowie i dobrobyt, a Hiob odzyskuje swoje
bogactwa  i  rodzinę.  Księga  kończy  się  afirmacją  Bożej
wszechmocy i sprawiedliwości, a Hiob wyraża swoje uznanie dla
Boskiego  planu.  Ta  konkluzja  może  być  interpretowana  jako
przypomnienie, że cierpienie jest częścią większego, często
nieodgadnionego planu Bożego.

Podsumowanie

Księga Koheleta i Księga Hioba oferują różne perspektywy na
kwestie mądrości i życia. Kohelet koncentruje się na marności
i przemijalności życia, proponując refleksję nad kruchością
ludzkich  dążeń  oraz  zachęcając  do  znajdowania  radości  w
prostych przyjemnościach. Z kolei Księga Hioba zajmuje się



głębszym  problemem  cierpienia  i  sprawiedliwości,  oferując
mądrość  poprzez  dialogi  i  ostateczne  objawienie  Boskiej
wszechmocy.

Obie  księgi  stanowią  istotne  źródło  mądrości  biblijnej,
oferując  różne  podejścia  do  zrozumienia  ludzkiego  losu,
wartości życia i relacji z Bogiem. Współczesne refleksje na
temat sensu życia i cierpienia często czerpią z ich nauk, co
podkreśla ich trwałe znaczenie i uniwersalność.

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.

Rola gatunków paraliterackich
w  kształtowaniu  obrazu  II
wojny  światowej.  Zaprezentuj
temat  na  wybranych
przykładach
Gatunki paraliterackie odegrały istotną rolę w kształtowaniu
obrazu II wojny światowej, oferując różnorodne perspektywy,
które niekoniecznie znajdowały wyraz w tradycyjnych formach
literackich,  takich  jak  powieść  czy  poezja.  Paraliteratura
obejmuje gatunki, które często balansują na granicy między
literaturą wysoką a literaturą popularną, a także takie, które
mają inne niż estetyczne cele – dokumentalne, propagandowe czy
terapeutyczne. W kontekście II wojny światowej szczególną rolę
odegrały pamiętniki, dzienniki, reportaże, wspomnienia, listy
i publicystyka. Gatunki te, ze względu na swoją bezpośredniość
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i  często  osobisty  charakter,  pozwoliły  na  bardziej
realistyczne  i  wieloaspektowe  przedstawienie  doświadczeń
wojennych.  Poniżej  zostaną  omówione  najważniejsze  przykłady
gatunków  paraliterackich,  które  przyczyniły  się  do
kształtowania  obrazu  tej  epoki,  a  także  ich  funkcje.

Jednym  z  najważniejszych  gatunków  paraliterackich,  które
wywarły  ogromny  wpływ  na  sposób  postrzegania  II  wojny
światowej,  są  pamiętniki  i  dzienniki.  Te  formy  pisemne
pozwalały na bieżące zapisywanie doświadczeń wojennych, często
z  bardzo  osobistej  perspektywy,  co  nadawało  im  szczególną
autentyczność  i  emocjonalność.  Doskonałym  przykładem  jest
„Dziennik” Anny Frank, który stał się symbolem losu Żydów
podczas Holokaustu. Mimo że tekst nie był pisany z zamiarem
publikacji,  jego  ostateczne  opublikowanie  w  1947  roku
przyczyniło  się  do  globalnego  uwrażliwienia  na  tragedię
milionów  ludzi,  którzy  zginęli  w  wyniku  hitlerowskiego
terroru. Frank opisała swoje życie w ukryciu przed nazistami,
a jej notatki ukazują codzienny strach, izolację i nadzieje na
przetrwanie. Dziennik ten stał się także symbolem niewinnych
ofiar  wojny  i  dał  ludzki  wymiar  abstrakcyjnym  liczbom,  o
których mówiono po zakończeniu wojny.

Podobną rolę odegrały wspomnienia takich postaci jak Władysław
Szpilman,  którego  książka  „Pianista”  ukazuje  dramatyczne
przeżycia związane z życiem w warszawskim getcie. Choć dzieło
Szpilmana zawiera pewne elementy fabularne, to jego podstawą
są rzeczywiste wydarzenia, co sprawia, że utwór ten można
zaliczyć do paraliteratury. Zarówno „Dziennik” Anny Frank, jak
i „Pianista” Szpilmana oddają tragizm wojny poprzez relacje
jednostek,  dzięki  czemu  odbiorca  jest  w  stanie  lepiej
zrozumieć  i  wczuć  się  w  indywidualne  doświadczenia,  które
często zostają pomijane w dużych narracjach historycznych.

