
Problem powinności rządzących
w  ujęciu  pisarzy  różnych
epok.  Omów  na  wybranych
przykładach
Problem powinności rządzących to temat, który przewija się
przez  literaturę  różnych  epok,  od  starożytności  po
współczesność. W literaturze autorzy podejmują refleksję nad
tym, jakie cechy i obowiązki powinien posiadać idealny władca,
jak powinien sprawować władzę, aby służyć wspólnemu dobru, a
także  jakie  konsekwencje  wynikają  z  zaniedbania  tych
obowiązków.  Problem  ten  podejmowali  pisarze  o  różnorodnych
poglądach,  przedstawiając  różne  koncepcje  władzy  oraz
moralnych  powinności  rządzących.  W  niniejszej  pracy
przeanalizowane  zostaną  wybrane  przykłady  z  literatury
starożytnej,  renesansowej,  oświeceniowej  oraz  romantycznej,
które podejmują ten temat.

Pierwszym  przykładem  jest  „Antygona”  Sofoklesa,  klasyczne
dzieło  literatury  starożytnej,  w  którym  ukazano  konflikt
między władzą a moralnością. Kreon, król Teb, stoi w obliczu
trudnej decyzji – musi wybrać między wiernością prawnym normom
państwowym a szacunkiem dla boskich praw i tradycji. Kreon
zakazuje pochowania zwłok zdrajcy Polinika, kierując się racją
stanu, co wywołuje sprzeciw Antygony, która postanawia złożyć
bratu należny hołd, nie zważając na królewskie zakazy. Kreon,
jako  władca,  jest  przedstawiony  jako  człowiek  surowy,  ale
jednocześnie zamknięty na inne niż swoje racje. Jego decyzje
są motywowane pragnieniem utrzymania porządku i władzy, jednak
ostatecznie prowadzą do tragedii. Sofokles ukazuje, że Kreon,
nie  rozważając  głębszych  wartości  moralnych,  ponosi  klęskę
jako władca, gdyż brak zrozumienia powinności względem ludu i
tradycji  prowadzi  go  do  tragicznych  konsekwencji.  W
„Antygonie” pojawia się więc refleksja nad tym, że rządzący
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nie powinni kierować się jedynie bezwzględną logiką prawa, ale
także  uwzględniać  wyższe  wartości,  takie  jak  ludzkość  i
sprawiedliwość.

W epoce renesansu temat władzy i powinności rządzących został
szczegółowo  rozwinięty  w  dziele  „Książę”  Niccolò
Machiavellego.  Machiavelli  prezentuje  w  tym  traktacie
realistyczną,  wręcz  cyniczną  wizję  władzy,  w  której
skuteczność i utrzymanie rządów są ważniejsze od moralnych
zasad.  Machiavelli  przedstawia  koncepcję,  według  której
idealny władca nie musi być dobry, lecz musi być skuteczny,
potrafiący manipulować, kłamać i stosować przemoc, jeśli jest
to konieczne dla utrzymania władzy. Kluczowe jest tu pojęcie
„virtù”,  czyli  zręczności  politycznej,  którą  władca  musi
posiadać,  aby  przewidywać  i  reagować  na  zmieniające  się
okoliczności.  Machiavelli  sugeruje,  że  czasem  powinności
moralne  władcy  mogą  być  sprzeczne  z  interesem  państwa,  a
władca  musi  być  gotowy  na  poświęcenie  etyki  dla  dobra
publicznego.  W  przeciwieństwie  do  starożytnych  ideałów
moralnej  i  sprawiedliwej  władzy,  renesansowy  władca  według
Machiavellego  to  pragmatyk,  który  musi  przede  wszystkim
chronić  swoje  państwo  przed  zagrożeniami  wewnętrznymi  i
zewnętrznymi.

W  literaturze  oświeceniowej  temat  powinności  władcy  jest
silnie  związany  z  ideami  racjonalizmu,  wolności  i
sprawiedliwości.  Przykładem  może  być  twórczość  Woltera,  a
zwłaszcza  jego  powiastka  filozoficzna  „Kandyd”.  Chociaż
głównym tematem dzieła jest krytyka optymistycznej filozofii
Leibniza, Wolter podejmuje również problem złego zarządzania
państwem i nadużycia władzy. W postaci królów i przywódców,
których  bohaterowie  napotykają  w  podróży,  widzimy  liczne
przykłady tyranii, okrucieństwa i niesprawiedliwości. Wolter
ukazuje, że rządzący, którzy nie służą dobru swoich poddanych
i nie kierują się zasadami sprawiedliwości, prowadzą swoje
kraje do chaosu i cierpienia. W „Kandydzie” pojawia się więc
myśl, że władca powinien działać na rzecz dobra ludu, a nie



własnych  interesów,  a  jego  działania  powinny  być
podporządkowane  zasadom  moralnym  i  racjonalnym.

W epoce romantyzmu problematyka władzy została przedstawiona w
sposób  szczególnie  złożony,  co  możemy  zaobserwować  na
przykładzie „Dziadów” Adama Mickiewicza. Postać Nowosilcowa,
rosyjskiego  urzędnika  i  prześladowcy  polskich  patriotów,
uosabia okrutną, bezwzględną władzę, która nie służy dobru
publicznemu, lecz realizuje własne cele, oparte na przemocy i
terrorze.  Nowosilcow  reprezentuje  władzę  opresyjną,  której
celem  jest  kontrola  i  zniewolenie  narodu,  bez  względu  na
cierpienie ludzkie. Mickiewicz, podobnie jak inni romantyczni
twórcy, podkreśla, że władza pozbawiona moralnych zasad jest
źródłem zła i cierpienia, a prawdziwą powinnością rządzących
jest  ochrona  wolności  i  godności  człowieka.  W  „Dziadach”
pojawia się również wątek mesjanistyczny, który wskazuje na
władcę jako przewodnika narodu, pełniącego funkcję zbawczą.
Postać Konrada, który dąży do przewodzenia swojemu ludowi,
podkreśla  wizję  romantycznego  przywództwa  opartego  na
poświęceniu  i  miłości  do  ojczyzny,  ale  także  skłania  do
refleksji nad tym, jak trudno pogodzić osobiste ambicje z
rzeczywistą służbą narodowi.

Podsumowanie

Problem  powinności  rządzących  w  literaturze  różnych  epok
przyjmuje różne formy, od moralnych i duchowych powinności po
pragmatyczne  i  polityczne  wymogi.  W  starożytności,  jak  w
„Antygonie” Sofoklesa, rządzący muszą balansować między prawem
a  moralnością,  co  ostatecznie  prowadzi  do  tragicznych
konsekwencji.  W  renesansie,  na  przykładzie  „Księcia”
Machiavellego, pojawia się koncepcja władcy jako pragmatyka,
który  kieruje  się  przede  wszystkim  skutecznością,  a  nie
moralnością.  W  literaturze  oświeceniowej,  u  Woltera,
podkreślana jest odpowiedzialność rządzących za dobro swoich
poddanych  i  dążenie  do  sprawiedliwości.  Natomiast  w
romantyzmie,  w  „Dziadach”  Mickiewicza,  władza  opresyjna
zostaje  potępiona,  a  ideałem  staje  się  przywódca,  który



poświęca się dla swojego narodu. W każdej z tych epok problem
powinności  rządzących  odzwierciedla  specyficzne  dla  danej
epoki  wyobrażenia  na  temat  władzy  i  moralności,  ale
jednocześnie pozostaje ponadczasową refleksją na temat natury
władzy i odpowiedzialności władcy.

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.

Omów  podobieństwa  i  różnice
biblijnego  i  mitologicznego
obrazu stworzenia świata
Obraz stworzenia świata w Biblii i mitologiach starożytnych
kultur, takich jak mitologia grecka i babilońska, różni się w
wielu aspektach, ale także zawiera pewne podobieństwa. Analiza
tych  obrazów  może  dostarczyć  głębszego  zrozumienia  różnych
wizji kosmosu i roli, jaką ludzie przypisywali boskości i
naturze. Poniżej przedstawiam omówienie zarówno podobieństw,
jak  i  różnic  między  biblijnym  a  mitologicznym  obrazem
stworzenia  świata.

