
Symbolika  kulturowa  stołu.
Omów  zagadnienie,  odwołując
się do wybranych przykładów
Symbolika stołu, choć na pierwszy rzut oka może wydawać się
prosta, ma głębokie znaczenie kulturowe, które sięga daleko
poza  jego  podstawową  funkcję  użytkową.  Stół  w  różnych
kontekstach  literackich,  artystycznych  i  społecznych  może
symbolizować wiele aspektów życia: od wspólnoty i rodziny, po
władzę  i  konflikt.  Przyjrzyjmy  się,  jak  różne  przykłady
tekstów kultury ilustrują różnorodne aspekty symboliki stołu.

W literaturze, stół często pełni rolę symbolu wspólnoty i
więzi  rodzinnych.  „Opowieści  wigilijne”  Charlesa  Dickensa
(1843) to klasyczny przykład, w którym stół odgrywa kluczową
rolę  jako  symbol  jedności  i  serdeczności.  W  szczególności
scena kolacji wigilijnej u Cratchitów jest przedstawiona jako
moment pełen ciepła i rodzinnej więzi. Pomimo ubóstwa rodziny,
wspólny  posiłek  przy  stole  podkreśla  wartości  takie  jak
miłość, solidarność i nadzieja. Stół w tej opowieści staje się
miejscem,  w  którym  rodzina  odnajduje  radość  i  siłę,
niezależnie  od  trudności  życiowych.

W polskiej literaturze, stół ma również znaczenie symboliczne
w „Zbrodni i karze” Fiodora Dostojewskiego. W powieści tej,
stół  jest  miejscem  wielu  kluczowych  scen,  które
odzwierciedlają konflikty wewnętrzne i społeczne bohatera. Na
przykład, scena rozmowy Raskolnikowa z Sonia Marmieładową przy
stole w jej skromnym mieszkaniu jest pełna napięcia i odkryć
emocjonalnych. Stół w tym kontekście symbolizuje przestrzeń, w
której  dochodzi  do  konfrontacji,  rozliczeń  oraz  osobistych
przemian,  a  także  jest  miejscem,  w  którym  postacie  mogą
odkrywać swoje prawdziwe intencje i uczucia.

W malarstwie, stół często pełni rolę symbolu statusu, bogactwa
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lub władzy. „Ostatnia Wieczerza” Leonarda da Vinci (1498) to
jeden z najważniejszych przykładów, gdzie stół jest centralnym
elementem kompozycji i symbolizuje zarówno wspólnotę, jak i
zdradę. W tym dziele, stół jest miejscem, gdzie Jezus dzieli
ostatnią  wieczerzę  z  apostołami,  a  jego  symbolika  jest
wielowarstwowa: od świętości i ofiary, po zdradę Judasza. Stół
w  „Ostatniej  Wieczerzy”  jest  miejscem,  gdzie  duchowe  i
materialne aspekty ludzkiego istnienia spotykają się, a jego
obecność w obrazie podkreśla wagę tej biblijnej chwili.

Inny  ważny  przykład  w  sztuce  to  „Stół”  Paula  Cézanne'a,
którego  prace,  takie  jak  „Stół  z  owocami”  (1895),
przedstawiają stół jako centralny element kompozycji, wokół
którego  koncentruje  się  przestrzeń  i  forma.  Cézanne,  jako
czołowy  przedstawiciel  postimpresjonizmu,  używa  stołu  jako
elementu  do  badania  formy,  koloru  i  perspektywy,  co
odzwierciedla jego nowatorskie podejście do malarstwa. Stół w
dziełach Cézanne'a jest miejscem, w którym przejawia się jego
artystyczna  wizja  i  eksperymenty  z  kompozycją  oraz
przestrzenią.

W kinie, stół także pełni różne funkcje symboliczne. „Ostatnie
tango w Paryżu” (1972) w reżyserii Bernardo Bertolucciego jest
przykładem,  w  którym  stół  staje  się  miejscem  intensywnego
dramatu  emocjonalnego.  Scena,  w  której  bohaterowie  używają
stołu w kontekście ich intymnego związku, ukazuje, jak zwykły
obiekt  może  przyjąć  głębokie  i  kontrowersyjne  znaczenie  w
kontekście osobistych relacji i konfliktów. Stół w tym filmie
symbolizuje  zarówno  przestrzeń  osobistą,  jak  i  miejsce
konfrontacji i odkryć.

W  literaturze  i  sztuce,  stół  może  również  symbolizować
konflikt i władzę. „Władca Pierścieni” J.R.R. Tolkiena oferuje
interesujący przykład w postaci stołu Rady w Rivendell, gdzie
przedstawiciele różnych ras Śródziemia zasiadają razem, aby
omówić  zagrożenia  i  strategię.  Stół  w  tym  kontekście
reprezentuje miejsce, gdzie różne interesy i punkty widzenia
spotykają się, a także symbolizuje współpracę i negocjacje w



obliczu wspólnego zagrożenia.

Podobnie  w  „Hamlecie”  Williama  Szekspira,  stół  w  różnych
scenach, zwłaszcza w scenie z duchami i rozmowach w pałacu,
staje się miejscem, w którym odbywają się kluczowe rozmowy i
zawirowania  władzy.  Stół  w  tym  kontekście  może  być
interpretowany jako symbol władzy i konfliktów rodzinnych, w
których każda rozmowa i decyzja mają swoje konsekwencje dla
losów postaci.

Podsumowując, motyw stołu w literaturze, malarstwie i filmie
ma wiele warstw symbolicznych, od odzwierciedlania wspólnoty i
rodzinnych więzi, przez badanie władzy i konfliktów, aż po
osobiste  odkrycia  i  transformacje.  Stół,  jako  codzienny
przedmiot, nabiera w sztuce głębszego znaczenia, stając się
miejscem, w którym manifestują się kluczowe aspekty ludzkiego
doświadczenia.

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.

Oniryczne wizje w literaturze
i  sztuce.  Przedstaw  temat,
odwołując  się  do  wybranych
przykładów
Oniryzm w literaturze i sztuce od wieków fascynował twórców,
stając  się  sposobem  na  ukazanie  wewnętrznych  stanów
świadomości, nieuchwytnych emocji oraz rzeczywistości, która
wymyka się logicznym regułom świata realnego. Oniryczne wizje
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odwołują  się  do  sfery  snów,  marzeń  sennych,  wyobraźni  i
fantazji, stanowiąc przeciwieństwo racjonalnego postrzegania
świata.  Twórcy  literatury  i  sztuki  chętnie  sięgają  po  tę
tematykę,  aby  oddać  złożoność  ludzkiej  psychiki,  pokazać
konflikt  między  rzeczywistością  a  marzeniem,  a  także
zaprezentować świat, w którym rządzą inne zasady niż te, które
znamy z codzienności. W snach i wizjach wszystko jest możliwe:
zmiana kształtu, czasu, przestrzeni, swobodne przejścia między
różnymi stanami świadomości. Oniryzm staje się więc doskonałym
narzędziem  do  eksploracji  rzeczywistości  wewnętrznej,  która
nie jest ograniczona zasadami logiki. Przyjrzyjmy się, jak
oniryczne wizje były przedstawiane w literaturze i sztuce,
analizując wybrane przykłady.

Jednym z najbardziej charakterystycznych dzieł literatury, w
którym motyw oniryczny odgrywa kluczową rolę, jest „Alicja w
Krainie Czarów” Lewisa Carrolla (1865). Książka ta, choć z
pozoru napisana jako baśń dla dzieci, w rzeczywistości jest
pełna surrealistycznych, onirycznych elementów, które ukazują
fascynację  Carrolla  światem  snów  i  irracjonalnych  zjawisk.
Alicja, po upadku do króliczej nory, trafia do Krainy Czarów,
miejsca, gdzie prawa logiki i fizyki nie mają zastosowania.
Postacie, z którymi się spotyka – Królik, Królowa Kier czy Kot
z  Cheshire  –  wydają  się  odzwierciedlać  nie  tyle  realnych
bohaterów, co wyobrażenia i wizje typowe dla marzeń sennych.
Świat „Alicji” jest pełen nieprzewidywalnych zdarzeń, które
wymykają  się  sensowi,  co  sprawia,  że  powieść  staje  się
alegorią  ludzkiej  podświadomości.  Oniryzm  w  tym  przypadku
pozwala Carrollowi stworzyć świat, który nie jest ograniczony
prawami  realności,  ale  jednocześnie  staje  się  narzędziem
krytyki społeczeństwa wiktoriańskiego, w którym żył autor.

Innym  znaczącym  przykładem  oniryzmu  w  literaturze  jest
twórczość  Franza  Kafki,  w  szczególności  jego  nowela
„Przemiana” (1915). W dziele tym główny bohater, Gregor Samsa,
budzi  się  pewnego  ranka  i  odkrywa,  że  zamienił  się  w
olbrzymiego owada. Ten absurdalny, oniryczny motyw nie jest



jednak potraktowany przez Kafkę jako sen czy fantazja, lecz
jako realna sytuacja, z którą Gregor i jego rodzina muszą się
zmierzyć. Oniryczne elementy, takie jak przekształcenie ciała
i utrata tożsamości, są wyrazem alienacji i wyobcowania, z
jakimi zmaga się bohater. Kafka w swojej twórczości często
wprowadza motywy senne, tworząc atmosferę absurdu, niepewności
i lęku. Oniryzm u Kafki to sposób na ukazanie wewnętrznego
rozdarcia  człowieka  oraz  konfliktu  między  jednostką  a
bezosobowymi  siłami,  które  rządzą  światem.

