
 

 
 
 
 
 
 
 

 

 

Dzieje Kultury Europejskiej – Podstawy Istnienia 
Cywilizacji 

  



 

Europa, kontynent o bogatej i zróżnicowanej historii, jest 

kolebką wielu kultur, filozofii, sztuk oraz nauk, które 

przez wieki kształtowały cywilizację zachodnią. Historia 

kultury europejskiej to fascynująca opowieść o ciągłych 

przemianach, interakcjach i dziedzictwie, które stanowi 

fundament współczesnego świata. Niniejsza praca ma na 

celu przybliżenie kluczowych aspektów kulturowych, 

które wpłynęły na kształtowanie się europejskiej 

tożsamości i cywilizacji. 

Praca rozpocznie się od omówienia starożytnych 

cywilizacji, które położyły podwaliny pod europejską 

kulturę. Szczególną uwagę poświęcimy Grecji i Rzymowi, 

które poprzez swoje osiągnięcia w dziedzinie filozofii, 

nauki, sztuki i prawa, stworzyły fundamenty pod przyszłe 

pokolenia. Grecka myśl filozoficzna, z takimi postaciami 

jak Sokrates, Platon i Arystoteles, wpłynęła na rozwój 

logiki, etyki i teorii poznania, które są podstawą 

współczesnej nauki. Z kolei Rzym, poprzez swoje prawo i 

administrację, stworzył model organizacji państwowej, 

który przetrwał wieki. 



 

Kolejnym etapem będzie średniowiecze, okres często 

niesłusznie nazywany "ciemnymi wiekami". W tym czasie 

Europa doświadczyła ogromnych przemian, w tym 

upadku Cesarstwa Rzymskiego, rozwoju chrześcijaństwa 

i powstania feudalizmu. Średniowieczne klasztory stały 

się ośrodkami nauki i kultury, a architektura gotycka do 

dziś zachwyca swoją monumentalnością i mistycyzmem. 

Renesans, epoka odrodzenia nauk, sztuki i literatury, 

stanowi kolejny kamień milowy w dziejach europejskiej 

kultury. Włochy, jako centrum renesansu, dały światu 

takie postaci jak Leonardo da Vinci, Michał Anioł i Dante 

Alighieri. Ożywienie zainteresowania starożytnością i 

rozwój humanizmu wprowadziły Europę na nowe tory 

myślenia i twórczości, co miało ogromny wpływ na dalszy 

rozwój cywilizacji. 

W dalszej części pracy przyjrzymy się epoce nowożytnej, 

gdzie reformacja, oświecenie i rewolucje przemysłowe 

przyniosły kolejne zmiany. Reformacja, zapoczątkowana 

przez Marcina Lutra, podważyła jedność chrześcijaństwa, 

prowadząc do powstania nowych wyznań i zmian 



 

społecznych. Oświecenie z kolei przyniosło rozwój nauki 

i filozofii, kładąc nacisk na racjonalizm i prawa jednostki, 

co przygotowało grunt pod rewolucje społeczne i 

polityczne, takie jak rewolucja francuska. 

Ostatnia część pracy poświęcona będzie współczesności, 

gdzie procesy globalizacji, rozwój technologii i integracja 

europejska przyniosły nowe wyzwania i możliwości. Unia 

Europejska jako projekt polityczny i gospodarczy, ma na 

celu zjednoczenie narodów Europy, zachowując 

jednocześnie ich kulturową różnorodność. 

Celem niniejszej pracy jest ukazanie, jak poszczególne 

epoki historyczne wpłynęły na rozwój kultury 

europejskiej, tworząc bogate i zróżnicowane dziedzictwo, 

które stanowi fundament współczesnej cywilizacji. 

Analiza kluczowych wydarzeń, postaci i idei pozwoli 

lepiej zrozumieć, jakie wartości i osiągnięcia są podstawą 

europejskiej tożsamości. 

Wprowadzenie do dziejów kultury europejskiej 



 

• Cel: Zapoznanie uczestników z podstawowymi 

pojęciami dotyczącymi kultury europejskiej i jej 

znaczenia. 

Kultura jest pojęciem szerokim i wieloznacznym, 

obejmującym różnorodne aspekty ludzkiego życia. W 

najogólniejszym ujęciu, kultura to zespół materialnych i 

niematerialnych wytworów człowieka, które są 

przekazywane z pokolenia na pokolenie. Może być 

rozumiana jako kultura materialna, obejmująca wszelkie 

fizyczne wytwory ludzkiej działalności, takie jak 

narzędzia, budynki, ubrania, dzieła sztuki, technologie i 

inne obiekty materialne, które są używane lub wytwarzane 

przez człowieka. Kultura niematerialna zawiera 

niematerialne aspekty, takie jak wartości, normy, 

przekonania, język, religia, zwyczaje, tradycje, sztuka, 

literatura, muzyka, teatr, film i inne formy ekspresji 

kulturowej. Kultura społeczna odnosi się do sposobu 

organizacji życia społecznego, w tym instytucji 

społecznych, systemów politycznych, prawnych, 

edukacyjnych oraz relacji międzyludzkich. Edward B. 

Tylor, jeden z pionierów antropologii kulturowej, 



 

definiował kulturę jako "złożoną całość, która obejmuje 

wiedzę, wierzenia, sztukę, moralność, prawo, obyczaje 

oraz inne zdolności i nawyki nabyte przez człowieka jako 

członka społeczeństwa". 

Cywilizacja jest bardziej złożonym pojęciem, które odnosi 

się do zaawansowanego stadium rozwoju społeczeństwa, 

charakteryzującego się zorganizowaną strukturą 

polityczną, rozwiniętą gospodarką oraz wysokim 

poziomem rozwoju naukowego, technicznego i 

kulturalnego. Cywilizacje posiadają złożone struktury 

polityczne i administracyjne, takie jak państwa, miasta, 

instytucje prawne i systemy zarządzania. Wyróżniają się 

zaawansowanymi technologiami w dziedzinach takich jak 

rolnictwo, budownictwo, komunikacja, transport i 

produkcja. Cywilizacje mają rozwinięte systemy edukacji, 

literatury, sztuki, muzyki oraz osiągnięcia w naukach 

ścisłych, humanistycznych i medycznych. Charakteryzują 

się rozwiniętym systemem gospodarczym, który obejmuje 

handel, produkcję, dystrybucję i zarządzanie zasobami. W 

cywilizacjach występują złożone systemy religijne i 

filozoficzne, które wpływają na życie społeczne i 



 

kulturalne. Cywilizacja jest często postrzegana jako etap 

ewolucji kulturowej, w którym społeczeństwo osiągnęło 

wysoki stopień organizacji i zaawansowania. Można 

powiedzieć, że kultura jest bardziej fundamentalnym 

pojęciem, obejmującym wszelkie wytwory ludzkiego 

życia, podczas gdy cywilizacja odnosi się do złożonych 

struktur społecznych i osiągnięć, które powstają na bazie 

rozwiniętej kultury. 

Podsumowując, kultura i cywilizacja są ściśle powiązane, 

ale różnią się zakresem i szczegółowością. Kultura 

obejmuje wszelkie aspekty ludzkiej działalności, zarówno 

materialne, jak i niematerialne, podczas gdy cywilizacja 

odnosi się do zaawansowanego stadium organizacji 

społecznej i rozwoju technologicznego, naukowego oraz 

kulturalnego. 

Znaczenie kultury europejskiej dla współczesnej 

cywilizacji. 

Kultura europejska odgrywa kluczową rolę w 

kształtowaniu współczesnej cywilizacji, wpływając na 



 

różnorodne aspekty życia społecznego, politycznego, 

gospodarczego oraz intelektualnego. Jej bogate 

dziedzictwo, obejmujące filozofię, naukę, sztukę, 

literaturę oraz systemy polityczne, stanowi fundament, na 

którym opiera się wiele współczesnych wartości i 

instytucji. 

Europejska myśl filozoficzna, od starożytnej Grecji po 

współczesność, kształtowała podstawy zachodniej 

cywilizacji. Filozofowie tacy jak Sokrates, Platon, 

Arystoteles, Kant, Hegel i wielu innych, wprowadzili 

koncepcje etyki, logiki, teorii poznania oraz polityki, które 

do dziś stanowią fundamenty nauk humanistycznych i 

społecznych. Ich idee wpłynęły na rozwój demokracji, 

praw człowieka oraz zasad równości i wolności, które są 

kluczowe dla współczesnych systemów politycznych. 

Europa była miejscem narodzin nowożytnej nauki. 

Rewolucja naukowa, zapoczątkowana przez takie postaci 

jak Kopernik, Galileusz, Newton czy Darwin, przyniosła 

przełomowe odkrycia i zmieniła sposób, w jaki ludzkość 

rozumie świat. Europejscy naukowcy położyli podwaliny 



 

pod nowoczesną fizykę, chemię, biologię oraz medycynę, 

co przyczyniło się do niesamowitego postępu 

technologicznego i przemysłowego, mającego ogromny 

wpływ na współczesne życie. 

Europejska sztuka i literatura miały ogromny wpływ na 

kształtowanie gustów, wartości estetycznych oraz 

wyobraźni całych pokoleń. Od renesansowych mistrzów 

jak Leonardo da Vinci i Michał Anioł, przez literaturę 

Szekspira, Goethego, Dostojewskiego, po modernistów 

jak Picasso czy Kafka – europejscy twórcy wnieśli 

ogromny wkład w rozwój różnych dziedzin sztuki. Te 

dzieła nie tylko bawią, ale również edukują i inspirują, 

wpływając na kształtowanie postaw i wartości 

współczesnych społeczeństw. 

Europa była kolebką nowoczesnych systemów 

politycznych. Demokracja, która rozwinęła się w 

starożytnej Grecji, znalazła swoje rozwinięcie w 

europejskich rewolucjach i ruchach społecznych. Idee 

oświecenia, takie jak równość, wolność i braterstwo, 

wpłynęły na rozwój demokratycznych rządów i 



 

konstytucji na całym świecie. Systemy prawne, 

administracyjne oraz koncepcje państwa prawa i podziału 

władzy, które wyrosły w Europie, stały się modelami dla 

współczesnych instytucji politycznych. 

Europejska rewolucja przemysłowa przyniosła ogromne 

zmiany gospodarcze, które do dziś wpływają na globalną 

ekonomię. Rozwój technologii, przemysłu oraz handlu, 

zapoczątkowany w Europie, przyczynił się do powstania 

współczesnych struktur gospodarczych. Europejskie 

modele zarządzania, innowacji oraz regulacji rynkowych 

mają istotny wpływ na kształtowanie globalnych trendów 

ekonomicznych. 

Kultura europejska, ze swoim akcentem na 

indywidualizm, humanizm, prawa człowieka i 

poszanowanie dla różnorodności, kształtowała i nadal 

kształtuje współczesne wartości społeczne. Wpływa to na 

sposób, w jaki postrzegamy prawa jednostki, rolę 

społeczeństwa oraz naszą odpowiedzialność wobec 

innych i środowiska. 



 

Podsumowując, kultura europejska ma ogromne 

znaczenie dla współczesnej cywilizacji, wpływając na jej 

fundamenty intelektualne, polityczne, społeczne i 

ekonomiczne. Jej bogate dziedzictwo i ciągły rozwój 

stanowią trwały wkład w kształtowanie współczesnego 

świata. 

Krótkie Wprowadzenie Historyczne 

Europa, kontynent o bogatej i złożonej historii, stanowi 

kolebkę wielu kultur, które kształtowały współczesną 

cywilizację zachodnią. Jej dzieje są naznaczone licznymi 

przełomowymi wydarzeniami, które miały ogromny 

wpływ na rozwój świata. 

W starożytności, cywilizacje grecka i rzymska odegrały 

kluczową rolę w kształtowaniu europejskiej kultury. 

Grecja, znana z osiągnięć w filozofii, nauce i sztuce, dała 

światu takich myślicieli jak Sokrates, Platon i Arystoteles. 

Rzym, ze swoją potęgą militarną i administracyjną, 

rozwijał prawo, inżynierię i architekturę, tworząc 

fundamenty dla przyszłych europejskich państw. 



 

Średniowiecze, okres od upadku Cesarstwa Rzymskiego 

do początku renesansu, było czasem dynamicznych 

przemian. Chrześcijaństwo stało się dominującą religią, 

kształtując życie duchowe i kulturalne kontynentu. 

Feudalizm zorganizował społeczeństwo wokół hierarchii 

lądowej, a klasztory stały się ośrodkami nauki i kultury. 

Renesans, który rozpoczął się we Włoszech w XIV wieku, 

przyniósł odrodzenie zainteresowania starożytnością i 

rozwój humanizmu. Był to czas wielkich artystów, takich 

jak Leonardo da Vinci i Michał Anioł, oraz myślicieli jak 

Machiavelli i Erasmus. Renesansowy rozkwit sztuki, 

literatury i nauki miał trwały wpływ na kulturę europejską. 

Nowożytność przyniosła szereg rewolucji – naukową, 

przemysłową i polityczną. Reformacja, zapoczątkowana 

przez Marcina Lutra, zmieniła krajobraz religijny Europy, 

prowadząc do powstania protestantyzmu. Oświecenie, z 

jego naciskiem na racjonalizm i prawa jednostki, 

przygotowało grunt pod rewolucje społeczne i polityczne, 

takie jak rewolucja francuska. 



 

Współczesność to okres dynamicznych zmian, 

globalizacji i integracji europejskiej. Po dwóch 

niszczycielskich wojnach światowych, Europa skierowała 

swoje wysiłki na budowanie pokoju i współpracy, co 

zaowocowało powstaniem Unii Europejskiej. Dziś 

Europa, bogata w różnorodne kultury i tradycje, 

kontynuuje swoją rolę jako ważny gracz na globalnej 

scenie, wpływając na rozwój nauki, technologii, sztuki i 

polityki. 

Starożytna Grecja – kolebka cywilizacji 

europejskiej 

• Cel: Przedstawienie roli starożytnej Grecji w 
kształtowaniu kultury europejskiej. 

Starożytna Grecja, uważana za kolebkę cywilizacji 

europejskiej, odegrała kluczową rolę w kształtowaniu 

fundamentów kulturowych, intelektualnych i 

politycznych współczesnej Europy. Jej wpływ na 

filozofię, naukę, sztukę oraz systemy polityczne jest 

nieoceniony i trwa do dziś. 



 

Okres starożytnej Grecji, datowany od około VIII wieku 

p.n.e. do II wieku n.e., był czasem niezwykłego rozkwitu 

intelektualnego i kulturalnego. Grecy, z ich zamiłowaniem 

do wiedzy i piękna, stworzyli podwaliny dla wielu 

dziedzin, które są integralną częścią zachodniej 

cywilizacji. 

Filozofia grecka, reprezentowana przez takich myślicieli 

jak Sokrates, Platon i Arystoteles, wprowadziła koncepcje, 

które do dziś są podstawą nauk humanistycznych i 

przyrodniczych. Ich prace na temat etyki, logiki, polityki i 

metafizyki ukształtowały zachodni sposób myślenia i 

analizowania świata. 

Grecy również przyczynili się do rozwoju nauki, 

wprowadzając systematyczne badania w dziedzinach 

matematyki, astronomii, medycyny i fizyki. Postacie takie 

jak Pitagoras, Euklides i Hipokrates położyły fundamenty 

pod nowoczesne nauki ścisłe i medycynę. 

Sztuka i architektura grecka, z ich dążeniem do idealnych 

proporcji i harmonii, miały ogromny wpływ na rozwój 



 

estetyki. Greckie rzeźby, malarstwo wazowe oraz 

budowle, takie jak Partenon, są do dziś podziwiane za 

swoje piękno i doskonałość techniczną. 

W dziedzinie polityki, Grecy wprowadzili koncepcję 

demokracji, która zrodziła się w Atenach. Była to 

pierwsza forma rządów, w której obywatele mieli 

bezpośredni wpływ na decyzje polityczne. Ten model, 

choć w różnej formie, przetrwał do naszych czasów i 

stanowi podstawę współczesnych systemów 

demokratycznych. 

Kultura grecka była również bogata w mitologię, literaturę 

i teatr. Eposy Homera, tragedie Ajschylosa, Sofoklesa i 

Eurypidesa oraz komedie Arystofanesa nie tylko bawiły, 

ale także edukowały społeczeństwo, przekazując ważne 

wartości i refleksje nad ludzką naturą. 

Podsumowując, starożytna Grecja, dzięki swoim 

osiągnięciom w wielu dziedzinach, stała się kolebką 

cywilizacji europejskiej. Jej dziedzictwo jest wciąż żywe, 

wpływając na współczesną filozofię, naukę, sztukę i 



 

politykę. Grecka spuścizna intelektualna i kulturalna 

stanowi trwały fundament, na którym zbudowana jest cała 

zachodnia cywilizacja. 

 

Filozofia grecka: Sokrates, Platon, Arystoteles. 

Filozofia grecka, szczególnie jej klasyczny okres, jest 

jednym z najważniejszych fundamentów intelektualnych 

cywilizacji zachodniej. W centrum tego dziedzictwa 

znajdują się trzy wielkie postacie: Sokrates, Platon i 

Arystoteles, których myśli i nauki miały głęboki wpływ na 

rozwój filozofii, nauki oraz etyki. 

Sokrates (469-399 p.n.e.) 

