
 

 
 

#15 AI W TEATRZE 

 

Najważniejsze informacje 

1. Rola AI w teatrze: 

o AI wkracza na sceny teatralne, oferując nowe możliwości tworzenia 
narracji i interaktywności. 

o Technologia pozwala na generowanie scenariuszy, adaptowanie fabuły w 
czasie rzeczywistym oraz personalizację spektakli pod kątem odbiorców. 

2. Przykłady zastosowania AI w sztuce: 

o Film Sunspring, pierwszy scenariusz napisany przez AI, zaprezentowany 
na festiwalu Sci-Fi London. 

o Eksperymenty teatru Kammerspiele w Monachium, gdzie AI analizuje 
reakcje widzów i dostosowuje fabułę na bieżąco. 

3. Możliwości technologiczne: 

o AI wspiera dramaturgów w analizie tekstów, sugeruje rozwiązania 
fabularne i pomaga w tworzeniu dialogów. 

o Technologia rozszerza możliwości scenografii poprzez wirtualne 
przestrzenie i dynamicznie zmieniające się elementy wizualne. 

4. Etyka i kontrowersje: 

o Pojawiają się pytania o wpływ AI na kreatywność i autentyczność sztuki 
teatralnej. 

o Kwestie praw autorskich: kto jest właścicielem dzieła stworzonego przez 
algorytmy? 

5. Przyszłość AI w teatrze: 

o Możliwość tworzenia spektakli interaktywnych, gdzie widzowie wpływają 
na rozwój fabuły. 

o Rozwój narzędzi wspomagających reżyserię, aktorstwo i organizację 
spektakli. 

 

Podsumowanie 



 

 
 

Sztuczna inteligencja redefiniuje sposób tworzenia i prezentowania sztuki teatralnej. 
Oferując nowe narzędzia i możliwości narracyjne, AI stawia jednak wyzwania związane z 
etyką, kreatywnością i własnością intelektualną. W przyszłości technologia ta może stać 
się integralnym elementem teatralnych doświadczeń, łącząc tradycyjne wartości z 
nowoczesnymi rozwiązaniami. 

 

 

 

 

 

 

 

 

 

 

 

 

 

 

 

 

 

 

 

 

 

 

 



 

 
 

#16 STORY W GRACH 

 

Najważniejsze informacje 

1. Ewolucja narracji w grach wideo: 

o Od prostych, liniowych fabuł w klasykach jak The Legend of Zelda do 
złożonych, interaktywnych narracji w The Witcher 3 czy Detroit: Become 
Human. 

o Gry wideo jako medium, które pozwala graczowi aktywnie kształtować 
historię i jej zakończenie. 

2. Rola technologii w narracji gier: 

o Sztuczna inteligencja: Dynamiczne systemy, takie jak Nemesis w Shadow 
of Mordor, które dostosowują fabułę do działań gracza. 

o Proceduralna generacja: Technologie umożliwiające tworzenie unikalnych 
światów i opowieści w czasie rzeczywistym, np. No Man’s Sky. 

3. Najciekawsze przykłady interaktywnych narracji: 

o Mass Effect: Wpływ decyzji moralnych na rozwój fabuły i relacje z 
postaciami. 

o Until Dawn: System efektu motyla, gdzie każda decyzja gracza ma 
konsekwencje. 

o Disco Elysium: Narracja budowana na psychologii bohatera, kształtowana 
przez wybory gracza. 

4. Etyka i kontrowersje w interaktywnych grach: 

o Manipulacja emocjami gracza w trudnych wyborach moralnych, np. Spec 
Ops: The Line. 

o Granice odpowiedzialności twórców za psychologiczne konsekwencje 
narracji u graczy. 

5. Przyszłość interaktywnych opowieści: 

o Rozwój technologii AR i VR, które zwiększają immersję i angażowanie 
gracza. 



 

 
 

o Integracja narracji w grach z innymi mediami, jak filmy czy książki (cross-
media storytelling). 

 

Podsumowanie 

Gry wideo to przyszłość narracji, w której interaktywność pozwala graczom przeżywać 
fabuły na głębszym poziomie. Dzięki nowoczesnym technologiom, takim jak AI i VR, 
narracje w grach stają się coraz bardziej złożone i angażujące. Wprowadzenie trudnych 
moralnych wyborów i rozgałęziających się fabuł stawia przed graczami wyzwania 
emocjonalne i intelektualne, redefiniując sposób, w jaki doświadczamy historii w grach. 

 

 

 

 

 

 

 

 

 

 

 

 

 

 

 

 

 

 

 



 

 
 

#17 EKOLOGIA W SZTUCE 

 

Najważniejsze informacje 

1. Wzrost świadomości ekologicznej w kulturze: 

o Zmiany klimatyczne i globalne wyzwania ekologiczne wpływają na praktyki 
artystyczne i działalność instytucji kulturalnych. 

o Przykłady działań instytucji:  

▪ Tate Modern w Londynie wprowadziło strategie zrównoważonego 
rozwoju, m.in. ograniczenie emisji CO₂ i praktyki wystawiennicze 
minimalizujące wpływ na środowisko. 

o Ekologia w sztuce współczesnej:  

▪ Artyści coraz częściej podejmują tematy związane z ochroną 
środowiska i zrównoważonym rozwojem. 

2. Zrównoważony rozwój a produkcja artystyczna: 

o Eko-sztuka:  

▪ Eko-performanse i projekty site-specific minimalizujące wpływ na 
środowisko. 

▪ Przykłady artystów:  

▪ Olafur Eliasson: The Weather Project podkreśla zależność 
człowieka od natury. 

o Sztuka recyklingu:  

▪ Artyści wykorzystują odpady, materiały naturalne i surowce z 
recyklingu do tworzenia swoich dzieł. 

o Ekologiczna produkcja teatralna:  

▪ Scenografia, kostiumy i oświetlenie projektowane z myślą o 
minimalnym śladzie węglowym. 

▪ Przykłady teatrów, które przeszły na energooszczędne technologie, 
jak LED-y i materiały pochodzące z recyklingu. 

3. Ekologiczne wystawy i wydarzenia kulturalne: 



 

 
 

o Zielone wystawy i wydarzenia:  

▪ Biennale w Wenecji coraz częściej uwzględnia tematy 
zrównoważonego rozwoju. 

▪ Wystawa „Art for the Environment” w Londynie, podkreślająca rolę 
sztuki w ochronie środowiska. 

o Zrównoważone festiwale:  

▪ Glastonbury Festival: wprowadzenie zakazu plastiku 
jednorazowego użytku i promowanie ekologicznych rozwiązań 
organizacyjnych. 

o Muzea:  

▪ Instytucje zmieniają praktyki kuratorskie, aby spełnić oczekiwania 
dotyczące ekologii, np. ograniczając transport eksponatów i 
korzystając z lokalnych zasobów. 

4. Rola sztuki w edukacji ekologicznej: 

o Sztuka odgrywa kluczową rolę w podnoszeniu świadomości społecznej 
dotyczącej zmian klimatycznych. 

o Projekty artystyczne często angażują społeczności lokalne, inspirując do 
działań na rzecz ochrony środowiska. 

o Przykłady projektów:  

▪ Instalacje interaktywne, które pokazują wizualizacje zmian 
klimatycznych w czasie rzeczywistym. 

5. Etyka i wyzwania ekologicznej sztuki: 

o Dylematy artystów:  

▪ Jak łączyć wysoką jakość artystyczną z praktykami ekologicznymi? 

▪ Jak unikać greenwashingu w projektach artystycznych i 
instytucjonalnych? 

o Odpowiedzialność instytucji:  

▪ Instytucje kulturalne stoją przed wyzwaniem implementacji 
zrównoważonych praktyk bez utraty konkurencyjności i jakości. 

6. Przyszłość ekologii w kulturze: 



 

 
 

o Nowe technologie:  

▪ Rozwój energooszczędnych technologii i materiałów pozwoli na 
tworzenie bardziej ekologicznych dzieł. 

o Współpraca międzysektorowa:  

▪ Artyści, naukowcy i inżynierowie będą współpracować nad 
projektami, które podnoszą świadomość klimatyczną i proponują 
konkretne rozwiązania. 

o Eko-kreatywność:  

▪ Wzrost liczby projektów łączących ekologię z innowacyjnością 
artystyczną. 

 

Źródła 

• Artyści i projekty:  

o Olafur Eliasson: The Weather Project. 

• Instytucje:  

o Tate Modern, Biennale w Wenecji, wystawa „Art for the Environment”. 

• Wydarzenia:  

o Glastonbury Festival. 

• Praktyki ekologiczne w teatrze:  

o Energooszczędne technologie oświetleniowe i recykling materiałów 
scenicznych. 

 

Podsumowanie 

Ekologia w sztuce to nie tylko moda, ale kluczowy kierunek zmian w kulturze. Artyści i 
instytucje kulturalne coraz częściej podejmują wyzwania związane z ochroną środowiska, 
wprowadzając zrównoważone praktyki w swoich działaniach. Dzięki temu sztuka staje się 
narzędziem edukacji ekologicznej i inspiracją dla społeczności do podejmowania działań 
na rzecz planety. Przyszłość ekologii w kulturze wiąże się z nowymi technologiami, 
współpracą międzysektorową i rozwojem kreatywności w duchu zrównoważonego 
rozwoju. 



