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Historia sztuki  
 
Przedmiot historia sztuki może być realizowany w zakresie rozszerzonym w liceum 
ogólnokształcącym i technikum, w których istnieje taka oferta edukacyjna. Zadaniem 
przedmiotu jest wprowadzenie uczniów w obszar dziejów sztuki oraz jej teorii. Uczeń zdobywa 
wiedzę z zakresu sztuki powszechnej i polskiej oraz kształtuje umiejętności opisu i analizy dzieł 
z różnych dziedzin sztuki. Ponadto zdobywa umiejętności formułowania dłuższej wypowiedzi 
pisemnej na temat dzieł sztuki i zjawisk artystycznych. Przedmiot jest kontynuacją 
i pogłębieniem teoretycznych zagadnień wstępnych, które wprowadzane są w ramach zajęć 
plastyki w szkole podstawowej.  
 
Zadaniem przedmiotu jest też przygotowanie uczniów do statusu odbiorcy dziedzictwa 
kulturowego, zwłaszcza związanego ze sztukami wizualnymi. Przedmiot uzupełnia zarówno 
kształcenie humanistyczne, jak i artystyczne. Treści kształcenia integrują się z zagadnieniami 
poruszanymi na zajęciach historii i języka polskiego. 
 
 

HISTORIA SZTUKI 
ZAKRES ROZSZERZONY 

 
Cele kształcenia – wymagania ogólne 

I. Rozwijanie zdolności rozumienia przemian w dziejach sztuki w kontekście ich 
uwarunkowań kulturowych i środowiskowych, epok, kierunków, stylów i tendencji 
w sztuce. 
 

II. Zapoznawanie z najwybitniejszymi osiągnięciami w zakresie architektury i sztuk 
plastycznych. 
 

III. Zapoznawanie z dorobkiem najwybitniejszych twórców dzieł architektury i sztuk 
plastycznych. 
 

IV. Kształcenie w zakresie rozumienia i stosowania terminów i pojęć związanych z dziełami 
sztuki, ich strukturą i formą, tematyką, techniką wykonania. 
 

V. Zapoznanie ze zbiorami najważniejszych muzeów i kolekcji dzieł sztuki na świecie 
i w Polsce, a także z funkcją mecenatu artystycznego oraz jego wpływem na kształt dzieła 
sztuki. 

 



2 
 

Treści kształcenia – wymagania szczegółowe 

I. Rozwijanie zdolności rozumienia przemian w dziejach sztuki w kontekście ich 
uwarunkowań kulturowych, środowiskowych, epok, kierunków, stylów i tendencji 
w sztuce. Uczeń: 

1) wykazuje się znajomością chronologii dziejów sztuki, z uwzględnieniem: 
a) prehistorii,  
b) starożytności (kultur: Mezopotamii, Egiptu, Grecji, Rzymu),  
c) średniowiecza (sztuki bizantyńskiej, karolińskiej, ottońskiej, romańskiej, 

gotyckiej, protorenesansowej),  
d) sztuki nowożytnej (renesans, manieryzm, barok, rokoko, klasycyzm),  
e) sztuki XIX wieku (romantyzm, realizm, akademizm, impresjonizm, 

postimpresjonizm, historyzm, eklektyzm i nurt inżynieryjny 
w architekturze), 

f) sztuki przełomu XIX i XX wieku (secesja, symbolizm, 
protoekspresjonizm), 

g) sztuki 1 połowy XX wieku (fowizm, ekspresjonizm, kubizm, futuryzm, 
formizm, koloryzm, abstrakcjonizm geometryczny i niegeometryczny, 
dadaizm, surrealizm, konstruktywizm, École de Paris, styl art déco,  

h) sztuki 2 połowy XX wieku (socrealizm, informel, pop-art, minimalart, 
hiperrealizm, land-art, konceptualizm, neofiguracja, Nowy Realizm, 
op-art, tendencja zerowa, modernizm i postmodernizm w architekturze, 
nurt organiczny i kinetyczny w rzeźbie oraz sztuka krytyczna i 
zaangażowana); 

2) wymienia cechy sztuki poszczególnych epok, kierunków i tendencji; 
3) rozumie konteksty kulturowe i uwarunkowania przemian w dziejach sztuki 