Z kolei w polskiej literaturze oniryczne wizje odegrały ważną
rolę w twórczości Bruno Schulza, zwłaszcza w jego zbiorze
opowiadań „Sklepy cynamonowe” (1934). Świat przedstawiony w
tej prozie jest pełen fantasmagorycznych obrazów, w których
codzienność miesza się z surrealistycznymi, niemal baśniowymi
wizjami. Schulz w mistrzowski sposób tworzy oniryczny pejzaż
prowincjonalnego miasteczka, w którym rzeczywistość i senne
wyobrażenia przenikają się nawzajem. Dla bohatera opowiadań,
będącego  alter  ego  samego  autora,  świat  pełen  jest
tajemniczych,  niezrozumiałych  zjawisk,  które  często
przybierają  formę  wizji  sennych.  Schulzowska  proza  jest
przepełniona  niepokojącym  klimatem,  w  którym  rzeczywistość
zostaje przekształcona przez działanie wyobraźni, a codzienne
przedmioty  zyskują  nowe,  symboliczne  znaczenia.  Oniryzm  u
Schulza to także forma ucieczki od rzeczywistości – świat
marzeń sennych staje się miejscem, gdzie można ukryć się przed
brutalnością codziennego życia.

W malarstwie oniryczne wizje również odgrywały istotną rolę,
szczególnie  w  dziełach  twórców  związanych  z  surrealizmem.
Jednym  z  najważniejszych  przedstawicieli  tego  nurtu  był
Salvador Dalí, którego obrazy, takie jak „Trwałość pamięci”
(1931), stały się ikonami oniryzmu w sztuce. Dalí w swoich
dziełach ukazywał świat snów i halucynacji, w których czas,
przestrzeń  i  materialność  ulegały  transformacji.
Charakterystyczne dla jego twórczości „miękkie zegary”, które
topią się w nienaturalny sposób, są symbolem subiektywnego



postrzegania czasu we śnie. Dalí wprowadzał do swoich obrazów
elementy irracjonalne, często pełne erotyzmu i przemocy, które
miały  na  celu  wywołanie  u  widza  poczucia  dezorientacji  i
niepewności. Oniryzm w twórczości Dalíego to przede wszystkim
refleksja  nad  naturą  ludzkiej  psychiki,  zwłaszcza  nad  jej
nieświadomymi  aspektami,  które  wyłaniają  się  w  snach  i
fantazjach.

Innym  wybitnym  surrealistą,  którego  twórczość  odzwierciedla
oniryczne wizje, był René Magritte. Jego obrazy, takie jak
„Syn człowieczy” (1964), przedstawiają pozornie realistyczne
sceny,  które  jednak  zawierają  elementy  surrealistyczne,
zakłócające  logikę  przedstawionego  świata.  Magritte  często
operował  motywem  ukrywania  i  odkrywania,  np.  poprzez
zasłanianie  twarzy  lub  ukazywanie  rzeczywistości  w
nieoczywisty  sposób.  Oniryzm  w  jego  pracach  polegał  na
przekształceniu znanych nam obrazów świata w coś, co wymyka
się  zrozumieniu,  tworząc  przestrzeń  dla  marzeń,  niejasnych
pragnień i lęków.

Motyw  oniryzmu  znalazł  również  swoje  miejsce  w  kinie.
Reżyserzy tacy jak Federico Fellini czy David Lynch stworzyli
dzieła filmowe, które eksplorują sferę snów i nieświadomości.
Film  Felliniego  „Osiem  i  pół”  (1963)  jest  opowieścią  o
kryzysie twórczym reżysera filmowego, w której rzeczywistość
miesza się z marzeniami sennymi, wspomnieniami i wyobrażeniami
bohatera. Film staje się swoistym snem na jawie, w którym
granice między tym, co realne, a tym, co wyobrażone, zacierają
się. Oniryzm u Felliniego to sposób na ukazanie twórczego
procesu i wewnętrznych zmagań artysty.

Z kolei filmy Davida Lyncha, takie jak „Mulholland Drive”
(2001), pełne są zagadkowych, surrealistycznych obrazów, które
przypominają  senne  wizje.  Lynch  z  premedytacją  buduje
atmosferę  niepokoju  i  tajemnicy,  w  której  widz  nie  jest
pewien,  co  jest  rzeczywiste,  a  co  stanowi  projekcję
wewnętrznych  stanów  bohaterów.  Oniryzm  w  jego  filmach  to
sposób  na  ukazanie  mrocznych  zakamarków  ludzkiej  psychiki,



pełnych ukrytych lęków i pragnień.

Podsumowując, oniryczne wizje w literaturze i sztuce stanowią
niezwykle bogaty temat, który pozwala twórcom na eksplorację
rzeczywistości wewnętrznej, nieświadomości i świata snów. Sny,
będące obszarem, gdzie logika zostaje zawieszona, a wyobraźnia
działa w pełni, stają się doskonałym medium do ukazywania
złożoności ludzk

iej psychiki oraz do wyrażania uczuć, które trudno uchwycić w
ramach  racjonalnego  postrzegania  świata.  Zarówno  w
literaturze, jak i w sztuce, oniryzm pozwala na tworzenie
dzieł,  które  są  jednocześnie  fascynujące  i  niepokojące,  a
także otwierają nowe wymiary w interpretacji rzeczywistości i
marzeń.

Oniryczne wizje w literaturze i sztuce nie tylko fascynują
swoją  surrealistyczną  jakością,  ale  także  odzwierciedlają
głębokie ludzkie pragnienia, lęki i wewnętrzne konflikty. To
narzędzie,  które  pozwala  artystom  na  przekroczenie  granic
codziennej rzeczywistości, wkraczając w obszar, gdzie zasady
logiki są zawieszone, a zasady wyobraźni rządzą całkowicie.
Kontynuując  temat,  warto  przyjrzeć  się  kolejnym  przykładom
onirycznych wizji, które ilustrują, jak różnorodnie ten motyw
może być wykorzystywany w literaturze i sztuce.

W kontekście literackim, należy wspomnieć o „Opowieściach z
Narnii” C.S. Lewisa, w których oniryczne wizje są nie tylko
ozdobnikiem,  ale  także  centralnym  elementem  fabuły.  W  tej
klasycznej serii książek, dzieci przenoszą się do magicznego
świata Narnii poprzez różne „drzwi” – w tym przypadku, szafa
lub  obraz.  Ten  motyw  podróży  do  innego  wymiaru  jest
archetypicznym przykładem oniryzmu, gdzie rzeczywistość miesza
się z fantastyką, a granice między snem a jawą stają się
rozmyte. Lewisa korzysta z onirycznych elementów, aby stworzyć
świat,  w  którym  dzieci  mogą  przeżywać  swoje  fantazje  i
przygody, a także konfrontować się z większymi wartościami i
moralnymi wyborami.



W  polskiej  literaturze,  „Pamiętnik  znaleziony  w  Warszawie”
Józefa Mackiewicza, choć nie jest dziełem stricte onirycznym,
zawiera elementy, które można by interpretować jako oniryczne
w  kontekście  ich  surrealistycznego  przedstawienia
rzeczywistości  wojennej.  Mackiewicz,  poprzez  niezwykle
plastyczne opisy i złożoną narrację, tworzy obraz świata, w
którym  rzeczywistość  wojny  jest  równie  chaotyczna  i
nieprzewidywalna jak sen. Oniryzm w tej powieści odzwierciedla
stan  umysłu  bohaterów,  którzy  próbują  odnaleźć  sens  w
zniszczonym świecie, gdzie zasady logiki i porządku zostały
całkowicie zatarte.

W sztuce malarskiej, Marc Chagall jest kolejnym artystą, który
w swoim dziele eksplorował motyw oniryczny. Jego obrazy, takie
jak  „Wesele”  czy  „Nad  miastem”,  są  pełne  zmysłowych  i
surrealistycznych obrazów, które zdają się wyłaniać z snu.
Chagall,  poprzez  swoje  malarskie  techniki,  tworzył  wizje,
które łączyły rzeczywistość z fantazją, wprowadzając widza w
świat, gdzie zasady przestrzeni i czasu są zawieszone. Oniryzm
w dziełach Chagalla odzwierciedla jego własne wyobrażenia i
przeżycia,  w  których  elementy  codzienności  mieszają  się  z
mitologią, folklorem i osobistymi marzeniami.