Sokrates jest uważany za jednego z najważniejszych 

filozofów w historii, choć sam nie pozostawił żadnych 

pism. Cała jego filozofia znana jest dzięki zapisom jego 

uczniów, przede wszystkim Platona. Sokrates rozwijał 

metodę dialogu jako narzędzie do dociekania prawdy i 

zrozumienia. Jego metoda sokratejska polegała na 



 

zadawaniu serii pytań, które miały na celu doprowadzenie 

rozmówcy do własnych wniosków, a jednocześnie 

ujawnienie jego niewiedzy. 

Sokrates kładł nacisk na etykę i moralność, twierdząc, że 

prawdziwa wiedza prowadzi do dobrego życia. Jego 

przekonanie, że "niezbadane życie nie jest warte 

przeżycia", podkreślało znaczenie samowiedzy i 

introspekcji. Zginął skazany na śmierć przez sąd ateński 

za rzekome demoralizowanie młodzieży i bezbożność, 

pozostawiając trwałe dziedzictwo jako symbol 

poszukiwania prawdy i intelektualnej uczciwości. 

 

Platon (427-347 p.n.e.) 

Platon, uczeń Sokratesa, był jednym z najbardziej 

wpływowych filozofów w historii. Jego prace, głównie 

dialogi, w których Sokrates często jest głównym 

rozmówcą, są podstawowym źródłem wiedzy o filozofii 

sokratejskiej. Platon założył Akademię, jedno z 



 

pierwszych instytutów edukacyjnych w świecie 

zachodnim. 

Jego filozofia obejmowała szeroki zakres tematów, w tym 

teorię idei, epistemologię, etykę i politykę. Platon 

wprowadził koncepcję świata idei, gdzie ideał (forma) jest 

rzeczywistością, a świat materialny jest jedynie jego 

cieniem. Jego najsłynniejsze dzieło, "Republika", 

przedstawia jego wizję idealnego państwa rządzonego 

przez filozofów-królów, gdzie sprawiedliwość i cnota są 

najważniejszymi wartościami. 

Arystoteles (384-322 p.n.e.) 

Arystoteles, uczeń Platona i nauczyciel Aleksandra 

Wielkiego, jest kolejną kluczową postacią w filozofii 

greckiej. Jego prace obejmują szeroki zakres tematów, w 

tym logikę, metafizykę, etykę, politykę, biologię i fizykę. 

Jego podejście do filozofii było bardziej empiryczne niż 

platońskie, skupiając się na obserwacji i analizie świata 

naturalnego. 



 

Arystoteles rozwijał logiczne podstawy nauki, 

wprowadzając pojęcia takie jak sylogizm i kategorie. Jego 

"Etyka Nikomachejska" jest jednym z najważniejszych 

tekstów etycznych, w którym wprowadza koncepcję cnoty 

jako środka między skrajnościami. W polityce Arystoteles 

badał różne formy rządów i optymalizował model 

państwa, który promuje dobro wspólne. 

Arystoteles miał ogromny wpływ na późniejszą filozofię, 

zarówno w świecie starożytnym, jak i w średniowieczu, 

kiedy jego prace były studiowane przez filozofów 

scholastycznych. 

Sokrates, Platon i Arystoteles, trzej wielcy filozofowie 

starożytnej Grecji, położyli podwaliny pod zachodnią 

tradycję filozoficzną. Ich myśli na temat etyki, polityki, 

nauki i epistemologii nadal są studiowane i mają istotny 

wpływ na współczesne dyskursy filozoficzne. Poprzez 

swoje nauki, stworzyli intelektualne fundamenty, które 

wciąż kształtują nasze rozumienie świata i naszego 

miejsca w nim. 



 

Sztuka i architektura: Partenon, rzeźby greckie. 

Partenon jest jednym z najbardziej znanych i 

podziwianych zabytków starożytnej Grecji, będącym 

symbolem jej osiągnięć w dziedzinie architektury. 

Zbudowany w V wieku p.n.e. na ateńskim Akropolu, 

świątynia ta była poświęcona Atenie, bogini mądrości i 

wojny, patronce miasta Ateny. Partenon, zaprojektowany 

przez architektów Iktinosa i Kallikratesa, stanowi 

doskonały przykład stylu doryckiego, jednego z trzech 

klasycznych porządków architektonicznych starożytnej 

Grecji. 

Charakterystycznymi cechami Partenonu są jego 

proporcje oraz harmonijne zastosowanie kolumn 

doryckich. Świątynia posiada perystazę, czyli kolumnadę 

otaczającą budynek, składającą się z 46 kolumn: 8 na 

frontach i 17 po bokach. Partenon jest także znany z 

dekoracyjnych fryzów i metop, przedstawiających sceny z 

mitologii greckiej, takie jak walka bogów z gigantami, 

Amazonomachia czy Centauromachia. 



 

Wewnątrz świątyni znajdował się ogromny posąg Ateny 

Partenos, wykonany przez słynnego rzeźbiarza Fidiasza. 

Posąg był wykonany z drewna, złota i kości słoniowej, co 

podkreślało jego majestatyczność i znaczenie religijne. 

Partenon nie tylko pełnił funkcję religijną, ale także 

symbolizował potęgę i dumę ateńskiej demokracji. 

Rzeźba grecka, rozwijająca się od archaicznego okresu 

(ok. 700-480 p.n.e.) przez klasyczny (ok. 480-323 p.n.e.) 

aż po okres hellenistyczny (323-31 p.n.e.), jest jednym z 

najważniejszych osiągnięć artystycznych starożytności. 

Greccy rzeźbiarze dążyli do ukazania idealnych proporcji, 

harmonii i piękna ludzkiego ciała, co odzwierciedlało ich 

filozoficzne i estetyczne wartości. 

W okresie archaicznym rzeźby charakteryzowały się 

sztywnością i symetrią, czego przykładem są tzw. kurosy 

i kory – posągi młodzieńców i dziewcząt stojących w 

frontalnej pozycji z jednym krokiem naprzód. W miarę 

rozwoju sztuki greckiej, rzeźbiarze zaczęli 

eksperymentować z bardziej naturalistycznymi i 

dynamicznymi formami. 



 

Okres klasyczny przyniósł osiągnięcie doskonałości w 

rzeźbie, czego przykładem są prace Fidiasza, Polikleta i 

Myrona. Poliklet, w swoim kanonie, przedstawił zasady 

idealnych proporcji ludzkiego ciała, które miały wpływ na 

późniejszą sztukę. Myron z kolei znany jest z 

dynamicznych rzeźb, takich jak Dyskobol (Rzut dyskiem), 

który ukazuje ruch i napięcie mięśni. 

Rzeźby z tego okresu cechują się realizmem, idealizacją 

oraz dbałością o detale anatomiczne. Bogowie, 

bohaterowie i atleci byli przedstawiani w sposób, który 

miał wywoływać podziw i inspirować do osiągania 

doskonałości. 

W okresie hellenistycznym rzeźba grecka stała się bardziej 

ekspresyjna i dramatyczna, ukazując silne emocje i ruch. 

Przykładem jest Grupa Laokoona, przedstawiająca 

tragiczne zmagania Laokoona i jego synów z wężami 

morskimi, oraz Nike z Samotraki, dynamicznie 

przedstawiająca boginię zwycięstwa. 



 

Partenon i greckie rzeźby są nie tylko świadectwem 

osiągnięć artystycznych starożytnej Grecji, ale także 

odzwierciedleniem jej wartości estetycznych, 

filozoficznych i religijnych. Architektura Partenonu z jego 

harmonijnymi proporcjami i dekoracjami oraz rzeźby 

greckie ukazujące piękno i doskonałość ludzkiego ciała 

miały ogromny wpływ na rozwój sztuki i kultury 

europejskiej, inspirując artystów i architektów na 

przestrzeni wieków. 

 

Literatura i teatr: tragedie i komedie greckie. 

Starożytna Grecja, będąca kolebką wielu form sztuki, 

wykształciła również niezwykle bogatą tradycję literacką 

i teatralną. Grecki teatr, który rozwijał się od VI wieku 

p.n.e., odegrał kluczową rolę w życiu kulturalnym, 

religijnym i społecznym starożytnych Greków. Wśród 

najważniejszych gatunków dramatycznych wyróżniają się 

tragedie i komedie, które do dziś są fundamentem 

zachodniej dramaturgii. 



 

Tragedia grecka, mająca swoje korzenie w obrzędach 

religijnych ku czci boga Dionizosa, osiągnęła szczyt 

swojego rozwoju w V wieku p.n.e. Trzej najsłynniejsi 

tragicy, których dzieła przetrwały do naszych czasów, to 

Ajschylos, Sofokles i Eurypides. 

Ajschylos (525-456 p.n.e.) jest uważany za ojca tragedii 

greckiej. Jego twórczość wprowadziła do teatru drugi 

aktor, co pozwoliło na bardziej złożone interakcje i 

rozwinięcie dialogu. Najbardziej znane dzieła Ajschylosa 

to trylogia "Oresteja", opowiadająca o losach rodu 

Atrydów i związanych z nimi tragediach zemsty i 

odkupienia. 

Sofokles (496-406 p.n.e.) wprowadził trzecią postać na 

scenę, co jeszcze bardziej wzbogaciło dramatyczne 

możliwości. Jego tragedie często koncentrują się na 

konflikcie między ludzkimi emocjami a nieuniknionym 

przeznaczeniem. Do najbardziej znanych dzieł Sofoklesa 

należą "Antygona" i "Król Edyp", które badają tematy 

moralności, władzy i losu. 



 

Eurypides (480-406 p.n.e.) był najbardziej nowatorskim z 

trzech tragików, wprowadzając do swoich dzieł bardziej 

realistyczne postacie i skomplikowane psychologicznie 

sytuacje. Jego tragedie, takie jak "Medea", "Hippolytos" i 

"Bachantki", często kwestionują tradycyjne wartości i 

ukazują głębokie emocje bohaterów w obliczu tragicznych 

wydarzeń. 

Komedie greckie, będące kontrastem do poważnych 

tragedii, również odgrywały ważną rolę w starożytnym 

teatrze. Najważniejszym przedstawicielem komedii 

starożytnej jest Arystofanes, który żył w V wieku p.n.e. 

Arystofanes (445-385 p.n.e.) znany jest ze swoich 

satyrycznych i często prześmiewczych komedii, które 

krytykowały współczesną mu politykę, społeczeństwo i 

literaturę. Jego dzieła pełne są humoru, śmiałych aluzji i 

fantastycznych elementów. Do najbardziej znanych 

komedii Arystofanesa należą "Chmury", "Lysistrata" i 

"Żaby". "Lysistrata" opowiada o kobietach, które 

organizują strajk seksualny, aby zmusić mężczyzn do 



 

zakończenia wojny, ukazując w komediowy sposób 

kwestie wojny i pokoju. 

Tragedie i komedie greckie miały ogromny wpływ na 

rozwój literatury i teatru na całym świecie. Grecki teatr był 

miejscem publicznej debaty na temat moralności, polityki 

i ludzkiej natury, a jego dzieła często odzwierciedlały 

najważniejsze dylematy i wartości społeczeństwa 

greckiego. 

Greckie tragedie i komedie, dzięki swojej uniwersalności 

i głębi, pozostają istotnym elementem kanonu 

literackiego, studiowanym i wystawianym do dziś. Ich 

wpływ widoczny jest w późniejszych tradycjach 

dramatycznych, od teatru rzymskiego, przez renesansową 

dramaturgię, aż po współczesne formy teatralne i filmowe. 

Literatura i teatr starożytnej Grecji, reprezentowane przez 

tragedie i komedie, stanowią fundamenty zachodniej 

tradycji dramatycznej. Dzieła Ajschylosa, Sofoklesa, 

Eurypidesa i Arystofanesa nie tylko bawiły i wzruszały, 



 

ale także inspirowały do refleksji nad najważniejszymi 

aspektami ludzkiego życia. 

Rzym starożytny – fundamenty prawa i organizacji 
społecznej 

• Cel: Analiza wpływu starożytnego Rzymu na 
kulturę europejską. 

Prawo rzymskie, rozwijane przez ponad tysiąc lat istnienia 

Imperium Rzymskiego, stanowi jeden z najważniejszych 

fundamentów współczesnych systemów prawnych. Jego 

zasady, struktura i instytucje miały ogromny wpływ na 

rozwój prawa cywilnego w Europie oraz na innych 

kontynentach. Wpływ ten jest szczególnie widoczny w 

krajach, które przyjęły system prawa kontynentalnego 

(civil law), ale również w innych tradycjach prawnych 

można dostrzec elementy prawa rzymskiego. 

Prawo rzymskie wykształciło się na przestrzeni wieków, 

przechodząc przez kilka głównych etapów rozwoju. Na 

wczesnym etapie Rzymianie opierali swoje normy prawne 

głównie na zwyczajach i tradycjach, tworząc tzw. prawo 

zwyczajowe (ius civile), które było stosowane przede 



 

wszystkim w stosunkach między obywatelami rzymskimi. 

W miarę rozwoju handlu i kontaktów międzynarodowych, 

prawo zwyczajowe okazało się niewystarczające. W 

odpowiedzi na to powstało prawo pretorskie (ius 

honorarium), w którym pretorzy, czyli urzędnicy sądowi, 

mieli możliwość wprowadzania nowych zasad i rozwiązań 

prawnych w celu lepszego dostosowania prawa do 

zmieniających się potrzeb społecznych i gospodarczych. 

Kolejnym etapem było powstanie prawa ludowego (ius 

gentium), które regulowało stosunki między obywatelami 

rzymskimi a obcokrajowcami. Prawo to wprowadzało 

uniwersalne zasady sprawiedliwości, które były 

zrozumiałe i akceptowane przez różne narody. Później, w 

okresie pryncypatu i dominatu, doszło do kodyfikacji 

prawa rzymskiego, której kulminacją było opracowanie 

Kodeksu Justyniana (Corpus Iuris Civilis) w VI wieku n.e. 

Kodeks ten, składający się z Instytucji, Digesta, Kodeksu 

i Nowel, stanowił kompleksowe zebrane prawo, które 

stało się podstawą dla późniejszych systemów prawnych. 



 

Prawo rzymskie wywarło trwały wpływ na współczesne 

systemy prawne w wielu aspektach. Jednym z 

najważniejszych wkładów jest rozwój koncepcji prawa 

prywatnego, w tym zasady dotyczące własności, 

zobowiązań, spadków i umów. Rzymskie prawo 

własności i jego podziały, takie jak posiadanie, 

użytkowanie i nabycie przez zasiedzenie, są fundamentem 

współczesnych systemów prawnych w wielu krajach. 

Prawo rzymskie wprowadziło również zasady dotyczące 

zobowiązań, takie jak kontrakty i delikty, które stanowią 

podstawę współczesnego prawa kontraktowego i prawa 

odpowiedzialności cywilnej. Klasyczne rzymskie pojęcia, 

takie jak "pacta sunt servanda" (umowy należy 

dotrzymywać) oraz zasada odpowiedzialności za szkodę 

wyrządzoną przez własne działania, są powszechnie 

stosowane w dzisiejszych systemach prawnych. 

Rzymska koncepcja prawa publicznego również miała 

znaczący wpływ, w tym na rozwój instytucji 

państwowych, administracji publicznej oraz zasad 

konstytucyjnych. Rzymskie zasady organizacji władzy, 



 

takie jak podział władzy oraz koncepcja senatu i 

magistratów, wpłynęły na kształtowanie współczesnych 

instytucji politycznych i systemów rządzenia. 

Prawo rzymskie jest fundamentem, na którym opierają się 

współczesne systemy prawne, szczególnie w krajach o 

tradycji prawa kontynentalnego. Jego zasady, struktura i 

instytucje miały ogromny wpływ na rozwój prawa 

cywilnego, prawa publicznego oraz organizacji instytucji 

państwowych, kształtując współczesne rozumienie prawa 

i sprawiedliwości. 

 

 

Architektura i inżynieria: akwedukty, drogi, 

Koloseum. 

Starożytny Rzym, znany ze swojego niezwykłego dorobku 

w dziedzinie architektury i inżynierii, pozostawił po sobie 

monumentalne budowle i infrastruktury, które do dziś 

budzą podziw. Rzymianie, dzięki swoim zaawansowanym 



 

technikom budowlanym i innowacjom inżynieryjnym, 

stworzyli struktury, które nie tylko służyły praktycznym 

celom, ale także symbolizowały potęgę i osiągnięcia 

cywilizacji rzymskiej. 

Rzymskie akwedukty były jednymi z najbardziej 

imponujących osiągnięć inżynieryjnych starożytności. 

Systemy te dostarczały wodę z odległych źródeł do miast 

i osiedli, umożliwiając rozwój wielkich miast i poprawę 

warunków sanitarnych. Akwedukty składały się z sieci 

kanałów, tuneli, mostów i rurociągów, które były 

starannie zaprojektowane, aby zapewnić stały przepływ 

wody, wykorzystując minimalne nachylenie terenu. 

Jednym z najbardziej znanych przykładów jest Akwedukt 

Klaudiusza (Aqua Claudia), który dostarczał wodę do 

Rzymu na odległość ponad 70 km. Akwedukty były 

budowane z użyciem kamienia, betonu i ołowianych rur, a 

ich konstrukcja była tak trwała, że wiele z nich przetrwało 

do czasów współczesnych. Rzymskie akwedukty nie tylko 

zaspokajały potrzeby wodne miast, ale także służyły jako 

symbol zaawansowanej technologii i organizacji. 



 

Rzymskie drogi były kręgosłupem imperium, 

umożliwiając szybki transport wojsk, handlu oraz 

komunikacji między różnymi częściami rozległego 

państwa. Rzymianie opracowali zaawansowaną technikę 

budowy dróg, która obejmowała kilka warstw materiałów: 

od warstwy fundamentowej z dużych kamieni, przez 

warstwę żwiru i piasku, aż po powierzchnię z gładkich 

kamieni lub kostki brukowej. 