(w tym historyczne, religijne, filozoficzne); 
4) prawidłowo sytuuje w czasie i w przestrzeni geograficznej poszczególne epoki, 

style, kierunki i tendencje w sztuce; 
5) charakteryzuje i opisuje sztukę powstałą w obrębie poszczególnych epok, 

kierunków i tendencji; 
6) samodzielnie wyszukuje informacje na temat sztuki i zjawisk artystycznych, 

określa źródła informacji zgodnie z zasadami prawa autorskiego i praw 
pokrewnych; 

7) łączy najistotniejsze dzieła ze środowiskiem artystycznym, w którym powstały; 
a także z mecenasami, dla których powstały; 

8) porównuje style i kierunki oraz ich wzajemne oddziaływania; uwzględnia źródła 
inspiracji, wpływ wydarzeń historycznych i kulturalnych oraz estetyki na cechy 
tych stylów; 

9) analizuje teksty pisarzy, filozofów, krytyków sztuki i artystów, interpretuje je 
i wskazuje wpływ tych wypowiedzi na charakter stylów, epok i tendencji 
w sztuce oraz na kształt dzieła; 
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10) formułuje samodzielne, logiczne wypowiedzi argumentacyjne na temat epok, 
kierunków, stylów i tendencji w sztuce oraz środowisk artystycznych i mecenatu 
artystycznego. 

 
II. Zapoznawanie z najwybitniejszymi dziełami w zakresie architektury i sztuk plastycznych. 

Uczeń: 
1) wymienia i rozpoznaje najbardziej znane dzieła sztuki; różnych epok, stylów 

oraz kierunków sztuk plastycznych; łączy je z właściwą epoką, stylem lub 
kierunkiem w sztuce; 

2) wskazuje twórców najsłynniejszych i najbardziej reprezentatywnych dzieł; 
3) umiejscawia dzieła w czasie (wskazuje stulecie powstania dzieł sztuki dawnej, 

a w przypadku dzieł sztuki nowoczesnej i współczesnej datuje je z dokładnością 
do połowy wieku) w nielicznych przypadkach, dotyczących sztuki nowoczesnej 
i współczesnej, zna daty powstania dzieł lub datuje je z dokładnością jednej 
dekady;  i w przestrzeni geograficznej;  

4) zna plany i układy przestrzenne najbardziej znanych dzieł architektury oraz dzieł 
charakterystycznych dla danego stylu i kręgu kulturowego; 

5) wymienia podstawowe gatunki w dziełach sztuk plastycznych, m.in. portret 
(w tym autoportret, portret psychologiczny i oficjalny), pejzaż (w tym: weduta, 
marina, pejzaż ze sztafażem), sceny: rodzajowa, religijna, mitologiczna, 
historyczna (w tym batalistyczna), martwa natura, akt; 

6) definiuje pojęcie „abstrakcja” i przytacza przykłady dzieł abstrakcyjnych; 
7) rozróżnia podstawowe motywy ikonograficzne; 
8) wymienia wskazuje różne funkcje dzieł sztuki, takie jak: sakralna, sepulkralna, 

estetyczna i dekoracyjna, dydaktyczna, ekspresywna, użytkowa, 
reprezentacyjna, kommemoratywna, propagandowa, kompensacyjna, 
mieszkalna i rezydencjonalna, obronna, magiczna; 

9) identyfikuje najbardziej reprezentatywne i najsłynniejsze dzieła na podstawie 
charakterystycznych środków warsztatowych i formalnych oraz 
przyporządkowuje je właściwym autorom; 

10) określa funkcję dzieła i wskazuje jej wpływ na kształt dzieła; 
11) rozpoznaje gatunek artystyczny, który dzieło reprezentuje; 
12) wskazuje w dziele sztuki symbol i alegorię, potrafi wytłumaczyć ich znaczenie; 
13) dokonuje opisu i analizy, w tym porównawczej, dzieł z uwzględnieniem ich cech 

formalnych: 
a) w architekturze: planu, układu przestrzennego, opisu fasady i elewacji, 

wnętrza, 
b) w rzeźbie: bryły, kompozycji, faktury, relacji z otoczeniem, 
c) w malarstwie i grafice: kompozycji, koloru, sposobów ukazania iluzji 

przestrzeni, kształtowania formy przez światło, w dziełach figuratywnych 
stopnia oddania rzeczywistości lub jej deformacji; 

14) wskazuje środki stylistyczne i środki ekspresji, które identyfikują analizowane  
dzieło z odpowiednim stylem, środowiskiem artystycznym lub autorem; 

15) rozpoznaje w dziele sztuki temat i wskazuje jego źródło ikonograficzne; 
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16)  rozpoznaje podstawowe motywy ikonograficzne, świętych chrześcijańskich, 
bogów greckich i alegorie wybranych pojęć na podstawie atrybutów; 

17) analizuje dzieła pod względem ikonograficznym, z wykorzystaniem 
słowników symboli i źródeł cyfrowych; 

18)  formułuje samodzielne, logiczne wypowiedzi argumentacyjne na temat dzieł 
sztuki. 