Innym kluczowym gatunkiem paraliterackim były reportaże, które
dostarczały szerokiej publiczności szczegółowych informacji o
wydarzeniach  wojennych  i  ich  następstwach.  Jednym  z
najważniejszych twórców tego gatunku był Ryszard Kapuściński,



który, choć najbardziej znany ze swoich reportaży o Afryce,
pisał także o wydarzeniach związanych z II wojną światową,
przyczyniając się do ukazywania konfliktów i ich skutków w
bardziej zrozumiały i przystępny sposób. Również reportaże z
frontu, takie jak te pisane przez amerykańskiego dziennikarza
Erniego  Pyle'a,  stanowiły  ważne  źródło  informacji  dla
społeczeństw, które nie miały bezpośredniego kontaktu z wojną.
Reportaże te nie tylko dostarczały wiadomości, ale również
kreowały  obrazy  wojny,  które  wpływały  na  odbiorców  i
kształtowały ich wyobrażenie o rzeczywistości wojennej.

Reportaże wojenne często pełniły także funkcję edukacyjną i
mobilizacyjną.  Były  narzędziem  propagandy,  ale  też  źródłem
wiedzy  o  zniszczeniach  i  ludzkich  tragediach.  W  Polsce
znaczącym  przedstawicielem  tego  gatunku  był  Melchior
Wańkowicz, który w swoich książkach, takich jak „Bitwa o Monte
Cassino”, pokazywał zarówno heroizm polskich żołnierzy, jak i
dramatyczne skutki wojny. Jego relacje, chociaż nacechowane
patriotyzmem,  mają  również  cechy  dokumentalnego  zapisu,  co
wzmacnia ich wiarygodność i emocjonalny oddźwięk.

Listy  wojenne  stanowią  kolejny  przykład  gatunku
paraliterackiego,  który  miał  ogromny  wpływ  na  sposób
postrzegania wojny przez kolejne pokolenia. Listy żołnierzy,
cywilów, ludzi ukrywających się przed represjami były ważnym
źródłem informacji o indywidualnych losach w czasie wojny.
„Listy z powstania warszawskiego”, zbiór listów pisanych przez
uczestników powstania do swoich bliskich, ukazuje dramatyzm
sytuacji, odwagę i cierpienie walczących oraz ich troski o
przyszłość.  Ten  bezpośredni  sposób  relacjonowania  wojny
pozwalał  na  bardziej  intymne  spojrzenie  na  wydarzenia  i
pokazywał  wojnę  z  perspektywy  jednostki,  często  bardzo
emocjonalnej  i  nieuporządkowanej,  co  oddawało  chaos  i
brutalność  wojny.

Publicystyka wojenna również przyczyniła się do kształtowania
obrazu  II  wojny  światowej,  pełniąc  funkcje  informacyjne,
propagandowe  oraz  refleksyjne.  Publicyści,  tacy  jak  George



Orwell,  którzy  zajmowali  się  analizą  skutków  wojny  i  jej
wpływu na społeczeństwo, tworzyli przestrzeń do refleksji nad
moralnymi  aspektami  konfliktu.  Jego  eseje  i  felietony  nie
tylko  relacjonowały  rzeczywistość  wojenną,  ale  także
podejmowały próby oceny działań politycznych, ideologicznych i
moralnych  związanych  z  wojną.  Rola  publicystyki  była  tu
kluczowa  –  pozwalała  na  bieżącą  interpretację  i  krytykę
działań wojennych oraz analizę ich długofalowych skutków.

Pamiętniki,  dzienniki,  reportaże,  listy  i  publicystyka
spełniały różnorodne funkcje w kontekście II wojny światowej.
Przede wszystkim miały one na celu dokumentowanie wydarzeń i
doświadczeń związanych z wojną. Dzięki ich bezpośredniości i
subiektywnemu  charakterowi  pozwalały  na  ukazanie  różnych
perspektyw  i  doświadczeń  wojennych,  które  nie  zawsze
znajdowały  miejsce  w  oficjalnych  narracjach  historycznych.
Gatunki  te  odgrywały  również  rolę  terapeutyczną,  pomagając
autorom i odbiorcom radzić sobie z traumą wojenną. W przypadku
reportaży  i  publicystyki  można  zauważyć  także  ich  funkcję
edukacyjną i propagandową, które były kluczowe dla mobilizacji
społeczeństw  w  czasie  wojny  oraz  budowania  powojennego
porządku.

Podsumowując,  gatunki  paraliterackie,  takie  jak  pamiętniki,
dzienniki, listy, reportaże i publicystyka, odegrały istotną
rolę w kształtowaniu obrazu II wojny światowej. Dzięki ich
różnorodności formalnej i tematycznej mogły one ukazać wojenne
doświadczenia  z  wielu  różnych  perspektyw,  wpływając  na
odbiorców zarówno emocjonalnie, jak i intelektualnie. Twórcy
tych gatunków nie tylko dokumentowali wydarzenia, ale także
kreowali obrazy wojny, które miały wpływ na sposób, w jaki
kolejne pokolenia postrzegały ten tragiczny okres w historii
ludzkości.