W  kontekście  sztuki  współczesnej,  warto  zwrócić  uwagę  na
Salvadora  Dalí,  którego  twórczość  wciąż  budzi  zachwyt  i
analizę. Dalí w swoich pracach, takich jak „Melted Clocks” czy
„The  Elephants”,  eksploruje  granice  między  snem  a
rzeczywistością, tworząc obrazy, które są pełne symboliki i
nieoczywistych  zestawień.  Jego  surrealistyczne  obrazy  są
przykładem  na  to,  jak  oniryzm  może  być  użyty  do  badania
głębokich,  często  nieuświadomionych  aspektów  ludzkiej
psychiki.  Dalí  posługiwał  się  technikami  takimi  jak
perspektywa  deformacji  i  surrealistyczne  zestawienia,  aby
przenieść widza w stan, który jest jednocześnie znajomy i
obcy, znany i niezrozumiały.

W kinie, „Incepcja” (2010) w reżyserii Christophera Nolana
jest  współczesnym  przykładem  filmowej  oniryczności,  gdzie



motyw snu staje się kluczowym elementem fabularnym. Film bada
granice  między  rzeczywistością  a  snem  w  kontekście
technologii, która umożliwia wnikanie do snów innych ludzi.
Oniryczne  wizje  w  „Incepcji”  są  złożone  i  wielowarstwowe,
tworząc świat, w którym snowanie i manipulowanie snami staje
się metodą zarówno odkrywania prawdy, jak i manipulacji. Nolan
w  swoim  filmie  posługuje  się  technikami  wizualnymi  i
narracyjnymi, które pozwalają widzowi zanurzyć się w oniryczne
aspekty  ludzkiej  psychiki,  jednocześnie  zmuszając  go  do
refleksji nad granicami między tym, co rzeczywiste a tym, co
wyobrażone.

Wszystkie te przykłady ilustrują, jak oniryzm w literaturze i
sztuce może przybierać różne formy, od literackich opowieści o
surrealistycznych  podróżach,  przez  malarskie  wizje
odzwierciedlające osobiste sny i wyobrażenia, aż po filmowe
exploracje złożonych stanów świadomości. Oniryczne wizje stają
się  nie  tylko  środkiem  wyrazu  artystycznego,  ale  również
narzędziem do odkrywania głębszych warstw ludzkiej psychiki,
wprowadzając widza w świat, w którym konwencjonalne zasady
rzeczywistości są zawieszone, a wyobraźnia rządzi całkowicie.
W  ten  sposób  motyw  oniryczny  pozostaje  niezmiennie
fascynującym  i  wszechstronnie  wykorzystanym  narzędziem  w
twórczości literackiej i artystycznej.

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.

Homogenizacja  kultury
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współczesnej.  Omów  i  oceń
zjawisko,  odwołując  się  do
wybranych przykładów
Homogenizacja  kultury  współczesnej  to  proces,  w  którym
lokalne, różnorodne i często unikalne aspekty kultury zostają
zastąpione przez jednolite, globalne wzorce. Jest to zjawisko,
które ma znaczący wpływ na różne dziedziny życia społecznego,
w tym sztukę, literaturę, modę i media. Aby zrozumieć jego
skomplikowany charakter, warto przyjrzeć się kilku przykładom,
które ilustrują zarówno pozytywne, jak i negatywne aspekty
tego procesu.

1. Media i Przemysł Rozrywkowy

Jednym  z  najważniejszych  obszarów,  w  którym  homogenizacja
kultury jest szczególnie widoczna, jest przemysł medialny i
rozrywkowy. Globalne korporacje, takie jak Disney, Netflix czy
Warner Bros, dominują na rynku rozrywki, oferując produkty,
które są dostosowane do globalnego odbiorcy. Filmy, seriale i
programy  telewizyjne,  które  są  tworzone  przez  te  wielkie
koncerny, często mają na celu maksymalizację zysków poprzez
dostosowanie się do szerokiego kręgu odbiorców, co prowadzi do
uproszczenia treści oraz eliminacji lokalnych, specyficznych
dla danego regionu elementów kulturowych.

Na przykład, hollywoodzkie filmy często mają podobną strukturę
narracyjną, bohaterów i motywy, co może prowadzić do zaniku
różnorodności  w  opowiadaniu  historii.  Produkcje  takie  jak
„Marvel Cinematic Universe” są projektowane tak, aby mogły być
zrozumiane i docenione przez odbiorców na całym świecie, co
skutkuje wprowadzeniem globalnych wzorców, które mogą wypierać
lokalne tradycje filmowe i narracyjne.

2. Moda i Konsumpcja
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Moda jest kolejnym obszarem, w którym homogenizacja kultury
jest wyraźnie widoczna. Globalne marki, takie jak Zara, H&M
czy  Nike,  dominują  na  międzynarodowych  rynkach,  oferując
podobne produkty w różnych krajach. To zjawisko powoduje, że
lokalne  style  i  tradycje  modowe  często  ustępują  miejsca
jednolitym, globalnym trendom.

Na przykład, w wielu miastach na całym świecie można zauważyć
podobne ubrania, które są sprzedawane w tych samych sklepach,
co  prowadzi  do  zaniku  lokalnych  stylów  i  tendencji.
Globalizacja mody nie tylko zatarła granice między różnymi
kulturami,  ale  także  stworzyła  sytuację,  w  której
indywidualność  i  różnorodność  są  często  marginalizowane  na
rzecz jednorodnych trendów.

3. Język i Komunikacja

Globalizacja  ma  również  wpływ  na  język  i  komunikację.
Angielski, jako język globalny, zyskuje na znaczeniu w wielu
krajach, co prowadzi do zanikania mniej popularnych języków i
dialektów. W mediach, literaturze i internecie dominują treści
w języku angielskim, co może marginalizować lokalne języki i
kultury.

Na przykład, w krajach takich jak Indie czy Nigeria, wiele
osób, szczególnie młodsze pokolenia, posługuje się angielskim
jako  głównym  językiem  komunikacji,  co  może  prowadzić  do
osłabienia znaczenia lokalnych języków i kultur. W rezultacie,
lokalne  tradycje  językowe  i  literackie  mogą  być  zagrożone
zaniknięciem.

4. Sztuka i Design

W  sztuce  i  designie,  homogenizacja  kultury  może  być
obserwowana w dominacji pewnych stylów i estetyk. Współczesna
architektura i design wnętrz w wielu miastach na całym świecie
często  przyjmują  podobne,malistyczne  style,  które  mogą  być
uznane za globalne wzorce estetyczne.



Na przykład, nowoczesne wieżowce i biurowce w miastach takich
jak Nowy Jork, Londyn czy Tokio często prezentują podobne
cechy, takie jak szkło i stal orazmalistyczne formy. To może
prowadzić do zaniku lokalnych tradycji architektonicznych oraz
identyfikacji kulturowej.

5. Muzyka

W muzyce globalizacja i homogenizacja kultury są widoczne w
dominacji pewnych gatunków, takich jak pop, hip-hop czy EDM,
które zdobyły popularność na całym świecie. Chociaż muzyka
lokalna i tradycyjna nadal istnieje, globalne trendy muzyczne
często  dominują  w  mainstreamie,  co  może  prowadzić  do
marginalizacji  lokalnych  tradycji  muzycznych.

Na  przykład,  popularność  muzyki  pop,  reprezentowanej  przez
artystów takich jak Taylor Swift czy BTS, jest widoczna na
całym świecie, co może prowadzić do spadku zainteresowania
muzyką tradycyjną i lokalnymi gatunkami w różnych kulturach.

Ocena Zjawiska

Homogenizacja kultury ma zarówno pozytywne, jak i negatywne
aspekty. Z jednej strony, pozwala na wymianę idei, ułatwia
komunikację  międzynarodową  i  tworzy  globalne  wspólnoty
kulturowe.  Z  drugiej  strony,  może  prowadzić  do  utraty
lokalnych tradycji, zaników języków i kulturowej jednolitości,
co wpływa na różnorodność kulturową świata.

Krytycy  wskazują,  że  homogenizacja  może  prowadzić  do
„kulturowej  jednorodności”,  gdzie  unikalne  cechy  lokalnych
kultur są wypierane przez globalne normy. Z drugiej strony,
zwolennicy tego zjawiska argumentują, że globalizacja pozwala
na lepszą komunikację i zrozumienie między różnymi kulturami.

Podsumowując, homogenizacja kultury współczesnej jest złożonym
zjawiskiem, które ma szerokie konsekwencje dla różnorodności
kulturowej na świecie. Warto zauważyć, że chociaż globalizacja
może prowadzić do pewnych uniformizacji, jednocześnie stwarza



przestrzeń dla nowych form twórczości, które mogą być wynikiem
połączenia różnych wpływów kulturowych.

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.

Fryderyk Szopen i jego muzyka
w  literaturze.  Zaprezentuj
zagadnienie, odwołując się do
wybranych przykładów
Fryderyk Chopin, genialny kompozytor epoki romantyzmu, stał
się nie tylko centralną postacią muzyki, ale również istotnym
motywem literackim. Jego twórczość, pełna emocji i technicznej
wirtuozerii,  znalazła  swoje  odbicie  w  literaturze,  gdzie
często posłużyła jako narzędzie do eksploracji tematów takich
jak romantyzm, narodowa tożsamość, czy psychologiczne aspekty
ludzkiego  istnienia.  Poniżej  przedstawiam  kilka  przykładów
literackich, w których muzyka Chopina odgrywa kluczową rolę, a
jego postać i kompozycje są centralnym elementem narracji.