 

 
 

#18 VIDEOKSIĄŻKI DLA DZIECI 

 

Najważniejsze informacje 

1. Czym są videoksiążki?: 

o Videoksiążki to połączenie tradycyjnych książek z elementami 
audiowizualnymi, które angażują młodszych odbiorców. 

o Format ten łączy narrację, ilustracje i animacje z muzyką oraz dźwiękami, 
aby stworzyć interaktywne doświadczenie czytelnicze. 

o Videoksiążki wspierają rozwój językowy, kreatywność i zdolności 
poznawcze dzieci. 

2. Jak powstają videoksiążki?: 

o Proces tworzenia:  

▪ Adaptacja tekstów literackich lub tworzenie nowych historii 
dedykowanych videoksiążkom. 

▪ Współpraca z ilustratorami, animatorami, kompozytorami i 
lektorami. 

o Technologie i narzędzia:  

▪ Oprogramowanie do animacji, np. Adobe After Effects. 

▪ Narzędzia do edycji dźwięku, np. Audacity, Logic Pro. 

▪ Platformy cyfrowe umożliwiające interaktywność, np. Unity, Twine. 

3. Zalety videoksiążek dla dzieci: 

o Rozwój edukacyjny:  

▪ Wzmacniają zainteresowanie książkami dzięki atrakcyjnej formie 
wizualnej i dźwiękowej. 

▪ Uczą koncentracji i rozwijają wyobraźnię poprzez wielozmysłowe 
doświadczenia. 

o Dostępność i inkluzywność:  



 

 
 

▪ Videoksiążki mogą być dostępne w wersjach dostosowanych do 
dzieci z niepełnosprawnościami (np. napisy dla niesłyszących, 
audiodeskrypcja dla niewidomych). 

o Zachęta do czytania:  

▪ Format łączy elementy książek i filmów, co przyciąga dzieci, które 
niechętnie sięgają po tradycyjne książki. 

4. Przykłady videoksiążek: 

o Seria StoryBots:  

▪ Książki animowane, które łączą naukę z zabawą, popularne na 
platformach takich jak Netflix. 

o „Gdzie jest Tola?":  

▪ Interaktywna videoksiążka, w której dzieci mogą wybierać ścieżki 
fabuły. 

o Klasyka w nowoczesnym wydaniu:  

▪ Videoksiążki na podstawie bajek Hansa Christiana Andersena, 
prezentujące tradycyjne historie w nowoczesnej formie. 

5. Rola videoksiążek w edukacji i kulturze: 

o Integracja z systemem edukacyjnym:  

▪ Videoksiążki jako narzędzie wspierające naukę języków, 
matematyki czy nauk przyrodniczych. 

▪ Możliwość wykorzystania w przedszkolach i szkołach jako materiał 
uzupełniający zajęcia. 

o Wsparcie dla bibliotek i instytucji kulturalnych:  

▪ Biblioteki mogą wykorzystywać videoksiążki w programach 
czytelniczych i warsztatach kreatywnych. 

o Popularyzacja literatury dziecięcej:  

▪ Format videoksiążek promuje wartościowe treści literackie i 
wspiera rozwój lokalnych autorów i ilustratorów. 

6. Wyzwania związane z tworzeniem videoksiążek: 

o Koszty produkcji:  



 

 
 

▪ Proces tworzenia animacji, narracji i oprawy dźwiękowej jest 
czasochłonny i kosztowny. 

o Zachowanie równowagi między edukacją a rozrywką:  

▪ Twórcy muszą unikać nadmiernej atrakcyjności wizualnej, która 
może przesłonić wartości edukacyjne. 

o Technologie a dostępność:  

▪ Zapewnienie kompatybilności videoksiążek z różnymi platformami 
(np. aplikacjami mobilnymi, stronami internetowymi). 

7. Przyszłość videoksiążek: 

o Rozwój technologii interaktywnych:  

▪ Wprowadzenie elementów rozszerzonej rzeczywistości (AR), które 
pozwalają dzieciom wchodzić w interakcje z bohaterami książek. 

o Personalizacja treści:  

▪ Możliwość dostosowania fabuły do zainteresowań i wieku dziecka 
dzięki sztucznej inteligencji. 

o Globalny dostęp:  

▪ Wzrost liczby platform cyfrowych oferujących dostęp do 
videoksiążek, co pozwoli na popularyzację tego formatu na całym 
świecie. 

 

Źródła 

• Przykłady videoksiążek:  

o StoryBots (Netflix). 

o Interaktywne bajki, np. Gdzie jest Tola?. 

o Klasyczne bajki Andersena w formacie animowanym. 

• Technologie:  

o Adobe After Effects, Unity, Twine, Audacity, Logic Pro. 

• Platformy edukacyjne i kulturalne:  



 

 
 

o Projekty bibliotek publicznych promujące nowoczesne formy literatury 
dziecięcej. 

 

Podsumowanie 

Videoksiążki to nowoczesny sposób na angażowanie dzieci w czytelnictwo i rozwój 
edukacyjny. Łącząc narrację literacką z animacją i dźwiękiem, oferują unikalne 
doświadczenie, które przyciąga młodych odbiorców i rozwija ich kreatywność. Choć 
tworzenie videoksiążek wiąże się z wyzwaniami, ich przyszłość wydaje się obiecująca, 
zwłaszcza dzięki rozwojowi technologii AR i personalizacji treści. To format, który może 
stać się kluczowym elementem współczesnej edukacji i kultury dziecięcej. 

 

 

 

 

 

 

 

 

 

 

 

 

 

 

 

 

 

 



 

 
 

#19 STAND-UP 

 

Najważniejsze informacje 

1. Wprowadzenie: 

o Stand-up to forma sztuki komediowej opierająca się na bezpośredniej 
interakcji z publicznością. 

o Cechuje się improwizacją, osobistym podejściem oraz komentowaniem 
aktualnych wydarzeń i problemów społecznych. 

2. Historia stand-upu: 

o Początki stand-upu sięgają tradycji vaudeville’u w Stanach Zjednoczonych 
na przełomie XIX i XX wieku. 

o Lenny Bruce w latach 50. i 60. wprowadził krytyczny humor społeczny i 
polityczny. 

o George Carlin i jego przełomowe monologi, takie jak „Siedem brzydkich 
słów,” wyznaczyły nowe standardy wolności słowa w komedii. 

o Współcześni giganci stand-upu, tacy jak Louis C.K., Dave Chappelle i 
Kevin Hart, łączą osobiste historie z ostrą obserwacją społeczną. 

3. Polska scena stand-upowa: 

o Pionierem był Tadeusz Drozda z kabaretowym monologiem 
jednoosobowym. 

o Po 2010 roku stand-up w Polsce zyskał popularność dzięki komikom takim 
jak Abelard Giza, Karol Kopiec i Kacper Ruciński. 

o Ewolucja od kameralnych występów w klubach do dużych wydarzeń i 
festiwali, jak Polski Festiwal Stand-upu. 

4. Ewolucja stand-upu: 

o Od lekkiej rozrywki po humor polityczny i społeczny oraz głęboko osobiste 
narracje. 

o Wzrost popularności na platformach streamingowych, takich jak Netflix 
czy HBO, oraz w mediach społecznościowych (YouTube, Instagram). 

o Pandemia COVID-19 spopularyzowała stand-up online i podcasty. 



 

 
 

5. Techniki i konstrukcja występu: 

o Struktura:  

▪ Setup – wprowadzenie do żartu. 

▪ Punchline – puenta zaskakująca widza. 

▪ Callbacki – powrót do wcześniejszych żartów w nowym kontekście. 

o Praktyczne techniki:  

▪ Improwizacja w reakcji na publiczność. 

▪ Radzenie sobie z hecklerami (przeszkadzającymi widzami). 

▪ Testowanie materiału na mniejszych scenach 

6. Przykłady analizy komików: 

o Louis C.K.: Humor oparty na codziennych obserwacjach, takich jak 
frustracje związane z technologią czy życie rodzinne. 

o Dave Chappelle: Łączenie poważnych tematów, jak rasizm, z 
błyskotliwym humorem. 

o Abelard Giza: Komentowanie polskiej rzeczywistości społecznej i 
politycznej poprzez absurdalny humor. 

7. Literatura na temat stand-upu: 

o „Born Standing Up” Steve’a Martina – autobiografia znanego komika. 

o „Sick in the Head” Judda Apatowa – wywiady z legendami stand-upu. 

o „The Comedians: Drunks, Thieves, Scoundrels, and the History of 
American Comedy” Klipha Nesterofa – analiza historii amerykańskiego 
stand-upu. 

 

Podsumowanie 

Stand-up to dynamiczna i stale ewoluująca forma sztuki, która łączy humor z refleksją nad 
światem. Dzięki autentyczności, umiejętności pracy z publicznością i dostosowaniu do 
nowoczesnych platform, stand-up nie tylko bawi, ale także zmusza do myślenia. Warto 
odkrywać zarówno lokalnych komików, jak i międzynarodowe gwiazdy, aby poznać 
różnorodność stylów i tematów poruszanych w tej unikalnej formie komedii. 



 

 
 

#20 MENTORZY 

 

Najważniejsze informacje 

1. Wprowadzenie do tematu mentorów: 

o Mentorzy to kluczowe postacie w opowieściach, pełniące rolę 
przewodników, nauczycieli i katalizatorów zmiany bohatera. 

o Ich obecność jest istotna zarówno w literaturze, filmach, jak i grach wideo, 
gdzie pomagają rozwijać głównych bohaterów. 

2. Funkcje mentorów w strukturze fabuły: 

o Przewodnik bohatera:  

▪ Mentorzy wprowadzają bohatera w nowy świat, uczą zasad i 
pomagają stawić czoła wyzwaniom. 