Podobieństwa:

Stworzenie Świata jako Akt Boski: Zarówno w Biblii, jak i w
mitologiach  starożytnych,  stworzenie  świata  jest  wynikiem
działania  boskiego.  W  Biblii,  według  Księgi  Rodzaju,  Bóg
stworzył świat poprzez słowo, wypowiadając „Niech się stanie
światłość” i oddzielając światłość od ciemności (Rodzaju 1:3).
W  mitologiach,  takich  jak  mitologia  grecka,  świat  również
powstaje z działań bóstw – na przykład, w micie o Chaosie,
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bóstwa jak Gaia (Ziemia) i Uranos (Niebo) kształtują świat.

Porządkowanie  Chaosu:  W  obu  tradycjach  istnieje  motyw
przekształcania chaosu w porządek. W Biblii, przed stworzeniem
świata, istniał „chaos” i „ciemność” (Rodzaju 1:2), które Bóg
porządkował,  oddzielając  różne  elementy  stworzenia.  W
mitologiach,  takich  jak  babilońska,  Chaos  (Tiamat)  był
pierwotnym,  nieuporządkowanym  bytem,  który  musiał  zostać
pokonany  lub  przekształcony  przez  bóstwa,  aby  stworzyć
uporządkowany świat.

Różnice:

Monoteizm  vs.  Politeizm:  Największą  różnicą  jest  kontekst
religijny.  Biblijny  obraz  stworzenia  świata  w  judaizmie  i
chrześcijaństwie jest monoteistyczny – wszystko jest stworzone
przez jednego, wszechmocnego Boga. W przeciwieństwie do tego,
mitologie  starożytne,  takie  jak  grecka,  babilońska  czy
egipska, są politeistyczne i przedstawiają wiele bóstw, które
współdziałają  w  procesie  tworzenia  świata.  Na  przykład  w
mitologii greckiej wiele bóstw, takich jak Zeus, Kronos i
Gaia, odgrywa rolę w tworzeniu i organizowaniu świata.

Stworzenie jako Proces vs. Akt: W Biblii stworzenie świata
jest opisane jako prosty, ciągły proces – Bóg tworzy świat w
sześciu dniach, a każdy dzień jest opisany jako oddzielny
etap.  W  mitologiach  często  mamy  do  czynienia  z  bardziej
złożonymi  narracjami,  które  mogą  obejmować  długie  procesy
walki  i  zmagań  między  bogami.  Na  przykład,  w  mitologii
babilońskiej,  stworzenie  świata  jest  wynikiem  walki  boga
Marduka z Tiamat, której ciało zostaje użyte do stworzenia
nieba i ziemi.

Kosmogonia i Teogonia: W Biblii stworzenie świata jest ściśle
związane z teologią – jest to akt woli jednego Boga, który
ustala  porządek  i  stwarza  człowieka  na  własny  obraz.  W
mitologiach, takich jak grecka, kosmogonia (powstanie świata)
jest  często  powiązana  z  teogonią  (powstanie  bogów).  Na



przykład, w micie o Chaosie, z pierwotnego Chaosu powstają
najpierw bóstwa, a dopiero potem powstaje świat.

Celowość i Moralność: W Biblii stworzenie świata ma na celu
nie tylko stworzenie świata fizycznego, ale także ustanowienie
moralnego  porządku  i  relacji  między  Bogiem  a  ludzkością.
Człowiek  jest  stworzony  na  obraz  Boga  i  ma  za  zadanie
opiekować się stworzeniem. W mitologiach często brak jest tak
wyraźnej  moralnej  struktury  –  stworzenie  świata  może  być
wynikiem walki, zawirowań czy spontanicznych działań bóstw, a
niekoniecznie ma wyraźny cel moralny.

Chronologia i Kosmiczny Porządek: W Biblii stworzenie świata
jest opisane w uporządkowanej, metodycznej chronologii, która
dzieli czas na dni i etapy. W mitologiach, jak w mitologii
greckiej, stworzenie świata może być opisane jako wynik serii
wydarzeń,  które  nie  zawsze  są  chronologiczne,  a  bardziej
złożone w relacjach między bogami i ich działaniami.

Podsumowanie:

Podobieństwa  między  biblijnym  a  mitologicznym  obrazem
stworzenia  świata  pokazują  wspólne  motywy  przekształcania
chaosu w porządek i obecności boskiego działania w tworzeniu
świata.  Różnice  odzwierciedlają  natomiast  fundamentalne
różnice  w  wierzeniach  monoteistycznych  i  politeistycznych,
procesach  stworzenia,  celach  moralnych  i  sposobach
przedstawiania  kosmogonii.  Analizując  te  różnice  i
podobieństwa,  można  lepiej  zrozumieć,  jak  różne  kultury  i
religie  pojmują  początek  świata  i  rolę  bóstw  w  jego
kształtowaniu.

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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Bohaterowie  literaccy  w
sytuacji  próby.  Rozwiń
zagadnienie  w  oparciu  o
wybrane  utwory  końca  XIX  i
początków XX wieku
Bohaterowie literaccy postawieni w sytuacji próby to jeden z
kluczowych tematów literatury końca XIX i początku XX wieku.
Jest to czas dynamicznych przemian społecznych, politycznych i
filozoficznych, które wpływały na twórczość literacką. Pisarze
tego okresu często ukazywali postaci w krytycznych momentach,
gdy musieli zmierzyć się z własnymi słabościami, dokonywać
trudnych wyborów moralnych lub stawić czoła wielkim wyzwaniom
egzystencjalnym. Zagadnienie próby bohaterów literackich można
zanalizować na podstawie twórczości takich pisarzy jak Joseph
Conrad, Fiodor Dostojewski, Stefan Żeromski i Franz Kafka.

"Jądro ciemności" Josepha Conrada to jedno z najważniejszych
dzieł literatury XX wieku, które ukazuje, jak bohater zmaga
się z próbą moralną i duchową. Marlow, główny bohater, wyrusza
w podróż po rzece Kongo, aby odnaleźć Kurtza, europejskiego
agenta,  który  zyskał  sławę  jako  wybitny  człowiek,  ale
stopniowo  uległ  zepsuciu  i  dehumanizacji.  Kurtz,  będący
postacią  naznaczoną  potęgą  i  ambicją,  w  trakcie  swej
ekspedycji  na  terenach  Afryki  ulega  wewnętrznej
degrengoladzie.  Pod  wpływem  nieograniczonej  władzy  i
odizolowania  od  cywilizacji  stopniowo  traci  swoje  zasady
moralne  i  popada  w  szaleństwo.  Kurtz,  postawiony  w
ekstremalnych warunkach kolonialnej rzeczywistości, nie jest w
stanie oprzeć się wewnętrznym demonom, co doprowadza do jego
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moralnej  klęski.  Marlow,  który  staje  się  świadkiem  upadku
Kurtza,  sam  przechodzi  wewnętrzną  przemianę,  uświadamiając
sobie kruchość człowieka w obliczu zła, chaosu i ciemności
ludzkiej natury. „Jądro ciemności” ukazuje, że próba bohatera
literackiego  w  kontekście  moralnym  często  prowadzi  do
ujawnienia najciemniejszych stron jego duszy, co stawia pod
znakiem zapytania siłę ludzkiej etyki.

Fiodor Dostojewski w swojej powieści "Zbrodnia i kara" (1866)
ukazuje  zmagania  bohatera,  Rodiona  Raskolnikowa,  z  próbą
moralną  i  filozoficzną.  Raskolnikow,  młody  student  prawa,
postanawia dokonać morderstwa lichwiarki, wierząc, że w ten
sposób przyczyni się do poprawy społeczeństwa, a jednocześnie
sprawdzi swoją teorię, że niektóre jednostki są „wybrane” i
mogą  przekraczać  moralne  granice  dla  wyższych  celów.
Morderstwo staje się dla niego próbą zarówno moralną, jak i
egzystencjalną. Zamiast potwierdzić swoją teorię, Raskolnikow
zostaje  pochłonięty  przez  wyrzuty  sumienia  i  duchową
degrengoladę.  Dostojewski  poprzez  postać  Raskolnikowa  bada
kwestię  moralności,  wolnej  woli  oraz  granic  ludzkiej
odpowiedzialności.  Raskolnikow  przechodzi  skomplikowaną
wewnętrzną drogę, od pychy i przekonania o własnej wyższości,
po duchowe odkupienie, kiedy w końcu przyznaje się do zbrodni
i ponosi za nią konsekwencje. Dostojewski przedstawia próbę
moralną jako moment, w którym bohater musi zmierzyć się z
własnym człowieczeństwem i ostatecznie odkryć swoje miejsce w
świecie.