1. „Wielka Improwizacja” Adama Mickiewicza

Jednym z najważniejszych literackich odniesień do Fryderyka
Chopina jest „Wielka Improwizacja” Adama Mickiewicza, zawarta
w  „Dziadach”  część  III.  Choć  Chopin  nie  pojawia  się  tam
bezpośrednio,  jego  obecność  jest  silnie  odczuwalna  poprzez
odniesienia do muzyki i atmosfery, którą tworzy. Mickiewicz, w
swojej twórczości, często odnosił się do idei romantycznych,
które  były  również  bliskie  Chopinowi.  W  „Wielkiej
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Improwizacji”  można  dostrzec  podobieństwa  w  nastroju  i
emocjonalnej głębi, które były charakterystyczne dla muzyki
Chopina. Mickiewicz, podobnie jak Chopin, eksplorował uczucia,
tęsknotę i wewnętrzne zmagania, tworząc tym samym literackie
echo romantycznej muzyki.

2. „Pianista” Władysława Szpilmana

Władysław  Szpilman,  w  swojej  autobiograficznej  książce
„Pianista”, opisał swoje doświadczenia jako żydowski pianista
w Warszawie podczas II wojny światowej. Szpilman, który był
również kompozytorem i pianistą, odwołuje się do Chopina w
kontekście własnych przeżyć. Jego opisy pokazują, jak muzyka
Chopina  była  dla  niego  źródłem  pocieszenia  i  ucieczki  od
brutalnej  rzeczywistości.  Chopin,  jako  symbol  polskiego
dziedzictwa i wyrazu ludzkich uczuć, miał głęboki wpływ na
Szpilmana  i  jego  twórczość.  Muzyka  Chopina  pojawia  się  w
książce  jako  źródło  siły  i  nadziei  w  najciemniejszych
momentach.

3. „Książę i żebrak” Mark Twain

Mark  Twain  w  swojej  powieści  „Książę  i  żebrak”  nie
bezpośrednio, ale poprzez kontekst, odwołuje się do twórczości
Chopina. Chociaż Chopin nie jest postacią występującą w tej
książce,  jego  wpływ  na  kulturę  muzyczną  XIX  wieku  jest
wyraźnie  odczuwalny.  Muzyka  Chopina,  jako  część  edukacji
artystycznej, jest obecna w tle opowieści, która eksploruje
różnice  społeczne  i  indywidualne  losy.  Twórczość  Chopina,
będąc  symbolem  wyrafinowanego  gustu  i  wrażliwości,
odzwierciedla wartości artystyczne i kulturalne, które były
istotne w czasach, gdy toczy się akcja powieści.

4. „Cztery pory roku” Ignacego Krasickiego

W literaturze polskiej również znalazły się odniesienia do
Chopina, jak w „Czterech porach roku” Ignacego Krasickiego.
Choć Krasicki żył przed czasami Chopina, jego prace często
nawiązywały do wrażliwości, które były bliskie romantyzmowi. W



„Czterech  porach  roku”  można  dostrzec  wpływy,  które  w
przyszłości  będą  kojarzone  z  muzyką  Chopina,  takie  jak
głębokie  uczucia,  malownicze  opisy  przyrody  i  osobiste
refleksje.  W  tym  kontekście,  muzyka  Chopina  może  być
postrzegana  jako  kontynuacja  idei,  które  Krasicki  zaczął
eksplorować.

5. „Ostatni Słowianin” Michała Kosińskiego

Michał Kosiński w swoim „Ostatnim Słowianinie” wprowadza motyw
Chopina  jako  symbolu  narodowej  tożsamości  i  kulturowej
spuścizny.  Chopin,  będąc  jednym  z  najważniejszych
przedstawicieli polskiego romantyzmu, odgrywa kluczową rolę w
kształtowaniu  narracji  i  ukazywaniu  wartości  narodowych.
Muzyka Chopina jest używana w książce jako element, który
łączy przeszłość z teraźniejszością, a jego twórczość staje
się symbolem oporu i tożsamości kulturowej.

6. „Muzyka na rozdrożu” Andrzeja Stasiuka

Andrzej Stasiuk w swojej książce „Muzyka na rozdrożu” używa
muzyki Chopina jako metafory dla rozważań na temat kondycji
współczesnego świata. Chopin, z jego pełnymi emocji utworami,
staje  się  dla  Stasiuka  symbolem  poszukiwania  sensu  i
tożsamości  w  zmieniającym  się  świecie.  Muzyka  Chopina
odzwierciedla wewnętrzne rozdarcia i dążenie do zrozumienia,
które są kluczowymi tematami w literaturze Stasiuka.

Wnioski

Fryderyk  Chopin,  jako  jeden  z  najważniejszych  kompozytorów
romantycznych,  ma  głęboki  wpływ  na  literaturę,  nie  tylko
poprzez bezpośrednie odniesienia do jego muzyki, ale także
poprzez  emocjonalne  i  estetyczne  oddziaływanie  jego
twórczości. Jego muzyka pojawia się w literaturze jako symbol
romantycznych  ideałów,  narodowej  tożsamości  i  osobistych
zmagań. Chopin, poprzez swoje kompozycje, inspiruje pisarzy do
eksploracji  tematów  takich  jak  emocjonalne  zawirowania,
narodowa tożsamość oraz duchowe poszukiwania. Jego wpływ na



literaturę  jest  przykładem,  jak  muzyka  może  wzbogacać  i
inspirować teksty literackie, stając się integralną częścią
kulturalnego dyskursu.

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 czasopism literackich w
kształtowaniu  nowych
tendencji  w  literaturze.
Zaprezentuj  zagadnienie,
odwołując  się  do  wybranych
przykładów
Czasopisma literackie odgrywają kluczową rolę w kształtowaniu
nowych  tendencji  w  literaturze.  Działają  jako  platformy
publikacyjne, które nie tylko promują nowatorskie teksty, ale
również  kreują  trendy,  wpływają  na  opinię  krytyków  i
czytelników oraz wspierają debaty intelektualne. Przez wieki
pełniły  funkcje  podobne  do  dzisiejszych  mediów
społecznościowych, umożliwiając twórcom dotarcie do szerokiej
publiczności i wpływając na kierunki rozwoju literatury. W
poniższej analizie przyjrzymy się kilku przykładom czasopism
literackich z różnych epok, które miały znaczący wpływ na
literaturę.

1. Czasopisma literackie XIX wieku
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W XIX wieku „Le Figaro”, francuskie czasopismo założone w 1826
roku,  odegrało  istotną  rolę  w  literackim  życiu  Francji.
Publikowało prace takich autorów jak Honoré de Balzac, Gustave
Flaubert czy Guy de Maupassant. Dzięki „Le Figaro” pisarze
mieli  możliwość  dotarcia  do  szerokiej  publiczności,  a  ich
prace  wpływały  na  kształtowanie  się  literackich  trendów  w
Europie. Szczególnie istotne było dla rozwoju realizmu, który
zdobywał popularność dzięki publikacjom powieści w odcinkach.

W Polsce „Przegląd Polski”, założony w 1830 roku przez Adama
Mickiewicza, pełnił podobną rolę, publikując wiersze i eseje
wpływowych  poetów  romantycznych.  Mickiewicz,  poprzez  to
czasopismo, miał możliwość promowania idei romantycznych oraz
nowych kierunków literackich, które odgrywały kluczową rolę w
polskiej kulturze i świadomości narodowej.

2. Czasopisma literackie XX wieku

W XX wieku „The New Yorker” stał się jednym z najważniejszych
amerykańskich  czasopism  literackich,  wpływając  na  rozwój
literatury i kultury. Założony w 1925 roku, „The New Yorker”
publikował  prace  takich  autorów  jak  J.D.  Salinger,  Truman
Capote i John Updike. Czasopismo stało się miejscem, gdzie
debiutowali  młodzi  pisarze,  a  także  platformą  dla
eksperymentów literackich. Przez lata „The New Yorker” pomógł
w kształtowaniu nowoczesnego amerykańskiego stylu literackiego
oraz w propagowaniu różnych trendów literackich i społecznych.

Innym  istotnym  przykładem  jest  „L'Humanité”,  francuskie
czasopismo założone w 1904 roku, które odgrywało ważną rolę w
lewicowej literaturze i polityce. Publikowało prace pisarzy
takich jak André Gide i Louis Aragon, którzy eksplorowali
kwestie  społeczne  i  polityczne  w  swojej  twórczości.
„L'Humanité” nie tylko promowało literackie eksperymenty, ale
również  wpływało  na  kształtowanie  opinii  publicznej  w
kwestiach  politycznych  i  społecznych.

W Polsce, „Twórczość”, założone w 1954 roku, było jednym z



najważniejszych czasopism literackich okresu PRL. Publikowało
teksty zarówno uznanych pisarzy, jak i młodych debiutantów.
„Twórczość”  miała  znaczący  wpływ  na  rozwój  literatury
współczesnej w Polsce, kształtując literackie i artystyczne
trendy  oraz  debatując  nad  ważnymi  kwestiami  społecznymi  i
politycznymi.