▪ Przykład: Gandalf w Władcy Pierścieni. 

o Symbol dojrzałości:  

▪ Mentorzy reprezentują ideały, do których bohater aspiruje, i 
wskazują ścieżkę rozwoju. 

o Nauka przez doświadczenie:  

▪ Zamiast bezpośrednich odpowiedzi mentorzy wskazują drogę, 
pozwalając bohaterowi uczyć się na własnych błędach. 

o Odejście mentora:  

▪ Często w kluczowym momencie fabuły mentor musi zniknąć, aby 
bohater mógł działać samodzielnie (np. Obi-Wan Kenobi w 
Gwiezdnych Wojnach). 

3. Typy mentorów: 

o Tradycyjni mentorzy:  

▪ Starsi, doświadczeni przewodnicy o dużym autorytecie (np. Yoda, 
Gandalf). 

o Nieoczywiści mentorzy:  



 

 
 

▪ Postacie, które na pierwszy rzut oka nie wydają się mentorami, ale 
pełnią tę rolę (np. Iron Man w relacji ze Spider-Manem w MCU). 

o Antybohaterowie jako mentorzy:  

▪ Szorstkie i kontrowersyjne postacie, które uczą bohatera przez 
trudne doświadczenia (np. Severus Snape z Harry'ego Pottera). 

o Tragiczni mentorzy:  

▪ Postacie z trudną przeszłością, które próbują pomóc bohaterowi 
unikać ich własnych błędów (np. Albus Dumbledore). 

o Duchowi mentorzy:  

▪ Symboliczne postacie, które przewodzą bohaterowi na duchowej 
ścieżce (np. Morpheus w Matrixie). 

4. Rola mentorów w opowieści: 

o Mentorzy często pełnią funkcję inicjatorów zmiany, zmuszając bohatera 
do wyjścia poza strefę komfortu i podejmowania odważnych decyzji. 

o Wiele opowieści podkreśla ich rolę jako moralnych przewodników, 
pomagających bohaterowi w podejmowaniu właściwych decyzji. 

5. Dlaczego lubimy mentorów?: 

o Symbolizują ideał mądrości i doświadczenia, do którego dąży wielu 
odbiorców. 

o Tworzą silne więzi emocjonalne z bohaterami, będąc wsparciem w 
trudnych momentach. 

o Uczą lekcji życiowych, które inspirują zarówno bohaterów, jak i widzów. 

6. Wyzwania w tworzeniu mentorów: 

o Ryzyko idealizacji postaci, które może sprawić, że mentor stanie się 
nierealistyczny. 

o Uzależnienie bohatera od mentora, co może hamować jego rozwój. 

o Konieczność równoważenia pozytywnych cech mentora z jego wadami, 
aby stworzyć realistyczną postać. 

 

Przykłady mentorów w kulturze: 



 

 
 

• Literatura:  

o Gandalf (Władca Pierścieni), Dumbledore (Harry Potter). 

• Film:  

o Obi-Wan Kenobi, Yoda (Gwiezdne Wojny), Morpheus (Matrix). 

• Gry wideo:  

o Haymitch (Igrzyska Śmierci), Ghost (Destiny). 

 

Podsumowanie 

Mentorzy są nieodłącznym elementem opowieści, wprowadzając bohaterów w świat 
nowych wyzwań i inspirując ich do rozwoju. Dzięki swojej wielowymiarowości i 
różnorodnym archetypom, mentorzy pełnią zarówno funkcję fabularną, jak i symboliczną, 
ucząc widzów i czytelników ważnych lekcji o życiu i relacjach międzyludzkich. Właściwie 
napisany mentor to postać, która nie tylko prowadzi bohatera, ale także wzbogaca całą 
narrację o emocjonalną głębię. 

 

 

 

 

 

 

 

 

 

 

 

 

 

 



 

 
 

#21 CRINGE I THE OFFICE 

 

Najważniejsze informacje 

1. Czym jest cringe?: 

o Cringe to uczucie zażenowania i dyskomfortu, które pojawia się w 
odpowiedzi na niezręczne sytuacje – często przerysowane lub przesadnie 
nieudolne. 

o Widzowie śmieją się, ale jednocześnie krzywią się, jakby sami 
uczestniczyli w tych momentach. 

2. „The Office” jako mistrz cringe comedy: 

o Serial w formacie mockumentary, przedstawiający życie pracowników 
biurowych w firmie Dunder Mifflin. 

o Michael Scott, grany przez Steve'a Carella, jest centralną postacią 
cringe'ową – jego brak samoświadomości i społecznego taktu prowadzi do 
niezliczonych niezręcznych sytuacji. 

o Inne postacie, jak Dwight Schrute czy Andy Bernard, wzbogacają serial o 
różnorodne rodzaje cringe'u, od ekscentryzmu po desperackie próby 
dopasowania się do grupy. 

3. Elementy stylu cringe w „The Office”: 

o Forma mockumentary: Kamera jako „milczący świadek” potęguje 
wrażenie, że widz uczestniczy w każdej niezręcznej chwili. 

o Cisza i pauzy: Długie chwile milczenia, brak reakcji bohaterów i napięcie 
po niewłaściwych komentarzach tworzą niezapomniany efekt komediowy. 

o Reakcje postaci: Spojrzenia w stronę kamery czy brak komfortu na 
twarzach bohaterów wzmacniają uczucie cringe'u. 

4. Analiza postaci: 

o Michael Scott:  

▪ Przykład osoby, która desperacko pragnie być lubiana i szanowana, 
co prowadzi do wielu gaf i nieprzemyślanych działań. 

▪ Jego cringe'owe momenty wynikają z głębszych potrzeb, takich jak 
samotność i brak akceptacji. 



 

 
 

o Dwight Schrute:  

▪ Ekscentryczny, ale pełen pasji pracownik, którego brak 
umiejętności społecznych często wprawia widzów w zakłopotanie. 

o Andy Bernard:  

▪ Reprezentuje „cringe z przesady,” próbując za wszelką cenę zdobyć 
uznanie grupy, co kończy się licznymi gafami. 

5. Cringe jako narzędzie narracyjne: 

o W „The Office" nie służy tylko rozbawieniu widza, ale pomaga rozwijać 
postacie i ich relacje. 

o Niezręczne momenty często odkrywają głębsze aspekty bohaterów, 
czyniąc ich bardziej ludzkimi i wielowymiarowymi. 

6. Wpływ „The Office” na kulturę cringe: 

o Serial zdefiniował cringe comedy i wpłynął na inne produkcje, takie jak 
"Parks and Recreation". 

o Momentami z „The Office" żyją dziś memy i krótkie filmiki w mediach 
społecznościowych, podkreślając ich viralowy potencjał. 

 

Podsumowanie 

„Cringe" w „The Office" to nie tylko źródło śmiechu, ale także głębsze narzędzie do analizy 
ludzkiej natury i relacji społecznych. Serial wyróżnia się dzięki perfekcyjnie 
wykorzystanym elementom mockumentary i niezręcznej komedii, tworząc 
niezapomniane momenty, które jednocześnie bawią i zmuszają do refleksji. To arcydzieło 
cringe comedy, które na stałe wpisało się w historię popkultury. 

 

 

 

 

 

 

 



 

 
 

#22 WERTYKALNIE, LATERALNIE 

 

Najważniejsze informacje 

1. Definicja myślenia wertykalnego i lateralnego: 

o Myślenie wertykalne:  

▪ Logiczne i linearne podejście, w którym każde wydarzenie wynika z 
poprzedniego. 

▪ Dominuje w klasycznej strukturze trzyaktowej narracji 
(wprowadzenie, rozwinięcie, kulminacja, zakończenie). 

o Myślenie lateralne:  

▪ Kreatywne podejście wychodzące poza schematy, umożliwiające 
łamanie konwencji i eksplorację nowych perspektyw. 

▪ Przykłady: nielinearność, wielowątkowość, nietypowe zakończenia. 

2. Zastosowanie w tworzeniu opowieści: 

o Wertykalne podejście:  

▪ Fabuła rozwija się logicznie i spójnie, co daje widzowi poczucie 
ciągłości. 

▪ Przykłady: „Szklana Pułapka” (klarowna narracja z jasno 
określonym celem bohatera). 

o Lateralne podejście:  

▪ Wprowadza elementy zaskoczenia i innowacyjności, pozwala 
twórcom eksperymentować z formą. 

▪ Przykłady: „Pulp Fiction” (nielinearność), „Babel” 
(wielowątkowość). 

3. Korzyści myślenia lateralnego: 

o Tworzenie bardziej oryginalnych i zapadających w pamięć opowieści. 

o Rozwój bohaterów poza utartymi schematami, co dodaje głębi i 
złożoności. 

o Możliwość zaskakiwania widza, np. nietypowymi strukturami czasowymi. 



 

 
 

4. Łączenie obu podejść: 

o Najlepsze narracje wykorzystują oba sposoby myślenia. 

o Wertykalna struktura zapewnia logiczne fundamenty, a lateralne elementy 
wprowadzają świeżość i kreatywność. 

o Przykłady: „Matrix” (klasyczna struktura z filozoficznymi i nielinearnymi 
elementami), „Incepcja” (logika snów z poziomami narracji). 

5. Rola Lindy Aronson w rozwoju myślenia lateralnego: 

o Aronson promuje alternatywne struktury narracyjne w scenariuszach, 
takie jak wielowątkowość i równoległe narracje. 

o Jej podejście inspiruje twórców do odchodzenia od klasycznych modeli 
fabularnych. 