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/


Między  fikcją  a  prawdą
historyczną.  Omów  problem,
odwołując  się  do  wybranych
przykładów
Relacja między fikcją a prawdą historyczną to zagadnienie,
które od dawna fascynuje zarówno twórców literatury, jak i
badaczy  historii.  Literatura  często  korzysta  z  faktów
historycznych, aby stworzyć przekonujące narracje, które są
jednocześnie fikcyjne i osadzone w rzeczywistości. Z drugiej
strony,  wstawienie  elementów  fikcyjnych  do  opowieści  o
rzeczywistych wydarzeniach może prowadzić do zacierania granic
między tym, co prawdziwe, a tym, co wymyślone. W niniejszym
wypracowaniu  przyjrzymy  się,  jak  literatura  balansuje  na
granicy między fikcją a prawdą historyczną, analizując wybrane
przykłady z literatury polskiej i obcej.

Jednym  z  kluczowych  przykładów  literackiego  podejścia  do
prawdy  historycznej  jest  powieść  „Czarne  stopy”  Tadeusza
Konwickiego.  Konwicki,  osadzając  akcję  swojej  powieści  w
realiach  II  wojny  światowej,  tworzy  opowieść  o  ludziach,
którzy zmagają się z rzeczywistością okupacji. Choć „Czarne
stopy”  przedstawia  autentyczne  realia  wojenne,  postacie  i
wydarzenia  są  częściowo  fikcyjne.  Konwicki,  jako  świadek
tamtych  czasów,  osadza  w  swojej  narracji  osobiste
doświadczenia  i  obserwacje,  tworząc  literacką  wersję
rzeczywistości. W ten sposób książka staje się swego rodzaju
dokumentem literackim, w którym granice między faktem a fikcją
są płynne. Konwicki używa fikcyjnych bohaterów, aby wyrazić
uniwersalne  prawdy  o  ludzkich  przeżyciach  podczas  wojny,
jednak  wpleciona  w  to  rzeczywistość  historyczna  nadaje
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powieści autentyczności i głębi.

Podobnie, w „Panu Wołodyjowskim” Henryka Sienkiewicza, który
jest częścią trylogii opowiadającej o historii Polski w XVII
wieku, autor łączy elementy historyczne z fikcją literacką.
Powieść  przedstawia  bohaterów  i  wydarzenia  z  czasów  wojen
kozackich, jednak nie wszystkie postacie i wątki są oparte na
rzeczywistości.  Sienkiewicz  kreuje  obraz  Polski  jako  kraju
heroicznego  i  pełnego  bohaterstwa,  używając  fikcyjnych  lub
mocno  zmienionych  postaci  i  wydarzeń,  aby  wzmocnić  swoje
przesłanie patriotyczne. Poprzez literacką fikcję Sienkiewicz
wzmacnia  mit  o  wielkości  narodowej,  a  także  tworzy  obraz
historyczny, który może nie być dosłownie zgodny z faktami,
ale oddaje ducha epoki i narodowe aspiracje.

W literaturze obcej, powieść „Zabójstwo Rogera Ackroyd” Agathy
Christie  stanowi  doskonały  przykład  wykorzystania  fikcji  w
kontekście historycznym. Choć akcja książki jest osadzona w
fikcyjnym  świecie  detektywistycznym,  Christie  wykorzystuje
konwencje literackie i struktury fabularne, które mają swoje
korzenie  w  rzeczywistości  historycznej  rozwoju  gatunku
kryminału.  Christie  wprowadza  do  powieści  fikcyjnego
detektywa, Herkulesa Poirota, którego metody śledcze, mimo że
są  wymyślone,  odzwierciedlają  autentyczne  podejście  do
rozwiązywania  zagadek,  które  było  popularne  w  literaturze
detektywistycznej  przełomu  XIX  i  XX  wieku.  W  ten  sposób
pisarka  łączy  fikcję  z  rzeczywistością  literacką,  tworząc
dzieło, które bawi, ale także reflektuje na temat rozwoju
gatunku.

Również w „Wojnie i pokoju” Lwa Tołstoja, literatura spotyka
się  z  rzeczywistością  historyczną  w  interesujący  sposób.
Tołstoj  osadza  akcję  swojej  powieści  w  okresie  wojen
napoleońskich,  jednak  nie  ogranicza  się  do  przedstawienia
tylko faktów historycznych. Wprowadza postacie fikcyjne, które
uczestniczą  w  autentycznych  wydarzeniach,  tworząc  złożoną
narrację, w której osobiste dramaty bohaterów splatają się z
wielkimi wydarzeniami historycznymi. Poprzez tę metodę Tołstoj



nie  tylko  przedstawia  obraz  epoki,  ale  także  bada  wpływ
historycznych wydarzeń na życie jednostki. Mimo że powieść
jest  pełna  rzeczywistych  odniesień,  wprowadzenie  fikcyjnych
elementów  pozwala  autorowi  na  głębsze  zbadanie  ludzkich
motywacji i emocji.