Kolejnym ważnym przykładem bohatera literackiego w sytuacji
próby jest Tomasz Judym z powieści "Ludzie bezdomni" (1899)
autorstwa  Stefana  Żeromskiego.  Judym,  młody  lekarz,  pełen
ideałów, poświęca swoje życie walce o poprawę warunków życia
najbiedniejszych. Staje przed próbą wyboru między osobistym
szczęściem a obowiązkiem moralnym wobec społeczeństwa. Judym
decyduje się porzucić miłość i osobiste spełnienie, aby w
pełni oddać się swojej misji społecznej. Jego decyzja, choć
heroiczna, ukazuje również tragizm jednostki, która, stawiając



ideały ponad własne pragnienia, skazuje się na samotność i
cierpienie.  Przypadek  Judyma  przedstawia  próbę  bohatera  w
kontekście społecznej odpowiedzialności i etyki, gdzie jego
wybór  prowadzi  do  osobistej  ofiary.  Żeromski,  ukazując  tę
postać,  porusza  problem  konfliktu  między  jednostkowym
szczęściem a odpowiedzialnością za innych, co jest kluczowym
zagadnieniem w literaturze końca XIX wieku.

Franz Kafka, w swojej noweli "Przemiana" (1915), wprowadza
bohatera,  który  staje  w  obliczu  absurdalnej  próby
egzystencjalnej.  Gregor  Samsa,  główny  bohater,  budzi  się
pewnego  dnia,  przekształcony  w  olbrzymiego  owada.  Ta
groteskowa i surrealistyczna sytuacja jest symboliczną próbą,
w której bohater musi zmierzyć się z odrzuceniem, samotnością
i bezsilnością wobec losu. Kafka przedstawia egzystencjalną
grozę,  ukazując  jak  Gregor,  postawiony  w  sytuacji
ekstremalnej, stopniowo traci swoją godność i człowieczeństwo.
Próba Gregora Samsy polega na jego bezradnym zmaganiu się z
odrzuceniem przez rodzinę i społeczeństwo, które nie jest w
stanie  zaakceptować  jego  inności.  Kafkowska  próba  ukazuje
człowieka jako istotę skazaną na bezsensowne cierpienie, gdzie
egzystencjalny absurd staje się kluczowym motywem literackim
początku XX wieku.

Podsumowanie

Bohaterowie  literaccy  końca  XIX  i  początku  XX  wieku,
postawieni w sytuacji próby, muszą zmierzyć się z różnorodnymi
wyzwaniami:  moralnymi,  egzystencjalnymi,  społecznymi  czy
filozoficznymi.  Joseph  Conrad,  Fiodor  Dostojewski,  Stefan
Żeromski i Franz Kafka ukazują swoich bohaterów w momentach,
które obnażają ich wewnętrzne konflikty i zmagania. Każdy z
tych autorów stawia przed swoimi postaciami pytania o naturę
człowieczeństwa, odpowiedzialność i sens życia. Próby, którym
są  poddani  bohaterowie,  często  prowadzą  do  dramatycznych
rozstrzygnięć, ukazując, że literatura tego okresu była silnie
związana  z  eksploracją  wewnętrznych  przeżyć  jednostki,  jej
lęków i nadziei.



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.

Omów  cechy  epopei  jako
gatunku  literackiego  na
dowolnym przykładzie
Epopeja to jeden z najstarszych gatunków literackich, który
odgrywał kluczową rolę w literaturze starożytnej i ma znaczący
wpływ na literaturę współczesną. Aby omówić cechy epopei jako
gatunku  literackiego,  można  posłużyć  się  „Iliadą”  Homera,
jednym z najbardziej reprezentatywnych przykładów eposu.

Tematyka i Zakres

„Iliada”  opowiada  o  wydarzeniach  wojny  trojańskiej,
skoncentrowanych wokół wściekłości Achillesa i jej wpływu na
przebieg  wojny.  Epos  porusza  wielkie,  heroiczne  czyny  i
konflikty, które mają kluczowe znaczenie dla całego świata
przedstawionego. Tematyka obejmuje zarówno wojenne zmagania,
jak i kwestie honoru, chwały, lojalności i przeznaczenia. To
właśnie te rozległe i istotne wydarzenia definiują epos jako
gatunek literacki, ponieważ skoncentrowane są na szerokim tle
historycznym i mitologicznym.

Bohaterowie i Czynności

W „Iliadzie” bohaterowie są postaciami o nadludzkich cechach,
które wyróżniają się zarówno swoimi umiejętnościami, jak i
moralnymi dylematami. Achilles, główny bohater, jest znany z
niezrównanej odwagi i wojennej biegłości, ale jego gniew i
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decyzje mają daleko idące konsekwencje. Inni bohaterowie, jak
Hektor,  także  posiadają  wyjątkowe  cechy  i  są  centralnymi
postaciami  w  opowieści,  które  kształtują  losy  wojny
trojańskiej. Ich czynności są nie tylko heroiczne, ale również
pełne osobistych zmagań i tragedii, co podkreśla epicką skalę
ich działań.

Styl i Forma

„Iliada” jest napisana w heksametrze, który jest klasycznym
metrum  dla  eposu  epickiego.  Styl  eposu  jest  podniosły  i
wyszukany, co podkreśla monumentalność opisywanych wydarzeń.
Wiersz jest pełen rozbudowanych opisów, które mają na celu
uwydatnienie heroizmu bohaterów oraz skali działań. Wysoki ton
i formalny język pomagają w budowaniu atmosfery wielkości i
ważności przedstawianych czynów.

Opis i Rozbudowanie

Eposy takie jak „Iliada” charakteryzują się obfitymi opisami
zarówno krajobrazów, jak i postaci. W „Iliadzie” można znaleźć
szczegółowe  opisy  zbroi,  miejsc  bitwy  oraz  genealogii
bohaterów. Te opisy nie tylko tworzą bogate tło narracyjne,
ale  także  służą  podkreśleniu  znaczenia  wydarzeń  i
charakterystyki  postaci.  Opisy  mają  również  funkcję
wprowadzania  w  klimat  epoki  i  wzmacniania  realizmu  świata
przedstawionego.

Motywy i Tematy Uniwersalne

Eposy takie jak „Iliada” eksplorują uniwersalne motywy, takie
jak  honor,  zemsta,  miłość  i  śmierć.  Konflikty  i  dylematy
bohaterów odnoszą się do fundamentalnych ludzkich doświadczeń
i wartości. Achilles walczy o honor i uznanie, podczas gdy
Hektor staje przed wyborem między obowiązkiem a osobistymi
emocjami.  Motywy  te  są  ponadczasowe  i  odnoszą  się  do
podstawowych ludzkich dylematów, co sprawia, że eposy mają
trwałą wartość literacką.



Interwencja Boska i Mitologia

W  „Iliadzie”  bogowie  i  bóstwa  mają  kluczową  rolę  w
kształtowaniu wydarzeń. Interwencje bogów, takich jak Zeus,
Atena  czy  Achilles,  wpływają  na  przebieg  wojny  oraz  losy
bohaterów.  Bogowie  są  aktywnymi  uczestnikami  opowieści,
wtrącając się w sprawy ludzkie i kierując ich działaniami. To
element mitologiczny nadaje epopei głębszy wymiar i podkreśla,
jak boskie przeznaczenie współistnieje z ludzką wolą.