3. Czasopisma literackie współczesne

Współczesne  czasopisma  literackie,  takie  jak  „The  Paris
Review”, założone w 1953 roku, kontynuują tradycję wpływania
na literaturę. „The Paris Review” jest znane z publikowania
wywiadów z wieloma znaczącymi pisarzami, takich jak Philip
Roth, Toni Morrison czy Salman Rushdie. Czasopismo odgrywa
ważną rolę w promowaniu nowych autorów oraz w dyskusjach na
temat literackich trendów i form.

W Polsce, „Literatura na Świecie” jest jednym z czołowych
czasopism  literackich,  które  skupia  się  na  publikowaniu
tłumaczeń i analizach literatury obcojęzycznej. Pomaga to w
kreowaniu literackiego dyskursu oraz w poszerzaniu horyzontów
literackich polskich czytelników.

4. Porównanie i wnioski

Czasopisma literackie, zarówno historyczne, jak i współczesne,
pełnią kluczową rolę w kształtowaniu literackich trendów i
idei. Oferują pisarzom platformę do publikacji i debaty, a
także wpływają na rozwój nowych stylów literackich i form
artystycznych.  Z  jednej  strony,  czasopisma  takie  jak  „Le
Figaro” i „Przegląd Polski” miały wpływ na rozwój literackiego
realizmu i romantyzmu, z drugiej strony, „The New Yorker” i
„L'Humanité”  wpłynęły  na  rozwój  nowoczesnych  trendów
literackich i społecznych. Współczesne czasopisma, takie jak
„The Paris Review” i „Literatura na Świecie”, kontynuują tę
tradycję,  przyczyniając  się  do  globalnego  dyskursu
literackiego  i  artystycznego.

Czasopisma literackie, poprzez publikowanie nowatorskich prac,



wpływają na kształtowanie się literackiej mapy świata, a ich
rolą  jest  nie  tylko  promowanie  autorów,  ale  również
prowadzenie dialogu na temat aktualnych problemów społecznych
i artystycznych.

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.

Podróż  jako  przygoda  i
doświadczenie.  Omów  temat,
odwołując  się  do  wybranych
przykładów
Podróż jako przygoda i doświadczenie jest motywem o głębokim
znaczeniu w literaturze, który można analizować przez pryzmat
różnorodnych utworów. W kontekście literackim podróż nie jest
tylko fizycznym przemieszczeniem się z miejsca na miejsce, ale
także  metaforą  duchowego,  intelektualnego  i  emocjonalnego
odkrywania  siebie  oraz  świata.  Poniżej  omówię,  jak  motyw
podróży  jako  przygody  i  doświadczenia  jest  realizowany  w
wybranych dziełach literackich.

Klasyczne i romantyczne obrazy podróży

W  literaturze  klasycznej  podróż  często  była  związana  z
poszukiwaniem prawdy, wiedzy i samego siebie. „Odyseja” Homera
to jeden z najbardziej znanych przykładów, w którym podróż
jest centralnym motywem. Odyseusz, wracając do domu po wojnie
trojańskiej, przeżywa liczne przygody, które nie tylko testują
jego  odwagę  i  spryt,  ale  także  pozwalają  mu  na  głębsze
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zrozumienie samego siebie i swoich wartości. Jego podróż jest
zarówno fizycznym przemieszczeniem, jak i duchową wędrówką,
która prowadzi go do odkrycia swojej prawdziwej tożsamości
oraz przynależności.

W  literaturze  romantycznej  motyw  podróży  nabiera  bardziej
osobistego  wymiaru.  „Podróż  do  wnętrza  Ziemi”  Juliusza
Verne’a,  choć  jest  powieścią  science  fiction,  łączy  motyw
podróży  z  odkrywaniem  tajemnic  natury  i  ludzkiej
wytrzymałości.  Bohaterowie,  przemierzając  nieznane  tereny,
przeżywają  nie  tylko  fizyczne  przygody,  ale  także  poznają
siebie  nawzajem  i  odkrywają  swoje  ograniczenia  oraz  mocne
strony. W tym przypadku podróż staje się narzędziem do badania
granic ludzkiego poznania i wytrzymałości.

Motyw podróży w literaturze współczesnej

W literaturze współczesnej podróż jest często używana jako
metafora odkrywania tożsamości i sensu życia. „Na wschód od
Edenu” Johna Steinbecka, mimo że koncentruje się głównie na
życiu w Kalifornii, ukazuje podróż jako istotny element w
rozwoju  postaci.  Bohaterowie,  poszukując  swojego  miejsca  w
świecie,  przeżywają  osobiste  podróże,  które  pomagają  im
zrozumieć siebie i swoje relacje z innymi. W tej powieści
podróż nie jest tylko przemieszczaniem się w przestrzeni, ale
także poszukiwaniem sensu i miejsca w życiu.

„Droga” Cormaca McCarthy’ego to przykład, w którym podróż ma
wymiar niemal metafizyczny. W tej postapokaliptycznej powieści
ojciec i syn przemierzają zniszczony świat, próbując dotrzeć
do  lepszej  przyszłości.  Ich  podróż  jest  pełna
niebezpieczeństw, ale także momentów refleksji i odkrywania
wartości, które są dla nich najważniejsze. W „Drodze” podróż
jest zarówno fizycznym przemieszczeniem, jak i podróżą w głąb
ludzkiej kondycji, przetrwania i nadziei.

Przygoda jako forma odkrywania i nauki

Motyw podróży jako przygody często związany jest z nauką i



odkrywaniem nowych rzeczy. W „Przewodniku po Galaktyce dla
autostopowiczów”  Douglasa  Adamsa  podróżowanie  przez  kosmos
jest  nie  tylko  źródłem  komicznych  sytuacji,  ale  także
narzędziem do refleksji nad naturą wszechświata i ludzkiego
istnienia. Podróż w tej książce pozwala bohaterom na odkrycie
nie tylko nowych planet, ale także na zastanowienie się nad
sensem życia i absurdami egzystencji.

Podobnie, w „Podróży do Jutra” Ray’a Bradbury’ego, podróż w
czasie staje się metaforą odkrywania potencjalnych przyszłości
i  możliwości,  jakie  oferuje  ludzkość.  W  tym  przypadku
podróżowanie  staje  się  sposobem  na  eksplorację  idei  i
koncepcji,  które  mogą  mieć  wpływ  na  przyszłość  całego
społeczeństwa.

Podróż jako osobiste doświadczenie i transformacja

W  literaturze  podróż  często  prowadzi  do  osobistej
transformacji bohaterów. „Wielki Gatsby” F. Scotta Fitzgeralda
przedstawia podróż jako ścieżkę do odkrywania amerykańskiego
snu i własnej tożsamości. Gatsby, dążąc do swojego idealnego
obrazu życia, przebywa różne etapy osobistej podróży, które
prowadzą go do zrozumienia, czym naprawdę jest szczęście i
spełnienie.

Podobnie w „Na zachód od Edenu” Johna Steinbecka, podróż jest
środkiem do zrozumienia społeczeństwa i osobistych wartości.
Bohaterowie,  poszukując  lepszego  życia,  odkrywają,  jak  ich
własne wybory wpływają na ich los i relacje z innymi.

Podsumowanie

Motyw podróży jako przygody i doświadczenia jest wszechobecny
w  literaturze,  pełniąc  różne  funkcje  –  od  odkrywania
fizycznych  i  intelektualnych  granic,  przez  osobistą
transformację, po refleksję nad ludzką kondycją i wartościami.
Podróż, zarówno dosłowna, jak i metaforyczna, jest kluczowym
motywem, który pozwala na eksplorację i zrozumienie świata,
siebie oraz relacji między ludźmi. W literaturze XX wieku i



współczesnej podróż nabiera różnorodnych form, a jej rola jako
narzędzia  odkrywania  i  doświadczenia  pozostaje  niezmiennie
istotna.

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.

Literatura  XX  wieku  wobec
ekspansji  innych  mediów.
Rozważ problem, odwołując się
do wybranych przykładów
Ekspansja mediów w XX wieku, w tym radia, telewizji, filmu i
internetu,  miała  istotny  wpływ  na  literaturę,  jej  formy,
treści oraz sposób, w jaki jest odbierana. Proces ten nie
tylko wpłynął na tematykę literacką, ale także na techniki
narracyjne i sposób, w jaki literatura współczesna odnosi się
do  innych  form  sztuki  i  mediów.  Poniżej  przedstawię,  jak
literatura  XX  wieku  reagowała  na  rozwój  nowych  mediów,
odwołując się do wybranych przykładów.