Warto  również  zwrócić  uwagę  na  „Sługę  dwóch  panów”  Carla
Goldoniego,  w  którym  autor  wykorzystuje  fikcję  i  elementy
historyczne, aby stworzyć satyrę społeczną. Goldoni, osadzając
akcję  swojego  dzieła  w  XVIII  wieku,  tworzy  świat  pełen
fikcyjnych  postaci  i  sytuacji,  które  mają  jednak  swoje
korzenie  w  rzeczywistości  społecznej  i  politycznej  tamtych
czasów.  Przez  pryzmat  komedii  i  fikcji  Goldoni  krytykuje
społeczne normy i zachowania, używając historycznego tła jako
kontekstu dla swoich satyr.

Na koniec warto zwrócić uwagę na „Noc w Buenos Aires” Czesława
Miłosza, w której poeta zestawia rzeczywistość polityczną i
społeczną  z  fikcyjnymi  elementami  literackimi.  Miłosz,
wprowadzając elementy fikcji do swojej refleksji nad stanem
świata,  pozwala  sobie  na  swobodne  operowanie  między
rzeczywistością a wyobraźnią, co wzmacnia przekaz jego poezji.
Dzięki temu czytelnik otrzymuje nie tylko obraz historyczny,
ale  także  subiektywne  spojrzenie  na  wydarzenia,  które
przekładają  się  na  głębsze  refleksje  egzystencjalne  i
filozoficzne.

Podsumowując, literatura, łącząc fikcję z prawdą historyczną,
tworzy  przestrzeń,  w  której  rzeczywistość  i  wyobraźnia
współistnieją,  wzajemnie  się  przenikając  i  uzupełniając.
Przykłady  takie  jak  „Czarne  stopy”  Konwickiego,  „Pan
Wołodyjowski”  Sienkiewicza,  „Zabójstwo  Rogera  Ackroyd”
Christie,  „Wojna  i  pokój”  Tołstoja,  „Sługa  dwóch  panów”
Goldoniego czy „Noc w Buenos Aires” Miłosza pokazują, jak
literatura  może  przekształcać  rzeczywistość  historyczną
poprzez fikcję, a jednocześnie, jak fikcja literacka może być
narzędziem do głębszego zrozumienia i refleksji nad prawdą
historyczną.  Granice  między  fikcją  a  rzeczywistością  są



płynne,  a  literatura,  przez  swoją  zdolność  do  tworzenia
złożonych  narracji,  pozwala  na  odkrywanie  i  analizowanie
prawdy w sposób, który często wykracza poza tradycyjne ramy
historyczne.

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.

Pierwowzory ludzkich postaw
Pierwowzory ludzkich postaw można odnaleźć w różnych źródłach,
takich jak mitologia, religia, literatura oraz filozofia. W
każdej  z  tych  dziedzin  istnieją  archetypiczne  postacie  i
motywy,  które  odzwierciedlają  podstawowe  ludzkie  postawy  i
zachowania. W poniższym tekście przyjrzymy się kilku głównym
pierwowzorom  ludzkich  postaw,  analizując  ich  wpływ  na
współczesne  myślenie  i  zachowanie.

1. Mitologia i Archetypy

Mitologia, zarówno grecka, jak i rzymska, dostarcza licznych
archetypów,  które  ilustrują  podstawowe  ludzkie  postawy.
Przykładem jest figura Prometeusza z mitologii greckiej, który
symbolizuje postawę altruistyczną i buntowniczą. Prometeusz,
kradnąc  ogień  bogom  i  przekazując  go  ludziom,  demonstruje
postawę poświęcenia dla dobra ludzkości i gotowość do podjęcia
wielkiego  ryzyka  w  imię  wyższych  celów.  Jego  historia
odzwierciedla  ludzkie  pragnienie  innowacji  i  chęć
przełamywania  ograniczeń,  ale  również  konsekwencje  takich
działań.

Innym ważnym archetypem jest figura Herkulesa, który ukazuje
postawę  bohatera  zmagającego  się  z  przeciwnościami  i
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realizującego heroiczne czyny. Jego dwanaście prac symbolizuje
nie tylko fizyczną siłę, ale również wytrwałość, odwagę i
determinację. Herkules jest przykładem postawy, która łączy w
sobie cechy odwagi i moralnego heroizmu, stanowiąc inspirację
dla wielu późniejszych bohaterów literackich i historycznych.