Funkcja Edukacyjna i Moralna

Eposy, takie jak „Iliada”, mają także funkcję edukacyjną i
moralną. Poprzez przedstawianie heroicznych czynów i wyborów
bohaterów,  eposy  przekazują  wzorce  etyczne  i  wartościowe
lekcje. W „Iliadzie” widzimy konsekwencje gniewu Achillesa,
które prowadzą do katastrofy, ucząc o znaczeniu umiaru, honoru
i mądrości. Wartości te są przekazywane przez narrację, która
ukazuje, jak heroiczne działania mogą mieć zarówno pozytywne,
jak i negatywne skutki.

Struktura Narracyjna

„Iliada” posiada rozbudowaną strukturę narracyjną, obejmującą
wiele wątków i postaci. Narracja jest wieloaspektowa, ukazując
różne perspektywy i zdarzenia, które wzajemnie się przenikają.
Wprowadzenia do głównych motywów i ich rozwinięcie w trakcie
eposu  pomagają  w  pełnym  zrozumieniu  opowieści  oraz  jej
moralnych i filozoficznych aspektów.

Podsumowując,  „Iliada”  Homera  jest  doskonałym  przykładem
epopei, ukazującym kluczowe cechy tego gatunku. Eposy, takie
jak „Iliada”, łączą monumentalne tematy, heroiczne postacie,
wyszukany styl i głęboką mitologię, tworząc dzieła, które są
zarówno literacko imponujące, jak i uniwersalnie znaczące.

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

Katastrofizm w literaturze XX
wieku.  Przedstaw  jego
wyróżniki, analizując wybrane
utwory poetyckie
Katastrofizm w literaturze XX wieku to zjawisko, które wyraża
się w pesymistycznym obrazie świata, katastrofalnych wizjach
oraz poczuciu nieuchronności zagłady. Jest to temat, który
przejawia się w literaturze zarówno w poezji, jak i w prozie,
odzwierciedlając głębokie lęki i niepokoje związane z kondycją
współczesnego świata. Katastrofizm w literaturze XX wieku jest
często związany z doświadczeniem wojen, kryzysów politycznych,
społecznych  i  ekologicznych,  a  także  z  ogólnym  poczuciem
zagrożenia  i  kryzysu  cywilizacyjnego.  Analizując  wybrane
utwory  poetyckie,  można  dostrzec  wyróżniki  katastrofizmu  i
sposób, w jaki poeci wyrażają swoje lęki i obawy.

Wyróżniki katastrofizmu w poezji XX wieku

Katastrofizm w poezji XX wieku często przejawia się w kilku
kluczowych aspektach:

Apokaliptyczne  wizje  i  motywy  zagłady:  Poezja  tego  okresu
często  zawiera  obraz  świata  w  stanie  upadku  lub  zagłady.
Motywy te mogą obejmować katastrofy naturalne, wojny, epidemie
czy społeczne kryzysy. Wiersze o apokaliptycznym charakterze
często  przedstawiają  obraz  świata,  który  zmierza  ku
nieuchronnej zagładzie, wywołując uczucie beznadziejności.

Poczucie  beznadziejności  i  pesymizm:  Katastrofizm  literacki
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jest nierozerwalnie związany z pesymizmem i beznadziejnością.
Poezja  tego  typu  często  koncentruje  się  na  bezsensowności
ludzkich wysiłków, nihilizmie oraz utracie wartości. Pojawia
się w niej uczucie, że ludzkie dążenia są daremne w obliczu
wszechogarniającego zła i chaosu.

Skrócone  formy  i  fragmentaryczność:  Wiersze  katastroficzne
często  cechują  się  skróconą  formą,  fragmentarycznością  i
brakiem linearnej narracji. Forma ta odzwierciedla chaos i
niepewność świata oraz wewnętrzne rozdarcie i dezorientację
jednostki.  Fragmentaryczność  tekstu  może  również  podkreślać
poczucie utraty sensu i spójności.

Przykłady wybranych utworów poetyckich

Jednym z kluczowych przedstawicieli katastrofizmu w polskiej
poezji XX wieku jest Zbigniew Herbert. W jego wierszu „Raport
z  oblężonego  miasta”  odnajdujemy  typowe  dla  katastrofizmu
cechy,  takie  jak  pesymistyczna  wizja  świata  oraz  motyw
zagłady. Wiersz ten opisuje miasto w stanie oblężenia, gdzie
bohater zmaga się z destrukcją i beznadziejnością. Herbert w
sposób  wyrazisty  przedstawia  obraz  świata,  który  jest
niszczony przez zło i chaos. Motyw oblężenia i zagłady jest w
tym  wierszu  użyty  jako  metafora  szerszego  kryzysu
cywilizacyjnego i moralnego, który dotyka całe społeczeństwo.

Innym  przykładem  katastrofizmu  w  poezji  XX  wieku  jest
twórczość Tadeusza Różewicza, który w swoich wierszach często
eksploruje tematykę zniszczenia i nihilizmu. Wiersz „Ocalony”
jest przykładem tego, jak Różewicz przedstawia stan świata po
katastrofie.  Poezja  Różewicza  często  charakteryzuje  się
fragmentarycznością  imalizmem,  co  odzwierciedla  jego
pesymistyczne  spojrzenie  na  rzeczywistość.  W  „Ocalonym”
ukazuje się obraz świata, który przetrwał zniszczenia, ale w
którym  życie  stało  się  bezsensowne  i  pozbawione  wartości.
Różewicz  używa  prostych  środków  wyrazu,  aby  podkreślić
poczucie rozpaczy i utraty sensu w obliczu katastrofy.



W  literaturze  anglojęzycznej  również  znajdujemy  istotne
przykłady katastrofizmu w poezji XX wieku. T.S. Eliot, w swoim
znanym  wierszu  „The  Waste  Land”  (1922),  przedstawia  obraz
zniszczonego świata po I wojnie światowej. Wiersz ten, pełen
apokaliptycznych wizji i motywów zniszczenia, ukazuje świat
jako miejsce zrujnowane i pozbawione sensu. Eliot w „The Waste
Land” wykorzystuje różne formy i techniki, aby wyrazić chaos i
zniechęcenie  współczesnego  świata.  Fragmentaryczność  tekstu
oraz liczne odniesienia do zniszczenia i upadku cywilizacji są
odzwierciedleniem katastroficznego ducha epoki.

Innym przykładem w literaturze anglojęzycznej jest poezja W.H.
Audena, szczególnie w utworze „September 1, 1939”. Wiersz ten,
napisany w czasie wybuchu II wojny światowej, jest przykładem
pesymistycznego obrazu świata w obliczu globalnego konfliktu.
Auden  w  „September  1,  1939”  przedstawia  obraz  chaosu  i
niepewności,  które  towarzyszą  wojnie,  oraz  wyraża  poczucie
beznadziei  i  niemożności  odnalezienia  sensu  w  zniszczonym
świecie.

Podsumowanie

Katastrofizm w literaturze XX wieku jest wyraźnie związany z
pesymistycznym obrazem świata, apokaliptycznymi wizjami oraz
poczuciem  beznadziejności.  Poezja  tego  okresu,  zarówno  w
literaturze polskiej, jak i anglojęzycznej, często eksploruje
tematykę zniszczenia i chaosu, wykorzystując fragmentaryczność
i skrócone formy do wyrażenia poczucia zagrożenia i kryzysu.
Przykłady takie jak „Raport z oblężonego miasta” Zbigniewa
Herberta, „Ocalony” Tadeusza Różewicza, „The Waste Land” T.S.
Eliota  i  „September  1,  1939”  W.H.  Audena  pokazują,  jak
katastrofizm  literacki  odzwierciedla  głębokie  lęki  i  obawy
współczesnych  autorów,  ukazując  złożoność  i  beznadziejność
ludzkiej kondycji w obliczu katastrofy.