Literatura i radio

„Na  zachodzie  frontu  bez  zmian”  Ericha  Marii  Remarque’a,
opublikowana w 1928 roku, jest przykładem, w którym literatura
reaguje na nową rzeczywistość, w tym na zmiany w technologii i
mediach.  Chociaż  sam  Remarque  nie  pisał  bezpośrednio  dla
radia,  jego  powieść,  jako  dzieło  opublikowane  w  czasach
ekspansji  radia,  odzwierciedla  wpływ  tego  medium  na
społeczeństwo.  Radio,  które  stało  się  ważnym  źródłem
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informacji  i  rozrywki,  wpływało  na  sposób,  w  jaki  ludzie
postrzegali  rzeczywistość  i  wojny.  Powieść  Remarque’a,
opisująca brutalność I wojny światowej, wpisuje się w szerszy
kontekst medialny, gdzie nowe technologie zmieniały sposób, w
jaki odbierano wiadomości i opowieści o wojnie.

Literatura i telewizja

Telewizja,  jako  medium  wizualne,  miała  ogromny  wpływ  na
literaturę,  zwłaszcza  na  powieści  i  eseje,  które  zaczęły
eksplorować  tematykę  mediów  masowych  i  ich  wpływu  na
społeczeństwo. „1984” George’a Orwella, opublikowana w 1949
roku, to jeden z kluczowych przykładów literackiej reakcji na
rozwój mediów, w tym telewizji. Orwell, pisząc o dystopijnej
przyszłości,  gdzie  rząd  wykorzystuje  telewizję  do  ścisłej
kontroli  i  indoktrynacji  społeczeństwa,  przewidział  rolę
mediów  jako  narzędzia  manipulacji.  „1984”  ukazuje,  jak
telewizja,  jako  medium  masowe,  może  być  używana  do
monitorowania  i  kontrolowania  obywateli,  co  stało  się
rzeczywistością  w  wielu  społeczeństwach  w  XX  wieku.

Literatura i film

Kinematografia, z jej narracyjnymi i wizualnymi możliwościami,
wpłynęła na literaturę w różnorodny sposób. „Blow-Up” Julio
Cortázara, opublikowana w 1959 roku, to przykład literatury,
która  eksploruje  wpływ  kina  na  wyobraźnię  i  narrację
literacką.  Opowiadanie  Cortázara,  które  później  zostało
zaadaptowane na film przez Michelangelo Antonioniego, bada,
jak film i fotografia mogą zmieniać sposób, w jaki postrzegamy
rzeczywistość  i  czas.  Cortázar,  poprzez  swoją  literacką
eksplorację, odnosi się do sposobu, w jaki obrazy filmowe mogą
wpływać na nasze rozumienie świata, a także podkreśla rolę
mediów w kształtowaniu percepcji rzeczywistości.

„Tropiciel” J.G. Ballarda, opublikowany w 1975 roku, także
jest  przykładem  literackiego  przetwarzania  wpływu  filmu  i
mediów. Ballard, znany z eksplorowania wpływu mediów na życie



współczesne,  w  swoich  powieściach  bada,  jak  media  i
technologia  zmieniają  ludzkie  doświadczenia.  „Tropiciel”
ukazuje,  jak  obrazowanie  i  przedstawienie  medialne  mogą
wpływać  na  życie  jednostki,  pokazując  związek  między
literaturą  a  filmem  w  kontekście  kształtowania  narracji  i
wizji świata.

Literatura i internet

Internet, jako nowe medium, miał radykalny wpływ na literaturę
od lat 90. XX wieku. „Pattern Recognition” Williama Gibsona,
opublikowana w 2003 roku, to przykład literackiego dzieła,
które bezpośrednio odnosi się do wpływu internetu i cyfrowych
technologii  na  społeczeństwo.  Gibson,  znany  jako  ojciec
cyberpunku,  w  „Pattern  Recognition”  eksploruje  tematykę
globalnej  sieci  i  jej  wpływu  na  tożsamość,  percepcję  i
interakcje międzyludzkie. Powieść ta ukazuje, jak internet,
jako medium, zmienia sposób, w jaki ludzie postrzegają świat i
siebie  nawzajem,  oraz  w  jaki  sposób  wpływa  na  narrację
literacką.

„Ziemia obiecana” Włodzimierza T. Białkowskiego, opublikowana
w  2008  roku,  również  odnosi  się  do  wpływu  internetu  na
literaturę. Książka ta, wykorzystując nowoczesne technologie i
narracyjne techniki, bada wpływ cyfryzacji na społeczeństwo i
jednostkę. Białkowski, poprzez swoją twórczość, analizuje, jak
internet  i  technologie  komunikacyjne  zmieniają  sposób
tworzenia  i  odbierania  literatury,  a  także  jakie  mają
znaczenie  dla  kultury  i  społeczeństwa.

Literatura i sztuka współczesna

Sztuka  współczesna,  w  tym  instalacje  artystyczne  i
performance, także wchodzi w dialog z literaturą, zwłaszcza w
kontekście  nowych  mediów.  „Sztuka  nowoczesna”  autorstwa
Rosalind Krauss, opublikowana w 1999 roku, bada wpływ mediów
masowych  i  technologii  na  sztukę  i  literaturę.  Krauss
analizuje,  jak  nowe  media,  w  tym  internet  i  telewizja,



zmieniają  formy  artystyczne  i  literackie,  oraz  jakie  mają
znaczenie dla rozwoju sztuki współczesnej.

Podsumowanie

Motyw ekspansji mediów i ich wpływ na literaturę XX wieku
ilustruje dynamiczną interakcję między literaturą a różnymi
formami komunikacji. Od radia i telewizji, przez film, aż po
internet,  każde  z  tych  mediów  wnosi  nowe  wymiary  do
literackiego  obrazu  świata  i  sposobu  narracji.  Literatura
reagowała  na  te  zmiany,  włączając  nowe  tematy,  techniki
narracyjne i formy wyrazu, które odzwierciedlają wpływ mediów
na społeczeństwo i kulturę. Wybrane przykłady pokazują, jak
literatura  nie  tylko  reaguje  na  zmiany  w  technologii  i
mediach,  ale  także  aktywnie  uczestniczy  w  kształtowaniu  i
interpretowaniu tych zmian.

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.

Deformacja  świata  i  jej
funkcje  w  różnych  tekstach
kultury.  Zaprezentuj
zagadnienie, odwołując się do
wybranych przykładów
Deformacja  świata  w  literaturze,  sztuce  i  innych  tekstach
kultury  to  technika  artystyczna,  która  polega  na
przekształcaniu rzeczywistości w sposób, który wykracza poza
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realistyczne  przedstawienie,  aby  ukazać  głębsze  prawdy  o
ludzkiej  kondycji,  społeczeństwie  czy  egzystencji.  Funkcje
deformacji są różnorodne i mogą obejmować krytykę społeczną,
eksplorację  psychologicznych  stanów  postaci,  a  także
poszukiwanie  nowych  form  wyrazu  artystycznego.  Poniżej
przedstawiam analizę deformacji świata w wybranych tekstach
kultury, które ilustrują jej różne funkcje.

„Metamorfoza”  Franza  Kafki  –  Egzystencjalne  przerażenie  i
alienacja

„Metamorfoza” Franza Kafki, opublikowana w 1915 roku, to jedno
z najbardziej znanych dzieł, w którym deformacja świata pełni
kluczową rolę. Opowieść o Gregorze Samsie, który pewnego dnia
budzi się jako ogromny insekt, jest przykładem literackiej
deformacji  mającej  na  celu  ukazanie  egzystencjalnego
przerażenia  i  alienacji  jednostki.

Deformacja  w  „Metamorfozie”  służy  jako  narzędzie  do
eksploracji tematów takich jak alienacja społeczna, konflikt z
rodziną i bezsensowność egzystencji. Kafka, poprzez radykalną
przemianę bohatera, ukazuje brutalną rzeczywistość, w której
jednostka  zostaje  całkowicie  wykluczona  ze  społeczeństwa  i
pozbawiona  swojej  ludzkiej  tożsamości.  Przemiana  Gregora  w
insekta stanowi metaforę poczucia izolacji i beznadziei, które
mogą  towarzyszyć  jednostce  w  obliczu  jej  osobistych  i
społecznych problemów. Ta deformacja świata służy również jako
komentarz  na  temat  nieludzkości  i  obojętności,  jakie  mogą
występować w relacjach międzyludzkich i w społeczeństwie.

„Dziady”  Adama  Mickiewicza  –  Symbolika  i  metaforyczna
deformacja  rzeczywistości

W dramacie „Dziady” Adama Mickiewicza, deformacja świata jest
stosowana do ukazania głębokich prawd duchowych i moralnych. W
szczególności w części III, która jest najbardziej znana z
przedstawienia obrzędów Dziadów, Mickiewicz używa deformacji
rzeczywistości, aby wprowadzić widza w świat zjaw i duchów,



który jest równocześnie rzeczywistością i metaforą.

Deformacja  w  „Dziadach”  pełni  funkcję  ukazania  konfliktu
między światem żywych a światem umarłych, a także eksploracji
tematów takich jak narodowy los, wolność i cierpienie. Świat
duchów i wizji w dramacie Mickiewicza jest zniekształcony i
surrealistyczny, co pozwala na bardziej intensywne wyrażenie
emocji  i  idei,  które  są  związane  z  duchowym  i  narodowym
odrodzeniem.  Deformacja  rzeczywistości  w  „Dziadach”  służy
także jako narzędzie do badania moralnych i filozoficznych
aspektów ludzkiego życia, a także do podkreślenia znaczenia
tradycji i obrzędów narodowych.