2. Religia i Moralność

W religii biblijnej pierwowzory ludzkich postaw można znaleźć
w  postaciach  biblijnych,  które  symbolizują  różne  aspekty
ludzkiej natury i moralności. Na przykład, postać Hioba z
Księgi  Hioba  ukazuje  postawę  wytrwałości  i  cierpliwości  w
obliczu  ogromnych  cierpień.  Hiob,  mimo  doświadczania
niewyobrażalnych nieszczęść, nie traci wiary i ufności w Boga,
co stanowi przykład niezwykłej siły wewnętrznej i odporności
psychicznej.

W przeciwieństwie do Hioba, postać Judy, który zdradza Jezusa
za  trzydzieści  srebrników,  symbolizuje  postawę  zdrady  i
egoizmu.  Jego  decyzja  i  jej  tragiczne  konsekwencje
odzwierciedlają ludzkie skłonności do zdrady dla osobistych
korzyści, co również wpływa na późniejsze rozważania moralne i
etyczne w różnych tradycjach religijnych.

3. Literatura i Postacie Symboliczne

W literaturze klasycznej, zwłaszcza w eposach i tragediach,
można dostrzec pierwowzory postaw, które są podstawowe dla
ludzkiej  psychologii.  Na  przykład  w  „Iliadzie”  Homera,
postacie takie jak Achilles i Hektor prezentują różne aspekty
ludzkiego bohaterstwa i honoru. Achilles, z jego gniewem i
pragnieniem osobistej chwały, oraz Hektor, z jego poczuciem
obowiązku i lojalnością, ilustrują różne podejścia do honoru i
odwagi.

Inny przykład to postacie z tragedii Sofoklesa, takie jak
Antygona,  która  demonstruje  postawę  moralnego  i  rodzinnego
obowiązku  wobec  władzy  i  prawa.  Antygona,  która  wybiera
pochówek  swojego  brata  mimo  zakazu  Kreona,  reprezentuje



postawę  odwagi  cywilnej  i  moralnej  determinacji  w  obliczu
opresyjnej władzy.

4. Filozofia i Podejścia do Życia

Filozofia  dostarcza  również  pierwowzorów  postaw,  które
wpływają na sposób, w jaki ludzie interpretują i reagują na
życie.  Stoicyzm,  reprezentowany  przez  filozofów  takich  jak
Marek Aureliusz i Seneka, promuje postawę wewnętrznej spokoju
i kontroli emocji. Stoicyzm naucza, że należy akceptować to,
czego nie można zmienić, i koncentrować się na tym, co jest w
naszej  mocy.  Ta  postawa  wpływa  na  współczesne  rozumienie
odporności psychicznej i zarządzania stresem.

W przeciwieństwie do stoicyzmu, epikureizm kładzie nacisk na
dążenie do przyjemności i unikanie cierpienia jako kluczowych
elementów szczęścia. Epikurejczycy wierzą w prostotę i umiar,
co  stanowi  pierwowzór  dla  współczesnych  koncepcji  życia  w
zgodzie z naturą i poszukiwania szczęścia poprzez umiarkowane
przyjemności.

Podsumowanie

Pierwowzory  ludzkich  postaw  można  znaleźć  w  mitologii,
religii,  literaturze  i  filozofii.  Archetypy  mitologiczne,
postacie  biblijne,  bohaterowie  literaccy  oraz  filozoficzne
podejścia do życia oferują różnorodne perspektywy na ludzkie
zachowania,  wartości  i  moralność.  Analizowanie  tych
pierwowzorów  pozwala  zrozumieć,  jak  podstawowe  postawy  i
motywacje  kształtują  ludzkie  życie  i  myślenie  w  różnych
kontekstach kulturowych i historycznych.

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/


Deformacja  obrazu  świata.
Omów  jej  rolę  na  wybranych
przykładach literackich
Deformacja obrazu świata to zabieg artystyczny, który polega
na celowym zniekształceniu rzeczywistości w literaturze, by
wywołać  określony  efekt  emocjonalny  lub  intelektualny  u
odbiorcy.  Tego  typu  manipulacja  rzeczywistością  może
przyjmować  różne  formy  –  od  groteski,  przez  absurd,  po
surrealizm – i służy nie tylko artystycznej ekspresji, ale
także głębszej refleksji nad kondycją człowieka, społeczeństwa
czy  rzeczywistości,  w  której  funkcjonujemy.  W  literaturze
deformacja obrazu świata ma różne funkcje, zależnie od epoki,
w której powstały utwory, i celów artystycznych autorów. W
niniejszej pracy zostaną przedstawione przykłady literackie, w
których  deformacja  obrazu  świata  odgrywa  istotną  rolę,  ze
szczególnym  uwzględnieniem  twórczości  Witolda  Gombrowicza,
Brunona Schulza oraz Franza Kafki.