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

Porównaj  wybrane  kreacje
bohaterów  współczesnego  kina
z  wybranymi  kreacjami
bohaterów literatury
Porównanie kreacji bohaterów współczesnego kina z bohaterami
literatury może ukazać różnice w sposobie, w jaki obie formy
sztuki ukazują postacie, ich wewnętrzne przeżycia i społeczne
konteksty. Kino, jako medium wizualne, opiera się na obrazach,
dźwiękach  i  aktorstwie,  podczas  gdy  literatura  korzysta  z
opisów słownych i wewnętrznych monologów. Analizując wybrane
postacie z obu dziedzin, można dostrzec, jak różne są metody
ich  przedstawiania  i  jakie  aspekty  ludzkiej  natury  i
społecznych  realiów  są  eksponowane.

Przykładem bohatera literackiego, który oferuje bogatą analizę
psychologiczną i społeczną, jest Holden Caulfield z powieści
„Buszujący w zbożu” J.D. Salingera. Holden, będąc nastolatkiem
zmagającym  się  z  depresją  i  poczuciem  alienacji,  jest
przedstawiony jako postać pełna wewnętrznych sprzeczności i
osobistych  dylematów.  Salinger,  poprzez  wewnętrzne  monologi
Holdena, pozwala czytelnikowi głęboko wniknąć w jego psychikę,
ukazując  jego  nieufność  wobec  społeczeństwa,  krytykę
fałszywego  świata  dorosłych  oraz  tęsknotę  za  niewinnością
dzieciństwa.  Holden  jest  bohaterem,  którego  wewnętrzne
przeżycia są centralnym elementem narracji, a jego emocjonalne
i intelektualne zmagania są wyrażane głównie przez subiektywne
spojrzenie i introspektywne myśli.
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Współczesne  kino  również  prezentuje  skomplikowane  portrety
bohaterów,  choć  często  przy  użyciu  innych  środków  wyrazu.
Przykładem może być postać z filmu „Her” w reżyserii Spike’a
Jonze,  w  której  Joaquin  Phoenix  odgrywa  rolę  Theodora
Twombly’ego. Theodor jest samotnym mężczyzną, który nawiązuje
emocjonalną relację z zaawansowanym systemem operacyjnym, co
prowadzi do głębokich refleksji na temat miłości, tożsamości i
technologii.  Film  „Her”  eksploruje  temat  izolacji  i
emocjonalnej  intymności  w  erze  cyfrowej,  a  wizualne  i
dźwiękowe elementy filmu oraz subtelne, pełne emocji aktorstwo
Phoenix’a pozwala na głębokie zrozumienie wewnętrznych przeżyć
bohatera.  W  przeciwieństwie  do  literackiego  Holdena,  który
wyraża  swoje  uczucia  głównie  poprzez  narrację  wewnętrzną,
Theodor przeżywa swoje emocje poprzez interakcje z otaczającym
go światem oraz relację z systemem operacyjnym, co w filmie
jest przedstawione za pomocą wizualnych i dźwiękowych środków
wyrazu.

Innym  przykładem  literackiego  bohatera,  który  jest
interesującym  punktem  odniesienia  do  współczesnych  kreacji
filmowych, jest Jay Gatsby z „Wielkiego Gatsby’ego” F. Scotta
Fitzgeralda. Gatsby jest postacią enigmatyczną, której życie i
aspiracje są pełne iluzji i fałszu. Jego obsesja na punkcie
rekreacji  amerykańskiego  snu  oraz  pragnienie  odzyskania
utraconej miłości są centralnymi tematami powieści. Fitzgerald
wykorzystuje  narrację  z  perspektywy  Nicka  Carrawaya,  aby
odsłonić wewnętrzne motywacje i tajemnice Gatsby’ego, kreując
obraz  bohatera,  który  jest  zarówno  charyzmatyczny,  jak  i
tragiczny.

Współczesnym odpowiednikiem Gatsby’ego w kinie może być postać
z filmu „The Great Gatsby” w reżyserii Baza Luhrmanna, gdzie
Leonardo  DiCaprio  wciela  się  w  rolę  Gatsby’ego.  W  tej
adaptacji filmowej, Gatsby jest przedstawiony przez intensywne
efekty wizualne i monumentalne sceny, które podkreślają jego
status i marzenia. Film, dzięki swojej estetyce, muzyce i
stylizowanym  obrazom,  tworzy  obraz  Gatsby’ego,  który  jest



równie wielki i spektakularny, co tragiczny. W przeciwieństwie
do  literackiego  Gatsby’ego,  którego  wnętrze  jest  odkrywane
przez introspektywne opisy, filmowy Gatsby jest przedstawiony
za pomocą wizualnych i dźwiękowych środków, które podkreślają
jego spektakularne, a zarazem iluzoryczne życie.

Z kolei literacka postać z „Mistrza i Małgorzaty” Michaiła
Bułhakowa, Woland, to przykład bohatera, który jest zarówno
osobliwy, jak i wielowymiarowy. Woland, jako ucieleśnienie zła
i chaosu, pełni funkcję katalizatora wydarzeń w Moskwie lat
30. XX wieku. Jego postać jest pełna ironii i enigmatyczności,
a Bułhakow wykorzystuje go do eksploracji tematów moralności,
społeczeństwa  i  religii.  Woland  w  książce  jest  postacią,
której intencje i motywy są skomplikowane i niejednoznaczne,
co  wymaga  od  czytelnika  aktywnego  zaangażowania  i
interpretacji.

W  kinie  współczesnym  odpowiednikiem  takiej  wielowymiarowej
postaci mógłby być Voldemort z serii filmów o Harrym Potterze.
W  reżyserii  Davida  Yatesa,  Voldemort  (w  tej  roli  Ralph
Fiennes) jest przedstawiony jako przerażająca postać, której
zło i ambicje są wyraźnie zarysowane w wizualny sposób. Jego
obecność w filmie jest intensywnie podkreślona przez efekty
specjalne,  emocjonalne  sceny  i  symboliczne  przedstawienie.
Chociaż  Voldemort  w  filmach  jest  również  skomplikowany  i
niejednoznaczny, jego zło jest bardziej dosłownie ukazane w
obrazach i dialogach, co różni się od literackiego Wolanda,
którego wieloznaczność jest subtelniejsza i wymaga bardziej
refleksyjnego podejścia.

Porównując kreacje bohaterów literackich i filmowych, można
zauważyć, że oba media wykorzystują różne środki wyrazu, aby
przedstawić postacie i ich wewnętrzne przeżycia. Literatura
często  pozwala  na  głębsze  wniknięcie  w  psychikę  bohaterów
poprzez introspektywne monologi i narrację, podczas gdy kino
korzysta  z  wizualnych  i  dźwiękowych  środków,  aby  stworzyć
pełne  obrazy  i  emocje.  Oba  podejścia  mają  swoje  zalety  i
ograniczenia,  a  różnice  w  prezentacji  bohaterów  są



odzwierciedleniem  specyfiki  każdego  medium.

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.

Omów cechy epopei
Epopeja, jako jeden z najstarszych i najbardziej klasycznych
gatunków literackich, ma długą i bogatą historię. Jest to
forma literacka, która wyraża ważne wydarzenia i heroiczne
czyny,  często  na  tle  historycznym  lub  mitologicznym.  Oto
kluczowe cechy epopei:

1. Tematyka i Zakres

Eposy opowiadają o wielkich czynach i wydarzeniach o znaczeniu
epickim, które mają wpływ na całe społeczeństwa lub nawet na
całą  ludzkość.  Tematyka  epopei  obejmuje  heroiczne  wojny,
podróże, legendy i mitologie, często związane z narodzinami i
upadkiem cywilizacji lub bohaterów. Na przykład, w „Iliadzie”
Homera centralnym tematem jest wojna trojańska, podczas gdy w
„Eneidzie” Wergiliusza opisana jest podróż Eneasza i założenie
Rzymu.