 
III. Zapoznawanie z dorobkiem najwybitniejszych twórców dzieł architektury i sztuk 

plastycznych. Uczeń: 
1) wymienia najistotniejszych twórców dla danego stylu lub kierunku w sztuce; 
2) zna najwybitniejsze dzieła z dorobku artystycznego wybitnych przedstawicieli 

poszczególnych epok, kierunków i tendencji w sztuce od starożytności po czasy 
współczesne, z uwzględnieniem artystów schyłku XX i początku XXI wieku; 

3) sytuuje twórczość artystów powszechnie uznawanych za najwybitniejszych 
w czasie, w którym tworzyli (z dokładnością do jednego wieku, a w przypadku 
twórców sztuki nowoczesnej i współczesnej – z dokładnością do połowy wieku), 
oraz we właściwym środowisku artystycznym; 

4) łączy wybrane  najwybitniejsze i najbardziej reprezentatywne dzieła z ich 
autorami na podstawie charakterystycznych środków formalnych; 

5) na podstawie przedłożonych do analizy przykładów dzieł formułuje ogólne 
cechy twórczości następujących twórców takich artystów jak: Fidiasz, Poliklet, 
Praksyteles, Giotto, Jan van Eyck, Hieronim Bosch, Masaccio, Sandro Botticelli, 
Leonardo da Vinci, Michał Anioł, Andrea Mantegna, Piero della Francesca, 
Rafael Santi, Giorgione, Tycjan, Jacopo Tintoretto, Pieter Bruegel Starszy, 
Albrecht Dürer, Hans Holbein Młodszy, Donatello, Filippo Brunelleschi, 
Andrea Palladio, El Greco, Caravaggio, Gianlorenzo Bernini, Francesco 
Borromini, Diego Velázquez, Bartolomé Esteban Murillo, Georges de la Tour, 
Nicolas Poussin, Claude Lorrain, Peter Rubens, Anton van Dyck, Frans Hals, 
Rembrandt van Rijn, Jan Vermeer van Delft, Antoine Watteau, Jacques Louis 
David, Jean Auguste Dominique Ingres, Antonio Canova, Berthel Thorvaldsen, 
Francisco Goya, Eugène Delacroix, Caspar David Friedrich, William Turner, 
John Constable, Gustave Courbet, Jean François Millet, Eduard Manet, Claude 
Monet, Edgar Degas, August Renoir, Georges Seurat, Vincent van Gogh, Paul 
Gauguin, Paul Cézanne, Henri de Toulouse-Lautrec, August Rodin, Gustaw 
Klimt, Alfons Mucha, Antonio Gaudí, Edward Munch, Henri Matisse, Pablo 
Picasso, Umberto Boccioni, Wasyl Kandinsky, Piet Mondrian, Kazimierz 
Malewicz, Marcel Duchamp, Giorgio de Chirico, Salvador Dalí, René Magritte, 
Marc Chagall, Amadeo Modigliani, Jackson Pollock, Andy Warhol, Roy 
Lichtenstein, Claes Oldenburg, Francis Bacon, Yves Klein, Niki de Saint Phalle, 
Christo, Duane Hanson, Victor Vasarelly, Alberto Giacometti, Constantin 
Brançusi, Henry Moore, Le Corbusier, Frank Lloyd Wright, oraz artystów 
polskich i działających w Polsce (m.in. takich jak: Wit Stwosz, Bartłomiej 
Berrecci, Tylman z Gameren, Dominik Merlini, Bernardo Belotto, Marceli 
Bacciarelli, Piotr Aigner, Piotr Michałowski, Artur Grottger, Henryk 
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Rodakowski, Jan Matejko, Józef Chełmoński, Maksymilian i Aleksander 
Gierymscy, Józef Brandt, Olga Boznańska, Józef Pankiewicz, Władysław 
Podkowiński, Jan Stanisławski, Leon Wyczółkowski, Henryk Siemiradzki, 
Xawery Dunikowski, Stanisław Wyspiański, Józef Mehoffer, Jacek 
Malczewski, Witold Wojtkiewicz, Witkacy, Leon Chwistek i inni 
przedstawiciele grupy formistów, przedstawiciele grupy Rytm, kapistów i grupy 
„a.r.”, Tadeusz Makowski, Andrzej Wróblewski, Tadeusz Kantor, Jerzy 
Nowosielski, Alina Szapocznikow, Władysław Hasior, Roman Opałka, 
Magdalena Abakanowicz);  