Jednym z najbardziej znanych polskich pisarzy, który w swojej
twórczości wykorzystał deformację rzeczywistości, był Witold
Gombrowicz. Jego powieści, takie jak „Ferdydurke” czy „Trans-
Atlantyk”, pełne są groteskowych i absurdalnych obrazów, które
zniekształcają  rzeczywistość,  aby  ukazać  mechanizmy
funkcjonowania  społeczeństwa  i  jego  wpływ  na  jednostkę.  W
„Ferdydurke”  deformacja  rzeczywistości  przejawia  się  przede
wszystkim w ukazaniu groteskowych relacji między uczniami i
nauczycielami  w  szkole,  które  stają  się  metaforą  procesu
formowania jednostki przez społeczeństwo. Gombrowicz poprzez
groteskowe i absurdalne sytuacje ukazuje, jak społeczne normy
i oczekiwania deformują naturalność człowieka, zmuszając go do
przyjęcia sztucznych ról i postaw. Szkoła w „Ferdydurke” to
miejsce,  gdzie  jednostka  jest  „upupiana”,  zmuszona  do
przyjęcia  infantylnej,  nieautentycznej  formy.  Deformacja
obrazu  świata  w  twórczości  Gombrowicza  służy  więc  krytyce
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społeczeństwa,  które  narzuca  jednostce  sztywne,  sztuczne
formy,  a  także  stanowi  refleksję  nad  kondycją  ludzką  i
problemem autentyczności.

Innym twórcą, który w swojej prozie wykorzystuje deformację
rzeczywistości, jest Bruno Schulz. Jego „Sklepy cynamonowe” i
„Sanatorium  pod  Klepsydrą”  pełne  są  surrealistycznych,
zniekształconych  obrazów  świata,  które  oddają  subiektywne
doświadczenie  bohaterów,  zwłaszcza  głównego  narratora  –
Józefa. Schulz poprzez deformację rzeczywistości tworzy świat,
w którym granice między rzeczywistością a fantazją są płynne,
a  postacie  i  wydarzenia  nabierają  wymiaru  onirycznego,
niejasnego,  pełnego  symboliki.  Deformacja  świata  w  prozie
Schulza  nie  służy  jednak  krytyce  społeczeństwa,  jak  u
Gombrowicza, lecz jest wyrazem wewnętrznych przeżyć bohatera i
jego subiektywnego odbioru rzeczywistości. Świat Schulza jest
pełen dziwacznych, zniekształconych postaci, jak na przykład
groteskowa postać ojca narratora, który z jednej strony jest
potężną, niemal mitologiczną figurą, a z drugiej – z czasem
traci swój autorytet i ostatecznie zamienia się w bezbronnego,
niemalże zwierzęcego stworzenia. Deformacja rzeczywistości u
Schulza  to  także  sposób  na  przedstawienie  przemijania,
zmieniającego się świata i subiektywnego odbioru czasu.

Kolejnym  pisarzem,  który  wykorzystuje  deformację
rzeczywistości w swojej twórczości, jest Franz Kafka. W jego
prozie,  zwłaszcza  w  „Procesie”  i  „Przemianie”,  deformacja
obrazu świata ma na celu ukazanie alienacji człowieka, jego
bezradności wobec bezosobowych mechanizmów władzy oraz absurdu
egzystencji. W „Procesie” główny bohater, Józef K., zostaje
niesłusznie  oskarżony  i  wciągnięty  w  absurdalny,
nieprzejrzysty system sądowniczy, w którym prawa i reguły są
niezrozumiałe, a władza działa w sposób nieprzewidywalny i
groteskowy. Deformacja rzeczywistości w „Procesie” polega na
przedstawieniu świata, który jest zniekształcony, nielogiczny
i  pełen  absurdów,  co  odzwierciedla  poczucie  bezradności
jednostki wobec opresyjnych mechanizmów władzy. W „Przemianie”



natomiast główny bohater, Gregor Samsa, budzi się pewnego dnia
jako gigantyczny owad. To zniekształcenie rzeczywistości ma
charakter symboliczny – stanowi metaforę alienacji bohatera,
jego wyobcowania zarówno w rodzinie, jak i w społeczeństwie.
Deformacja  rzeczywistości  u  Kafki  służy  więc  ukazaniu
tragicznej kondycji człowieka, który nie rozumie świata, w
którym  żyje,  i  który  jest  bezradny  wobec  nielogicznych,
groteskowych mechanizmów władzy.