2. Bohaterowie i Czynności

Bohaterowie  epopei  są  zazwyczaj  postaciami  o  nadludzkich
cechach,  które  odgrywają  kluczową  rolę  w  przedstawianych
wydarzeniach. Cechują się niezwykłą odwagą, mądrością, siłą
czy innymi boskimi przymiotami. Ich czyny są często związane z
wielkimi  wyzwaniami  i  konfliktami,  które  mają  szerokie
konsekwencje dla społeczności lub narodu. Bohaterowie epopei
są często idealizowani i służą jako wzory cnót i wartości.

https://pisanieprac.edu.pl/
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3. Styl i Forma

Epopeja  jest  znana  z  formalnego  stylu  i  rozbudowanej
struktury.  Charakteryzuje  się  wysokim  tonem  i  wyszukanym
językiem, który podkreśla wagę opisywanych wydarzeń. Często
stosuje  regularne  formy  wiersza,  takie  jak  heksametr  w
epopejach  greckich,  który  jest  sześciostopowym  wersyjnym
metrum.  Eposy  są  często  napisane  w  języku  podniosłym  i
wzniosłym, co dodaje im monumentalności i znaczenia.

4. Opis i Rozbudowanie

W epopejach występuje obfitość opisów – zarówno krajobrazów,
jak i postaci. Te opisy mają na celu nie tylko tworzenie
wizualnych obrazów, ale także podkreślenie majestatyczności i
ważności przedstawianych wydarzeń. Opis często obejmuje także
genealogie  bohaterów  i  tła  historyczne,  które  pomagają  w
pełnym zrozumieniu kontekstu wydarzeń.

5. Motywy i Tematy Uniwersalne

Epopeje eksplorują uniwersalne motywy takie jak honor, chwała,
wojna, miłość, zdrada i przeznaczenie. Tematy te są często
ponadczasowe  i  dotyczą  podstawowych  ludzkich  dylematów  i
wartości.  Dzięki  temu  eposy  mają  zdolność  łączenia  się  z
różnymi  kulturami  i  epokami,  dostarczając  czytelnikom
uniwersalnych  lekcji  i  refleksji.

6. Interwencja Boska i Mitologia

Często w epopejach występują boskie interwencje i elementy
mitologiczne.  Bogowie  i  bóstwa  odgrywają  kluczowe  role,
wpływając  na  bieg  wydarzeń,  pomagając  lub  przeszkadzając
bohaterom. W „Iliadzie” i „Odysei” Homera, bogowie greccy są
aktywnymi uczestnikami wydarzeń, wpływając na decyzje i losy
bohaterów. Podobnie, w „Eneidzie” Wergiliusza, bogini Wenus
wspiera Eneasza w jego podróży.

7. Funkcja Edukacyjna i Moralna



Eposy  mają  również  funkcję  edukacyjną  i  moralną.  Przez
przedstawianie  heroicznych  czynów  i  wartościowych  cech
bohaterów, eposy przekazują wzorce postaw i etyczne lekcje.
Mają  na  celu  inspirowanie  i  kształtowanie  charakteru
czytelników oraz dostarczanie im przykładów cnotliwego życia.

8. Struktura Narracyjna

Epopeja  często  posiada  rozbudowaną  strukturę  narracyjną  z
wieloma wątkami i postaciami. Narracja może być niejednolita,
obejmując  różne  perspektywy  i  czasu.  Często  stosuje  się
wprowadzenia i podsumowania, które pomagają w nawiązaniu do
głównych  motywów  i  zamknięciu  opowieści  w  sposób
satysfakcjonujący  dla  odbiorcy.

9. Inwokacja do Muzy

Eposy często zaczynają się inwokacją do Muzy, bóstwa sztuki i
poezji, które ma inspirować autora i udzielić mu wiedzy na
temat  opowiadanej  historii.  Ta  tradycja,  sięgająca  czasów
Homera, jest znana z klasycznych eposów i jest stosowana, aby
podkreślić podniosłość opowiadanych dzieł.

Podsumowując,  epopeja  jest  gatunkiem  literackim  o  wielkiej
skali i znaczeniu, który łączy w sobie heroiczne opowieści,
mitologię,  bogaty  styl  i  uniwersalne  motywy.  Dzięki  swoim
cechom,  epopeja  odgrywała  i  nadal  odgrywa  ważną  rolę  w
literaturze, przekazując wartości, tradycje i idee, które mają
wpływ na kolejne pokolenia czytelników.

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

https://pisanieprac.edu.pl/


Zaprezentuj  związki
manifestów  i  programów
literackich  z  tendencjami
epoki i ich odzwierciedlenie
w wybranych utworach
Manifesty  i  programy  literackie  są  kluczowymi  dokumentami,
które odzwierciedlają tendencje epoki i wpływają na kierunki
rozwoju  literatury.  Często  stanowią  one  wyraz  poszukiwań
artystycznych i intelektualnych, ujawniając idee i wartości,
które dominują w danym okresie historycznym. Analiza związków
między manifestami literackimi a tendencjami epoki oraz ich
odzwierciedlenie  w  wybranych  utworach  literackich  pozwala
zrozumieć, jak literatura reaguje na zmieniające się realia
społeczne, polityczne i kulturalne.

Manifesty i programy literackie w kontekście modernizmu

W kontekście modernizmu, który dominował na początku XX wieku,
manifesty  i  programy  literackie  odzwierciedlały  dążenie  do
zerwania  z  tradycją  i  eksperymentowania  z  nowymi  formami.
Jednym  z  kluczowych  dokumentów  tego  okresu  jest  „Manifest
futuryzmu”  autorstwa  Filippa  Tommaso  Marinetti’ego,  który
ogłoszono  w  1909  roku.  Futuryzm,  z  jego  celebracją
nowoczesności, technologii i dynamiki, wyrażał ducha epoki,
która  była  zafascynowana  postępem  technologicznym  i
urbanizacją.

Futuryzm w literaturze objawiał się w dążeniu do zerwania z
klasycznymi  formami  i  konwencjami,  a  jego  wpływy  można
dostrzec  w  twórczości  takich  autorów  jak  James  Joyce  i
Virginia Woolf. Joyce, w swojej powieści „Ulisses” (1922),
eksploruje  nowe  techniki  narracyjne,  takie  jak  strumień
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świadomości,  które  odzwierciedlają  złożoność  i  chaos
współczesnego świata. Strumień świadomości w „Ulissesie” jest
formą literacką, która pozwala na swobodne przeplatanie się
myśli,  emocji  i  skojarzeń,  co  jest  zgodne  z  futuryjskim
poszukiwaniem nowych form wyrazu.

Virginia Woolf, w „Pani Dalloway” (1925), również wykorzystuje
technikę strumienia świadomości, aby ukazać wewnętrzne życie
bohaterów i ich reakcje na zmieniające się realia społeczne.
Jej  twórczość  wpisuje  się  w  modernistyczne  dążenie  do
eksperymentowania  z  formą  i  analizowania  subiektywnego
doświadczenia, co jest zgodne z duchem manifestów tej epoki.

Manifesty i programy literackie w kontekście postmodernizmu

Postmodernizm, który pojawił się w drugiej połowie XX wieku,
również  był  silnie  związany  z  określonymi  manifestami  i
programami  literackimi,  które  wyrażały  sceptycyzm  wobec
tradycyjnych narracji i ideologii. Jednym z ważnych dokumentów
tego okresu jest „Manifest postmodernizmu” autorstwa Fredrica
Jamesona, który w swoich pracach analizował charakterystyczne
cechy  postmodernizmu,  takie  jak  dekonstrukcja,
intertekstualność  i  relatywizm.

Postmodernizm  w  literaturze  odzwierciedla  się  w  tekstach,
które łączą różne style, gatunki i konwencje. W powieści „Gra
w klasy” Julio Cortázara, wydanej w 1963 roku, widoczna jest
postmodernistyczna tendencja do łamania konwencji literackich
i  zabawy  z  formą.  Cortázar  wprowadza  do  swojej  powieści
elementy gry i eksperymentuje z liniowością narracji, co jest
zgodne  z  postmodernistycznym  podejściem  do  tekstu  i  jego
interpretacji.

Podobne  cechy  można  znaleźć  w  twórczości  Umberto  Eco,
zwłaszcza  w  „Imieniu  róży”  (1980).  Eco,  jako
postmodernistyczny  autor,  łączy  w  swojej  powieści  różne
gatunki  literackie,  od  powieści  kryminalnej  po  eseistykę
filozoficzną, i wykorzystuje liczne odwołania do kultury i



literatury. Postmodernistyczna strategia Eco polega na grze z
formą  i  treścią,  co  jest  zgodne  z  zasadami  manifestów
postmodernizmu.