6) porównuje dzieła różnych artystów tworzących w podobnym czasie; 
7) w przypadku słynnych artystów, takich jak np. Michał Anioł, Tycjan, 

Rembrandt, August Renoir, Vincent van Gogh, Pablo Picasso – porównuje 
dzieła powstałe w różnych fazach ich twórczości; 

8) formułuje samodzielne, logiczne wypowiedzi argumentacyjne na temat 
twórczości wybitnych artystów. 

 
IV. Kształcenie w zakresie rozumienia i stosowania terminów i pojęć związanych z dziełami 

sztuki, ich strukturą i formą, tematyką oraz techniką wykonania. Uczeń: 
1) Definiuje Poprawnie stosuje terminy związane z opisem formy i struktury dzieła 

architektonicznego, w tym określenia dotyczące typów i elementów planów 
budowli, elementów konstrukcyjnych i dekoracyjnych (dekoracji fasady 
i wnętrza) oraz układu przestrzennego; 

2) Zna Poprawnie stosuje terminy terminologię związane z opisem formy i treści 
dzieła malarskiego, rzeźbiarskiego i graficznego, w tym m.in. nazwy formuł 
ikonograficznych, słownictwo niezbędne do opisu kompozycji, kolorystyki, 
relacji przestrzennych i faktury dzieła; 

3) definiuje terminy i pojęcia związane z dziełami współczesnymi, które wymykają 
się klasyfikacjom i przyporządkowaniu do tradycyjnych dyscyplin 
artystycznych Rozpoznaje i nazywa takie formy wypowiedzi artystycznej jak: 
collage (kolaż), instalacja, asamblaż, ambalaż, ready made, dekalkomania, 
fotomontaż, frotaż, happenning i performance; 

4) wymienia cechy i rozróżnia techniki sztuk plastycznych, takie jak: 
a) w malarstwie: enkaustyka, mozaika, witraż, fresk, tempera, malarstwo 

olejne, pastel, malarstwo akwarelowe, akrylowe,  
b) w grafice: techniki druku wypukłego (drzeworyt, linoryt), techniki druku 

wklęsłego (miedzioryt, akwaforta, akwatinta), techniki druku płaskiego 
(litografia, sitodruk-serigrafia), 

c) w rzeźbie: chryzelefantyna, rzeźba w drewnie, kamieniu, złocie, odlew 
w gipsie, odlew w brązie,  

d) techniki zdobnicze: emalia, intarsja i inkrustacja; 
5) analizując i opisując dzieła architektoniczne, właściwie stosuje terminy i pojęcia 

dotyczące struktury architektury; 
6) właściwie stosuje terminy dotyczące opisu treści i formy dzieł sztuk 

plastycznych; 
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7) rozpoznaje i nazywa technikę artystyczną zastosowaną przy wykonywaniu 
dzieła; 

8) wiąże technikę wykonanego dzieła z jego funkcją (fresk, miniatura, malarstwo 
tablicowe, sztalugowe); 

9) nazywa oznaczone na ilustracji elementy architektoniczne, właściwe dla 
poszczególnych stylów i tendencji, w tym: 

a) dzieł antycznych egipskich,  
b) dzieł antycznych greckich i rzymskich (a także powstałych w okresie 

renesansu, baroku i klasycyzmu, dla których antyk był inspiracją), 
c) wczesnochrześcijańskich,  
d) bizantyńskich,  
e) romańskich,  
f) gotyckich. 

 
V. Zapoznanie ze zbiorami najważniejszych muzeów i kolekcji dzieł sztuki na świecie 

i w Polsce, a także z funkcją mecenatu artystycznego oraz jego wpływem na kształt dzieła 
sztuki. Uczeń: 

1) wymienia najważniejsze muzea i kolekcje sztuki w Polsce i na świecie, wskazuje 
miasta, w których się znajdują; 

2) zna najistotniejszych fundatorów, mecenasów i marszandów, na których 
zlecenie powstawały wybitne dzieła sztuki; 

3) łączy dzieło z muzeum lub miejscem (kościoły, pałace, galerie), w którym się 
ono znajduje; 

4) łączy dzieło z fundatorem, mecenasem lub marszandem, dla którego powstało; 
5) formułuje samodzielne, logiczne wypowiedzi argumentacyjne na temat wpływu 

mecenatu artystycznego na kształt dzieła. 
 