6. Ćwiczenia na myślenie lateralne: 

o Tworzenie alternatywnych zakończeń dla klasycznych opowieści. 

o Przełamywanie liniowych struktur poprzez zmiany perspektyw bohaterów. 

o Eksperymentowanie z czasem w narracji. 

 

Przykłady filmowe: 

• Wertykalne myślenie: „Szklana Pułapka,” „Gladiator.” 

• Lateralne myślenie: „Pulp Fiction,” „Memento,” „Babel.” 

• Połączenie obu podejść: „Matrix,” „Incepcja.” 

 

Podsumowanie 

Wertykalne i lateralne myślenie to dwa komplementarne podejścia do narracji, które 
mogą wzajemnie się wzmacniać. Warto eksperymentować z lateralnością, by 
wprowadzać nowe perspektywy i niespodziewane zwroty akcji, jednocześnie dbając o 
logiczną strukturę opowieści za pomocą myślenia wertykalnego. To połączenie pozwala 
tworzyć historie, które angażują widza zarówno na poziomie emocjonalnym, jak i 
intelektualnym. 

 



 

 
 

#23 ARYSTOTELES I POETYKA 

 

Najważniejsze informacje 

1. Czym jest „Poetyka”? 

o „Poetyka” Arystotelesa to jeden z najstarszych traktatów filozoficznych, 
analizujących sztukę narracji, szczególnie tragedii. 

o Arystoteles definiuje tragedię jako „naśladowanie poważnej i skończonej 
akcji” mającej na celu katharsis, czyli oczyszczenie emocjonalne widza. 

2. Fabuła – dusza tragedii: 

o Mythos (fabuła) to najważniejszy element tragedii, który musi być logiczny, 
spójny i prowadzić do określonego celu. 

o Kluczowe elementy:  

▪ Perypetia: nagły zwrot akcji, zmieniający bieg wydarzeń. 

▪ Anagnorisis: moment rozpoznania przez bohatera prawdy o 
sytuacji lub sobie samym. 

o Przykłady współczesne: „Szósty zmysł,” „The Truman Show.” 

3. Charakter postaci (Ethos): 

o Postacie muszą być moralnie zrozumiałe i konsekwentne w swoich 
działaniach. 

o Ich wybory napędzają fabułę, nadając jej emocjonalną głębię. 

o Przykłady: Frodo z „Władcy Pierścieni,” Hamlet. 

4. Katharsis – emocjonalne oczyszczenie widza: 

o Tragedia ma za zadanie wzbudzić w widzach litość i trwogę, prowadząc do 
katharsis. 

o Współczesne dzieła, które realizują ten cel: „Manchester by the Sea,” 
„Requiem for a Dream.” 

5. Struktura narracji: 

o Fabuła powinna mieć wyraźny początek, środek i koniec. 



 

 
 

o Zasady jedności czasu, miejsca i akcji pomagają utrzymać klarowność 
narracji. 

6. Współczesne zastosowania „Poetyki”: 

o Współczesne modele narracyjne, takie jak trzyaktowa struktura Syd Fielda 
czy podróż bohatera Josepha Campbella, czerpią z zasad Arystotelesa. 

o Filmy takie jak „Matrix” czy „Incepcja” stosują fabuły złożone, łącząc 
perypetie i anagnorisis. 

7. Znaczenie „Poetyki” dla twórców: 

o Pomaga zrozumieć podstawowe zasady opowiadania historii. 

o Umożliwia tworzenie spójnych i emocjonujących narracji, które angażują 
widzów. 

 

Podsumowanie 

„Poetyka” Arystotelesa, choć napisana prawie 2400 lat temu, pozostaje kluczowym 
źródłem wiedzy dla twórców współczesnych opowieści. Jej zasady dotyczące fabuły, 
postaci i emocjonalnego oddziaływania są uniwersalne i ponadczasowe, umożliwiając 
tworzenie narracji, które inspirują, uczą i wzruszają odbiorców na całym świecie. To 
fundament, na którym można budować zarówno klasyczne, jak i innowacyjne formy 
narracji. 

 

 

 

 

 

 

 

 

 

 



 

 
 

Brief odcinka: #24 PROCEDURAL, CO TO? 

Tytuł 

Procedural: Struktura, popularność i wpływ na współczesne narracje 

 

Najważniejsze informacje 

1. Definicja proceduralu: 

o Procedural to gatunek seriali telewizyjnych, w którym każdy odcinek 
opiera się na zamkniętej fabule – jednej sprawie, zadaniu lub 
dochodzeniu. 

o Każdy odcinek ma wyraźny początek, rozwinięcie i zakończenie, co 
pozwala widzom oglądać epizody niezależnie od siebie. 

2. Cechy charakterystyczne: 

o Powtarzalność i przewidywalność struktury odcinków. 

o Profesjonalni bohaterowie (lekarze, prawnicy, detektywi) zmagający się z 
nowymi wyzwaniami w każdym odcinku. 

o Równowaga między komfortem znanego schematu a wprowadzeniem 
nowych elementów zaskoczenia. 

3. Przykłady popularnych proceduralów: 

o Law & Order: śledztwa kryminalne i procedury prawnicze. 

o CSI: Crime Scene Investigation: technicy kryminalni badający miejsca 
zbrodni. 

o Dr House: diagnozy medyczne jako centralne zagadnienia każdego 
odcinka. 

o Suits: wyzwania prawne i rozwój bohaterów w ramach zamkniętych 
historii. 

4. Struktura proceduralu: 

o Każdy odcinek opiera się na podobnych etapach: wprowadzenie 
problemu, rozwój dochodzenia/zadania, punkt kulminacyjny i rozwiązanie. 

o Bohaterowie rozwijają się w tle, ale główny nacisk kładzie się na konkretną 
sprawę odcinka. 



 

 
 

5. Dlaczego procedural jest popularny?: 

o Komfort przewidywalności: widzowie wiedzą, czego się spodziewać, co 
daje poczucie stabilności. 

o Możliwość oglądania odcinków „na wyrywki” bez konieczności śledzenia 
całej serii. 

o Łatwość w angażowaniu się w treść bez dużego emocjonalnego 
zaangażowania w długoterminowe wątki. 

6. Wpływ proceduralu na inne gatunki narracyjne: 

o Inspiracja do tworzenia innych formatów, takich jak seriale antologiczne. 

o Wpływ na strukturę fabularną w grach wideo, gdzie poszczególne misje 
czy questy przypominają epizody proceduralu. 

7. Ewolucja proceduralu: 

o Współczesne produkcje wprowadzają elementy głębszych wątków i rozwój 
postaci, łącząc cechy proceduralu z bardziej kompleksowymi strukturami 
narracyjnymi. 

 

Podsumowanie 

Procedural to format, który swoją powtarzalną strukturą i klarownością przyciąga szeroką 
publiczność. Jest idealnym rozwiązaniem dla tych, którzy szukają satysfakcji z oglądania 
zamkniętych historii, a jednocześnie interesują się zawodowymi wyzwaniami bohaterów. 
Mimo prostoty, procedural ma wpływ na rozwój narracji w różnych mediach, od telewizji 
po gry wideo, pokazując, że sprawdzona formuła może być fundamentem dla nowych, 
kreatywnych rozwiązań. 

 

 

 

 

 

 

 



 

 
 

#25 MASZ GO POLUBIĆ! 

 

Najważniejsze informacje 

1. Znaczenie sympatii widza wobec bohatera: 

o Bohater, który wzbudza sympatię, angażuje widza emocjonalnie i buduje 
silniejsze więzi z opowieścią. 

o Nawet postacie o wątpliwej moralności mogą być lubiane, jeśli zostaną 
odpowiednio zaprezentowane. 

2. Cechy bohaterów, które przyciągają widzów: 

o Ułomności i wady: Postacie z niedoskonałościami są bardziej 
autentyczne i zrozumiałe (np. Tony Stark i jego egoizm). 

o Empatia i wrażliwość: Bohaterowie okazujący troskę i emocje, jak Ted 
Lasso, budują więź z widzami. 

o Bohaterowie pod presją: Trudności ujawniają ich prawdziwą naturę, co 
sprawia, że widzowie im kibicują (np. Frodo Baggins z Władcy Pierścieni). 

3. Techniki narracyjne Davida Freemana wspierające sympatię: 

o Save the Cat Moment: Bohater robi coś dobrego na początku, co 
natychmiast zdobywa uznanie widza (np. Simba ratujący zwierzęta w Królu 
Lwie). 

o Humanizing Flaw: Wady bohatera czynią go bardziej ludzkim (np. Bruce 
Wayne w Batman Begins). 

o Redemption Arc: Postacie, które szukają odkupienia, jak Jaime Lannister, 
wzbudzają silne emocje. 

o Competency: Widzowie lubią postacie, które są wyjątkowo kompetentne 
w tym, co robią (np. James Bond). 

o Poczucie humoru: Zabawne postacie, takie jak Chandler Bing z 
Przyjaciół, szybciej zdobywają sympatię. 

4. Praktyczne wskazówki dla twórców: 

o Tworzenie bohaterów, którzy od pierwszej sceny wzbudzają sympatię, jest 
kluczowe dla zaangażowania widzów. 



 

 
 

o Połączenie kilku technik Freemana może uczynić postać bardziej złożoną i 
interesującą. 

o Zbyt idealne postacie mogą wydawać się sztuczne i trudne do polubienia. 

5. Przykłady postaci zbudowanych na technikach Freemana: 

o Tony Stark (Iron Man): Połączenie arogancji i charyzmy z wewnętrzną 
przemianą. 

o Walter White (Breaking Bad): Antybohater, którego ewolucja i dążenie do 
celu wzbudzają emocje. 

o Harry Potter: Nieśmiałość i gotowość do poświęceń czynią go bohaterem, 
z którym łatwo się utożsamić. 