Manifesty i programy literackie w kontekście romantyzmu

Romantyzm, który rozwinął się w pierwszej połowie XIX wieku,
miał swoje manifesty i programy, które wyrażały dążenie do
indywidualizmu,  emocji  i  naturalności.  Jeden  z  kluczowych
dokumentów  tego  okresu  to  „Manifest  romantyczny”  autorstwa
Johannesa  W.  von  Goethego,  który  podkreślał  znaczenie
indywidualnych  przeżyć  i  subiektywnych  doświadczeń.

Romantyzm  w  literaturze  znalazł  swoje  odzwierciedlenie  w
twórczości  takich  autorów  jak  Adam  Mickiewicz  i  Juliusz
Słowacki.  Mickiewicz  w  „Dziadach”  (część  III)  ukazuje
postacie,  które  przeżywają  głębokie  wewnętrzne  konflikty  i
emocje, co jest zgodne z romantycznym dążeniem do ekspresji
indywidualnych uczuć i doświadczeń. W „Dziadach” widoczna jest
także  obecność  elementów  mistycznych  i  ludowych,  które  są
charakterystyczne dla romantyzmu.

Juliusz Słowacki, w „Kordianie” (1834), przedstawia bohatera,
który  zmaga  się  z  osobistymi  i  narodowymi  dylematami,  co
odzwierciedla  romantyczne  poszukiwanie  sensu  i  celowości  w
świecie pełnym chaosu. Kordian jest postacią, która dąży do
realizacji  swoich  ideałów,  mimo  że  napotyka  na  liczne
przeciwności. Jego wewnętrzne zmagania i dramatyczne przeżycia
są przykładem romantycznej eksploracji indywidualnych przeżyć
i emocji.

Podsumowanie

Manifesty  i  programy  literackie  są  istotnymi  dokumentami,
które odzwierciedlają tendencje epoki i wpływają na rozwój
literatury. Analiza wybranych utworów literackich w kontekście
manifestów i programów literackich pokazuje, jak literatura
reaguje na zmieniające się realia społeczne i intelektualne. W
modernizmie,  postmodernizmie  i  romantyzmie  manifesty



literackie  odgrywają  kluczową  rolę  w  kształtowaniu  form  i
tematów,  które  są  eksplorowane  w  literaturze,  i  stanowią
świadectwo poszukiwań artystycznych oraz intelektualnych danej
epoki.

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.

Pan  Cogito  jako  alter  ego
Zbigniwa  Herberta.  Omów
zagadnienie, odwołując się do
wybranych tekstów poety
Pan Cogito, główny bohater cyklu wierszy Zbigniewa Herberta,
stał  się  jednym  z  najbardziej  rozpoznawalnych  symboli  w
polskiej  literaturze  współczesnej.  Postać  ta  pełni  w
twórczości Herberta funkcję filozoficznego alter ego poety,
przez które poeta wyraża swoje przemyślenia na temat kondycji
człowieka, moralności, odpowiedzialności, a także historii i
kultury. Wiersze o Panu Cogito, zebrane w tomie „Pan Cogito”
(1974),  są  swoistą  intelektualną  i  duchową  autobiografią
Herberta, w której poeta, wykorzystując fikcyjną postać, daje
wyraz swoim przemyśleniom na temat losu jednostki w świecie
pełnym  sprzeczności,  konfliktów  i  dylematów  moralnych.  W
niniejszym  wypracowaniu  omówię,  jak  Pan  Cogito  pełni  rolę
alter  ego  Herberta,  analizując  wybrane  teksty  poety  i
ukazując, w jaki sposób postać ta odzwierciedla poglądy i
postawy samego autora.

Postać Pana Cogito, już samym swoim imieniem, nawiązuje do
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słynnego  kartezjańskiego  „cogito  ergo  sum”  –  „myślę,  więc
jestem”. Tym samym Herbert, nadając bohaterowi imię Cogito,
zwraca uwagę na aspekt refleksji i rozumowania, który będzie
kluczowy dla tej postaci. Pan Cogito jest bowiem myślicielem,
osobą  nieustannie  analizującą  otaczający  go  świat  i  swoje
miejsce w nim. W wielu wierszach cyklu Pan Cogito staje wobec
pytań  fundamentalnych,  dotyczących  istoty  człowieczeństwa,
etyki, wolności oraz odpowiedzialności za swoje czyny. W ten
sposób Pan Cogito staje się medium, przez które Herbert wyraża
swoje przemyślenia, swoje filozoficzne i moralne dylematy.

Jednym  z  kluczowych  wierszy  cyklu,  który  pozwala  dostrzec
związek między Panem Cogito a Zbigniewem Herbertem jako jego
twórcą,  jest  utwór  „Pan  Cogito  o  postawie  wyprostowanej”.
Wiersz ten można odczytywać jako manifest moralny, w którym
Pan Cogito broni niezłomnej postawy wobec przeciwności losu, w
tym wobec zła i niesprawiedliwości. Podmiot liryczny, czyli
Pan Cogito, podkreśla konieczność zachowania godności, nawet w
obliczu  upadku  i  klęski.  To  wezwanie  do  postawy  moralnej
odwagi,  nieulegania  presji  otoczenia,  jest  jednym  z
najważniejszych przesłań twórczości Herberta. W tym sensie Pan
Cogito staje się głosem samego poety, który w swoich utworach
wielokrotnie  podkreślał  wartość  etyki  i  niezłomności.  W
świecie, gdzie wartości moralne bywają relatywizowane, Herbert
poprzez  swojego  bohatera  postuluje  potrzebę  zachowania
wyprostowanej postawy, mimo że jest to często droga trudna i
wymagająca poświęceń.

Kolejnym wierszem, który doskonale ukazuje rolę Pana Cogito
jako alter ego Herberta, jest „Pan Cogito myśli o powrocie do
rodzinnego  miasta”.  W  tym  utworze  poeta,  posługując  się
postacią  Pana  Cogito,  wyraża  swoje  osobiste  doświadczenia
związane  z  tęsknotą  za  przeszłością  i  swoimi  korzeniami.
Rodzinne  miasto,  do  którego  powraca  Pan  Cogito,  nie  jest
jednak tym samym miejscem, które pamięta z dzieciństwa. Czas i
historia  zmieniły  jego  charakter,  a  powrót  do  przeszłości
okazuje się niemożliwy. W tym kontekście Pan Cogito staje się



dla Herberta postacią, przez którą poeta wyraża swoją osobistą
nostalgię za utraconym światem, a jednocześnie refleksję na
temat przemijania i nieuchronnych zmian, jakie niesie ze sobą
czas. Herbert, który sam doświadczył wygnania z rodzinnego
Lwowa, za pomocą postaci Pana Cogito opowiada o doświadczeniu
emigracji i utraty ojczyzny, co nadaje jego poezji wymiar
uniwersalny i osobisty zarazem.

Innym wierszem, w którym Pan Cogito staje się wyrazicielem
herbertowskich poglądów, jest „Pan Cogito o cnocie”. W tym
utworze Pan Cogito rozważa kwestię cnoty, analizując, jak we
współczesnym  świecie  można  zachować  moralną  czystość  i
postępować  zgodnie  z  zasadami  etyki.  Pan  Cogito  nie  jest
postacią, która łatwo poddaje się fałszywym ideałom czy modnym
ideologiom  –  jest  sceptyczny  wobec  wszelkiego  rodzaju
uproszczeń i iluzji. Cnota, według Pana Cogito, to nieustanna
walka o zachowanie godności i wierności swoim przekonaniom,
nawet  w  sytuacjach,  gdy  świat  wokół  zdaje  się  negować  te
wartości.  To  przekonanie  o  konieczności  życia  zgodnie  z
etycznymi  zasadami  jest  bliskie  samego  Herberta,  który  w
swoich  utworach  często  podejmował  temat  odpowiedzialności
moralnej  i  potrzeby  zachowania  godności,  nawet  w  obliczu
totalitaryzmów czy reżimów politycznych.