„1984” George’a Orwella – Krytyka totalitaryzmu i manipulacja
rzeczywistością

„1984”  George’a  Orwella,  opublikowana  w  1949  roku,  to
dystopijna powieść, w której deformacja świata jest używana do
krytyki totalitaryzmu i manipulacji rzeczywistością. W świecie
przedstawionym w książce, totalitarne państwo, zwane Partią,
stosuje różne formy deformacji rzeczywistości, aby utrzymać
kontrolę nad obywatelami.

Orwell  przedstawia  społeczeństwo,  w  którym  prawda  jest
manipulowana,  historia  jest  fałszowana,  a  jednostka  jest
poddawana  nieustannej  kontroli  i  indoktrynacji.  Deformacja
rzeczywistości w „1984” ma na celu ukazanie destrukcyjnych
skutków  totalitarnej  władzy  i  jej  wpływu  na  jednostkę  i
społeczeństwo.  Manipulacja  informacją,  zmiana  przeszłości  i
kontrolowanie  myśli  obywateli  są  kluczowymi  elementami
deformacji w tej powieści, które służą do ukazania zagrożeń
związanych z absolutną władzą i brakiem prawdziwej wolności.

„Piknik  na  skraju  drogi”  Arkadija  i  Borysa  Strugackich  –
Futurystyczne i metaforyczne deformacje rzeczywistości

W  powieści  „Piknik  na  skraju  drogi”  autorstwa  Arkadija  i
Borysa Strugackich, deformacja rzeczywistości jest używana do
stworzenia  futurystycznej  wizji  świata  oraz  do  eksploracji



metaforycznych i filozoficznych tematów. Akcja powieści toczy
się  w  strefie,  gdzie  wydarzenia  pozaziemskie  stworzyły
dziwaczny i niebezpieczny teren pełen nieznanych zjawisk i
artefaktów.

Deformacja w tej powieści pełni funkcję ukazania tajemniczości
i niepewności w obliczu obcych technologii i istot, które
zakłócają  normalne  postrzeganie  świata.  Strefa,  z  jej
zniekształconymi prawami fizyki i rzeczywistości, staje się
metaforą dla nieznanego i niezrozumiałego świata, z którym
ludzkość musi się zmierzyć. Deformacja w „Pikniku na skraju
drogi” pozwala autorom na badanie ludzkich lęków, aspiracji i
etycznych  dylematów  w  kontekście  futurystycznym  i
metaforycznym.

„Słuch absolutny” Johna Ashbery’ego – Deformacja w poezji jako
środek ekspresji emocjonalnej

„Słuch absolutny” Johna Ashbery’ego, wydany w 1975 roku, jest
przykładem  deformacji  w  poezji,  która  służy  jako  środek
ekspresji emocjonalnej i intelektualnej. Wiersze Ashbery’ego
często  cechują  się  fragmentarycznością  i  zniekształceniem,
które odzwierciedlają złożoność i chaos ludzkich doświadczeń.

Deformacja  w  poezji  Ashbery’ego  pozwala  na  oddanie
subiektywnych stanów psychicznych i percepcyjnych, które są
trudne do uchwycenia w realistycznych formach. Poeta używa
nielogicznych  i  surrealistycznych  obrazów,  aby  wyrazić
złożoność  emocji  i  myśli,  które  są  przekraczają  normy
codziennego doświadczenia. Ta technika pozwala czytelnikowi na
głębsze zrozumienie ludzkiego umysłu i jego zawirowań.

Podsumowanie

Deformacja świata w literaturze i sztuce pełni wiele funkcji,
od  krytyki  społecznej  i  politycznej,  poprzez  eksplorację
psychologicznych  stanów  postaci,  aż  po  innowacyjne
poszukiwania  form  artystycznych.  Poprzez  przekształcanie
rzeczywistości w sposób nielinearny i surrealistyczny, artyści



i  pisarze  mogą  wyrazić  głębsze  prawdy  o  ludzkim  życiu,
społeczeństwie  i  egzystencji.  Wybrane  przykłady,  takie  jak
„Metamorfoza”  Kafki,  „Dziady”  Mickiewicza,  „1984”  Orwella,
„Piknik  na  skraju  drogi”  Strugackich  i  „Słuch  absolutny”
Ashbery’ego,  ilustrują  różnorodność  i  bogactwo  technik
deformacji,  które  umożliwiają  twórcom  poszukiwanie  i
odkrywanie nowych sposobów przedstawiania świata i ludzkiej
kondycji.

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

Wpływ  techniki
impresjonistycznej  na
kreowanie  pejzażu  w
literaturze  i  malarstwie.
Omów  problem,  odwołując  się
do wybranych przykładów
Impresjonizm,  zarówno  w  malarstwie,  jak  i  w  literaturze,
przyniósł  istotne  zmiany  w  sposobie  przedstawiania
rzeczywistości,  w  tym  pejzażu.  Jako  ruch  artystyczny,
impresjonizm koncentrował się na uchwyceniu chwilowych wrażeń
i  subiektywnych  odczuć  związanych  z  obserwowanym  światem.
Różnice  w  technikach  i  stylach  malarskich  i  literackich
oddziaływały na sposób przedstawiania pejzażu, który stał się
nie tylko tłem, ale i integralną częścią wyrazu artystycznego.
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Impresjonizm w malarstwie rozwinął się w drugiej połowie XIX
wieku i jest najbardziej kojarzony z pracami takich artystów
jak  Claude  Monet,  Edgar  Degas  i  Pierre-Auguste  Renoir.
Charakterystyczne dla impresjonizmu jest stosowanie krótkich,
szybki pociągnięć pędzla i jasnych kolorów, które miały na
celu  uchwycenie  chwilowych  zmian  światła  i  atmosfery.  W
pejzażach  impresjonistycznych,  takich  jak  „Impresja,  wschód
słońca”  Moneta,  zobaczymy,  jak  technika  malarska  została
wykorzystana  do  uchwycenia  ulotnego  wrażenia  wschodzącego
słońca na wodzie. Monet używał luźnych, niemal abstrakcyjnych
pociągnięć  pędzla,  aby  oddać  subtelne  zmiany  w  świetle  i
kolorze, co pozwoliło mu na stworzenie obrazu pełnego dynamiki
i ulotności chwili.

Podobnie,  „Ogród  w  Montgeron”  Moneta  pokazuje,  jak
impresjonistyczne podejście do pejzażu może wprowadzać widza w
stan bliskości z naturą, przy pomocy zastosowania drobnych,
zbliżonych do siebie pociągnięć pędzla, które łączą się w
jednorodną  całość.  W  pejzażach  Moneta,  takich  jak  „Lilie
wodne”, widzimy również wpływ impresjonizmu na sposób, w jaki
malarz uchwycił zmieniające się refleksy światła na wodzie,
tworząc wrażenie ruchu i zmienności.

W literaturze, wpływ impresjonizmu na przedstawianie pejzażu
można zauważyć w twórczości takich pisarzy jak Marcel Proust
czy  Virginia  Woolf.  W  „W  poszukiwaniu  straconego  czasu”
Prousta, pejzaże są często opisywane w sposób subiektywny,
oddając wrażenia i emocje bohaterów. Proust koncentruje się na
zmysłowym odbiorze świata i wrażeniu, jakie wywołuje natura,
co jest bliskie zasadom impresjonizmu. Pejzaż w jego powieści
staje  się  nośnikiem  osobistych  wspomnień  i  uczuć,  a  nie
jedynie  tłem  wydarzeń.  Opisy  przyrody  w  „W  poszukiwaniu
straconego  czasu”  są  szczegółowe,  ale  zarazem  pełne
emocjonalnego  ładunku,  co  odpowiada  impresjonistycznemu
podejściu do uchwycenia subiektywnego wrażenia chwili.

„Do  latarni  morskiej”  Virginia  Woolf  także  odzwierciedla
wpływy  impresjonizmu,  szczególnie  w  sposobie  przedstawiania



pejzaży  i  atmosfery.  Woolf  używa  fragmentarycznych,  często
zmiennych opisów, aby oddać dynamiczność i złożoność wrażeń
związanych z otaczającym światem. Jej styl narracji, w którym
pejzaże i otoczenie są opisywane w kontekście emocji i myśli
bohaterów, jest zgodny z impresjonistycznym zainteresowaniem
subiektywnym doświadczeniem.

Impresjonizm wpływał na literaturę nie tylko poprzez sposób
opisu pejzażu, ale również poprzez styl narracji. Pisarska
technika wprowadzania subiektywnych wrażeń i emocji związanych
z otoczeniem była odpowiedzią na impresjonistyczne malarstwo,
które starało się uchwycić ulotne wrażenia chwili. Zarówno w
literaturze, jak i w malarstwie, pejzaż stał się nie tylko
tłem, ale i kluczowym elementem, który wchodził w interakcję z
wewnętrznym światem postaci i twórcy.