6. Elementy wzbogacające narrację: 

o Relacje między postaciami – lojalność i interakcje z innymi bohaterami 
mogą pogłębić ich sympatię w oczach widzów (np. Samwise Gamgee z 
Władcy Pierścieni). 

o Unikalność – specyficzne cechy, takie jak sposób mówienia Yody z 
Gwiezdnych Wojen, czynią postacie niezapomnianymi. 

 

Podsumowanie 

Odcinek skupia się na analizie technik Davida Freemana, które pomagają twórcom 
kreować bohaterów budzących sympatię. Pokazuje, że nawet postacie o skomplikowanej 
moralności mogą być lubiane, jeśli ich historia i charakter zostaną umiejętnie 
skonstruowane. Przytaczając konkretne przykłady z filmów, seriali i książek, podcast 
podkreśla, jak kluczowe jest zrozumienie tych technik dla budowania angażujących 
narracji. 

 

 

 

 

 

 



 

 
 

#26 JAK ZMIENIĆ NARRACJE ZA POMOCĄ AI 

 

Najważniejsze informacje 

1. Rola AI w narracjach: 

o AI staje się coraz bardziej istotnym narzędziem w kreowaniu 
dynamicznych, interaktywnych historii. 

o Technologia umożliwia generowanie nieliniowych opowieści, 
dostosowujących się do decyzji użytkownika w czasie rzeczywistym. 

2. Ewolucja zastosowań: 

o Od prostych algorytmów generujących treści do kompleksowych 
systemów, takich jak ChatGPT czy Sudowrite, które tworzą scenariusze i 
dialogi. 

o Projekty takie jak „Sunspring" pokazują możliwości AI w pisaniu 
pełnoprawnych fabuł. 

3. AI jako współtwórca: 

o Wspieranie dramaturgów i scenarzystów poprzez generowanie sugestii, 
alternatywnych wersji scenariuszy czy analizę emocji postaci. 

o Przykłady: dynamiczne zmiany fabuły w spektaklach, jak w Kammerspiele 
w Monachium. 

4. Dynamiczne adaptacje: 

o AI umożliwia tworzenie fabuł reagujących na emocje i reakcje odbiorców, 
co wprowadza nowy wymiar interakcji między twórcą a widzem. 

o Zastosowania w grach wideo, teatrze i filmie interaktywnym. 

5. Etyka i granice: 

o Pytania o własność intelektualną oraz wpływ automatyzacji na 
kreatywność ludzką. 

o Czy AI może zastąpić twórców, czy raczej jest narzędziem wspierającym 
ich wizję? 

6. Przykłady zastosowań: 

o Sunspring – pierwszy scenariusz filmowy napisany przez AI. 



 

 
 

o Dynamiczne adaptacje fabuł w spektaklach w Monachium. 

o Narzędzia takie jak Charisma.AI czy GPT-4 w literaturze i dramacie. 

7. Przyszłość AI w storytellingu: 

o Rozwój technologii umożliwiających pełną personalizację fabuł w 
zależności od odbiorcy. 

o Potencjał tworzenia wieloplatformowych narracji łączących różne media, 
od książek po gry i filmy. 

 

Podsumowanie 

AI w storytellingu otwiera przed twórcami nowe możliwości, od dynamicznego 
dostosowywania fabuł po generowanie unikalnych narracji. Choć technologia ta niesie 
za sobą wyzwania etyczne i pytania o granice kreatywności, jej potencjał w poszerzaniu 
możliwości twórczych jest nie do przecenienia. Dzięki AI opowieści mogą stać się 
bardziej interaktywne, immersyjne i spersonalizowane, rewolucjonizując sposób, w jaki 
odbiorcy doświadczają historii. 

 

 

 

 

 

 

 

 

 

 

 

 

 

 



 

 
 

#27 ŚWIATOTWÓRSTWO 

 

Najważniejsze informacje 

1. Definicja światotwórstwa: 

o Światotwórstwo (ang. worldbuilding) to proces tworzenia szczegółowego, 
spójnego świata fikcyjnego, który wspiera fabułę i dodaje głębi opowieści. 

o Dobrze skonstruowany świat nie jest tylko tłem, ale aktywnie wpływa na 
decyzje bohaterów i rozwój narracji. 

2. Znaczenie światotwórstwa w narracjach: 

o Światy fikcyjne są podstawą literatury, filmów, gier i seriali, budując 
zaangażowanie emocjonalne odbiorców. 

o Kluczowe cechy to spójność, logika i szczegółowość. 

3. Elementy światotwórstwa: 

o Geografia i historia: Realistyczne przedstawienie miejsc i wydarzeń 
historycznych wzmacnia wiarygodność. 

o Kultura i społeczeństwo: Opisanie unikalnych tradycji, norm społecznych 
i systemów politycznych pomaga budować tożsamość świata. 

o Technologia i magia: Jasno określone zasady działania technologii lub 
magii dodają głębi i spójności. 

4. Przykłady światotwórstwa w popkulturze: 

o Śródziemie J.R.R. Tolkiena – złożony świat z własną geografią, historią i 
językami. 

o Westeros z serii Gra o tron George’a R.R. Martina – pełen politycznych 
intryg i kulturowych różnic. 

o Mass Effect – gra wideo, która tworzy ogromne uniwersum z różnorodnymi 
rasami, technologią i historią. 

5. Światotwórstwo jako postać w narracji: 

o Świat może odgrywać rolę podobną do bohatera – wpływa na emocje, 
decyzje i interakcje postaci. 



 

 
 

o W przykładach takich jak Dune Franka Herberta pustynna Arrakis jest 
kluczowym elementem fabuły. 

6. Wyzwania światotwórstwa: 

o Unikanie nadmiernej ekspozycji i „infodumpów”. 

o Zapewnienie, że świat służy fabule, a nie ją przytłacza. 

7. Praktyczne wskazówki dla twórców: 

o Twórz szczegółowe, ale elastyczne fundamenty świata, które mogą 
ewoluować w miarę rozwoju fabuły. 

o Testuj spójność i logikę stworzonego świata, analizując, jak wpływa na 
decyzje postaci. 

 

Podsumowanie 

Światotwórstwo to kluczowy element współczesnych narracji, umożliwiający tworzenie 
głębokich i angażujących opowieści. Odpowiednie zbalansowanie szczegółowości, 
spójności i wpływu na fabułę może wynieść narrację na nowy poziom. Poprzez analizę 
znanych przykładów i praktyczne wskazówki, twórcy mogą lepiej zrozumieć, jak stworzyć 
świat, który nie tylko wspiera historię, ale staje się jej integralną częścią. 

 

 

 

 

 

 

 

 

 

 

 

 



 

 
 

#28 ANTYBOHATER 

 

Najważniejsze informacje 

1. Definicja antybohatera: 

o Antybohater to postać, która nie spełnia tradycyjnych standardów 
heroizmu, ale mimo to wzbudza sympatię lub fascynację. 

o W odróżnieniu od klasycznych bohaterów, antybohaterowie działają 
często według własnych zasad, nawet jeśli są moralnie wątpliwe. 

2. Przykłady ikonicznych antybohaterów: 

o Walter White z Breaking Bad: geniusz chemii, którego ambicje i desperacja 
prowadzą do moralnego upadku. 

o Tony Soprano z Rodziny Soprano: mafioso zmagający się z problemami 
rodzinnymi i depresją. 

o The Joker z Mrocznego Rycerza: chaos jako ideologia i brak tradycyjnej 
motywacji czyni go fascynującym przeciwnikiem. 

3. Dlaczego lubimy antybohaterów?: 

o Relacja z widzem: Antybohaterowie są bardziej ludzcy dzięki swojej 
niedoskonałości i złożoności. 

o Moralne napięcie: Widzowie są zmuszeni do refleksji nad własnym 
systemem wartości. 

o Ciekawość i nieprzewidywalność: Antybohaterowie często działają w 
sposób trudny do przewidzenia, co dodaje narracji dynamiki. 

4. Różnice między antybohaterem a czarnym charakterem: 

o Antybohater: moralnie złożony, ale często motywowany przez osobiste 
przekonania lub chęć dobra (np. Severus Snape). 

o Czarny charakter: celowo działa na szkodę innych lub jest archetypem zła 
(np. Lord Voldemort). 

5. Techniki narracyjne w tworzeniu antybohaterów: 

o Historia odkupienia: Prowadzenie postaci od ciemności do światła, jak 
Jaime Lannister w Grze o tron. 



 

 
 

o Konflikt wewnętrzny: Ukazanie zmagań postaci z własnymi demonami, 
co czyni ją bardziej ludzką. 

o Ambiwalentne zakończenie: Pozostawienie widza z pytaniami, czy 
postać faktycznie zasługuje na sympatię. 

6. Etyka a antybohaterowie: 

o Antybohaterowie mogą kwestionować społeczne normy i zmuszać widzów 
do refleksji nad własną moralnością. 

o Ich popularność budzi pytania o wpływ takich postaci na odbiorców, 
zwłaszcza młodszych. 

 

Podsumowanie 

Antybohaterowie to złożone i niejednoznaczne postacie, które wykraczają poza 
schematy tradycyjnych bohaterów. Ich niedoskonałość i moralne konflikty czynią ich 
fascynującymi zarówno dla twórców, jak i odbiorców. Przykłady takich postaci, jak 
Walter White czy Tony Soprano, pokazują, że nawet najbardziej moralnie kontrowersyjne 
decyzje mogą tworzyć postacie, które widzowie uwielbiają analizować i z nimi 
sympatyzować. 