Drogi rzymskie były znane ze swojej trwałości i prostoty, 

często biegły prosto przez setki kilometrów, przekraczając 

góry i doliny dzięki mostom i tunelom. Najsłynniejszą 

rzymską drogą była Via Appia, zwana "królową dróg", 

która łączyła Rzym z Brindisi na południowym wschodzie 

Włoch. System rzymskich dróg był tak efektywny, że 

wiele z tych tras jest używanych do dzisiaj. 

Koloseum, znane również jako Amfiteatr Flawiuszów, jest 

jednym z najważniejszych i najbardziej rozpoznawalnych 

zabytków starożytnego Rzymu. Zbudowane w latach 70-

80 n.e. za panowania cesarzy Wespazjana i Tytusa, 



 

Koloseum było największym amfiteatrem w imperium, 

mogącym pomieścić około 50 000 widzów. 

Koloseum było areną walk gladiatorów, polowań na 

dzikie zwierzęta oraz innych publicznych widowisk. Jego 

konstrukcja, wykonana głównie z betonu i kamienia, jest 

przykładem zaawansowanej technologii budowlanej. 

Amfiteatr miał eliptyczny kształt, z zewnętrzną fasadą 

składającą się z trzech rzędów arkad i dodatkowej 

kondygnacji z oknami. 

Wewnątrz Koloseum znajdował się skomplikowany 

system podziemnych korytarzy i komór, znany jako 

hypogeum, który służył do przechowywania zwierząt i 

sprzętu oraz umożliwiał szybkie przemieszczanie się 

gladiatorów i organizatorów widowisk. Koloseum, z jego 

monumentalną skalą i zaawansowanym projektem, 

symbolizuje potęgę i innowacyjność Rzymian oraz ich 

zdolność do tworzenia trwałych i funkcjonalnych budowli. 

Akwedukty, drogi i Koloseum są tylko niektórymi z 

licznych osiągnięć Rzymian w dziedzinie architektury i 



 

inżynierii. Każdy z tych elementów nie tylko spełniał 

konkretne potrzeby praktyczne, ale także stanowił dowód 

na zaawansowaną technologię i organizację starożytnego 

Rzymu. Ich wpływ na współczesne budownictwo i 

inżynierię jest ogromny, a dziedzictwo tych osiągnięć 

nadal jest widoczne w dzisiejszych strukturach 

infrastrukturalnych. 

Literatura i historia: Wergiliusz, Tacyt, Seneka. 

Starożytny Rzym był miejscem narodzin wielu wybitnych 

pisarzy i historyków, którzy pozostawili trwałe 

dziedzictwo w dziedzinie literatury i historiografii. 

Wergiliusz, Tacyt i Seneka są trzema z najbardziej 

znaczących postaci literackich i intelektualnych tej epoki, 

których prace miały ogromny wpływ na kulturę 

zachodnią. 

Wergiliusz (70-19 p.n.e.) 

Publiusz Wergiliusz Maro, znany powszechnie jako 

Wergiliusz, jest jednym z najwybitniejszych poetów 

rzymskich. Jego najważniejsze dzieła, w tym "Bukoliki" 



 

(Eklogi), "Georgiki" i "Eneida", są fundamentem 

literatury łacińskiej. 

"Eklogi" to zbiór dziesięciu poematów pasterskich, które 

idealizują życie wiejskie i wprowadzają do literatury 

motywy pastoralne. "Georgiki" to czterotomowy poemat 

dydaktyczny, który jest pochwałą rolnictwa i życia 

wiejskiego, a jednocześnie stanowi przewodnik po 

rolniczych praktykach i technikach. "Eneida" to epicki 

poemat opowiadający o przygodach Eneasza, który po 

upadku Troi wyrusza, aby założyć nowe miasto, które 

stanie się Rzymem. "Eneida" była inspirowana "Iliadą" i 

"Odyseją" Homera i miała na celu ukazanie boskiego 

pochodzenia Rzymian oraz legitymizację panowania 

Augusta. Wergiliusz, poprzez swoje dzieła, przyczynił się 

do ukształtowania tożsamości narodowej Rzymian i stał 

się wzorem dla późniejszych poetów europejskich. 

Tacyt (ok. 56-120 n.e.) 

Publius Cornelius Tacitus, znany jako Tacyt, jest jednym 

z najwybitniejszych historyków starożytnego Rzymu. 



 

Jego najważniejsze dzieła, "Roczniki" (Annales) i 

"Dzieje" (Historiae), są kluczowymi źródłami wiedzy o 

historii cesarstwa rzymskiego od czasów Augusta do 

Nerona. Tacyt słynie z głębokiej analizy psychologicznej 

swoich bohaterów oraz krytycznego podejścia do rządów 

tyranów. Jego styl pisania, pełen elokwencji i ironii, 

sprawia, że prace Tacyta są nie tylko cennym źródłem 

historycznym, ale także literackim arcydziełem. 

 

Seneka (4 p.n.e. - 65 n.e.) 

Lucius Annaeus Seneca, znany jako Seneka Młodszy, był 

filozofem stoickim, dramaturgiem i politykiem. Jego 

prace obejmują traktaty filozoficzne, listy moralne oraz 

tragedie. Seneka był jednym z głównych przedstawicieli 

stoicyzmu, a jego pisma koncentrowały się na kwestiach 

etyki, moralności i życia w zgodzie z naturą. 

W swoich listach do Lucyliusza, Seneka prezentuje 

stoickie zasady, takie jak samodyscyplina, opanowanie 

emocji i akceptacja losu. Jego tragedie, takie jak "Medea", 



 

"Fedra" i "Agamemnon", są pełne intensywnych emocji i 

dramatyzmu, ukazując ludzkie namiętności i konflikty 

moralne. Jako doradca cesarza Nerona, Seneka miał 

wpływ na politykę, choć ostatecznie popadł w niełaskę i 

został zmuszony do popełnienia samobójstwa. 

Wergiliusz, Tacyt i Seneka są kluczowymi postaciami 

literackimi i intelektualnymi starożytnego Rzymu, których 

dzieła miały trwały wpływ na rozwój literatury, historii i 

filozofii. Ich prace nie tylko kształtowały ówczesną 

kulturę, ale także pozostają ważnym dziedzictwem dla 

współczesnych badaczy i czytelników. 

Średniowiecze – kształtowanie chrześcijańskiej 

Europy 

• Cel: Zrozumienie roli średniowiecza w 

kształtowaniu kultury europejskiej. 

Chrześcijaństwo, które narodziło się w I wieku n.e. na 

terenie Imperium Rzymskiego, rozwijało się dynamicznie 

mimo początkowych prześladowań ze strony władz 

rzymskich. Przyjęcie chrześcijaństwa przez cesarza 



 

Konstantyna Wielkiego w IV wieku, a następnie uznanie 

go za religię państwową przez cesarza Teodozjusza 

Wielkiego, pozwoliło na szybki rozwój tej religii w 

Europie. Po upadku Cesarstwa Zachodniorzymskiego w 

476 roku, chrześcijaństwo zaczęło odgrywać coraz 

ważniejszą rolę w życiu politycznym, społecznym i 

kulturalnym średniowiecznej Europy. W tym okresie 

Kościół katolicki stał się główną instytucją organizującą 

życie duchowe i codzienne społeczeństwa, a jego wpływ 

był wszechobecny. 

Kościół katolicki, jako najważniejsza instytucja religijna 

średniowiecznej Europy, miał kluczowy wpływ na wiele 

aspektów życia. Był głównym autorytetem duchowym, 

kształtującym wierzenia i praktyki religijne, organizując 

liturgie, sakramenty i święta, a także prowadząc misje 

nawracające ludność pogańską na chrześcijaństwo. 

Klasztory i katedry były ośrodkami edukacji, gdzie 

kopiowano i przechowywano rękopisy, uczono teologii, 

filozofii, medycyny i innych nauk. Mnisi i zakonnice byli 

często jedynymi wykształconymi osobami w swoich 



 

społecznościach, co pozwalało Kościołowi odgrywać 

kluczową rolę w przekazywaniu wiedzy i kultury. 

Kościół katolicki miał także znaczący wpływ na politykę 

średniowiecznej Europy. Papieże często odgrywali rolę 

mediatorów w sporach między królami i książętami, a 

Kościół posiadał znaczne wpływy polityczne i majątkowe. 

Instytucje kościelne, takie jak synody i sobory, 

kształtowały politykę religijną i dyscyplinę kościelną. W 

średniowieczu Kościół był także jednym z największych 

właścicieli ziemskich, co dawało mu ogromną władzę 

gospodarczą. Klasztory i zakony prowadziły działalność 

rolniczą, rzemieślniczą i handlową, przyczyniając się do 

rozwoju lokalnych gospodarek. 

Kościół katolicki pełnił również funkcję opiekuńczą, 

organizując pomoc dla ubogich, chorych i potrzebujących. 

Zakony zakładały szpitale, sierocińce i przytułki, a 

duchowni często angażowali się w działalność 

charytatywną. Kościół katolicki miał kluczowy wpływ na 

rozwój sztuki i kultury średniowiecznej Europy. Katedry, 

kościoły i klasztory były nie tylko miejscami kultu, ale 



 

także ośrodkami artystycznej twórczości. Sztuka sakralna, 

w tym malarstwo, rzeźba i muzyka, rozwijała się pod 

patronatem Kościoła, a liturgia i obrzędy religijne były 

inspiracją dla wielu dzieł sztuki. 

Rozwój chrześcijaństwa i rola Kościoła katolickiego były 

kluczowymi elementami kształtującymi średniowieczną 

Europę. Kościół katolicki nie tylko organizował życie 

duchowe, ale także miał ogromny wpływ na edukację, 

politykę, gospodarkę, opiekę społeczną oraz rozwój sztuki 

i kultury. Jego dziedzictwo jest nadal widoczne w wielu 

aspektach współczesnego życia społecznego i 

kulturalnego. 

Sztuka i architektura średniowieczna 

Średniowieczna sztuka i architektura, obejmująca okres od 

V do XV wieku, jest bogata i zróżnicowana, 

odzwierciedlając głębokie przemiany religijne, społeczne 

i kulturowe, które zachodziły w Europie w tym czasie. 

Najważniejsze style i kierunki tej epoki to przede 



 

wszystkim sztuka wczesnochrześcijańska, romańska i 

gotycka. 

Sztuka wczesnochrześcijańska rozwijała się w pierwszych 

wiekach po uznaniu chrześcijaństwa za religię państwową 

w Cesarstwie Rzymskim. Głównymi cechami tego okresu 

były wpływy rzymskie, które łączyły się z nowymi 

chrześcijańskimi tematami i symboliką. W tym czasie 

powstawały liczne mozaiki, freski i iluminowane 

rękopisy. Kościoły wczesnochrześcijańskie 

charakteryzowały się prostymi bazylikowymi planami, z 

apsydą na końcu nawy głównej, gdzie znajdował się 

ołtarz. 

Styl romański, który rozwinął się około X wieku, jest 

jednym z najważniejszych etapów średniowiecznej 

architektury. Cechował się masywnymi budowlami z 

grubymi murami, małymi oknami oraz półokrągłymi 

łukami. Kościoły romańskie często miały plan krzyża 

łacińskiego, z długą nawą główną, krótszym transeptem i 

apsydą. 



 

Typowe dla stylu romańskiego były również potężne 

wieże i sklepienia kolebkowe lub krzyżowe. Przykłady 

architektury romańskiej to katedra w Wormacji, opactwo 

Cluny oraz liczne kościoły wznoszone przez 

benedyktynów i cystersów. 

Gotyk, który rozwinął się w XII wieku, był stylem 

architektonicznym i artystycznym, który dominował w 

Europie przez kilka stuleci. Charakteryzował się 

strzelistymi budowlami, dużymi oknami z witrażami oraz 

zastosowaniem łuku ostrego, sklepienia krzyżowo-

żebrowego i przypór. 

Katedry gotyckie były imponującymi budowlami, które 

miały symbolizować boską potęgę i chwałę. Do 

najważniejszych przykładów architektury gotyckiej 

należą katedry w Chartres, Amiens, Reims oraz Notre-

Dame w Paryżu. Bogato zdobione portale, witraże oraz 

rzeźby figuralne przedstawiające sceny biblijne i świętych 

były charakterystycznymi elementami gotyckich 

kościołów. 



 

Sztuka sakralna średniowiecza była ściśle związana z 

religią chrześcijańską. Freski, mozaiki, malarstwo 

tablicowe i witraże były głównymi formami wyrazu 

artystycznego. W sztuce romańskiej dominowały motywy 

biblijne, przedstawiane w sposób hieratyczny i 

symboliczny, natomiast w sztuce gotyckiej wprowadzono 

bardziej realistyczne i emocjonalne przedstawienia. 

Iluminowane rękopisy były ważnym elementem sztuki 

średniowiecznej. Pracownie klasztorne wytwarzały 

bogato zdobione manuskrypty, które zawierały teksty 

religijne, naukowe i literackie. Przykładem takiego dzieła 

jest "Ewangeliarz z Lindisfarne" oraz "Księga z Kells". 

Sztuka średniowieczna nie ograniczała się jedynie do 

tematów religijnych. W późnym średniowieczu rozwijała 

się także sztuka świecka, która obejmowała portrety, 

sceny z życia codziennego, rycerstwa i dworskie zabawy. 

Miniatury, gobeliny i rzeźby dekoracyjne były popularne 

na dworach królewskich i książęcych. 



 

Średniowieczna sztuka i architektura była bogata i 

różnorodna, obejmując zarówno monumentalne budowle 

sakralne, jak i subtelne dzieła sztuki dekoracyjnej. Styl 

romański i gotycki pozostawiły trwały ślad w europejskim 

krajobrazie kulturowym, a ich wpływ jest widoczny do 

dziś w licznych zabytkach, które przetrwały wieki. 

Kultura rycerska i literatura: chansons de geste, 

kroniki 

Kultura rycerska, która rozwijała się w średniowiecznej 

Europie, od IX do XV wieku, była złożonym zjawiskiem 

społecznym i kulturowym, związanym z powstaniem i 

rozwojem stanu rycerskiego. Rycerze, będący zbrojnymi 

sługami feudalnych panów, odgrywali kluczową rolę w 

obronie ziem i uczestniczyli w licznych wojnach i 

wyprawach krzyżowych. Kultura rycerska była 

kształtowana przez określone wartości, kodeksy 

honorowe i obyczaje, które wywarły znaczący wpływ na 

literaturę, sztukę oraz życie społeczne tamtych czasów. 



 

Rycerze byli zobowiązani do przestrzegania kodeksu 

honorowego, znanego jako kodeks rycerski. Ten zbiór 

zasad obejmował lojalność wobec seniora, odwagę, 

szlachetność, obronę słabych i uciśnionych, pobożność 

oraz zachowanie godności i honoru w walce. Rycerstwo 

było ściśle związane z ideą chrześcijaństwa, a wielu 

rycerzy uczestniczyło w krucjatach, mających na celu 

odzyskanie Ziemi Świętej. 

Turnieje rycerskie były ważnym elementem kultury 

rycerskiej, stanowiąc okazję do pokazania umiejętności 

bojowych, odwagi i honoru. Turnieje te, będące zarówno 

rozrywką, jak i ćwiczeniem wojennym, przyciągały 

widzów z różnych warstw społecznych i często były 

organizowane z okazji ważnych wydarzeń, takich jak 

koronacje, śluby czy święta religijne. 

Literatura rycerska, rozwijająca się równolegle z kulturą 

rycerską, obejmowała szeroki zakres dzieł literackich, 

które odzwierciedlały wartości, ideały i życie rycerzy. 

Były to głównie eposy, romanse, pieśni oraz kroniki, które 



 

opowiadały o heroicznych czynach, miłości, przygodach i 

bohaterskich wyprawach. 

Najbardziej znane dzieła literatury rycerskiej to epickie 

poematy, takie jak "Pieśń o Rolandzie", "Nibelungenlied" 

oraz "Beowulf". "Pieśń o Rolandzie", będąca jednym z 

najważniejszych utworów literatury francuskiej, 

opowiada o bohaterskiej śmierci hrabiego Rolanda w 

bitwie pod Roncevaux. "Nibelungenlied", epicki poemat 

niemiecki, przedstawia historię Siegfrieda, Krimhildy i 

Burgundów, pełną zdrad, walk i tragedii. "Beowulf", 

anglosaski epos, opisuje przygody tytułowego bohatera, 

który walczy z potworami i smokiem. 

Romantyczne poematy, takie jak "Tristan i Izolda" oraz 

"Opowieści o Królu Arturze i Rycerzach Okrągłego 

Stołu", były również popularne i miały ogromny wpływ 

na rozwój literatury rycerskiej. "Tristan i Izolda" 

opowiada o tragicznej miłości rycerza Tristana i 

księżniczki Izoldy, która kończy się śmiercią obojga 

kochanków. "Opowieści o Królu Arturze", z kolei, to zbiór 



 

legend o królu Arturze, jego rycerzach, poszukiwaniach 

Świętego Graala i miłości Lancelota i Ginewry. 

Pieśni rycerskie, śpiewane przez trubadurów i minstrelów, 

były kolejnym ważnym elementem literatury rycerskiej. 

Trubadurzy, działający głównie na południu Francji, 

tworzyli pieśni o miłości dworskiej, honorze i przygodach 

rycerskich. Minstrele, wędrujący po dworach 

europejskich, przekazywali historie i legendy w formie 

pieśni, przyczyniając się do popularyzacji kultury 

rycerskiej. 