Warunki i sposób realizacji 
 
Zajęcia z historii sztuki mają zarówno aspekt poznawczy, jak i wychowawczy. Sztuka dociera 
do emocjonalnej sfery osobowości, dlatego wpływa znacząco na rozwój intelektu, wyobraźni 
i kreatywności. Bardzo ważną kwestią w nauczaniu historii sztuki jest zróżnicowanie form 
działań i metod kształcenia. W realizacji powinny przeważać lekcje szkolne, uzupełniane 
innymi formami zajęć, wśród których wymienić można: 

1) lekcje muzealne; 
2) wycieczki i objazdy; 
3) wykłady i prezentacje na temat sztuki w instytucjach zewnętrznych (muzea, galerie, 

uniwersytety); 
4) zwiedzanie wystaw; 
5) spotkania z wybitnymi artystami; 
6) udział w konkursach przedmiotowych. 

 
Lekcje prowadzone w szkole powinna cechować różnorodność stosowanych metod. Wśród 
metod wprowadzających nowy materiał i praktykujących jego przyswajanie zalecane są 



7 
 

metody aktywizujące uczniów. Na zajęciach historii sztuki należy uczyć analizy dzieła sztuki 
w ten sposób, aby wykształcić umiejętności opisywania oraz krytycznej oceny dzieł i zjawisk 
w sztuce.  

Opisy i analizy, w tym porównawcze, dzieł z różnych dziedzin sztuki powinny przebiegać 
według określonych kategorii (np. w architekturze: plan, układ przestrzenny, opis fasady 
i elewacji, wnętrza; w malarstwie: kompozycja, kolor, sposób ukazania iluzji przestrzeni, 
kształtowanie formy przez światło; w rzeźbie: bryła, kompozycja, faktura, relacje 
z otoczeniem). W przypadku sztuki figuratywnej warto zwrócić uwagę także na tematykę 
i stopień oddania rzeczywistości lub deformacji. Te kategorie nie są stałe, ich dobór jest 
uzależniony od rodzaju i specyfiki wybranych do analizy dzieł. 

Należy też uwzględniać w trakcie realizacji przedmiotu pracę z tekstem źródłowym 
(wypowiedzi myślicieli, twórców i krytyków o sztuce). Warto urozmaicać kształcenie 
prezentacją filmów o sztuce, ale nie mogą one zastępować lekcji. W każdym przypadku 
uczniowie powinni przed prezentacją filmu otrzymać zestaw pytań i problemów, nad którymi 
mają się zastanowić w trakcie oglądania. Dla urozmaicenia można też włączyć do katalogu 
metod kształcenia dramę, a zwłaszcza techniki: żywy obraz oraz obraz. 

W procesie nauczania należy zwrócić uwagę na umiejętność korzystania i uczenia się 
z cyfrowych narzędzi oraz zasobów edukacyjnych dostępnych w Internecie.  

 
Kształcone w ten sposób kompetencje pozwolą na osiąganie umiejętności poszukiwania, 
gromadzenia, przetwarzania, oceniania i krytycznego wykorzystywania informacji. 
Zastosowanie technologii informacyjno-komunikacyjnej (TIK) jako narzędzia na lekcjach 
historii sztuki pozwoli na rozwijanie krytycznego myślenia, pobudzi kreatywność 
i innowacyjność. 
 
Historia sztuki jest przedmiotem humanistycznym, dlatego jednym z jej zadań, obok 
kształcenia umiejętności opisu i analizy dzieła, jest przygotowanie uczniów do formułowania 
samodzielnych, logicznych wypowiedzi argumentacyjnych na temat epok, kierunków, stylów 
i tendencji w sztuce, środowisk artystycznych dzieł oraz ich twórców. Wypowiedzi powinny 
mieć charakter ustny i pisemny. W pracach pisemnych zaleca się zwracanie uwagi na 
poprawność logiczną pracy (w tym właściwą, trójdzielną kompozycję oraz poprawne 
wnioskowanie z odniesieniem do problemu zawartego w temacie), treść pracy, w której uczeń 
powinien wykazać się wiedzą o epokach, kontekstach powstania dzieła (estetycznym, 
biograficznym, historycznym, literackim, filozoficznym, społecznym, religijnym), 
umiejętnością analizowania i porównywania dzieł sztuki, postaw i zjawisk artystycznych, 
a także twórczości artystów. W pracach pisemnych należy również zwracać uwagę na 
poprawność terminologiczną oraz język i styl pracy. 