 

 

 

 

 

 

 

 

 

 

 

 



 

 
 

#29 DYSTOPIE 

 

Najważniejsze informacje 

1. Definicja dystopii: 

o Dystopia to antyutopijna wizja przyszłości, w której wszystko, co mogło 
pójść źle, faktycznie poszło nie tak. 

o Przedstawia światy, gdzie władza, technologia czy nierówności społeczne 
prowadzą do opresji i dehumanizacji. 

2. Kluczowe cechy dystopii: 

o Totalitaryzm: Światy rządzone przez autorytarne reżimy, kontrolujące 
każdą sferę życia obywateli (np. „Rok 1984” George’a Orwella). 

o Technologiczna inwigilacja: Technologia jako narzędzie opresji, zamiast 
wyzwolenia (np. serial Black Mirror). 

o Nierówności społeczne: Ekstremalne podziały klasowe, jak w „Igrzyskach 
śmierci” Suzanne Collins. 

o Ekologiczne zagrożenia: Katastrofy klimatyczne jako tło narracji 
dystopijnych (np. Snowpiercer). 

3. Dlaczego dystopie przyciągają odbiorców?: 

o Odzwierciedlają współczesne lęki, takie jak rosnąca kontrola danych, 
nierówności społeczne czy zmiany klimatyczne. 

o Pełnią funkcję ostrzeżenia, pokazując, do czego mogą doprowadzić 
niekontrolowane zmiany technologiczne, polityczne czy społeczne. 

o Oferują psychologiczne katharsis, pozwalając odbiorcom zmierzyć się z 
lękami w bezpiecznym środowisku. 

4. Przykłady literackie i filmowe: 

o Rok 1984 George’a Orwella: totalitarny reżim Wielkiego Brata. 

o Nowy wspaniały świat Aldousa Huxleya: społeczeństwo kontrolowane 
przez konsumpcję i technologię. 

o Igrzyska śmierci Suzanne Collins: podziały klasowe i walka o przetrwanie. 

o Black Mirror: krótkie formy przedstawiające technologiczne dystopie. 



 

 
 

5. Rola bohaterów w dystopiach: 

o Postacie takie jak Winston Smith („Rok 1984”) czy Katniss Everdeen 
(„Igrzyska śmierci”) symbolizują opór wobec opresyjnych systemów. 

o Ich działania inspirują odbiorców do refleksji nad własnymi wartościami i 
wyborami. 

6. Współczesne interpretacje dystopii: 

o Dystopie młodzieżowe, takie jak „Niezgodna”, oferują młodym ludziom 
przestrzeń do zastanowienia się nad przyszłością. 

o Coraz większy nacisk na problemy ekologiczne i ich konsekwencje. 

 

Podsumowanie 

Dystopie to gatunek, który od lat fascynuje odbiorców, odzwierciedlając ich najgłębsze 
lęki i niepokoje. Przedstawiają wizje świata, które pełnią funkcję zarówno ostrzegawczą, 
jak i inspirującą, motywując nas do refleksji nad teraźniejszością i podejmowania 
działań, które mogą zapobiec realizacji najgorszych scenariuszy. Przykłady literackie i 
filmowe pokazują, że dystopie pozostają niezwykle aktualnym i uniwersalnym 
narzędziem narracyjnym. 

 

 

 

 

 

 

 

 

 

 

 

 



 

 
 

#30 AI ZNISZCZY ŚWIAT 

 

Najważniejsze informacje 

1. AI w kulturze popularnej: 

o Sztuczna inteligencja jest jednym z najczęściej eksplorowanych tematów 
w filmach i literaturze, odzwierciedlając zarówno nasze lęki, jak i nadzieje 
związane z technologią. 

o Popularne przedstawienia AI często balansują między wizjami jej 
niesamowitego potencjału a dystopijnymi konsekwencjami jej rozwoju. 

2. Pytanie przewodnie odcinka: 

o Jak sztuczna inteligencja jest przedstawiana w filmach i książkach, a co to 
mówi o naszych lękach i wyobrażeniach dotyczących przyszłości? 

3. Przykłady dzieł eksplorujących AI: 

o Blade Runner: Pytania o człowieczeństwo i granice między maszyną a 
człowiekiem. 

o Ex Machina: Zagrożenia wynikające z braku zrozumienia AI. 

o Terminator: Strach przed technologią, która przejmuje kontrolę nad 
światem. 

o Her: Relacje emocjonalne między człowiekiem a technologią. 

4. Tematy przewodnie w narracjach o AI: 

o Etyka AI: Czy AI powinna mieć prawa? Jak daleko możemy się posunąć w 
jej rozwoju? 

o Zagrożenia egzystencjalne: Wizje AI jako destrukcyjnej siły mogącej 
doprowadzić do upadku cywilizacji. 

o Technologia jako narzędzie lub zagrożenie: Jak AI zmienia 
społeczeństwo i relacje międzyludzkie. 

5. Literatura fachowa wspierająca analizę: 

o Sherry Turkle – Alone Together: Relacje ludzi z technologią i jej wpływ na 
społeczne więzi. 



 

 
 

o Analizy akademickie dotyczące filmowych narracji o AI i ich 
psychologicznego wpływu na widzów. 

6. Wpływ narracji o AI na odbiorców: 

o Wizje te kształtują nasze podejście do rozwoju technologii, wywołując 
zarówno obawy, jak i fascynację. 

o Pomagają zrozumieć potencjalne konsekwencje naszych działań w 
dziedzinie AI. 

 

Podsumowanie 

Odcinek analizuje sposób, w jaki sztuczna inteligencja jest przedstawiana w filmach, 
literaturze i innych mediach. Ukazuje, jak wizje te wpływają na naszą percepcję 
technologii i przyszłości. Poprzez analizę zarówno klasycznych dzieł, jak i współczesnych 
przykładów, podcast zgłębia złożoność ludzkich relacji z technologią oraz nasze 
największe obawy i nadzieje związane z AI. 

 

 

 

 

 

 

 

 

 

 

 

 

 

 

 



 

 
 

#31 GATUNEK, CO TO? 

 

Najważniejsze informacje 

1. Definicja gatunku filmowego: 

o Gatunek filmowy to system klasyfikacji filmów oparty na wspólnych 
cechach narracyjnych, tematycznych i stylistycznych. 

o Pomaga widzom identyfikować oczekiwania wobec filmu oraz stanowi 
wytyczne dla twórców podczas budowania fabuły i postaci. 

2. Podstawowe elementy gatunków według Lindy Aronson: 

o Schemat: Struktura fabularna, która wyznacza przebieg narracji i 
dynamikę wydarzeń. 

o Emocje: Uczucia, jakie dany gatunek chce wzbudzić u widzów, np. strach 
w horrorze czy śmiech w komedii. 

o Niezwykłe i prawdziwe: Równowaga między elementami fantastycznymi 
a realistycznymi, która przyciąga widzów. 

3. Przykłady zastosowania gatunków: 

o Komedia romantyczna: Typowy schemat obejmuje początkowe 
nieporozumienia bohaterów, które prowadzą do zabawnych sytuacji i 
ostatecznego happy endu. 

o Horror: Cechuje go napięcie i strach, często wywołane przez 
nadprzyrodzone zagrożenia lub mroczną atmosferę, np. Lśnienie Stanleya 
Kubricka. 

o Film akcji: Dynamiczne tempo, spektakularne sceny walki i bohaterowie w 
obliczu ekstremalnych wyzwań, np. seria Mission Impossible. 

4. Ewolucja gatunków: 

o Gatunki filmowe zmieniają się w odpowiedzi na zmieniające się społeczne 
i kulturowe oczekiwania. 

o Współczesne gatunki często łączą różne konwencje, np. dramaty science-
fiction, jak Black Mirror. 

5. Dlaczego gatunki są ważne?: 



 

 
 

o Ułatwiają widzom odnalezienie filmów zgodnych z ich preferencjami. 

o Dają twórcom ramy do eksplorowania nowych tematów w obrębie 
znanych struktur. 

 

Podsumowanie 

Gatunki filmowe są fundamentem współczesnej narracji filmowej, łącząc widzów z ich 
oczekiwaniami i emocjami. Dzięki takim elementom jak schematy narracyjne, 
budowanie emocji i balans między niezwykłym a realistycznym, gatunki pozostają 
dynamiczne i adaptacyjne. Współczesne kino, często mieszające gatunki, pokazuje, że 
choć struktury narracyjne są stałe, ich interpretacja i zastosowanie mogą ewoluować, 
dostarczając widzom nowych, niezapomnianych doświadczeń. 

 

 

 

 

 

 

 

 

 

 

 

 

 

 

 

 

 



 

 
 

#32 MUSICAL 

 

Najważniejsze informacje 

1. Definicja musicalu: 

o Musical to gatunek narracyjny, w którym muzyka, śpiew, taniec i gra 
aktorska są równoprawnymi elementami narracji. 

o Kluczowe momenty fabularne są wyrażane poprzez piosenki i 
choreografię, które rozwijają historię i podkreślają emocje bohaterów. 

2. Historia musicalu: 

o Początki musicalu sięgają końca XIX wieku na Broadwayu, gdzie gatunek 
ten ewoluował od prostych operetek do rozbudowanych spektakli z 
wielowarstwowymi narracjami. 

o Kluczowe produkcje, takie jak „Show Boat” (1927), wprowadziły poważne 
tematy społeczne, wyznaczając nową jakość w musicalach. 