Kultura rycerska i literatura średniowieczna były ze sobą 

ściśle związane, wzajemnie się przenikając i kształtując. 

Kultura rycerska, z jej kodeksem honorowym, turniejami 

i ideałami, znalazła swoje odzwierciedlenie w bogatej 

literaturze, która do dziś stanowi ważne źródło wiedzy o 

życiu, wartościach i marzeniach średniowiecznych 

rycerzy. 

Kroniki średniowieczne 



 

Kroniki średniowieczne są jednymi z najważniejszych 

źródeł informacji o historii, kulturze i życiu społecznym 

średniowiecza. Stanowią one zapisy wydarzeń 

historycznych, sporządzane przez kronikarzy – często 

duchownych, mnichów czy uczonych – którzy byli 

świadkami lub dobrze poinformowanymi komentatorami 

swoich czasów. Kroniki te, spisywane zazwyczaj w 

łacinie, choć również w językach lokalnych, pełniły rolę 

zarówno dokumentacyjną, jak i literacką, łącząc fakty 

historyczne z elementami legend i opowieści. 

Kroniki średniowieczne miały ogromne znaczenie dla 

późniejszych pokoleń, dostarczając wiedzy o polityce, 

wojnach, życiu codziennym, religii i kulturze 

średniowiecznej Europy. Zawierały opisy 

najważniejszych wydarzeń, takich jak bitwy, koronacje, 

wyprawy krzyżowe, ale również relacje o życiu 

codziennym, epidemiach, klęskach żywiołowych i 

cudach. Kronikarze często komentowali wydarzenia z 

własnej perspektywy, co nadaje ich dziełom charakter 

subiektywny, ale jednocześnie wartościowy pod 

względem poznawczym. 



 

Gesta Hungarorum (Dzieje Węgrów) autorstwa Anonima, 

nazywanego również Gesta, to najstarsza węgierska 

kronika historyczna, opisująca dzieje Madziarów od 

czasów legendarnych aż do końca X wieku. 

Kronika polska autorstwa Galla Anonima, to pierwsza 

kronika polska, powstała na początku XII wieku. Opisuje 

historię Polski od legendarnych początków aż po czasy 

współczesne autorowi, ze szczególnym uwzględnieniem 

panowania Bolesława Krzywoustego. 

Kronika wielkopolska to kronika, która skupia się na 

dziejach Wielkopolski od czasów legendarnych do XIII 

wieku, łącząc wątki historyczne z legendami i tradycjami 

lokalnymi. 

Kronika Czechów autorstwa Kosmasa z Pragi, to jedno z 

najważniejszych źródeł dotyczących historii Czech od 

czasów legendarnych do początków XII wieku. Dzieło to 

zawiera opisy wydarzeń politycznych, a także życia 

codziennego i obyczajów Czechów. 



 

Anglo-Saxon Chronicle to zbiór kronik spisanych w 

języku staroangielskim, opisujących historię Anglii od 

czasów rzymskich do XII wieku. Jest to jedno z 

najważniejszych źródeł historycznych dotyczących 

wczesnego średniowiecza w Anglii. 

Historia Regum Britanniae autorstwa Geoffreya z 

Monmouth, to kronika łącząca historię i legendy, 

opisująca dzieje Brytanii od czasów najdawniejszych aż 

po VII wiek. Dzieło to jest szczególnie znane z 

popularności legend o Królu Arturze. 

Chronicon autorstwa Mariana Szkota, to kronika opisująca 

historię świata od stworzenia aż po czasy współczesne 

autorowi w XII wieku. Jest to jedno z najważniejszych 

dzieł historiograficznych tego okresu. 

Kroniki średniowieczne cechują się specyficznym stylem 

narracji, łączącym relacje faktów historycznych z 

elementami literackimi i teologicznymi. Kronikarze 

często interpretowali wydarzenia historyczne w 

kontekście religijnym, widząc w nich działanie boskiej 



 

opatrzności. Opisy bitew i wydarzeń politycznych były 

często wzbogacane o moralne komentarze i dydaktyczne 

przesłania. Wiele kronik zawierało również opisy cudów, 

znaków i przepowiedni, które miały wpływać na 

interpretację dziejów. 

Kroniki średniowieczne są nieocenionym źródłem dla 

współczesnych historyków, którzy badają dzieje 

średniowiecza. Mimo swojej subiektywności i często 

legendarnych elementów, stanowią one ważne 

świadectwo epoki, ukazując zarówno wielkie wydarzenia 

historyczne, jak i codzienne życie ludzi średniowiecznej 

Europy. Dzięki kronikom możemy lepiej zrozumieć 

mentalność, wierzenia i wartości ludzi tamtych czasów, a 

także rozwój polityczny i społeczny ówczesnych państw. 

Podsumowując, kroniki średniowieczne są kluczowym 

elementem dziedzictwa kulturowego Europy, oferując 

bogate źródło informacji o przeszłości. Ich badanie 

pozwala na lepsze zrozumienie historii, kultury i 

społeczeństwa średniowiecznej Europy, a także na 

docenienie literackiej wartości tych dzieł. 



 

Renesans – odrodzenie kultury antycznej 

• Cel: Przedstawienie wpływu renesansu na kulturę 
europejską. 

 

Renesans, który rozkwitł w Europie w okresie od XIV do 

XVII wieku, był epoką odrodzenia kultury antycznej, 

przejawiającą się w sztuce, literaturze, nauce i filozofii. 

Termin "renesans" pochodzi od francuskiego słowa 

"renaissance", oznaczającego odrodzenie lub ponowne 

narodziny, co odnosi się do ożywienia zainteresowania 

dziedzictwem starożytnej Grecji i Rzymu po wiekach 

średniowiecznego zapomnienia. 

Renesans rozpoczął się we Włoszech, szczególnie w 

miastach takich jak Florencja, Wenecja i Rzym, skąd 

stopniowo rozprzestrzeniał się na resztę Europy. Był to 

czas wielkich odkryć i innowacji, który przyniósł ze sobą 

nowy sposób myślenia o człowieku i jego miejscu w 

świecie. Filozofowie i uczeni renesansowi, tacy jak 

Francesco Petrarca i Giovanni Pico della Mirandola, 

propagowali humanizm – nurt intelektualny kładący 



 

nacisk na wartość i potencjał jednostki, inspirowany 

klasyczną literaturą i filozofią. 

W sztuce renesansowej nastąpił powrót do klasycznych 

ideałów piękna, proporcji i perspektywy. Artyści tacy jak 

Leonardo da Vinci, Michelangelo Buonarroti i Rafael 

Santi stworzyli dzieła, które do dziś uchodzą za szczytowe 

osiągnięcia artystyczne. Stosowali oni techniki, które 

pozwalały na realistyczne przedstawienie przestrzeni i 

postaci, czerpiąc inspirację z antycznych rzeźb i budowli. 

Literatura renesansowa także czerpała z antycznych 

wzorców. Pisarze tacy jak Dante Alighieri, Giovanni 

Boccaccio i Geoffrey Chaucer rozwijali formy literackie, 

które łączyły średniowieczne tradycje z klasycznymi 

inspiracjami. W tym czasie powstały także wielkie dzieła 

dramatyczne Williama Szekspira, które łączyły elementy 

antycznej tragedii i komedii z nowatorskim podejściem do 

postaci i fabuły. 

Renesans był również okresem wielkich odkryć 

naukowych. Uczeni tacy jak Mikołaj Kopernik, Galileo 



 

Galilei i Andreas Vesalius kwestionowali średniowieczne 

dogmaty i rozwijali nowe teorie w astronomii, anatomii i 

innych naukach. Ich prace, inspirowane starożytnymi 

tekstami, ale oparte na obserwacji i eksperymentach, 

stanowiły podstawę nowożytnej nauki. 

Renesans był epoką odrodzenia kultury antycznej, która 

przyniosła ze sobą nie tylko ożywienie sztuki, literatury i 

nauki, ale także głębokie zmiany w myśleniu o człowieku 

i świecie. Dzięki renesansowi dziedzictwo starożytności 

stało się trwałym elementem europejskiej kultury, 

inspirując kolejne pokolenia twórców, myślicieli i 

uczonych. 

Humanizm i powrót do antyku. 

Humanizm był jednym z najważniejszych nurtów 

intelektualnych renesansu, który kładł nacisk na wartość, 

godność i potencjał człowieka. Wywodząc się z 

zainteresowania antycznym dziedzictwem, humanizm 

koncentrował się na studiowaniu literatury, filozofii, 

historii i sztuki starożytnej Grecji i Rzymu. 



 

Humanistyczni uczeni i pisarze wierzyli, że poprzez 

powrót do klasycznych tekstów i ideałów można osiągnąć 

lepsze zrozumienie świata oraz rozwijać moralność, 

edukację i kulturę. 

Humanizm zakładał, że człowiek jest zdolny do 

rozumienia i kształtowania swojego życia dzięki wiedzy i 

twórczości. Odrzucał średniowieczne podejście, które 

często podkreślało grzeszność i marność ludzkiej natury, 

na rzecz bardziej optymistycznej wizji człowieka jako 

istoty twórczej i racjonalnej. Humanistyczni uczeni 

propagowali studia nad "studia humanitatis" – naukami 

humanistycznymi, takimi jak retoryka, poezja, historia, 

filologia i filozofia moralna. 

Powrót do antyku, czyli renesansowy zwrot ku starożytnej 

Grecji i Rzymowi, był kluczowym elementem 

humanizmu. Uczeni renesansowi, zwani humanistami, 

zafascynowani byli dziełami klasycznymi, które 

postrzegali jako źródło mądrości i wzorów do 

naśladowania. Wierzyli, że odrodzenie antycznej kultury 

może przyczynić się do rozwoju współczesnej cywilizacji. 



 

Jednym z najważniejszych aspektów tego powrotu było 

odkrywanie i studiowanie starożytnych tekstów. 

Humanistyczni badacze, tacy jak Francesco Petrarca, 

Giovanni Boccaccio i Lorenzo Valla, poszukiwali 

rękopisów antycznych autorów, tłumaczyli je na języki 

nowożytne i komentowali ich znaczenie. Dzięki ich pracy, 

dzieła Homera, Wergiliusza, Platona, Arystotelesa i wielu 

innych klasycznych pisarzy stały się ponownie dostępne i 

miały ogromny wpływ na myślenie renesansowych 

intelektualistów. 

Powrót do antyku przejawiał się także w sztuce. Artyści 

renesansowi, tacy jak Leonardo da Vinci, Michelangelo 

Buonarroti i Rafael Santi, czerpali inspirację z antycznych 

wzorów, dążąc do osiągnięcia ideałów piękna, harmonii i 

proporcji. Stosowali techniki perspektywy i realizmu, 

które umożliwiały bardziej naturalistyczne przedstawianie 

postaci i przestrzeni. Rzeźby i budowle starożytnego 

Rzymu, takie jak Koloseum czy Panteon, służyły jako 

modele dla nowych, renesansowych dzieł architektury. 



 

Literatura renesansowa również czerpała z antyku, 

zarówno pod względem formy, jak i treści. Pisarze tacy 

jak Dante Alighieri, Giovanni Boccaccio i Geoffrey 

Chaucer tworzyli dzieła, które nawiązywały do 

klasycznych wzorców literackich, jednocześnie 

wprowadzając nowe, renesansowe idee i motywy. W 

dramacie William Szekspir inspirował się zarówno 

antycznymi tragediami, jak i komediami, tworząc swoje 

nieśmiertelne sztuki. 

Powrót do antyku w renesansie nie ograniczał się jedynie 

do Europy Zachodniej. Humanistyczne idee i fascynacja 

starożytnością wpłynęły również na inne regiony, takie jak 

Europa Środkowa i Wschodnia, gdzie również nastąpiło 

ożywienie zainteresowania klasycznym dziedzictwem. 

Humanizm i powrót do antyku były kluczowymi 

elementami renesansu, które przyniosły ze sobą 

odrodzenie zainteresowania starożytną kulturą, filozofią i 

sztuką. Dzięki temu renesansowi myśliciele, artyści i 

pisarze mogli czerpać z bogactwa antycznej tradycji, 



 

rozwijając nowe idee i tworząc dzieła, które miały trwały 

wpływ na kulturę europejską i światową. 

Sztuka renesansowa: Leonardo da Vinci, Michał 

Anioł, Rafael. 

Renesans, który rozkwitł w Europie od XIV do XVII 

wieku, przyniósł ze sobą odrodzenie sztuki, inspirowanej 

dziedzictwem starożytnej Grecji i Rzymu. Trzej wybitni 

artyści renesansu, Leonardo da Vinci, Michał Anioł i 

Rafael, odegrali kluczowe role w kształtowaniu tego 

okresu, tworząc dzieła, które do dziś są uważane za 

arcydzieła sztuki światowej. 

Leonardo da Vinci (1452-1519) jest jednym z najbardziej 

wszechstronnych geniuszy renesansu. Jako malarz, 

rzeźbiarz, inżynier, wynalazca i naukowiec, Leonardo 

łączył w swojej twórczości sztukę i naukę, dążąc do 

głębokiego zrozumienia natury i człowieka. Jego 

najważniejsze dzieła malarskie to "Mona Lisa" i "Ostatnia 

Wieczerza". 



 

"Mona Lisa" (La Gioconda) to portret kobiety o 

tajemniczym uśmiechu, który do dziś fascynuje i inspiruje 

badaczy i miłośników sztuki. Obraz jest przykładem 

doskonałego zastosowania techniki sfumato, polegającej 

na łagodnym przejściu między barwami, co nadaje twarzy 

modelki miękkości i realizmu. 

"Ostatnia Wieczerza" to monumentalne dzieło 

namalowane na ścianie refektarza klasztoru Santa Maria 

delle Grazie w Mediolanie. Przedstawia scenę z ostatniego 

posiłku Jezusa z apostołami, tuż przed jego zdradą. 

Leonardo zastosował w nim innowacyjne techniki 

kompozycyjne i perspektywiczne, tworząc dynamiczne i 

pełne emocji przedstawienie. 

Michał Anioł Buonarroti (1475-1564) był wybitnym 

rzeźbiarzem, malarzem, architektem i poetą, którego 

twórczość wywarła ogromny wpływ na rozwój 

renesansowej sztuki. Jego najważniejsze dzieła to freski w 

Kaplicy Sykstyńskiej, rzeźby "Dawid" i "Pieta" oraz 

projekt kopuły bazyliki św. Piotra w Rzymie. 



 

Freski w Kaplicy Sykstyńskiej, zwłaszcza "Stworzenie 

Adama" i "Sąd Ostateczny", są uważane za jedno z 

największych osiągnięć sztuki renesansowej. Michał 

Anioł zastosował w nich mistrzowskie techniki 

kompozycji, anatomii i perspektywy, tworząc 

monumentalne i pełne ekspresji przedstawienia biblijnych 

scen. 

Rzeźba "Dawid" przedstawia biblijnego bohatera tuż 

przed starciem z Goliatem. Michał Anioł uchwycił w niej 

idealne proporcje ciała ludzkiego, doskonałą anatomię i 

dynamiczną postawę, co sprawia, że jest to jedno z 

najbardziej rozpoznawalnych dzieł rzeźbiarskich na 

świecie. 

"Pieta", znajdująca się w bazylice św. Piotra, ukazuje 

Matkę Bożą trzymającą martwego Jezusa na kolanach. 

Rzeźba wyróżnia się niezwykłą subtelnością i 

emocjonalnym ładunkiem, ukazując głęboką żałobę i 

spokój. 



 

Rafael Santi (1483-1520), znany również jako Raffaello, 

był jednym z najbardziej utalentowanych malarzy 

renesansu, którego twórczość charakteryzowała się 

harmonią, elegancją i doskonałością techniczną. Jego 

najważniejsze dzieła to freski w Stanzach Watykańskich, 

"Szkoła Ateńska" oraz liczne portrety i Madonny. 

"Szkoła Ateńska", znajdująca się w Stanzach 

Watykańskich, przedstawia zgromadzenie filozofów i 

uczonych starożytnej Grecji, z Platonem i Arystotelesem 

w centrum. Rafael zastosował w nim perfekcyjną 

perspektywę i kompozycję, tworząc harmonijne i 

dynamiczne przedstawienie, które symbolizuje 

odrodzenie antycznych ideałów. 

Jego Madonny, takie jak "Madonna Sykstyńska" i 

"Madonna ze szczygłem", charakteryzują się łagodnością, 

ciepłem i elegancją. Rafael potrafił w nich uchwycić 

zarówno duchową, jak i ludzką stronę macierzyństwa, 

tworząc wzruszające i piękne przedstawienia. 



 

Portrety Rafaela, takie jak "Portret Baldassare 

Castiglione" i "La Fornarina", są przykładem jego 

mistrzowskiego opanowania techniki i umiejętności 

oddania charakteru i osobowości modeli. 

Leonardo da Vinci, Michał Anioł i Rafael są trzema 

największymi artystami renesansu, którzy wnieśli 

nieoceniony wkład w rozwój sztuki. Ich dzieła, pełne 

innowacji, harmonii i głębokiego zrozumienia ludzkiej 

natury, stanowią trwałe dziedzictwo kultury i są źródłem 

inspiracji dla kolejnych pokoleń artystów. 

Literatura renesansowa: Dante, Petrarka, Szekspir. 

Dante Alighieri (1265-1321) jest jednym z 

najważniejszych poetów włoskiego renesansu, a jego 

największe dzieło, "Boska Komedia", uważane jest za 

jedno z najważniejszych osiągnięć literatury światowej. 