Deformacja  obrazu  świata  odgrywa  także  istotną  rolę  w
twórczości polskiego poety Tadeusza Różewicza. W jego poezji,
zwłaszcza w utworach powstałych po II wojnie światowej, świat
zostaje zdeformowany i ukazany jako miejsce chaosu, rozpadu
wartości  i  człowieczeństwa.  Różewicz,  przeżywszy  wojnę,
wykorzystuje  deformację  rzeczywistości,  aby  oddać  grozę
wojennych  doświadczeń  oraz  rozpad  moralnych  fundamentów
cywilizacji. W wierszach takich jak „Ocalony” czy „Lament”
świat przedstawiony jest jako miejsce zdehumanizowane, gdzie
człowiek traci swoją godność, a tradycyjne wartości przestają
mieć znaczenie. Deformacja rzeczywistości w poezji Różewicza
to nie tylko wyraz pesymistycznej wizji świata, ale także
sposób  na  ukazanie  głębokiego  kryzysu  człowieczeństwa  po
katastrofie wojennej.

W literaturze XX wieku deformacja rzeczywistości stała się
także narzędziem surrealistów. W twórczości takich autorów jak
André  Breton  czy  Louis  Aragon  rzeczywistość  jest  celowo
zniekształcana,  aby  oddać  irracjonalność  i  nieświadome
pragnienia  człowieka.  Surrealiści,  podobnie  jak  Schulz,
posługują się deformacją rzeczywistości, aby tworzyć obrazy
marzeń  sennych,  fantazji  i  nieświadomości.  Deformacja
rzeczywistości  w  literaturze  surrealistycznej  ma  na  celu
ukazanie ukrytych, podświadomych warstw ludzkiej psychiki oraz
wyrażenie tego, co nienamacalne i trudne do opisania za pomocą
tradycyjnych środków literackich.

Podsumowując,  deformacja  obrazu  świata  pełni  w  literaturze
różnorodne funkcje, zależnie od celów artystycznych i epoki, w



której powstał utwór. U Gombrowicza deformacja rzeczywistości
służy  krytyce  społecznych  norm  i  mechanizmów  formowania
jednostki,  u  Schulza  jest  wyrazem  subiektywnych  przeżyć
bohatera i jego odbioru rzeczywistości, u Kafki – narzędziem
ukazania  alienacji  człowieka  wobec  władzy  i  absurdu
egzystencji.  Różewicz  z  kolei  wykorzystuje  deformację,  aby
ukazać chaos i dehumanizację powojennego świata, podczas gdy
surrealiści posługują się nią w celu wyrażenia irracjonalnych,
nieświadomych pragnień. Deformacja obrazu świata pozwala na
głębszą refleksję nad kondycją ludzką, relacją jednostki do
społeczeństwa i rzeczywistości, a także na ukazanie tego, co w
normalnym, realistycznym przedstawieniu byłoby trudno oddać.

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.

Omówienie postawy stoickiej i
epikurejskiej
Postawy stoickie i epikurejskie są dwiema odmiennymi szkołami
filozoficznymi, które powstały w starożytnej Grecji i miały
znaczący wpływ na myślenie o życiu i etyce. Obie filozofie
oferują różne podejścia do kwestii szczęścia, cnoty i sposobu
życia. Poniżej przedstawiam omówienie tych dwóch postaw.

Postawa Stoicka

1.  Geneza  i  Założyciele:  Postawa  stoicka  wywodzi  się  z
filozofii stworzonej przez Zenona z Kition w III wieku p.n.e.
Stoicyzm był rozwijany przez późniejszych myślicieli, takich
jak Seneka, Epiktet i Marek Aureliusz. Stoicyzm kładł duży
nacisk  na  cnotę,  rozum  i  wewnętrzny  spokój  jako  drogi  do

https://pisanieprac.edu.pl/
https://pracematuralne.eu/omowienie-postawy-stoickiej-i-epikurejskiej/
https://pracematuralne.eu/omowienie-postawy-stoickiej-i-epikurejskiej/


szczęścia.

2. Kluczowe Idee: Stoicyzm nauczał, że prawdziwe szczęście i
spokój umysłu można osiągnąć przez życie zgodne z rozumem i
cnotą. Stoicy wierzyli, że należy kontrolować swoje emocje i
reagować  na  wydarzenia  w  sposób  rozumny.  Uważali,  że
zewnętrzne  okoliczności,  takie  jak  bogactwo,  zdrowie  czy
status społeczny, są obojętne i nie powinny wpływać na nasze
wewnętrzne poczucie szczęścia.

3.  Kontrola  Własnych  Reakcji:  Jednym  z  głównych  elementów
stoicyzmu jest idea, że ludzie powinni koncentrować się na
tym, co jest w ich mocy, i akceptować to, czego nie mogą
zmienić. Stoicyzm podkreśla potrzebę dystansu emocjonalnego i
obiektywnego  spojrzenia  na  sytuacje  życiowe,  aby  uniknąć
cierpienia wynikającego z niekontrolowanych emocji.