Podsumowując,  impresjonizm  w  malarstwie  i  literaturze
przyniósł znaczące zmiany w sposobie przedstawiania pejzażu. W
malarstwie  impresjonistycznym  technika  malarska  koncentruje
się  na  uchwyceniu  chwilowego  wrażenia,  zmieniającego  się
światła i atmosfery. W literaturze, impresjonistyczne wpływy
objawiają  się  w  subiektywnych  opisach  otoczenia,  które
odzwierciedlają wewnętrzny świat bohaterów i ich emocje. W obu
dziedzinach  pejzaż  staje  się  integralnym  elementem,  który
pomaga w tworzeniu głębszego, bardziej osobistego kontaktu z
rzeczywistością przedstawioną przez artystów.

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

https://pisanieprac.edu.pl/


Różne  sposoby  tworzenia
nastroju  grozy  w  tekstach
kultury.  Przedstaw  je,
odwołując  się  do  wybranych
przykładów
Nastrój grozy to jeden z kluczowych elementów wielu tekstów
kultury,  zarówno  w  literaturze,  filmie,  jak  i  innych
dziedzinach  sztuki.  Tworzenie  atmosfery  pełnej  napięcia,
niepokoju  i  strachu  wymaga  odpowiednich  środków
stylistycznych, fabularnych oraz estetycznych, które angażują
odbiorcę  emocjonalnie  i  intelektualnie.  Groza  jako  motyw
pojawia się w różnych epokach, od gotyckiej literatury XVIII
wieku,  po  współczesne  horrory  filmowe.  Zasadniczym  celem
twórców  jest  wywołanie  u  odbiorcy  uczucia  lęku  poprzez
nieznane, niewytłumaczalne lub nadprzyrodzone zjawiska. Warto
przyjrzeć się różnym technikom, które twórcy wykorzystują, aby
wprowadzić  nastrój  grozy,  analizując  to  zagadnienie  na
podstawie wybranych przykładów literackich i filmowych.

Jednym z najbardziej klasycznych przykładów literatury grozy
jest  powieść  gotycka.  „Zamek  Otranto”  Horace’a  Walpole’a,
który  uważany  jest  za  pierwszą  powieść  gotycką,  wprowadza
typowe elementy budowania nastroju grozy. Tajemnicze zamki,
ukryte  komnaty,  niespodziewane  zjawiska  nadprzyrodzone  oraz
atmosfera niepewności tworzą klimat, w którym bohaterowie są
bezbronni  wobec  sił,  których  nie  rozumieją.  W  literaturze
gotyckiej bardzo ważne są także scenerie – ciemne, opustoszałe
budynki,  mgła,  noc  –  które  potęgują  uczucie  zagrożenia.
Walpole  celowo  wykorzystuje  elementy  architektoniczne  (mury
zamku, ukryte przejścia) oraz zjawiska przyrodnicze (burze,
ciemność), aby nadać swojemu utworowi nastrój tajemniczości i
grozy.
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Również  w  twórczości  Edgara  Allana  Poe  znaleźć  można
wyrafinowane  techniki  tworzenia  atmosfery  grozy.  W  jego
opowiadaniach, takich jak „Zagłada domu Usherów” czy „Serce
oskarżycielem”,  Poe  kreuje  nastrój  grozy  poprzez
psychologiczne zagłębianie się w stan umysłu bohaterów. Groza
u Poe’a często wynika z wewnętrznych konfliktów postaci, ich
poczucia winy, lęku przed własnym szaleństwem oraz obsesyjnych
myśli. Zamiast polegać wyłącznie na elementach zewnętrznych,
Poe tworzy napięcie, oddając głos postaciom zmagającym się z
własną świadomością. W „Sercu oskarżycielu” główny bohater,
mimo że popełnia zbrodnię i ją ukrywa, słyszy bicie serca
swojej ofiary, co prowadzi go do szaleństwa. Psychologiczne
napięcie,  które  stopniowo  narasta,  sprawia,  że  odbiorca
również  doświadcza  lęku  i  grozy,  mimo  że  nie  mamy  tu  do
czynienia z bezpośrednimi elementami nadprzyrodzonymi.

W literaturze współczesnej mistrzostwo w tworzeniu atmosfery
grozy osiągnął Stephen King, którego powieści często balansują
na  granicy  realizmu  i  horroru.  Jednym  z  przykładów  jest
powieść  „Lśnienie”,  w  której  King  łączy  elementy
psychologicznej grozy z nadprzyrodzonymi wydarzeniami. Głównym
miejscem  akcji  jest  odludny  hotel  Overlook,  gdzie  zimą
zamieszkuje  rodzina  Torrance’ów.  King  tworzy  nastrój  grozy
poprzez  izolację  bohaterów  od  świata  zewnętrznego,  powolne
ujawnianie  tajemnic  miejsca,  a  także  degradację  psychiczną
głównego bohatera, Jacka. Motyw stopniowego popadania w obłęd,
wszechobecna cisza przerywana tylko przez złowieszcze odgłosy,
klaustrofobiczna atmosfera zamkniętego hotelu oraz stopniowo
odkrywane mroczne tajemnice sprawiają, że odbiorca nieustannie
odczuwa niepokój i strach. King korzysta także z wewnętrznego
dialogu  bohaterów,  którzy  stają  się  świadkami
niewytłumaczalnych zjawisk, co dodatkowo potęguje napięcie i
wprowadza uczucie paranoi.

Kolejnym  przykładem  jest  film  jako  medium,  które  potrafi
wyjątkowo  intensywnie  budować  atmosferę  grozy,  szczególnie
dzięki wykorzystaniu dźwięku i obrazu. W filmach takich jak



„Dziecko Rosemary” w reżyserii Romana Polańskiego, groza rodzi
się  stopniowo,  w  miarę  jak  bohaterka  odkrywa  przerażające
sekrety  otaczających  ją  ludzi.  Polański  mistrzowsko
wykorzystuje napięcie wynikające z niepewności i stopniowego
odkrywania  prawdy.  Scenografia  i  symbolika  mają  ogromne
znaczenie  –  ograniczona  przestrzeń  mieszkania,
klaustrofobiczne  ujęcia  oraz  subtelne  aluzje  do
nadprzyrodzonych  sił  potęgują  wrażenie  zagrożenia,  mimo  że
większość akcji rozgrywa się w pozornie zwyczajnym świecie. To
nie  potwory  ani  duchy,  lecz  psychologiczne  manipulacje  i
ukryte intencje postaci budują atmosferę grozy.

W filmie „Lśnienie” w reżyserii Stanleya Kubricka, który jest
adaptacją powieści Stephena Kinga, nastrój grozy osiągnięto
dzięki  mistrzowskiej  reżyserii,  grze  aktorskiej  oraz
stylizacji  obrazu.  Klaustrofobiczne  przestrzenie  hotelu
Overlook,  dynamiczne  ujęcia  kamer,  przenikliwa  ścieżka
dźwiękowa  i  powolne  tempo  narracji  sprawiają,  że  napięcie
stopniowo  narasta.  Kubrick,  podobnie  jak  King  w  swojej
powieści,  tworzy  nastrój  grozy  poprzez  psychologiczną
degradację  bohaterów,  zacierając  granice  między
rzeczywistością a szaleństwem. Elementy nadprzyrodzone, takie
jak  zjawy  czy  tajemnicze  zjawiska  w  hotelu,  są  w  filmie
obecne, ale to psychologiczny horror związany z postacią Jacka
Torrance’a stanowi główny element budujący atmosferę.

Inną formą tworzenia grozy jest literatura science fiction, w
której  strach  często  wynika  z  kontaktu  z  nieznanym  lub  z
zaawansowaną technologią. H.P. Lovecraft, pisarz związany z
literaturą grozy i science fiction, stworzył unikalny rodzaj
nastroju lęku, oparty na kontakcie człowieka z kosmicznymi,
niewyobrażalnymi siłami. W opowiadaniu „Zew Cthulhu” Lovecraft
wykorzystuje  motyw  niewypowiedzianego  lęku  przed  tym,  co
znajduje się poza granicami ludzkiej wiedzy i rozumienia. Jego
bohaterowie często stają w obliczu istot i sił, które są zbyt
potężne, by je pojąć, co wprowadza nastrój egzystencjalnej
grozy,  bazujący  na  poczuciu  ludzkiej  bezradności  i



nieznajomości  prawdziwej  natury  wszechświata.

Podsumowując, różne formy tworzenia nastroju grozy w tekstach
kultury  odwołują  się  do  szerokiej  gamy  środków  –  od
psychologicznych  analiz  postaci,  przez  nadprzyrodzone
wydarzenia,  aż  po  metaforyczne  przedstawienie  świata  jako
miejsca  pełnego  tajemnic  i  zagrożeń.  Literatura,  film  czy
sztuki wizualne, takie jak malarstwo i fotografia, korzystają
z elementów, które mają za zadanie wywołać lęk, napięcie i
niepewność.  Twórcy  grozy  starają  się  ukazać,  że  to,  co
nieznane i niezrozumiałe, często staje się najpotężniejszym
źródłem strachu.

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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