"Boska Komedia" to epicki poemat, który opisuje podróż 

autora przez trzy sfery zaświatów: Piekło, Czyściec i Raj. 

Utwór ten łączy głęboką teologię i filozofię z osobistymi 

refleksjami, stanowiąc alegorię duchowej podróży 



 

człowieka ku zbawieniu. Dante stosuje w nim wyszukaną 

symbolikę i język, a jego wizja zaświatów i moralnych 

konsekwencji ludzkich czynów miała ogromny wpływ na 

literaturę i kulturę europejską. 

Francesco Petrarca (1304-1374), znany również jako 

Petrarka, był włoskim poetą i uczonym, często 

nazywanym "ojcem humanizmu". Jego najbardziej znane 

dzieło, "Canzoniere" (Pieśni), to zbiór 366 wierszy, 

głównie sonetów, poświęconych jego miłości do Laury. 

Wiersze te, napisane w języku włoskim, łączą w sobie 

klasyczne wzorce literackie z osobistymi uczuciami i 

refleksjami. Petrarka był również autorem licznych 

traktatów łacińskich, w których propagował wartości 

humanistyczne, takie jak dążenie do wiedzy, cnoty i 

doskonałości ludzkiej natury. Jego twórczość miała 

ogromny wpływ na rozwój poezji europejskiej, zwłaszcza 

sonetu, i była inspiracją dla późniejszych poetów 

renesansowych. 

William Szekspir (1564-1616) jest jednym z największych 

dramaturgów i poetów angielskiego renesansu. Jego 



 

twórczość obejmuje zarówno dramaty, jak i poezję, a jego 

dzieła są cenione za ich głęboką analizę ludzkiej natury, 

uniwersalność i mistrzowskie posługiwanie się językiem. 

Wśród jego najważniejszych dramatów znajdują się 

tragedie, takie jak "Hamlet", "Makbet" i "Król Lear", które 

eksplorują tematy władzy, ambicji, zdrady i moralnych 

dylematów. Szekspir pisał również komedie, takie jak 

"Sen nocy letniej" i "Jak wam się podoba", które łączą 

humor z głębokimi refleksjami nad miłością i ludzkimi 

relacjami. Jego historyczne kroniki, takie jak "Henryk V" 

i "Ryszard III", ukazują złożoność politycznych intryg i 

walki o władzę. 

Dante, Petrarka i Szekspir to trzej wybitni przedstawiciele 

literatury renesansowej, których twórczość miała 

ogromny wpływ na rozwój literatury i kultury 

europejskiej. Dante poprzez swoje epickie wizje 

zaświatów, Petrarka poprzez swoje liryczne sonety i 

humanistyczne ideały, a Szekspir poprzez swoje 

mistrzowskie dramaty i poezję, pozostawili trwałe 

dziedzictwo, które nadal inspiruje i zachwyca kolejne 

pokolenia czytelników i twórców. 



 

Oświecenie – epoka rozumu i postępu 

• Cel: Zrozumienie znaczenia oświecenia dla 
kultury europejskiej. 

Oświecenie, trwające od końca XVII do końca XVIII 

wieku, było epoką głębokich przemian intelektualnych, 

kulturalnych i społecznych, która przyniosła ze sobą nowe 

spojrzenie na świat, człowieka i społeczeństwo. Epoka ta, 

często nazywana "wiekiem rozumu", charakteryzowała 

się dążeniem do odkrycia prawdy za pomocą rozumu, 

nauki i empiryzmu, odrzucając przy tym dogmaty religijne 

i autorytaryzm. 

Filozofia oświecenia: Voltaire, Rousseau, Kant. 

Voltaire (1694-1778), właściwie François-Marie Arouet, 

był jednym z najbardziej znanych i wpływowych 

filozofów oświecenia. Jego pisma, obejmujące eseje, 

dramaty, powieści i listy, cechowały się ostrą krytyką 

nietolerancji, fanatyzmu religijnego i absolutyzmu 

politycznego. Voltaire propagował idee wolności słowa, 

sumienia i myśli, które były fundamentem jego walki o 

prawa człowieka. 



 

W swoich dziełach, takich jak "Kandyd" czy "Traktat o 

tolerancji", Voltaire posługiwał się ironią i satyrą, aby 

wykazać absurdalność przesądów religijnych i 

politycznych oraz promować wartości oświeceniowe, 

takie jak racjonalizm, sceptycyzm i humanizm. Jego prace 

miały ogromny wpływ na rozwój myśli liberalnej i były 

inspiracją dla ruchów reformatorskich na całym świecie. 

Jean-Jacques Rousseau (1712-1778) był jednym z 

najbardziej wpływowych filozofów oświecenia, znanym 

ze swoich teorii dotyczących natury ludzkiej, wychowania 

i polityki. Jego najbardziej znane dzieła to "Umowa 

społeczna" i "Emil, czyli o wychowaniu". 

W "Umowie społecznej" Rousseau przedstawił swoją 

wizję idealnego społeczeństwa, opartego na wolności, 

równości i suwerenności ludu. Twierdził, że rządy 

powinny być wynikiem umowy między obywatelami, 

którzy zrzekają się części swojej wolności na rzecz 

wspólnego dobra, tworząc w ten sposób społeczną 

harmonię i sprawiedliwość. 



 

W "Emilu" Rousseau przedstawił swoje idee dotyczące 

wychowania, argumentując, że edukacja powinna być 

zgodna z naturalnym rozwojem dziecka, wolna od 

przymusu i sztywnych schematów. Jego koncepcje 

pedagogiczne miały ogromny wpływ na rozwój 

nowoczesnej teorii wychowania. 

Immanuel Kant (1724-1804) był jednym z 

najważniejszych filozofów oświecenia, którego prace 

zrewolucjonizowały myśl filozoficzną. Jego kluczowe 

dzieła to "Krytyka czystego rozumu", "Krytyka 

praktycznego rozumu" i "Krytyka władzy sądzenia". 

W "Krytyce czystego rozumu" Kant zbadał granice 

ludzkiego poznania, wprowadzając pojęcie 

"noumenalnego" świata rzeczy samych w sobie, które są 

niepoznawalne, oraz "fenomenalnego" świata 

doświadczenia, który jest dostępny naszej percepcji. Kant 

twierdził, że nasze poznanie jest uwarunkowane strukturą 

umysłu, co oznacza, że poznajemy rzeczywistość tylko 

poprzez nasze zmysły i kategorie umysłu. 



 

W "Krytyce praktycznego rozumu" Kant przedstawił 

swoją etykę deontologiczną, opartą na imperatywie 

kategorycznym, który nakazuje działać zgodnie z 

zasadami, które mogłyby stać się powszechnymi prawami. 

Jego filozofia moralna podkreślała autonomię jednostki, 

obowiązek moralny i godność ludzkiej osoby. 

W "Krytyce władzy sądzenia" Kant badał estetykę i 

teleologię, analizując, jak oceniamy piękno i celowość w 

naturze i sztuce. Jego prace miały ogromny wpływ na 

rozwój filozofii, nauki i sztuki, kształtując myślenie 

oświeceniowe i pozostawiając trwałe dziedzictwo 

intelektualne. 

Voltaire, Rousseau i Kant byli kluczowymi postaciami 

oświecenia, których myśli i pisma miały ogromny wpływ 

na rozwój filozofii, polityki, etyki i edukacji. Ich idee 

przyczyniły się do kształtowania nowoczesnego świata, 

promując wartości takie jak wolność, równość, 

racjonalizm i humanizm. 



 

Nauka i technika: rewolucje naukowe i ich wpływ na 

społeczeństwo. 

Rewolucje naukowe, które miały miejsce od XVI do 

XVIII wieku, przyniosły fundamentalne zmiany w 

sposobie postrzegania świata i rozwoju technologii. Były 

one kluczowe dla rozwoju nowoczesnej nauki i techniki, a 

ich wpływ na społeczeństwo był ogromny i długotrwały. 

Mikołaj Kopernik, polski astronom, zapoczątkował 

rewolucję naukową w XVI wieku, kwestionując 

geocentryczny model Wszechświata, który dominował od 

czasów starożytnych. W swoim dziele "De revolutionibus 

orbium coelestium" przedstawił heliocentryczny model, w 

którym Ziemia i inne planety krążą wokół Słońca. Teoria 

Kopernika zrewolucjonizowała astronomię i 

zapoczątkowała serię odkryć, które zmieniły nasze 

rozumienie Wszechświata. 

Galileo Galilei, włoski astronom i fizyk, odegrał kluczową 

rolę w rozwoju metody naukowej. Jego obserwacje 

teleskopowe potwierdziły heliocentryczny model 



 

Kopernika i dostarczyły dowodów na istnienie księżyców 

Jowisza oraz faz Wenus. Galileusz wprowadził również 

eksperymentalne podejście do badań naukowych, które 

stało się fundamentem nowoczesnej fizyki. 

Isaac Newton, angielski matematyk i fizyk, 

zrewolucjonizował naukę swoją pracą "Mathematical 

Principles of Natural Philosophy" (Principia). Wprowadził 

w niej zasady dynamiki oraz prawo powszechnego 

ciążenia, które wyjaśniały ruchy ciał niebieskich i 

zjawiska fizyczne na Ziemi. Newtonowska mechanika 

klasyczna stała się podstawą nowoczesnej fizyki i miała 

ogromny wpływ na rozwój technologii. 

W XVIII wieku Antoine Lavoisier, francuski chemik, 

przeprowadził rewolucję chemiczną, wprowadzając 

nowoczesne pojęcia chemiczne i zasady. Jego prace nad 

zachowaniem masy w reakcjach chemicznych oraz 

odkrycie tlenu jako niezbędnego elementu spalania były 

kluczowe dla rozwoju chemii jako nauki. Lavoisier jest 

często nazywany "ojcem współczesnej chemii". 



 

Rewolucje naukowe miały ogromny wpływ na 

społeczeństwo, przynosząc ze sobą zmiany w wielu 

dziedzinach życia. W dziedzinie technologii przyczyniły 

się do powstania nowych wynalazków i technologii, które 

zrewolucjonizowały produkcję, transport i komunikację. 

Przykłady obejmują maszyny parowe, które napędzały 

rewolucję przemysłową, oraz rozwój telegrafu i kolei, 

które zrewolucjonizowały komunikację i transport. 

W dziedzinie medycyny rewolucje naukowe przyczyniły 

się do odkryć, które poprawiły zdrowie i jakość życia 

ludzi. Rozwój anatomii, mikrobiologii i chemii pozwolił 

na lepsze zrozumienie ludzkiego ciała, chorób i metod 

leczenia, co prowadziło do znaczących postępów w 

medycynie. 

W dziedzinie filozofii i religii rewolucje naukowe 

zmieniły sposób postrzegania świata i miejsca człowieka 

w nim. Odkrycia naukowe kwestionowały tradycyjne 

dogmaty religijne i filozoficzne, prowadząc do powstania 

nowych idei i nurtów intelektualnych, takich jak 



 

oświecenie, które promowały racjonalizm, empiryzm i 

sceptycyzm. 

W dziedzinie edukacji rewolucje naukowe przyczyniły się 

do rozwoju nowoczesnych systemów edukacyjnych, które 

kładły nacisk na naukę i badania. Powstawały 

uniwersytety i instytuty naukowe, które stały się centrami 

badań i innowacji, promując rozwój nauki i techniki. 

Rewolucje naukowe zmieniły fundamenty współczesnej 

cywilizacji, wpływając na rozwój technologii, medycyny, 

filozofii, religii i edukacji. Ich dziedzictwo kształtuje 

nasze zrozumienie świata i naszą zdolność do innowacji 

oraz postępu w różnych dziedzinach życia. 

Sztuka i literatura oświecenia: klasycyzm, powieść 

oświeceniowa. 

Klasycyzm, dominujący nurt artystyczny oświecenia, 

czerpał inspirację z antycznej Grecji i Rzymu. Styl ten był 

reakcją na barokową i rokokową przesadę, dążąc do 

prostoty, harmonii i klarowności formy. Artyści 

klasycyzmu wierzyli, że sztuka powinna odzwierciedlać 



 

racjonalne i uniwersalne zasady piękna, które można 

znaleźć w dziełach starożytnych mistrzów. 

W malarstwie klasycyzm objawiał się poprzez użycie 

wyważonych kompozycji, stonowanych kolorów i 

precyzyjnych linii. Jacques-Louis David, jeden z 

czołowych przedstawicieli klasycyzmu, tworzył dzieła, 

które propagowały ideały moralne i patriotyczne, takie jak 

"Przysięga Horacjuszy" i "Śmierć Sokratesa". Jego prace, 

oparte na starożytnych wzorcach, miały na celu edukację 

i inspirowanie widzów do cnotliwego życia. 

W architekturze klasycyzm charakteryzował się prostotą, 

symetrią i monumentalnością. Budynki inspirowane 

starożytnymi świątyniami miały kolumnady, frontony i 

regularne proporcje. Przykładem klasycystycznej 

architektury jest Panteon w Paryżu, zaprojektowany przez 

Jacques'a Germaina Soufflota, który nawiązuje do 

klasycznej architektury rzymskiej. 

W literaturze klasycyzm przejawiał się w dążeniu do 

naśladowania starożytnych wzorców literackich. Tragedie 



 

i komedie były pisane zgodnie z zasadami jedności czasu, 

miejsca i akcji, które wywodziły się z Arystotelesa. 

Wiersze były często inspirowane antycznymi formami, 

takimi jak ody i epigramaty. 

Powieść oświeceniowa rozwijała się jako nowy gatunek 

literacki, który odzwierciedlał ideały i wartości epoki. 

Powieści tego okresu często koncentrowały się na 

racjonalizmie, moralności i krytyce społeczeństwa. 

Autorzy wykorzystywali formę powieści do analizowania 

ludzkich zachowań, instytucji społecznych i 

filozoficznych idei. 

Jednym z najbardziej znanych autorów powieści 

oświeceniowej był Voltaire, którego "Kandyd" jest 

satyrycznym komentarzem na temat optymizmu, filozofii 

Leibniza i realiów ówczesnego świata. Poprzez podróże 

głównego bohatera, Voltaire krytykuje wojny, religijną 

nietolerancję i społeczne niesprawiedliwości, 

jednocześnie promując racjonalizm i humanizm. 



 

Daniel Defoe, autor "Przypadków Robinsona Crusoe", 

również przyczynił się do rozwoju powieści 

oświeceniowej. Jego książka, opowiadająca o przetrwaniu 

i samowystarczalności na bezludnej wyspie, była alegorią 

ludzkiej zdolności do rozumu, pracy i przedsiębiorczości. 

Henry Fielding, autor "Tom Jones", stworzył powieść 

panoramiczną, która przedstawiała różnorodne aspekty 

społeczeństwa brytyjskiego XVIII wieku. Jego prace 

łączyły humor, realizm i krytykę społeczną, prezentując 

zarówno wady, jak i zalety ludzkiej natury. 

Sztuka i literatura oświecenia, reprezentowane przez 

klasycyzm i powieść oświeceniową, odzwierciedlały 

wartości epoki, takie jak racjonalizm, moralność i dążenie 

do uniwersalnych zasad piękna i prawdy. Klasycyzm w 

sztuce dążył do naśladowania antycznych wzorców, 

podczas gdy powieść oświeceniowa analizowała i 

krytykowała społeczeństwo, promując idee racjonalizmu i 

humanizmu. Oba nurty miały trwały wpływ na rozwój 

kultury europejskiej i kształtowanie nowoczesnej 

świadomości. 



 

 

Romantyzm i jego wpływ na kulturę europejską 

• Cel: Analiza roli romantyzmu w kształtowaniu 
kultury europejskiej. 

Romantyzm, który rozkwitł na przełomie XVIII i XIX 

wieku, był szeroko zakrojonym ruchem intelektualnym, 

kulturalnym i artystycznym, stanowiącym reakcję na 

racjonalizm i klasycyzm oświecenia. Romantyzm kładł 

nacisk na emocje, wyobraźnię, indywidualizm oraz 

duchowe doświadczenie człowieka. Był to czas, gdy 

artyści, pisarze i myśliciele poszukiwali nowych 

sposobów wyrażania ludzkiej wrażliwości, często 

inspirując się naturą, folklorem i historią. 

Kluczowym elementem romantyzmu była fascynacja 

naturą, która była postrzegana jako źródło inspiracji i 

duchowej odnowy. Romantyczni twórcy wierzyli, że 

przyroda jest odzwierciedleniem nieskończoności i 

boskości, a kontakt z nią pozwala na głębsze zrozumienie 

siebie i świata. Wybitni poeci, tacy jak William 

Wordsworth i Samuel Taylor Coleridge, eksplorowali te 



 

idee w swoich dziełach, podkreślając znaczenie 

indywidualnych doznań i uczuć. 

Romantyzm podkreślał również znaczenie wyobraźni i 

intuicji, które były uważane za kluczowe narzędzia 

poznania i twórczości. Artystyczna swoboda i 

oryginalność stały się wartościami nadrzędnymi, a twórcy 

romantyczni odrzucali ścisłe reguły i konwencje 

klasyczne, szukając nowych form ekspresji. W literaturze, 

powieściach i poezji pojawiły się tematy takie jak miłość, 

samotność, bunt, tajemnica i egzotyka. 

Romantyzm miał również istotny wpływ na rozwój 

muzyki i sztuk wizualnych. Kompozytorzy tacy jak 

Ludwig van Beethoven i Franz Schubert wprowadzili do 

muzyki nowe emocjonalne głębie, tworząc dzieła, które 

oddziaływały na zmysły i emocje słuchaczy. W 

malarstwie artyści tacy jak Caspar David Friedrich i John 

Constable przedstawiali potęgę i piękno natury, często 

ukazując człowieka jako małą, ale integralną część 

wszechświata. 