Nauczanie historii sztuki warto zacząć od chronologii dziejów sztuki, aby w kolejnych latach 
kształcenia uczeń umiał prawidłowo usytuować w czasie i w przestrzeni geograficznej 
poszczególne kierunki, style, tendencje oraz twórców dzieł. W ramach wstępu można 
powtórzyć informacje na temat dziedzin sztuk plastycznych, stylu, a także poszerzyć 
informacje dotyczące treści i formy dzieła sztuki. Powinno też się przypomnieć informacje na 
temat dziedzin sztuki oraz wprowadzić pojęcia dotyczące form wypowiedzi i technik 
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właściwych sztuce współczesnej. Poszerzyć się też powinno informacje dotyczące funkcji 
sztuki oraz wstępnie omówić najważniejsze muzea i kolekcje dzieł sztuki na świecie i w Polsce. 

W kolejnych latach nauki treści można realizować w naturalnym układzie historyczno- 
-problemowym, to znaczy z całościowym uwzględnieniem kultur: pierwotnych, starożytnych, 
a następnie epok stylów i tendencji z podziałem na istotne środowiska rozwoju sztuki.  

Należy zauważyć, że zaproponowane w treściach kształcenia nazwiska artystów nie 
wyczerpują w żadnym razie katalogu wszystkich twórców, którzy powinni pojawić się w toku 
kształcenia. W przypadku tych, których uczeń poznaje na podstawie jednego dzieła, należy 
raczej skupić się na analizie formy i treści konkretnego obrazu czy rzeźby, a nie na całej 
twórczości autora. 

W toku realizacji materiału należy powracać do zagadnień poruszanych wcześniej, 
uwzględniając naturalny, historyczny rozwój. Istotne znaczenie w rozwoju ma też wychowanie 
w poczuciu odpowiedzialności i szacunku dla prac własnych i cudzych, w tym dziedzictwa 
kulturowego. Zagadnienia dotyczące zgodnego z prawem publikowania prac (w tym prawa 
cytatu) wprowadzane były już na II etapie edukacyjnym. W liceum ogólnokształcącym 
i technikum należy zasady powtarzać, a prezentowane dzieła opatrywać informacją o źródle, 
z jakiego zostało pozyskane. Nauczyciele powinni zwracać uwagę i uwrażliwiać uczniów na 
ochronę własności, w tym własności intelektualnej. 
 

Przedmiot historia sztuki bazuje na wiedzy i umiejętnościach pozyskanych zarówno na 
wcześniejszych etapach edukacyjnych, jak i w klasie pierwszej liceum ogólnokształcącego i 
technikum. Treści kształcenia integrują się z innymi przedmiotami nauczanymi w szkołach 
w następujących kwestiach:  

1) historia – zakres zagadnień dotyczących uwarunkowań historycznych 
i geograficznych dzieła sztuki, wprowadzenie do epok itd., osadzenie w epoce; 

2) język polski – zakres zagadnień dotyczących cech i stylistyki epok i kierunków, 
umiejętności pisania dłuższej wypowiedzi pisemnej na zadany temat; 

3) muzyka (dotyczy uczniów realizujących przedmiot) zakres zagadnień dotyczących 
cech i stylistyki epok oraz dzieł muzycznych; 

4) religia (dotyczy uczniów realizujących przedmiot) – zakres zagadnień dotyczących 
ikonografii chrześcijańskiej, a zwłaszcza żywoty świętych i atrybucja w sztuce; 

5) etyka oraz filozofia (dotyczy uczniów realizujących przedmiot – zakres zagadnień 
dotyczących historii estetyki i formułowania doktryn artystycznych; 

6) informatyka – zakres działań wiążący się z wykorzystaniem nowych technologii oraz 
korzystania z zasobów internetu. 

 
Niezbędne warunki bazowe do realizacji programu to sala lekcyjna (pracownia) wyposażona 
w komputer z dostępem do internetu, głośniki, ekran oraz rzutnik multimedialny do 
demonstracji i prezentacji.  
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