4. Wartości: Stoicyzm kładzie nacisk na rozwijanie cnót takich
jak mądrość, odwaga, sprawiedliwość i umiarkowanie. Cnota jest
uznawana za jedyną prawdziwą wartość, a reszta, takie jak
zewnętrzne dobra, są uważane za obojętne. Stoicy dążyli do
osiągnięcia eudajmonii (szczęścia) poprzez życie w zgodzie z
naturą i rozumem.

5. Praktyka i Ćwiczenia: Praktyki stoickie obejmują medytację
nad własnymi reakcjami i emocjami, refleksję nad życiem, oraz
ćwiczenie akceptacji rzeczywistości takiej, jaka jest. Stoicy
często stosowali techniki takie jak „premeditatio malorum” –
rozważanie możliwych nieszczęść, aby lepiej przygotować się na
nie i zminimalizować ich wpływ na swoje życie.

Postawa Epikurejska

1. Geneza i Założyciel: Postawa epikurejska została rozwinięta
przez  Epikura  w  IV  wieku  p.n.e.  Filozofia  epikurejska
koncentruje  się  na  dążeniu  do  przyjemności  i  unikaniu
cierpienia  jako  drodze  do  szczęścia.  Epikur  zakładał,  że
szczęście można osiągnąć poprzez prostotę życia, przyjaźń i
umiar.



2. Kluczowe Idee: Epikureizm naucza, że prawdziwe szczęście
pochodzi  z  zaspokajania  naturalnych  i  niezbędnych  pragnień
oraz unikania bólu. Epikur twierdził, że nie należy dążyć do
luksusów czy nadmiaru, ale raczej do prostoty i umiaru. W
odróżnieniu od stoicyzmu, który kładzie nacisk na wewnętrzną
kontrolę, epikureizm koncentruje się na zewnętrznych warunkach
życia.

3. Przyjemność i Cierpienie: Epikureizm uznaje przyjemność za
najwyższe  dobro  i  podstawowy  cel  życia.  Jednak  Epikur
zróżnicował  przyjemności  na  krótkotrwałe  i  długotrwałe,
podkreślając, że długotrwałe przyjemności, takie jak przyjaźń,
mądrość i spokój umysłu, są bardziej wartościowe niż chwilowe
gratyfikacje.

4.  Odrzucenie  Religii  i  Lęku  przed  Śmiercią:  Epikureizm
zwracał uwagę na znaczenie zrozumienia natury rzeczywistości,
aby uwolnić się od lęku przed bogami i śmiercią. Epikur uczył,
że  strach  przed  bogami  i  śmiercią  jest  nieuzasadniony  i
prowadzi do niepotrzebnego cierpienia. W przekonaniu Epikura,
śmierć jest naturalnym końcem i nie należy się jej obawiać,
ponieważ po śmierci nie czujemy już nic.

5.  Przyjaźń  i  Rozum:  Epikureizm  przywiązuje  dużą  wagę  do
przyjaźni  jako  źródła  szczęścia.  Przyjaciele  dostarczają
wsparcia emocjonalnego i są niezbędni do osiągnięcia spokoju i
szczęścia. Ponadto, epikureizm podkreśla znaczenie rozumu w
rozumieniu  rzeczywistości  i  w  podejmowaniu  decyzji
prowadzących  do  szczęścia.

Porównanie i Kontrast

Podobieństwa: Obie postawy filozoficzne dążą do osiągnięcia
szczęścia i spokoju umysłu, choć różnią się w podejściu do
osiągnięcia tego celu. Zarówno stoicyzm, jak i epikureizm,
kładą nacisk na kontrolowanie swoich pragnień i emocji, choć z
różnych  perspektyw  –  stoicyzm  poprzez  wewnętrzną
samodyscyplinę,  a  epikureizm  poprzez  dążenie  do  prostych



przyjemności i unikanie cierpienia.

Różnice:  Najważniejszą  różnicą  jest  sposób,  w  jaki  obie
filozofie podchodzą do natury szczęścia. Stoicyzm uznaje cnotę
i rozum za klucz do szczęścia, niezależnie od zewnętrznych
okoliczności,  podczas  gdy  epikureizm  koncentruje  się  na
przyjemności jako głównym źródle szczęścia, ale z naciskiem na
przyjemności  długotrwałe  i  umiar.  Stoicyzm  postrzega
zewnętrzne dobra jako obojętne, natomiast epikureizm uważa, że
przyjemności są ważnym elementem życia, o ile są zgodne z
zasadą umiaru i mądrości.

Podsumowując,  postawy  stoicka  i  epikurejska  oferują  różne
perspektywy na życie i szczęście. Stoicyzm kładzie nacisk na
wewnętrzną  kontrolę  i  rozum,  podczas  gdy  epikureizm
koncentruje  się  na  zaspokajaniu  przyjemności  i  unikaniu
cierpienia. Obie filozofie jednakże oferują cenne lekcje na
temat zarządzania własnym życiem i emocjami w poszukiwaniu
szczęścia.

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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