 

Romantyzm był nie tylko ruchem artystycznym, ale także 

filozoficznym i społecznym, który podkreślał znaczenie 

indywidualizmu, wolności i autentyczności w życiu 

człowieka. Był to okres intensywnych przemian 

kulturowych i społecznych, które miały trwały wpływ na 

rozwój kultury i sztuki w XIX wieku i później. 

Romantyzm jako reakcja na oświecenie. 

Romantyzm, który rozkwitł na przełomie XVIII i XIX 

wieku, był ruchem intelektualnym, kulturalnym i 

artystycznym, stanowiącym reakcję na racjonalizm i 

klasycyzm oświecenia. Podczas gdy oświecenie kładło 

nacisk na rozum, logikę i uniwersalne zasady, romantyzm 

podkreślał emocje, wyobraźnię, indywidualizm oraz 

duchowe doświadczenie człowieka. 

Oświecenie było okresem, w którym dominowało 

przekonanie, że ludzki rozum jest w stanie odkryć i 

zrozumieć wszystkie prawa natury i społeczeństwa. 

Filozofowie oświeceniowi, tacy jak Voltaire, Rousseau i 

Kant, wierzyli, że poprzez edukację i naukę można 



 

osiągnąć postęp i oświecenie społeczeństwa. Romantycy 

odrzucali ten racjonalizm na rzecz emocji, intuicji i 

wyobraźni, wierząc, że prawdziwe poznanie świata i 

samego siebie jest możliwe tylko poprzez subiektywne 

doświadczenie i uczucia. 

Oświecenie promowało idee postępu i cywilizacji, wierząc 

w możliwość doskonalenia społeczeństwa poprzez rozwój 

nauki, technologii i edukacji. Romantyzm natomiast 

idealizował naturę jako źródło prawdziwej wolności i 

duchowej odnowy. Romantyczni poeci i malarze, tacy jak 

William Wordsworth i Caspar David Friedrich, 

przedstawiali naturę jako potężną, tajemniczą i pełną 

duchowego znaczenia, w przeciwieństwie do zepsutej i 

ograniczającej cywilizacji. 

Oświecenie kładło nacisk na uniwersalne zasady moralne 

i społeczne, które miały być wspólne dla wszystkich ludzi. 

Romantycy podkreślali znaczenie indywidualizmu i 

subiektywnych doświadczeń jednostki. W literaturze 

romantycznej pojawiały się bohaterowie buntownicy, 

samotnicy i indywidualiści, którzy przeciwstawiali się 



 

społecznym normom i konwencjom, szukając własnej 

drogi i autentycznego życia. 

Oświecenie było epoką sekularyzacji, w której religijne 

dogmaty były często kwestionowane na rzecz 

racjonalnych i naukowych wyjaśnień. Romantyzm z kolei 

odrodził zainteresowanie mistycyzmem, duchowością i 

metafizyką. Romantyczni twórcy byli zafascynowani 

nieznanym i tajemniczym, a ich dzieła często 

eksplorowały tematy związane z duchowym 

doświadczeniem, transcendentnymi uczuciami i 

poszukiwaniem absolutu. 

Oświecenie skupiało się na teraźniejszości i przyszłości, 

promując idee postępu i nowoczesności. Romantyzm 

natomiast zwrócił się ku przeszłości, czerpiąc inspirację z 

historii, legend i folkloru. Romantyczni pisarze i artyści 

często sięgali do średniowiecznych legend, ludowych 

opowieści i tradycji narodowych, aby odnaleźć w nich 

autentyczne i pierwotne wartości. 



 

Romantyzm był reakcją na oświecenie, która odrzucała 

racjonalizm i uniwersalizm na rzecz emocji, 

indywidualizmu, duchowości i natury. Był to ruch, który 

poszukiwał autentyczności i głębszego sensu życia, 

przeciwstawiając się chłodnej logice i mechanicyzmowi 

epoki oświecenia. 

Literatura romantyczna: Goethe, Byron, Mickiewicz. 

Johann Wolfgang von Goethe (1749-1832) jest uważany 

za jednego z najważniejszych pisarzy niemieckiego 

romantyzmu. Jego twórczość obejmuje poezję, dramaty, 

powieści i eseje, a jego najważniejsze dzieło to "Faust". 

"Faust" to monumentalny dramat, który opowiada historię 

doktora Fausta, który zawiera pakt z diabłem, 

Mefistofelesem, w poszukiwaniu wiedzy i doświadczeń. 

Dzieło to łączy elementy filozoficzne, religijne i 

społeczne, eksplorując tematy ludzkiego pragnienia, 

moralności i zbawienia. 

Goethe był również autorem powieści "Cierpienia 

młodego Wertera", która stała się symbolem romantycznej 



 

literatury i miała ogromny wpływ na młodzież w Europie. 

Powieść opowiada o nieszczęśliwej miłości młodego 

Wertera do Lotty, co prowadzi go do desperacji i 

samobójstwa. "Cierpienia młodego Wertera" jest jednym 

z najbardziej znanych przykładów literatury epistolarnej i 

wyraża głębokie emocje oraz wewnętrzne konflikty, 

charakterystyczne dla romantyzmu. 

George Gordon Byron (1788-1824), znany jako Lord 

Byron, był jednym z najważniejszych poetów 

angielskiego romantyzmu. Jego twórczość 

charakteryzowała się intensywnymi emocjami, 

indywidualizmem i buntowniczością. Byron stał się 

symbolem romantycznego bohatera – tajemniczego, 

buntowniczego i nieszczęśliwie zakochanego. 

Byron jest autorem wielu znanych dzieł poetyckich, takich 

jak "Giaur", "Korsarz" i "Don Juan". "Giaur" i "Korsarz" 

to poematy narracyjne, które przedstawiają bohaterów 

żyjących poza społecznymi normami, zmagających się z 

wewnętrznymi demonami i skomplikowanymi relacjami. 

"Don Juan" to satyryczny poemat epicki, który opowiada 



 

o przygodach młodego hiszpańskiego szlachcica, 

przedstawiając jego liczne miłosne podboje i perypetie. 

Byron był również aktywny politycznie i społecznie, 

uczestnicząc w walkach o niepodległość Grecji, co 

przyniosło mu dodatkową sławę i podziw jako bojownika 

o wolność. 

Adam Mickiewicz (1798-1855) jest jednym z 

najważniejszych poetów polskiego romantyzmu i 

narodowym wieszczem Polski. Jego twórczość 

odzwierciedlała nie tylko romantyczne ideały, ale także 

tęsknotę za wolnością i niezależnością Polski, która w jego 

czasach była pod zaborami. 

Najważniejsze dzieła Mickiewicza to "Pan Tadeusz", 

"Dziady" i "Konrad Wallenrod". "Pan Tadeusz" jest 

epopeją narodową, która przedstawia życie szlachty 

polskiej na Litwie w końcu XVIII wieku. Dzieło to łączy 

elementy realistyczne z romantycznymi, opisując piękno 

przyrody, tradycje szlacheckie i narodowe dążenia do 

wolności. 



 

"Dziady" to dramat romantyczny, który łączy wątki 

mistyczne, historyczne i patriotyczne. Przedstawia 

obrzędy zaduszne, podczas których duchy zmarłych 

przybywają na ziemię, aby rozliczyć się ze swojego życia. 

"Dziady" są głęboko zakorzenione w polskim folklorze i 

tradycji, a jednocześnie wyrażają uniwersalne tematy 

walki dobra ze złem i poszukiwania sprawiedliwości. 

"Konrad Wallenrod" to powieść poetycka, która opowiada 

o rycerzu krzyżackim, który poświęca swoje życie w 

walce z Krzyżakami, aby uratować swoją ojczyznę. Dzieło 

to jest pełne patriotyzmu i romantycznego poświęcenia, a 

także odzwierciedla głębokie przekonanie Mickiewicza o 

konieczności walki o wolność narodową. 

Romantyczna literatura Goethego, Byrona i Mickiewicza 

była pełna emocji, indywidualizmu i narodowych dążeń. 

Ich dzieła miały ogromny wpływ na kształtowanie 

literatury europejskiej i inspirowały kolejne pokolenia 

twórców. 



 

Sztuka i muzyka romantyczna: Delacroix, Beethoven, 

Chopin 

Eugène Delacroix (1798-1863) był czołowym malarzem 

francuskiego romantyzmu, którego prace 

charakteryzowały się intensywnymi kolorami, 

dynamicznymi kompozycjami i dramatycznymi tematami. 

Delacroix był mistrzem w oddawaniu emocji i ruchu, co 

odróżniało go od klasycznych malarzy poprzednich epok. 

Jego najbardziej znane dzieło, "Wolność wiodąca lud na 

barykady", jest alegorycznym przedstawieniem rewolucji 

lipcowej we Francji w 1830 roku. Obraz ukazuje 

personifikację Wolności prowadzącą różnorodne grupy 

ludzi do walki, symbolizując dążenie do wolności i 

równości. Intensywne barwy i dramatyczna kompozycja 

tworzą dynamiczny i poruszający obraz. 

Inne znaczące dzieła Delacroix to "Śmierć Sardanapala", 

które przedstawia dramatyczną i brutalną scenę z literatury 

antycznej, oraz "Masakra na Chios", ukazująca tragedię 

ludzką podczas wojny grecko-tureckiej. Delacroix był 



 

znany ze swojej umiejętności oddawania intensywnych 

emocji i złożonych tematów, co uczyniło go jednym z 

najbardziej wpływowych artystów romantyzmu. 

Ludwig van Beethoven (1770-1827) był niemieckim 

kompozytorem, który stanowił pomost między 

klasycyzmem a romantyzmem w muzyce. Jego twórczość 

wyróżniała się niezwykłą emocjonalną głębią, 

innowacyjnością i techniczną doskonałością. Beethoven 

rozszerzył granice symfonii, sonaty i kwartetu 

smyczkowego, wprowadzając nowe formy wyrazu i 

emocji. 

Beethoven skomponował dziewięć symfonii, z których 

szczególnie słynna jest "Symfonia nr 9 d-moll", znana 

również jako "Oda do radości". Ta symfonia, zakończona 

chóralnym finałem, jest uważana za jedno z 

najważniejszych dzieł muzycznych wszech czasów, 

łącząc elementy heroizmu, radości i uniwersalnego 

braterstwa. 



 

Inne znaczące kompozycje Beethovena to "Symfonia nr 5 

c-moll", znana z charakterystycznego motywu 

początkowego, który symbolizuje walkę i triumf, oraz 

"Sonata księżycowa", która ukazuje liryczną i refleksyjną 

stronę jego twórczości. Beethoven był również pionierem 

w muzyce kameralnej i fortepianowej, tworząc dzieła 

pełne emocjonalnej intensywności i głębi. 

Fryderyk Chopin (1810-1849) był polskim kompozytorem 

i pianistą, który wniósł nieoceniony wkład do muzyki 

romantycznej. Chopin był mistrzem fortepianu, a jego 

kompozycje charakteryzowały się wirtuozerią, liryzmem i 

głębokim wyrazem emocjonalnym. 

Chopin skomponował wiele utworów fortepianowych, w 

tym mazurki, polonezy, nokturny, walce, preludia i etiudy. 

Jego mazurki i polonezy czerpały z polskiej muzyki 

ludowej, nadając im unikalny narodowy charakter. 

Nokturny Chopina, takie jak "Nokturn Es-dur op. 9 nr 2", 

są znane z lirycznego piękna i introspektywnej atmosfery. 



 

Jego etiudy, takie jak "Etiuda c-moll op. 10 nr 12" (znana 

jako "Rewolucyjna"), były nie tylko technicznie 

wymagające, ale także pełne emocjonalnej intensywności 

i dramatyzmu. Chopin był również pionierem w formie 

prelidiów, a jego "Preludia op. 28" ukazują różnorodność 

nastrojów i technik pianistycznych. 

Fryderyk Chopin, poprzez swoją muzykę, wprowadził 

nowe standardy w kompozycji fortepianowej i wykazał 

niezwykłą umiejętność łączenia technicznej doskonałości 

z głębokim wyrazem emocjonalnym. Jego utwory są nadal 

cenione i wykonywane na całym świecie, stanowiąc 

ważną część dziedzictwa muzyki romantycznej. 

Eugène Delacroix, Ludwig van Beethoven i Fryderyk 

Chopin, poprzez swoje innowacyjne podejście do sztuki i 

muzyki, znacząco wpłynęli na rozwój romantyzmu, a ich 

dzieła pozostają ważnymi i inspirującymi przykładami 

twórczości romantycznej. 

Modernizm i awangarda – przełom XIX i XX 

wieku 



 

• Cel: Przedstawienie wpływu modernizmu i 

awangardy na kulturę europejską. 

Modernizm i awangarda to dwa kluczowe nurty 

artystyczne i intelektualne, które zdominowały kulturę i 

sztukę przełomu XIX i XX wieku, przynosząc ze sobą 

radykalne zmiany w sposobie myślenia, tworzenia i 

odbierania sztuki. 

Modernizm to szeroko zakrojony ruch kulturowy, który 

obejmował literaturę, sztuki wizualne, muzykę, 

architekturę i filozofię. Rozwinął się w drugiej połowie 

XIX wieku jako reakcja na tradycyjne formy i konwencje, 

które artyści i myśliciele uznali za przestarzałe w obliczu 

gwałtownych zmian społecznych, technologicznych i 

naukowych. Modernizm był próbą odzwierciedlenia 

nowoczesnego doświadczenia i poszukiwania nowych 

form wyrazu, które lepiej oddawałyby złożoność i 

dynamikę współczesnego świata. 

Charakterystyczne dla modernizmu były eksperymenty z 

formą, strukturą i stylem. W literaturze pisarze tacy jak 



 

James Joyce, Virginia Woolf i T.S. Eliot wprowadzali 

techniki strumieni świadomości, wieloperspektywiczności 

i fragmentaryczności, aby oddać wewnętrzne życie 

bohaterów i chaos nowoczesnego świata. W sztukach 

wizualnych malarze tacy jak Pablo Picasso, Henri Matisse 

i Wassily Kandinsky eksperymentowali z abstrakcją, 

kolorami i formą, odrzucając realistyczne przedstawienia 

na rzecz bardziej subiektywnych i symbolicznych 

kompozycji. 

Awangarda to termin odnoszący się do najbardziej 

radykalnych i nowatorskich ruchów artystycznych i 

literackich, które wyłoniły się na początku XX wieku. 

Awangardziści dążyli do całkowitej rewolucji w sztuce, 

odrzucając tradycję i konwencje na rzecz nowych, często 

szokujących form wyrazu. Ruchy awangardowe były 

zazwyczaj związane z silnym poczuciem misji i chęcią 

zmiany świata poprzez sztukę. 

Do najważniejszych ruchów awangardowych należą 

futuryzm, dadaizm, surrealizm, konstruktywizm i 

ekspresjonizm. Futuryzm, zapoczątkowany przez 



 

włoskiego poetę Filippa Tommasa Marinettiego, 

celebrował nowoczesność, maszynę i prędkość, 

odrzucając przeszłość. Dadaizm, założony przez Tristana 

Tzarę w Zurychu, był ruchem antyartystycznym, który 

kpił z tradycyjnych wartości i form sztuki, promując 

nonsens i przypadkowość. 

Surrealizm, zainicjowany przez André Bretona, skupiał 

się na badaniu podświadomości i snów, tworząc dzieła 

pełne nieoczekiwanych połączeń i absurdalnych scen. 

Konstruktywizm, rozwinięty w Rosji przez artystów 

takich jak Władimir Tatlin i Kazimierz Malewicz, 

odrzucał dekoracyjność na rzecz prostych, 

geometrycznych form i funkcjonalności. Ekspresjonizm, 

który zyskał popularność w Niemczech, koncentrował się 

na wyrażaniu intensywnych emocji i subiektywnych 

odczuć poprzez zdeformowane formy i intensywne 

kolory. 

Modernizm i awangarda, mimo że różnią się w podejściu 

i metodach, wspólnie przyczyniły się do radykalnej 

transformacji sztuki i kultury, wprowadzając nowe idee, 



 

techniki i perspektywy, które nadal kształtują współczesne 

myślenie o sztuce i świecie. 

Sztuka modernistyczna: impresjonizm, 

ekspresjonizm, kubizm. 

Impresjonizm, który powstał we Francji w latach 60. XIX 

wieku, był jednym z pierwszych ruchów 

modernistycznych w sztuce. Artyści impresjonizmu, tacy 

jak Claude Monet, Pierre-Auguste Renoir i Edgar Degas, 

odrzucali tradycyjne techniki i tematy na rzecz 

eksperymentowania z kolorem, światłem i kompozycją. 

Cechą charakterystyczną impresjonizmu było malowanie 

scen z życia codziennego, krajobrazów i miejskich 

pejzaży w sposób, który uchwyciłby ulotne wrażenia i 

efekty świetlne. Artyści często malowali na świeżym 

powietrzu, stosując szybkie, luźne pociągnięcia pędzla, 

aby oddać dynamiczny charakter obserwowanej sceny. 

Dzieła takie jak "Impresja, wschód słońca" Moneta czy 

"Bal w Moulin de la Galette" Renoira są przykładami tej 



 

techniki, ukazującymi żywiołowe i żywe obrazy natury i 

społeczeństwa. 