Wiersz „Pan Cogito a pop” również ilustruje rolę Pana Cogito
jako alter ego Herberta. W tym utworze Pan Cogito krytykuje
współczesną kulturę masową, która w jego oczach pozbawia ludzi
głębszych  wartości  i  duchowości.  Krytyka  konsumpcjonizmu  i
kultury masowej, która staje się powierzchowna i banalna, jest
jednym z motywów przewodnich twórczości Herberta. W tym sensie
Pan  Cogito,  poprzez  swoją  niechęć  do  powierzchowności  i
tandety współczesnej kultury, wyraża przekonania samego poety,
który wielokrotnie podkreślał potrzebę poszukiwania głębszego
sensu w życiu i sztuce. Herbert, poprzez postać Pana Cogito,
daje  wyraz  swojej  niezgodzie  na  banalizację  kultury  i
wartości,  które  stają  się  w  niej  towarem  do  sprzedaży.

Równie  istotnym  wierszem  w  cyklu  o  Panu  Cogito  jest



„Przesłanie Pana Cogito”, które często uznawane jest za jedno
z najważniejszych podsumowań filozofii Herberta. W tym utworze
Pan Cogito, w sposób bezpośredni, zwraca się do czytelnika,
nakazując  mu,  aby  „szedł  wyprostowany  wśród  tych,  co  na
kolanach”.  To  przesłanie  o  konieczności  niezłomności,
wierności  zasadom  i  moralnej  integralności  jest  kluczowym
elementem herbertowskiej postawy etycznej. Pan Cogito, jako
alter ego Herberta, staje się tu postacią, która uosabia etos
niezłomności i oporu wobec zła, zarówno tego zewnętrznego, jak
i wewnętrznego. Herbert poprzez swojego bohatera podkreśla, że
prawdziwa wielkość człowieka nie tkwi w sile fizycznej ani
władzy, ale w jego duchowej niezłomności i gotowości do walki
o wartości, które są istotne dla jego tożsamości i godności.

Podsumowując,  postać  Pana  Cogito  w  twórczości  Zbigniewa
Herberta pełni kluczową rolę jako filozoficzne i moralne alter
ego poety. Pan Cogito jest postacią, która wyraża przemyślenia
Herberta na temat kondycji ludzkiej, moralności, historii i
kultury, a jednocześnie staje się głosem samego poety, który
za pomocą fikcyjnej postaci podejmuje najważniejsze problemy
swojej epoki. Wiersze o Panu Cogito, takie jak „Przesłanie
Pana Cogito”, „Pan Cogito o postawie wyprostowanej” czy „Pan
Cogito  o  cnocie”,  to  intelektualne  i  duchowe  świadectwa
Herberta,  w  których  poeta  przedstawia  swoją  wizję
człowieczeństwa, wierności zasadom i niezłomności wobec zła.
Pan  Cogito,  choć  postać  fikcyjna,  jest  więc  wyrazicielem
herbertowskiej postawy moralnej, a jego filozoficzne dylematy
i refleksje stają się uniwersalnym przesłaniem dla kolejnych
pokoleń.

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/


Odpowiedzialność  rządzących
na przykładzie Kreona
Odpowiedzialność rządzących jest jednym z kluczowych tematów
poruszanych w tragedii antycznej, a postać Kreona z „Antygony”
Sofoklesa stanowi istotny przykład rozważań na temat władzy,
odpowiedzialności i moralności w kontekście rządzenia. Kreon,
król Teb, w tragedii Sofoklesa jest postacią, która ilustruje
złożoność  i  konsekwencje  rządzenia,  ukazując  zarówno  jego
zalety, jak i wady.

1. Władza i Prawo

Kreon zostaje królem Teb po śmierci Edypa, a jego pierwszym
zadaniem jest przywrócenie porządku w królestwie. Jego decyzje
są  motywowane  chęcią  umocnienia  władzy  i  zapewnienia
stabilności politycznej. Jednym z pierwszych działań Kreona
jest  ogłoszenie  edyktu,  który  zabrania  pochówku  ciała
Polinejkesa,  uznanego  za  zdrajcę.  Kreon  uważa,  że  takie
działanie jest niezbędne, aby ukarać buntownika i utrzymać
dyscyplinę w państwie. Jednakże jego decyzja, choć oparta na
prawie i zasadzie porządku, prowadzi do tragedii i konfliktu z
wartościami moralnymi.

2. Konflikt Między Prawem a Moralnością

Decyzja Kreona o zaniechaniu pochówku Polinejkesa prowadzi do
konfliktu z wartościami rodzinnymi i religijnymi. Antygona,
siostra  Polinejkesa,  decyduje  się  złamać  edykt  i  pochować
brata zgodnie z religijnymi zwyczajami. Działanie to wywołuje
konflikt  między  osobistymi  przekonaniami  a  obowiązującym
prawem. Kreon, trwając przy swoim edykcie, postrzega to jako
akt  buntu  i  zagrożenie  dla  porządku  publicznego.  Jego
bezkompromisowe  trwanie  przy  prawie,  pomimo  tragicznych
konsekwencji,  ukazuje,  jak  rządzący  mogą  utracić  równowagę
między  egzekwowaniem  prawa  a  uwzględnieniem  ludzkiej

https://pracematuralne.eu/odpowiedzialnosc-rzadzacych-na-przykladzie-kreona/
https://pracematuralne.eu/odpowiedzialnosc-rzadzacych-na-przykladzie-kreona/


moralności  i  współczucia.

3. Skutki Odpowiedzialności i Uporu

Kreon, mimo początkowego sukcesu w umacnianiu swojej władzy,
wkrótce staje przed tragicznymi konsekwencjami swoich decyzji.
Jego  upór  i  brak  elastyczności  prowadzą  do  katastrofy
osobistej i społecznej. Antygona zostaje skazana na śmierć, co
prowadzi do tragedii jej narzeczonego Haimona, który popełnia
samobójstwo, a następnie do samobójstwa żony Kreona, Eurydyki.
Te  wydarzenia  ukazują,  że  odpowiedzialność  rządzącego  nie
kończy się na przestrzeganiu prawa, ale obejmuje także moralne
i emocjonalne skutki decyzji dla społeczeństwa i bliskich.

4. Refleksja nad Władzą

Tragedia „Antygona” oferuje głęboką refleksję na temat natury
władzy i odpowiedzialności. Kreon, poprzez swoje działania,
ilustruje, jak władza może stać się destrukcyjna, gdy rządzący
nie  potrafi  zrównoważyć  twardości  prawa  z  wrażliwością  na
ludzkie cierpienie i wartości moralne. Jego postawa ukazuje
również,  jak  upór  i  brak  zdolności  do  kompromisu  mogą
prowadzić do tragedii, zarówno na poziomie jednostki, jak i
społeczeństwa.

5. Lekcje dla Współczesnych Rządzących

Analizując  postać  Kreona,  współczesne  społeczeństwa  mogą
dostrzec ważne lekcje dotyczące odpowiedzialności rządzących.
Współczesne władze powinny dążyć do tworzenia i egzekwowania
praw, które są zgodne z wartościami moralnymi i etycznymi,
jednocześnie uwzględniając różnorodne potrzeby i perspektywy
społeczne. Kreon, jako symbol władzy, która ignoruje ludzką
stronę rządzenia, ukazuje ryzyko, jakie niesie za sobą brak
refleksji i elastyczności w zarządzaniu.

Podsumowując,  Kreon  w  „Antygonie”  Sofoklesa  stanowi  ważny
przykład  na  temat  odpowiedzialności  rządzących.  Jego
postępowanie ilustruje, jak władza, jeśli jest sprawowana bez



uwzględnienia ludzkich wartości i emocji, może prowadzić do
katastrofy. Jako figura tragiczna, Kreon ukazuje skomplikowaną
naturę rządzenia i przypomina, jak ważne jest, aby rządzący
łączyli  prawo  z  moralnością  i  współczuciem,  aby  uniknąć
tragicznych konsekwencji dla siebie i dla społeczeństwa.

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/