3. Różnorodność form: 

o Musicale teatralne, takie jak „West Side Story” i „Phantom of the Opera”, 
łączą muzykę, dramat i choreografię w spójne przedstawienia. 

o Filmowe adaptacje, takie jak „Moulin Rouge!” czy „La La Land”, 
wykorzystują technologię i wizualne efekty, by wzbogacić odbiór muzyki i 
narracji. 

4. Elementy narracyjne musicalu: 

o Struktura fabularna: Najczęściej trzyaktowa, gdzie piosenki i taniec 
wspierają rozwój akcji. 

o Rodzaje piosenek:  

▪ „I Want Song” wyraża pragnienia bohaterów (np. „Think of Me” z 
„Phantom of the Opera”). 

▪ Ballady, które ilustrują emocjonalne przeżycia postaci (np. „Let the 
Sunshine In” z „Hair”). 

o Taniec: Choreografia jako metafora emocji lub konfliktów między 
bohaterami. 



 

 
 

5. Ewolucja musicalu: 

o Od klasycznych produkcji, takich jak „The Sound of Music”, do 
współczesnych hybryd łączących różne gatunki, jak „Hamilton” czy „The 
Greatest Showman”. 

o Gatunek stale dostosowuje się do nowych technologii, integrując 
elementy wizualne i interaktywne. 

6. Znaczenie społeczno-kulturowe: 

o Musicale często poruszają ważne tematy społeczne i polityczne, jak 
rewolucja w „Les Misérables” czy walka o wolność w „Hair”. 

o Wpływają na masową kulturę, kształtując estetykę i emocje odbiorców. 

 

Podsumowanie 

Musical to unikalny gatunek narracyjny, który od dekad fascynuje widzów swoją 
różnorodnością i połączeniem wielu środków wyrazu artystycznego. Dzięki muzyce, 
choreografii i głębokim historiom, musicale pozostają nie tylko rozrywką, ale także 
ważnym medium do poruszania istotnych tematów społecznych i kulturowych. Ich 
ewolucja pokazuje, że gatunek ten nadal ma ogromny potencjał do odkrywania nowych 
form narracji i angażowania odbiorców na całym świecie. 

 

 

 

 

 

 

 

 

 

 

 



 

 
 

#33 AI W LITERATURZE 

 

Najważniejsze informacje 

1. Definicja AI w kontekście literatury: 

o Sztuczna inteligencja (AI) to technologie analizujące dane, uczące się 
wzorców i generujące teksty literackie. 

o AI wspiera pisarzy w tworzeniu fabuł, dialogów, a nawet pełnych tekstów, 
pomagając przezwyciężyć blokady twórcze. 

2. Przykłady zastosowania AI w literaturze: 

o 1 the Road Rossa Goodwina: powieść napisana z pomocą AI, generująca 
teksty w czasie rzeczywistym na podstawie danych z podróży po USA. 

o Sunspring: scenariusz filmowy stworzony przez AI, pokazujący potencjał 
sztucznej inteligencji w dramaturgii. 

o SudoWrite: narzędzie dla pisarzy, które sugeruje rozwinięcia fabuły, 
wprowadza nowe postacie i proponuje dialogi. 

3. Korzyści z wykorzystania AI: 

o Przyspieszenie procesu tworzenia poprzez generowanie szkiców i 
rozwijanie istniejących pomysłów. 

o Wsparcie w analizie spójności tekstu i budowie struktury narracyjnej. 

o Możliwość eksperymentowania z nowymi formami literackimi. 

4. Wyzwania i ograniczenia AI w literaturze: 

o AI nie posiada intuicji, empatii ani umiejętności wyrażania głębokich 
emocji, kluczowych dla literatury. 

o Generowane teksty mogą być poprawne językowo, ale często brakuje im 
unikalnego ludzkiego doświadczenia i perspektywy. 

o Dylematy etyczne związane z autorstwem i oryginalnością tworzonych 
treści. 

5. Wpływ AI na tłumaczenia literackie: 

o Narzędzia oparte na AI przyspieszają proces tłumaczenia i poprawiają 
dostępność literatury w różnych językach. 



 

 
 

o Istnieje jednak obawa, że ludzcy tłumacze mogą stracić pracę na rzecz 
technologii, które nie zawsze oddają subtelności kulturowe. 

6. Etyka i przyszłość AI w literaturze: 

o Dyskusje nad miejscem AI w procesie twórczym i jej wpływem na rynek 
pracy pisarzy. 

o Możliwości dalszego rozwoju narzędzi wspierających twórców, które łączą 
technologię z ludzką kreatywnością. 

 

Podsumowanie 

AI w literaturze to narzędzie, które z jednej strony otwiera nowe możliwości dla twórców, 
z drugiej jednak stawia przed nimi wyzwania związane z etyką i autentycznością. 
Przykłady takie jak 1 the Road czy Sunspring pokazują, że sztuczna inteligencja może być 
użytecznym wsparciem w procesie pisania, ale nie zastąpi unikalnej perspektywy 
ludzkiego doświadczenia. Wykorzystanie AI wymaga zrozumienia jej ograniczeń i 
możliwości, aby w pełni wykorzystać jej potencjał w tworzeniu literackich narracji. 

 

 

 

 

 

 

 

 

 

 

 

 

 

 



 

 
 

#34 DRAMAT SPOŁECZNY 

 

Najważniejsze informacje 

1. Definicja dramatu społecznego: 

o Dramat społeczny to proces narracyjny, który przedstawia i analizuje 
konflikty w danej społeczności. 

o Oparty na realnych wydarzeniach, odzwierciedla napięcia społeczne, 
polityczne lub kulturowe. 

2. Kluczowe fazy dramatu społecznego według Victora Turnera: 

o Naruszenie norm (Breach): Rozpoczęcie konfliktu poprzez złamanie 
norm społecznych. 

o Kryzys (Crisis): Narastanie napięcia, które prowadzi do głębszych 
podziałów w społeczności. 

o Próba naprawy (Redressive Action): Poszukiwanie rozwiązań konfliktu 
poprzez mediację, represje lub inne działania. 

o Reintegracja lub podział (Reintegration or Schism): Społeczność albo 
odnajduje rozwiązanie, albo pozostaje podzielona. 

3. Przykład „Dziadów” Kazimierza Dejmka: 

o Spektakl teatralny, który stał się katalizatorem protestów Marca ’68 w 
Polsce. 

o Odzwierciedlał napięcia między władzą PRL a społeczeństwem, ukazując 
dramat narodowy w kontekście aktualnych konfliktów politycznych. 

o Decyzja władz o zakończeniu wystawiania przedstawienia stała się 
symbolem cenzury i opresji. 

4. Rola teatru w dramacie społecznym: 

o Teatr jako przestrzeń, gdzie konflikty społeczne mogą być wyrażane i 
analizowane. 

o Publiczność i aktorzy stają się uczestnikami procesu społecznej refleksji i 
zmiany. 

5. Wpływ dramatu społecznego na rzeczywistość: 



 

 
 

o Dramaty społeczne, jak „Dziady” Dejmka, mogą wykraczać poza granice 
sztuki, inspirując do działania i zmiany. 

o Ukazują napięcia społeczne, jednocześnie prowokując debatę publiczną 
na temat istotnych problemów. 

 

Podsumowanie 

Dramat społeczny to nie tylko forma narracyjna, ale także mechanizm zrozumienia i 
analizy konfliktów w społeczeństwie. Przykłady takie jak „Dziady” Dejmka pokazują, jak 
sztuka może wpływać na rzeczywistość, stając się zarówno zwierciadłem, jak i 
katalizatorem zmian społecznych. Narracja dramatów społecznych inspiruje do refleksji 
nad normami społecznymi, sprawiedliwością i odpowiedzialnością w zmieniającym się 
świecie. 

 

 

 

 

 

 

 

 

 

 

 

 

 

 

 

 

 



 

 
 

#35 POSTMODERNIZM 

 

Najważniejsze informacje 

1. Definicja postmodernizmu: 

o Postmodernizm to nurt intelektualny, który pojawił się w latach 60. XX 
wieku, krytykujący modernizm i odrzucający uniwersalne teorie („wielkie 
narracje”), takie jak religia czy nauka. 

o Zamiast jedności i spójności postmodernizm celebruje 
fragmentaryczność, różnorodność oraz subiektywność. 

2. Kluczowe pojęcia: 

o Dekonstrukcja (Jacques Derrida): Analiza tekstów, ukazująca 
wieloznaczność i zależność od kontekstu. 

o Kryzys wielkich narracji (Jean-François Lyotard): Utrata wiary w 
uniwersalne prawdy na rzecz lokalnych, indywidualnych historii. 

o Władza i wiedza (Michel Foucault): Analiza, jak dyskursy wpływają na 
kontrolę społeczną i kształtowanie rzeczywistości. 

3. Postmodernizm w literaturze: 

o Fragmentaryzacja narracji i pluralizm perspektyw. 

o Gry z konwencjami gatunkowymi, np. „Infinite Jest” Davida Fostera 
Wallace’a. 

o Intertekstualność jako kluczowa cecha, pozwalająca na wielowarstwowe 
interpretacje. 

4. Postmodernizm w filmie: 

o Nielinearność i meta-narracja, jak w „Fight Club” Davida Finchera, gdzie 
bohaterowie łamią czwartą ścianę. 

o Ironia i pastisz w takich dziełach jak „Scream” Wesa Cravena. 

o Dekonstrukcja tradycyjnych fabuł w filmach Quentina Tarantino i 
Christophera Nolana. 