Ekspresjonizm, który rozwijał się głównie w Niemczech 

na początku XX wieku, był ruchem artystycznym, który 

koncentrował się na wyrażaniu wewnętrznych emocji i 

subiektywnych doświadczeń. Ekspresjonistyczni artyści, 

tacy jak Edvard Munch, Egon Schiele i Ernst Ludwig 

Kirchner, używali zdeformowanych form, jaskrawych 

kolorów i dynamicznych kompozycji, aby oddać 

intensywność ludzkich uczuć. 

Dzieła ekspresjonistyczne często poruszały tematy 

związane z samotnością, lękiem, miłością i śmiercią. 

Przykładem jest "Krzyk" Muncha, który przedstawia 

postać na tle krwistoczerwonego nieba, wyrażającą 

egzystencjalny lęk i niepokój. Ekspresjonizm wpłynął nie 

tylko na malarstwo, ale także na literaturę, teatr i film, 

kształtując wiele aspektów kultury modernistycznej. 

Kubizm, zapoczątkowany przez Pabla Picassa i Georges'a 

Braque'a na początku XX wieku, był jednym z najbardziej 



 

rewolucyjnych ruchów modernistycznych. Kubizm 

odrzucał tradycyjne perspektywy i realistyczne 

przedstawienia na rzecz analizowania formy z różnych 

punktów widzenia jednocześnie. Artyści kubizmu 

rozkładali obiekty na geometryczne kształty i ukazywali 

je w sposób wielopłaszczyznowy. 

Kubizm można podzielić na dwa główne etapy: kubizm 

analityczny i kubizm syntetyczny. Kubizm analityczny, 

reprezentowany przez takie dzieła jak "Portret Ambroise'a 

Vollarda" Picassa, skupiał się na rozkładaniu obiektów na 

fragmenty i analizowaniu ich struktury. Kubizm 

syntetyczny, rozwinięty później, polegał na tworzeniu 

kompozycji z różnych materiałów i form, jak w "Trzech 

muzykach" Picassa, gdzie używano kolażu i papierowych 

wycinanek. 

Kubizm miał ogromny wpływ na rozwój sztuki 

abstrakcyjnej i zmienił sposób, w jaki artyści podchodzili 

do przedstawiania rzeczywistości. Jego innowacyjne 

podejście do formy i przestrzeni miało długotrwały wpływ 

na rozwój sztuki współczesnej. 



 

Impresjonizm, ekspresjonizm i kubizm, każdy na swój 

sposób, przyczyniły się do rozwoju modernizmu w sztuce, 

wprowadzając nowe techniki, tematy i perspektywy, które 

zrewolucjonizowały sposób postrzegania i tworzenia dzieł 

artystycznych. 

Literatura modernistyczna: Kafka, Proust, Joyce 

Franz Kafka (1883-1924) był jednym z najważniejszych 

przedstawicieli modernizmu w literaturze. Jego prace są 

znane z surrealistycznego stylu i głębokiego badania 

kondycji ludzkiej. Kafka tworzył opowiadania i powieści, 

które eksplorowały motywy alienacji, biurokracji i 

absurdalności życia. 

Jego najbardziej znane dzieło to "Proces", powieść 

opisująca losy Józefa K., który zostaje aresztowany i 

postawiony przed tajemniczym sądem, nie znając 

zarzutów ani powodów oskarżenia. Powieść ta, pełna 

metaforycznych i surrealistycznych elementów, ukazuje 

bezsensowność i opresyjność systemów społecznych i 

prawnych. 



 

Innym ważnym dziełem Kafki jest "Zamek", które opisuje 

zmagania bohatera, K., z nieosiągalnym i złożonym 

systemem biurokratycznym w nieznanym zamku. Kafka 

ukazuje w nim poczucie izolacji i niemożności osiągnięcia 

celu w świecie rządzonym przez nieznane i 

nieprzeniknione siły. 

Marcel Proust (1871-1922) jest znany przede wszystkim z 

monumentalnego cyklu powieściowego "W poszukiwaniu 

straconego czasu", który składa się z siedmiu tomów. 

Proust w swojej pracy eksperymentował z narracją, 

czasem i pamięcią, tworząc jedną z najważniejszych 

epokowych analiz ludzkiego doświadczenia. 

W "W poszukiwaniu straconego czasu" Proust stosuje 

technikę strumienia świadomości, aby zgłębić 

wewnętrzny świat bohatera, narratora, który próbuje 

zrozumieć swoje życie i przeszłość. Powieść eksploruje 

temat pamięci i tożsamości, pokazując, jak osobiste 

wspomnienia mogą wpływać na nasze postrzeganie 

rzeczywistości. 



 

Proust jest także znany z opisu społeczeństwa 

francuskiego końca XIX i początku XX wieku, ukazując 

złożoność relacji społecznych i psychologicznych oraz 

dążenie jednostki do zrozumienia siebie i swojego miejsca 

w świecie. 

James Joyce (1882-1941) był irlandzkim pisarzem, który 

zrewolucjonizował nowoczesną powieść poprzez 

wprowadzenie nowych technik narracyjnych i 

formalnych. Jego najbardziej znane dzieło, "Ulisses", jest 

uważane za jedno z najważniejszych osiągnięć literatury 

modernistycznej. 

"Ulisses" jest powieścią, która śledzi jeden dzień w życiu 

głównego bohatera, Leopolda Blooma, w Dublinie. Joyce 

stosuje technikę strumienia świadomości, aby ukazać 

złożoność i bogactwo wewnętrznych przeżyć postaci. 

Powieść jest pełna odwołań literackich, historycznych i 

mitologicznych, a także eksperymentuje z formą i stylem. 

Innym ważnym dziełem Joyce’a jest "Portret artysty jako 

młodego człowieka", które przedstawia młodość 



 

głównego bohatera, Stephena Dedalusa, oraz jego rozwój 

artystyczny i intelektualny. Joyce używa w nim techniki 

monologu wewnętrznego, aby ukazać rozwój psychiczny 

i artystyczny bohatera. 

Franz Kafka, Marcel Proust i James Joyce, poprzez swoje 

innowacyjne techniki narracyjne i głębokie analizy 

psychologiczne, mieli ogromny wpływ na literaturę 

modernistyczną, wprowadzając nowe sposoby wyrażania 

ludzkich doświadczeń i przemyśleń. 

Architektura modernistyczna: Le Corbusier, Bauhaus. 

Le Corbusier (1887-1965) był jednym z najważniejszych 

architektów modernizmu, którego prace miały ogromny 

wpływ na rozwój współczesnej architektury. Jego 

podejście do projektowania oparte było na 

funkcjonalności, prostocie formy i nowoczesnych 

technologiach budowlanych. 

Jednym z kluczowych elementów filozofii Le Corbusiera 

było zastosowanie tzw. "Pięciu punktów architektury". 

Obejmowały one: wolne planowanie przestrzenne (bez 



 

ograniczeń przez wewnętrzne ściany), wykorzystanie 

pilotis (kolumn) do uniesienia budynku ponad ziemią, 

otwarte elewacje (duże okna w ścianach), dach-ogród 

(zielone przestrzenie na dachach) oraz wolne fasady 

(swoboda w projektowaniu zewnętrznych ścian). 

Le Corbusier zaprojektował wiele wpływowych 

budynków, w tym "Villa Savoye" w Poissy, Francja. Ten 

budynek, zbudowany na kolumnach, ma 

charakterystyczny, minimalistyczny styl i duże, 

panoramiczne okna, które wpuszczają dużo naturalnego 

światła. Inne ważne projekty to "Unité d'Habitation" w 

Marsylii, który jest przykładem jego koncepcji 

mieszkalnych bloków, oraz "Kaplica Notre-Dame-du-

Haut" w Ronchamp, znana z ekspresyjnej formy i 

innowacyjnego użycia materiałów. 

Bauhaus, założony przez Waltera Gropiusa w 1919 roku 

w Dessau, Niemcy, był jednym z najważniejszych ruchów 

w architekturze i sztuce modernistycznej. Bauhaus łączył 

różne dziedziny sztuki i rzemiosła, kładąc nacisk na 



 

funkcjonalność, prostotę formy i wykorzystanie 

nowoczesnych technologii. 

Styl Bauhaus charakteryzował się użyciem prostych, 

geometrycznych form, funkcjonalnym projektowaniem i 

minimalizmem. Architekci i projektanci związani z 

Bauhaus, tacy jak Mies van der Rohe, Wassily Kandinsky 

i Paul Klee, dążyli do stworzenia uniwersalnego języka 

projektowania, który mógłby być zastosowany w różnych 

dziedzinach życia codziennego. 

Przykładem budynków zaprojektowanych w stylu 

Bauhaus są budynki szkolne zaprojektowane przez 

Waltera Gropiusa w Dessau, gdzie wykorzystywano 

proste formy geometryczne i nowoczesne materiały. Inne 

ważne projekty to "Haus am Horn" w Weimarze, który jest 

przykładem mieszkalnego projektu z czasów Bauhaus, 

oraz "Seagram Building" w Nowym Jorku, 

zaprojektowany przez Miesa van der Rohe, który emanuje 

elegancją i prostotą charakterystyczną dla stylu Bauhaus. 



 

Le Corbusier i Bauhaus mieli kluczowy wpływ na rozwój 

architektury modernistycznej, wprowadzając innowacyjne 

podejścia do projektowania budynków, które kładły 

nacisk na funkcjonalność, estetykę i użycie nowoczesnych 

technologii. 

Współczesna kultura europejska – wyzwania i 

perspektywy 

• Cel: Zrozumienie współczesnych trendów i 

wyzwań w kulturze europejskiej. 

Globalizacja a tożsamość kulturowa Europy 

Globalizacja, proces integracji gospodarczej, społecznej i 

kulturowej na skalę międzynarodową, ma znaczący 

wpływ na tożsamość kulturową Europy. Wpływa na różne 

aspekty życia społecznego, kulturalnego i politycznego, 

przynosząc zarówno wyzwania, jak i możliwości dla 

tożsamości kulturowej tego regionu. 

Globalizacja przyczynia się do wzrostu wymiany 

kulturowej i zwiększenia dostępu do różnych tradycji i 



 

praktyk kulturowych. Media, Internet i migracja 

umożliwiają ludziom na całym świecie dostęp do 

informacji i twórczości z innych kultur, co prowadzi do 

większej różnorodności w kulturze europejskiej. Na 

przykład, europejscy konsumenci mają teraz dostęp do 

globalnych trendów w modzie, muzyce i kuchni, co może 

wzbogacać lokalne tradycje i praktyki kulturowe. 

Jednakże globalizacja wiąże się także z obawami o 

homogenizację kultury. W obliczu dominacji globalnych 

mediów i korporacji, lokalne tradycje i języki mogą być 

zagrożone zanikiem lub osłabieniem. W Europie, gdzie 

istnieje ogromne zróżnicowanie kulturowe, globalne 

wpływy mogą prowadzić do zanikania unikalnych tradycji 

i tożsamości regionalnych, gdyż lokalne kultury muszą 

dostosować się do globalnych norm i trendów. 

Globalizacja stawia przed Europą wyzwanie związane z 

utrzymaniem tożsamości kulturowej w obliczu rosnącej 

jednolitości kulturowej. Wzrost migracji, który jest 

jednym z aspektów globalizacji, przyczynia się do 

większej różnorodności społecznej i kulturowej, ale także 



 

może prowadzić do napięć związanych z integracją i 

adaptacją. 

Współczesna Europa boryka się z problemem, jak 

zintegrować różne kultury i jednocześnie zachować 

unikalne cechy każdej z nich. To wymaga wyważenia 

pomiędzy otwartością na różnorodność a ochroną 

lokalnych tradycji i wartości. 

Kolejnym wyzwaniem jest kwestia języków i literatury. 

Wzrost wpływów anglojęzycznych i dominacja języka 

angielskiego w nauce, biznesie i mediach mogą osłabiać 

znaczenie lokalnych języków europejskich i ich literatury. 

Dla wielu społeczności europejskich, utrzymanie 

własnego języka i literackiej tradycji stało się kwestią 

kluczową dla zachowania tożsamości kulturowej. 

Mimo tych wyzwań, globalizacja niesie ze sobą także 

możliwości dla rozwoju i wzmocnienia tożsamości 

kulturowej. Współczesne technologie pozwalają na 

większą współpracę międzykulturową, co może 

prowadzić do nowych form twórczości artystycznej i 



 

innowacyjnych rozwiązań w dziedzinie kultury. 

Europejskie miasta stają się miejscami, gdzie różne 

kultury współistnieją i wzajemnie się inspirują, tworząc 

dynamiczne środowisko artystyczne i kulturalne. 

Globalizacja sprzyja także wzmocnieniu poczucia 

tożsamości europejskiej jako całości. Wspólne projekty 

europejskie, takie jak inicjatywy kulturalne i edukacyjne, 

pomagają w budowaniu wspólnej tożsamości i wartości w 

ramach Unii Europejskiej. Europejskie dziedzictwo 

kulturowe jest promowane na międzynarodowej arenie, co 

może przyczynić się do wzrostu dumy z lokalnych tradycji 

i różnorodności. 

Globalizacja ma złożony wpływ na tożsamość kulturową 

Europy, przynosząc zarówno wyzwania, jak i możliwości. 

Zachowanie i rozwijanie lokalnych tradycji w obliczu 

globalnych trendów wymaga świadomego działania i 

zaangażowania w ochronę oraz promowanie 

różnorodności kulturowej w Europie. 

Rola Unii Europejskiej w promowaniu kultury. 



 

Unia Europejska (UE) odgrywa kluczową rolę w 

promowaniu kultury, wspierając różnorodne inicjatywy 

mające na celu ochronę dziedzictwa kulturowego, 

wspieranie kreatywności oraz promowanie współpracy 

międzykulturowej. Jej działalność w zakresie kultury ma 

na celu nie tylko zachowanie europejskiego dziedzictwa, 

ale również tworzenie wspólnej przestrzeni kulturalnej w 

ramach integracji europejskiej. 

UE angażuje się w ochronę i promocję europejskiego 

dziedzictwa kulturowego poprzez różne programy i 

fundusze. Program „Europa dla Obywateli” wspiera 

projekty, które mają na celu ochronę zabytków, renowację 

historycznych budynków i promowanie lokalnych 

tradycji. Przykładem jest program „Creative Europe”, 

który finansuje projekty kulturalne, w tym ochronę 

dziedzictwa kulturowego oraz wsparcie dla instytucji 

kultury. 

Inicjatywy takie jak „Europejskie Szlaki Kulturowe” 

promują współpracę transgraniczną i turystykę kulturową, 

łącząc ważne miejsca dziedzictwa kulturowego w ramach 



 

wspólnego europejskiego narratywu. Program „Horizon 

Europe” również wspiera badania i innowacje związane z 

dziedzictwem kulturowym i sztuką. 

UE promuje kreatywność i innowacje w dziedzinie sztuki 

i kultury poprzez program „Creative Europe”, który 

wspiera współpracę międzynarodową w sektorze 

kreatywnym. Program ten finansuje projekty artystyczne, 

literackie i filmowe, a także wspiera rozwój sektora 

kultury poprzez inwestycje w nowe technologie i 

cyfryzację. 

UE organizuje również Europejskie Nagrody Filmowe 

oraz Europejską Stolicę Kultury, która jest coroczną 

inicjatywą mającą na celu promowanie miast europejskich 

poprzez wydarzenia kulturalne i artystyczne. Program 

„Media”, będący częścią Creative Europe, wspiera 

dystrybucję i promocję europejskich filmów oraz rozwój 

kompetencji w przemyśle filmowym. 

Unia Europejska stara się tworzyć wspólną przestrzeń 

kulturalną poprzez różne programy i inicjatywy, które 



 

promują współpracę międzykulturową i 

międzyinstytucjonalną. Wspieranie Europejskiej 

Współpracy Kulturalnej umożliwia artystom i instytucjom 

kultury z różnych krajów UE współpracę i wymianę 

doświadczeń. 

Erasmus+ to kolejny ważny program, który wspiera 

mobilność studentów, nauczycieli i pracowników sektora 

kultury, umożliwiając im zdobywanie międzynarodowego 

doświadczenia i rozwijanie umiejętności. Program ten 

przyczynia się do wzbogacenia europejskiego krajobrazu 

kulturowego i promowania wzajemnego zrozumienia. 

UE działa również na rzecz budowania wspólnej 

tożsamości europejskiej poprzez wspieranie projektów, 

które celebrują różnorodność kulturową i promują 

wartości europejskie, takie jak tolerancja, demokracja i 

solidarność. Projekty takie jak „Kultura dla Dzieci i 

Młodzieży” oraz „Europa dla Obywateli” mają na celu 

edukację i integrację młodych Europejczyków w duchu 

europejskich wartości. 



 

UE wspiera także Europejski Rok Dziedzictwa 

Kulturowego, który ma na celu zwiększenie świadomości 

na temat wspólnego dziedzictwa kulturowego Europy i 

promowanie zaangażowania obywateli w ochronę i 

docenianie tego dziedzictwa. 

Unia Europejska odgrywa istotną rolę w promowaniu 

kultury poprzez wspieranie ochrony dziedzictwa, 

kreatywności, innowacji oraz współpracy 

międzynarodowej. Dzięki różnorodnym programom i 

inicjatywom UE, europejskie wartości kulturowe są 

chronione, rozwijane i promowane, co przyczynia się do 

tworzenia bogatej i zintegrowanej przestrzeni kulturalnej 

w Europie. 

Kultura cyfrowa i jej wpływ na tradycyjne formy 

sztuki. 