5. Postmodernizm w teatrze: 

o Fragmentaryczność i dekonstrukcja klasycznych struktur dramatycznych. 



 

 
 

o Meta-teatralność, gdzie postacie komentują swoją fikcyjność, np. 
„Rosencrantz i Guildenstern nie żyją” Toma Stopparda. 

o Eksperymenty z formą, jak w spektaklach Tadeusza Kantora. 

6. Ewolucja postmodernizmu: 

o Przejście do post-postmodernizmu, np. w twórczości Davida Fostera 
Wallace’a, który łączy dekonstrukcję z autentycznością. 

o Realizm spekulatywny jako odpowiedź na ironiczność i nihilizm 
postmodernizmu. 

 

Podsumowanie 

Postmodernizm to filozofia, która zrewolucjonizowała narracje w literaturze, filmie i 
teatrze. Zamiast szukać jedności, postmodernizm celebruje różnorodność i 
niejednoznaczność, oferując nowe podejścia do tworzenia i odbioru sztuki. Dzięki 
dekonstrukcji, intertekstualności i krytyce wielkich narracji ten nurt pozostaje istotnym 
punktem odniesienia dla współczesnej kultury i jej ewolucji. 

 

 

 

 

 

 

 

 

 

 

 

 

 

 



 

 
 

#36 ZMIERZCH TELEWIZJI 

 

Najważniejsze informacje 

1. Zmiana w konsumpcji mediów: 

o Tradycyjna telewizja traci dominującą pozycję na rzecz platform 
streamingowych, takich jak Netflix, HBO Max, czy Disney+. 

o Modele „na żądanie” zastępują tradycyjną emisję, dając użytkownikom 
większą kontrolę nad tym, co i kiedy oglądają. 

2. Streaming jako lider rewolucji medialnej: 

o Inwestycje w oryginalne produkcje i brak reklam przyciągają masową 
widownię. 

o Streaming oferuje globalny dostęp do treści, co poszerza zasięg twórców i 
produkcji. 

3. Wyjątki od reguły: siła telewizji liniowej: 

o Wydarzenia na żywo (sport, wiadomości, talent show) pozostają kluczowe 
dla tradycyjnych kanałów. 

o Telewizja liniowa dostarcza wspólnotowego doświadczenia „tu i teraz”, 
czego streaming nie zawsze oferuje. 

4. Przystosowanie tradycyjnych mediów: 

o Klasyczne stacje telewizyjne rozwijają własne platformy streamingowe, 
np. Peacock, HBO Max. 

o Modele hybrydowe, łączące elementy telewizji i streamingu, pozwalają 
nadawcom przyciągać różne grupy wiekowe. 

5. YouTube jako konkurent: 

o YouTube redefiniuje sposób konsumpcji treści wideo dzięki krótkim 
formom, interaktywności i treściom generowanym przez użytkowników. 

o Platforma konkuruje zarówno z telewizją, jak i z serwisami 
streamingowymi. 

6. Przyszłość mediów: 

o Możliwość dalszego rozwoju modeli hybrydowych i personalizacji treści. 



 

 
 

o Przewidywany wzrost znaczenia telewizji naziemnej w regionach o niższym 
dostępie do internetu. 

 

Podsumowanie 

Odcinek analizuje dynamiczne zmiany w świecie mediów, wskazując na dominację 
platform streamingowych i wyzwania stojące przed tradycyjną telewizją. Przyszłość 
mediów jawi się jako hybryda łącząca elastyczność streamingu z siłą wspólnotowych 
doświadczeń oferowanych przez telewizję liniową. Nowe technologie i zmieniające się 
nawyki widzów będą nadal kształtować ten rynek, dostarczając innowacyjnych 
sposobów konsumpcji treści. 

 

 

 

 

 

 

 

 

 

 

 

 

 

 

 

 

 

 



 

 
 

#37 AR, VR 

 

Najważniejsze informacje 

1. Definicja VR i AR w teatrze: 

o VR (Wirtualna Rzeczywistość): Technologia umożliwiająca pełne 
zanurzenie w wirtualnym świecie, gdzie widzowie mogą aktywnie 
uczestniczyć w spektaklu. 

o AR (Rozszerzona Rzeczywistość): Nakładanie wirtualnych elementów na 
rzeczywisty świat, które wzbogacają tradycyjne doświadczenie teatralne. 

2. Możliwości VR w teatrze: 

o Tworzenie interaktywnych przestrzeni, w których widzowie mogą wpływać 
na rozwój fabuły. 

o Wirtualne scenografie oferujące nieograniczone możliwości kreacyjne, np. 
historyczne rekonstrukcje czy abstrakcyjne światy. 

o Projekty, takie jak „The Under Presents”, łączące elementy gry z występami 
aktorów na żywo. 

3. AR jako klucz do teatru hybrydowego: 

o Dynamiczne, zmieniające się w czasie scenografie, reagujące na działania 
widzów i aktorów. 

o Integracja wirtualnych postaci i obiektów z fizycznym światem sceny, jak w 
przedstawieniu „Alice in Wonderland”. 

4. Dostępność i globalizacja poprzez VR i AR: 

o Eliminacja barier lokalizacyjnych – widzowie z całego świata mogą 
uczestniczyć w spektaklach dzięki VR. 

o Możliwość dostosowania przedstawienia do indywidualnych preferencji 
widzów, tworząc unikalne doświadczenia. 

5. Wyzwania i kontrowersje: 

o Wysokie koszty produkcji oraz specjalistyczna wiedza techniczna 
wymagająca od teatrów dużych inwestycji. 



 

 
 

o Potencjalna utrata tradycyjnych wartości teatru, takich jak bezpośrednia 
relacja między aktorem a widzem. 

o Ograniczona dostępność technologii VR i AR dla szerokiej publiczności, co 
może wprowadzić element elitarności. 

6. Przyszłość VR i AR w teatrze: 

o Integracja sztucznej inteligencji w tworzeniu interaktywnych fabuł, które 
dostosowują się do decyzji widzów. 

o Możliwość dalszego rozwijania doświadczeń hybrydowych, łączących 
tradycyjne elementy teatru z nowoczesnymi technologiami. 

 

Podsumowanie 

VR i AR rewolucjonizują teatr, wprowadzając innowacyjne sposoby interakcji i immersji 
w sztuce. Choć technologie te otwierają przed twórcami nowe możliwości narracyjne, 
wymagają jednocześnie przemyślenia, jak zintegrować je z tradycyjnymi wartościami 
teatru. Przyszłość tych rozwiązań zależy od ich akceptacji przez twórców i publiczność 
oraz od ich dostępności na masową skalę. 

 

 

 

 

 

 

 

 

 

 

 

 

 



 

 
 

#38 NOSTALGIA 

 

Najważniejsze informacje 

1. Definicja nostalgii: 

o Nostalgia to emocjonalny stan oparty na wspomnieniach, przywołujący 
idealizowane obrazy przeszłości. 

o Współczesne badania wskazują, że nostalgia pełni pozytywną rolę w 
radzeniu sobie z niepewnością teraźniejszości. 

2. Nostalgia w popkulturze: 

o Produkcje takie jak Stranger Things czy remake’i klasycznych filmów i 
seriali odwołują się do estetyki lat 80. i 90., przyciągając zarówno młodszą 
publiczność, jak i pokolenia, które dorastały w tamtych czasach. 

o Elementy nostalgiczne stają się narzędziem budowania tożsamości 
kulturowej i społecznej. 

3. Mechanizmy psychologiczne nostalgii: 

o Nostalgia pomaga radzić sobie z lękami egzystencjalnymi i budować 
poczucie sensu życia. 

o Działa jak emocjonalna kotwica, przypominając o czasach 
bezpieczeństwa i młodzieńczej wolności. 

o Badania psychologiczne, np. dr. Constantine’a Sedikidesa, pokazują, że 
wspólne wspomnienia wzmacniają więzi społeczne. 

4. Wpływ nostalgii na przemysł medialny: 

o Twórcy mediów wykorzystują nostalgię, aby przyciągnąć widzów, oferując 
znajome i komfortowe treści. 

o Popularność rebootów, remasterów i sequeli klasycznych dzieł jest 
przykładem komercyjnego wykorzystania nostalgii. 

5. Krytyka i przyszłość nostalgii: 

o Pojawia się pytanie, czy nostalgia za latami 80. i 90. będzie dominować w 
przyszłości, czy też zaczniemy tęsknić za kolejnymi dekadami, np. latami 
2000. 



 

 
 

o Technologie takie jak VR i AR mogą wzmocnić doświadczenia 
nostalgiczne, umożliwiając immersję w przeszłość w sposób bardziej 
realistyczny. 

6. Nostalgia jako element samoregulacji emocjonalnej: 

o W chwilach stresu czy zmęczenia powroty do pozytywnych wspomnień 
oferują emocjonalne ukojenie. 

o Elementy popkultury, takie jak muzyka, filmy czy gry z dawnych lat, 
przywracają poczucie stabilności i energii. 

 

Podsumowanie 

Nostalgia to potężne narzędzie emocjonalne i kulturowe, które kształtuje współczesną 
popkulturę i nasze codzienne życie. Wykorzystywana zarówno w mediach, jak i w 
psychologii, pomaga w radzeniu sobie z trudnościami teraźniejszości i budowaniu więzi 
społecznych. Jej przyszłość, wzbogacona o nowoczesne technologie, może 
przekształcić sposób, w jaki doświadczamy przeszłości, czyniąc ją jeszcze bardziej 
intensywną i osobistą. 

 

 