Kultura cyfrowa, która powstała i rozwinęła się w erze 

technologii komputerowych i Internetu, ma znaczący 

wpływ na tradycyjne formy sztuki. Przemiany te obejmują 



 

zarówno zmiany w sposobach tworzenia i prezentowania 

sztuki, jak i jej odbioru oraz dystrybucji. 

Kultura cyfrowa wprowadziła nowe narzędzia i techniki, 

które zrewolucjonizowały proces tworzenia sztuki. 

Programy do edycji grafiki, animacji czy muzyki, takie jak 

Adobe Photoshop, Blender czy Ableton Live, umożliwiają 

artystom eksperymentowanie z nowymi formami i 

technikami, które byłyby trudne do osiągnięcia 

tradycyjnymi metodami. 

Artystom cyfrowym oferowane są nowe możliwości, takie 

jak sztuka generatywna (gdzie algorytmy tworzą dzieła 

sztuki) oraz sztuka interaktywna (gdzie odbiorca wpływa 

na dzieło w czasie rzeczywistym). Przykłady to sztuka 

wideo, instalacje multimedialne oraz sztuka wirtualna (w 

wirtualnych rzeczywistościach), które wykorzystują 

technologię do tworzenia nowych form wyrazu 

artystycznego. 

Technologie cyfrowe zmieniły sposób, w jaki sztuka jest 

prezentowana i dystrybuowana. Platformy online takie jak 



 

Instagram, YouTube czy Behance umożliwiają artystom 

bezpośrednie dotarcie do globalnej publiczności. 

Wirtualne galerie i muzea online pozwalają na zdalne 

zwiedzanie wystaw i odkrywanie dzieł sztuki bez 

konieczności fizycznej obecności. 

Dzięki cyfryzacji dzieł sztuki możliwe stało się również 

ich łatwe kopiowanie i udostępnianie, co wywołało 

dyskusje na temat praw autorskich i oryginalności. 

Rozwój NFT (non-fungible tokens) jako sposób na 

potwierdzenie własności cyfrowych dzieł sztuki 

wprowadził nowe podejście do kwestii oryginalności i 

własności w przestrzeni cyfrowej. 

Kultura cyfrowa wpłynęła na tradycyjne formy sztuki, 

takie jak malarstwo, rzeźba, muzyka i teatr, w różnorodny 

sposób. W malarstwie i rzeźbie, cyfrowe narzędzia często 

współistnieją z tradycyjnymi technikami, prowadząc do 

powstawania nowych stylów i podejść. Cyfrowe narzędzia 

są również wykorzystywane do tworzenia sztuki wideo i 

sztuki cyfrowej, które uzupełniają i poszerzają tradycyjne 

formy artystyczne. 



 

W muzyce, cyfrowe technologie umożliwiły tworzenie 

nowych gatunków, takich jak electronic dance music 

(EDM) oraz muzyka generatywna. Programy do edycji 

dźwięku oraz instrumenty wirtualne pozwalają artystom 

na tworzenie skomplikowanych kompozycji i 

eksperymentowanie z dźwiękiem w sposób, który 

wcześniej był nieosiągalny. 

W teatrze, technologia cyfrowa wprowadziła innowacje 

takie jak projekcje wideo, wirtualne scenografie i 

interaktywne wystawy, które wzbogacają tradycyjne 

przedstawienia i oferują nowe możliwości wyrazu 

artystycznego. 

Kultura cyfrowa zmieniła sposób, w jaki odbiorcy 

angażują się w sztukę. Wirtualne przestrzenie, 

interaktywne instalacje i media społecznościowe 

umożliwiają aktywne uczestnictwo w procesie twórczym 

i odbiorze dzieł sztuki. 

Odbiorcy mają teraz dostęp do globalnych zasobów 

artystycznych, mogą komentować, dzielić się i tworzyć 



 

własne interpretacje dzieł sztuki w Internecie. Z kolei 

krytycy sztuki i kuratorzy muszą dostosować swoje 

podejście do oceny i interpretacji sztuki, uwzględniając 

nowe formy cyfrowe i zmieniające się preferencje 

odbiorców. 

Kultura cyfrowa przyniosła ze sobą znaczne zmiany w 

tradycyjnych formach sztuki, wpływając na proces 

twórczy, prezentację, dystrybucję oraz odbiór dzieł 

artystycznych. Technologie cyfrowe otworzyły nowe 

możliwości dla artystów, a także wprowadziły wyzwania 

związane z prawami autorskimi, oryginalnością i krytyką 

sztuki. 

1. Który z poniższych filozofów był uczniem 
Platona? 

o A) Sokrates 
o B) Arystoteles 
o C) Pitagoras 
o D) Zenon 

2. Jakie było główne dzieło Wergiliusza? 
o A) "Odyseja" 
o B) "Eneida" 
o C) "Iliada" 
o D) "Georgiki" 



 

3. Które z poniższych dzieł zostało napisane 
przez Dantego? 

o A) "Boska Komedia" 
o B) "Piekło" 
o C) "Dekameron" 
o D) "Don Kichot" 

4. Jak nazywa się okres, w którym powstały 
wiersze romantyczne Adama Mickiewicza? 

o A) Barok 
o B) Renesans 
o C) Romantyzm 
o D) Modernizm 

5. Który z poniższych artystów był związany z 
impresjonizmem? 

o A) Pablo Picasso 
o B) Claude Monet 
o C) Vincent van Gogh 
o D) Salvador Dalí 

6. Co było głównym celem programu „Creative 
Europe”? 

o A) Wspieranie badań naukowych 
o B) Ochrona dziedzictwa kulturowego 
o C) Promowanie innowacji 

technologicznych 
o D) Rozwój infrastruktury 

7. Który z tych artystów nie jest związany z 
renesansem? 

o A) Michał Anioł 
o B) Rafael 
o C) Leonardo da Vinci 
o D) Edgar Degas 



 

8. Jakie jest główne założenie filozofii 
oświecenia? 

o A) Wartość tradycji i religii 
o B) Znaczenie rozumu i nauki 
o C) Przewaga uczuć nad rozumem 
o D) Autorytet monarchy 

9. Które z poniższych dzieł było napisane przez 
Johanna Wolfganga von Goethego? 

o A) "Hamlet" 
o B) "Faust" 
o C) "Dziady" 
o D) "Portret Doriana Graya" 

10. Kto jest autorem „Księgi Księg” w literaturze 
średniowiecznej? 

o A) Geoffrey Chaucer 
o B) Dante Alighieri 
o C) William Shakespeare 
o D) Petrarka 

11. Który z poniższych dzieł literackich należy do 
modernizmu? 

o A) "Wojna i Pokój" 
o B) "Proces" 
o C) "Opowieść o dwóch miastach" 
o D) "Cierpienia młodego Wertera" 

12. Który z poniższych artystów jest znany z 
malarstwa kubistycznego? 

o A) Salvador Dalí 
o B) Pablo Picasso 
o C) Henri Matisse 
o D) Vincent van Gogh 



 

13. Jaki styl architektoniczny dominuje w 
średniowiecznej katedrze Notre-Dame w 
Paryżu? 

o A) Barok 
o B) Gotyk 
o C) Renesans 
o D) Klasycyzm 

14. Który z poniższych artystów był znany z 
tworzenia muzyki romantycznej? 

o A) Johann Sebastian Bach 
o B) Ludwig van Beethoven 
o C) Igor Strawiński 
o D) Richard Wagner 

15. Jakie było główne zadanie programu „Horizon 
Europe”? 

o A) Wspieranie badań i innowacji 
o B) Ochrona dziedzictwa kulturowego 
o C) Promowanie projektów filmowych 
o D) Rozwój sektora kreatywnego 

16. Które z poniższych miast było Europejską 
Stolicą Kultury w 2019 roku? 

o A) Paryż 
o B) Wiedeń 
o C) Matera 
o D) Barcelona 

17. Jakie elementy były charakterystyczne dla 
sztuki renesansowej? 

o A) Abstrakcyjność i geometryczność 
o B) Realizm i perspektywa 
o C) Minimalizm i prostota 
o D) Ekspresjonizm i emocjonalność 



 

18. Który z poniższych twórców był związany z 
impresjonizmem? 

o A) Edgar Degas 
o B) Henri Matisse 
o C) Marcel Duchamp 
o D) Jackson Pollock 

19. Jakie było główne założenie romantyzmu w 
literaturze? 

o A) Racjonalność i nauka 
o B) Emocje i indywidualizm 
o C) Porządek i harmonia 
o D) Klasyczna struktura 

20. Który z poniższych architektów był znany z 
modernistycznych projektów budowlanych? 

o A) Frank Lloyd Wright 
o B) Antoni Gaudí 
o C) Le Corbusier 
o D) Ludwig Mies van der Rohe 

21. Które z poniższych dzieł było napisane przez 
Marcel Prousta? 

o A) "W poszukiwaniu straconego czasu" 
o B) "Zbrodnia i kara" 
o C) "Ulisses" 
o D) "Brave New World" 

22. Jakie cechy charakteryzowały sztukę 
średniowieczną? 

o A) Klasyczna harmonia 
o B) Symbolizm i religijność 
o C) Abstrakcjonizm 
o D) Indywidualizm i nowoczesność 

23. Kto napisał „Don Kichota”? 
o A) Miguel de Cervantes 



 

o B) Gabriel García Márquez 
o C) Carlos Fuentes 
o D) Julio Cortázar 

24. W którym okresie powstał styl gotycki w 
architekturze? 

o A) Renesans 
o B) Barok 
o C) Średniowiecze 
o D) Klasycyzm 

25. Który z poniższych artystów jest znany z rzeźb 
renesansowych? 

o A) Auguste Rodin 
o B) Michelangelo 
o C) Donatello 
o D) Gian Lorenzo Bernini 

26. Jakie były główne cechy filozofii oświecenia? 
o A) Religijność i autorytet 
o B) Krytyka społeczeństwa i postęp 
o C) Tradycja i konserwatyzm 
o D) Emocjonalność i romantyzm 

27. Kto z poniższych artystów nie jest związany z 
epoką romantyzmu? 

o A) Franz Schubert 
o B) William Turner 
o C) Edvard Munch 
o D) Claude Monet 

28. Który z poniższych autorów był znany z 
pisania dramatów? 

o A) Johann Wolfgang von Goethe 
o B) Anton Czechow 
o C) Marcel Proust 
o D) James Joyce 



 

29. Jaki był główny temat „Boskiej Komedii” 
Dantego? 

o A) Wędrówka przez Piekło, Czyściec i 
Raj 

o B) Opowieść o królewskim dworze 
o C) Historia antycznych bohaterów 
o D) Zbiór opowiadań o przygodach rycerzy 

30. Który z poniższych twórców związany jest z 
modernizmem? 

o A) Franz Kafka 
o B) Charles Dickens 
o C) Jane Austen 
o D) Herman Melville 

31. Który styl architektoniczny dominował w 
czasach baroku? 

o A) Gotyk 
o B) Klasycyzm 
o C) Barok 
o D) Renesans 

32. Co charakteryzuje sztukę kubistyczną? 
o A) Realistyczne przedstawienie form 
o B) Geometria i fragmentacja 
o C) Emocjonalne wyrazy 
o D) Tradycyjna perspektywa 

33. Który z poniższych twórców był znany z 
twórczości impresjonistycznej? 

o A) Claude Monet 
o B) Edgar Degas 
o C) Pierre-Auguste Renoir 
o D) Wszystkie powyższe 

34. Jakie były główne cechy stylu gotyckiego w 
architekturze? 



 

o A) Kolumny i sklepienia krzyżowe 
o B) Symetria i prostota 
o C) Kolorowe freski i rzeźby 
o D) Płaskie dachy i prostokątne okna 

35. Jakie dzieło jest znane jako „Księga Księg” w 
literaturze średniowiecznej? 

o A) "Opowieści kanterburskie" 
o B) "Boska Komedia" 
o C) "Dekameron" 
o D) "Odyseja" 

36. Który z poniższych artystów jest związany z 
ekspresjonizmem? 

o A) Vincent van Gogh 
o B) Wassily Kandinsky 
o C) Claude Monet 
o D) Georges Braque 

37. Które z poniższych dzieł było napisane przez 
Jamesa Joyce'a? 

o A) "W poszukiwaniu straconego czasu" 
o B) "Ulisses" 
o C) "Proces" 
o D) "Czarodziejska góra" 

38. Który z poniższych autorów był związany z 
literaturą oświecenia? 

o A) François Voltaire 
o B) Goethe 
o C) Byron 
o D) Rousseau 

39. Jakie były główne cechy romantyzmu w 
sztuce? 

o A) Abstrakcja i geometria 
o B) Realizm i perspektywa 



 

o C) Ekspresja i subiektywność 
o D) Klasycyzm i harmonia 

40. Który z poniższych filozofów jest uznawany za 
twórcę idei „tabula rasa”? 

o A) Immanuel Kant 
o B) John Locke 
o C) Jean-Jacques Rousseau 
o D) Voltaire 

41. Który z poniższych twórców był związany z 
nurtem postimpresjonizmu? 

o A) Georges Seurat 
o B) Edgar Degas 
o C) Paul Cézanne 
o D) Claude Monet 

42. Jakie cechy są charakterystyczne dla 
architektury modernistycznej? 

o A) Ornamentyka i detale 
o B) Prostota i funkcjonalność 
o C) Symetria i klasycyzm 
o D) Wzory i bogate zdobienia 

43. Który z poniższych artystów był znany z 
tworzenia rzeźb w stylu gotyckim? 

o A) Donatello 
o B) Michelangelo 
o C) Nicola Pisano 
o D) Gian Lorenzo Bernini 

44. Jakie były główne cechy filozofii romantyzmu? 
o A) Racjonalność i ład 
o B) Emocjonalność i indywidualizm 
o C) Klasycyzm i harmonia 
o D) Minimalizm i abstrakcja 



 

45. Które z poniższych dzieł było napisane przez 
Gabriela Garcíę Márqueza? 

o A) "Sto lat samotności" 
o B) "Na zachód od Edenu" 
o C) "Rok 1984" 
o D) "Mistrz i Małgorzata" 

46. Który z poniższych twórców jest uznawany za 
prekursora impresjonizmu? 

o A) Claude Monet 
o B) Vincent van Gogh 
o C) Paul Cézanne 
o D) Henri Matisse 

47. Który z poniższych autorów był znany z 
pisania tragedii? 

o A) William Shakespeare 
o B) Miguel de Cervantes 
o C) Charles Dickens 
o D) Jane Austen 

48. Jakie cechy były charakterystyczne dla sztuki 
barokowej? 

o A) Minimalizm i prostota 
o B) Ekspresja i ruch 
o C) Realizm i perspektywa 
o D) Klasycyzm i harmonia 

49. Jakie cechy charakteryzowały architekturę 
gotycką? 

o A) Kolumny i łuki ostrołukowe 
o B) Płaskie dachy i prostokątne okna 
o C) Kolorowe freski i rzeźby 
o D) Prosta forma i klasycyzm 

50. Jakie były główne cechy literatury 
modernistycznej? 



 

o A) Realizm i opisy społeczne 
o B) Subiektywność i eksperymenty 

formalne 
o C) Klasyczna struktura narracji 
o D) Emocjonalność i liryzm 

Pytania Otwarte 

1. Jakie były kluczowe różnice między filozofią 

Sokratesa a Arystotelesa? 

2. W jaki sposób sztuka i architektura renesansowa 

wpłynęły na rozwój kultury europejskiej? 

3. Jakie znaczenie miało prawo rzymskie dla 

współczesnych systemów prawnych i 

administracyjnych? 

4. W jaki sposób rozwój chrześcijaństwa wpłynął na 

strukturę społeczną i polityczną Europy 

średniowiecznej? 

5. Jakie innowacje technologiczne wprowadziły 

akwedukty i drogi rzymskie w kontekście 

inżynierii i architektury? 

6. W jaki sposób literatura romantyczna różniła się 

od literatury oświeceniowej? 



 

7. Jakie były główne cechy sztuki i architektury 

średniowiecznej, a jakie cechy były 

charakterystyczne dla renesansu? 

8. W jaki sposób globalizacja wpływa na tożsamość 

kulturową Europy? 

9. Jakie zmiany w sztuce modernistycznej były 

reakcją na poprzednie nurty artystyczne? 

10. W jaki sposób kultura cyfrowa zmienia sposób 

tworzenia i odbierania sztuki w porównaniu do 

tradycyjnych form? 

11. Jakie były główne cechy filozofii oświecenia i w 

jaki sposób wpłynęły na społeczeństwo 

europejskie? 

12. Jakie znaczenie miał romantyzm dla literatury i 

sztuki w XIX wieku? 

13. Jakie różnice występują między ekspresjonizmem 

a impresjonizmem w sztuce? 

14. Jakie były kluczowe innowacje w architekturze 

modernistycznej, w tym wpływ Le Corbusiera i 

Bauhausu? 



 

15. Jakie wyzwania stoją przed współczesną kulturą 

europejską w obliczu globalizacji i integracji 

europejskiej? 

16. Jakie były główne nurty literatury 

modernistycznej i w jaki sposób różniły się od 

poprzednich stylów literackich? 

17. W jaki sposób oświecenie wpłynęło na rozwój 

nauki i technologii? 

18. Jakie aspekty sztuki romantycznej są widoczne w 

dziełach Goethego, Byrona i Mickiewicza? 

19. W jaki sposób filozofia oświecenia przyczyniła 

się do rozwoju współczesnych systemów 

politycznych i społecznych? 

20. Jakie były główne cechy architektury i sztuki 

gotyckiej, i w jaki sposób różniły się od stylu 

renesansowego? 

 


