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Krzysztof Moraczewski – dr nauk humanistycznych, pracownik Zakładu Badań nad Kulturą Artystyczną Instytutu Kulturoznawstwa UAM w Poznaniu. Prowadzi zajęcia z historii sztuki, estetyki i recenzowania dzieła sztuki oraz... sekcję muzyczną studenckiego koła naukowego. Przygotowuje nauczycieli do nauczania wiedzy o kulturze.


I. Wprowadzenie

Prezentowany program nauczania przedmiotu wiedza o kulturze napisany został z uwzględnieniem podstawy programowej dla tego przedmiotu, opublikowanej w rozporządzeniu Ministra Edukacji Narodowej i Sportu z 26 lutego 2002 (DzU nr 51, poz. 458). Ogólne cele edukacyjne programu pokrywają się 
z celami wyznaczonymi przez podstawę. Szczegółowe cele edukacyjne wykraczają poza podstawę w niewielkim zakresie, przy czym zagadnienia dodatkowe zostały oznaczone w zestawieniu treści nauczania. Podstawa programowa nie precyzuje jednak zakresu materiału historycznego. Określony on został na podstawie akademickich standardów nauczania historii sztuk plastycznych i muzyki, odpowiednio zawężonych i dostosowanych do możliwości i potrzeb uczniów szkół średnich.

Nauczanie wiedzy o kulturze wymaga określonej podstawy teoretycznej. Dla niniejszego programu stanowi ją sformułowana przez Jerzego Kmitę społeczno-regulacyjna teoria kultury. Została ona wybrana ze względu na jej szerokie uznanie w polskiej humanistyce, co pozwala uniknąć relacjonowania dyskusji akademickich, dotyczących kultury i metodologii jej badania. Dyskusje te, skąd-inąd niezwykle ważne, dalekie są wciąż od konkluzji, a więc uwzględnienie ich uniemożliwiłoby konstrukcję spójnego planu nauczania.

Zgodnie z charakterem podstawy programowej szczególny nacisk położony został w programie na problemy kultury artystycznej. Przyjęto prymat historycznego ich przedstawiania w powiązaniu z ogólnymi dziejami kultury. Wyeksponowano w programie historię sztuki europejskiej, co ma służyć przygotowaniu ucznia do świadomego w niej uczestnictwa. Sztuka polska została potraktowana jako część sztuki europejskiej, przy czym akcentowany jest jej wkład oryginalny.

Program przeznaczony jest do realizacji w wymiarze dwóch godzin tygodniowo w liceach ogólnokształcących oraz jednej godziny tygodniowo w liceach profilowanych i technikach w cyklu rocznym. Treści nauczania nie przewidziane do realizacji w liceach profilowanych i technikach zostały oznaczone w dalszej części programu.

Pomocą w realizacji założeń programowych może być przygotowany przez autora podręcznik do przedmiotu wiedza o kulturze. Niezbędne będą jednak dodatkowe materiały, umożliwiające zapoznanie uczniów z omawianymi dziełami sztuki. W tym celu można wykorzystać reprodukcje, slajdy, programy multimedialne i nagrania muzyczne, co wymaga odpowiedniego zaplecza technicznego.

II. Cele edukacyjne

A. Ogólne cele edukacyjne

1. Zaznajomienie ucznia z wypracowanym przez polską humanistykę pojęciem kultury oraz rolą badań nad kulturą materialną.

2. Przedstawienie podstawowego aparatu pojęciowego z zakresu wiedzy 
o sztuce.

3. Zaznajomienie ucznia z historią sztuk plastycznych, architektury i muzyki, jej chronologią i głównymi tendencjami.

4. Przedstawienie różnorodnych form wypowiedzi artystycznej i różnych metod tworzenia w ich zmienności dziejowej.

5. Ukazanie dziejów sztuki w ich zależności od ogólnej historii kultury
i przemian światopoglądowych.

6. Zaznajomienie ucznia z historyczną zmiennością funkcji sztuki.

7. Wskazanie wybitnych indywidualności w historii sztuki i ich roli w procesie dziejowym.

8. Wyodrębnienie sztuki europejskiej jako opartej na ciągłości tradycji odrębnej od tradycji innych kultur.

9. Przedstawienie zjawisk awangardowych i poawangardowych jako historycznej konsekwencji rozwoju sztuki i reakcji na rzeczywistość społeczną nowego rodzaju.

10. Przedstawienie sztuki polskiej jako integralnej części sztuki europejskiej.

11. Wskazanie na rolę kultury regionalnej.

12. Problematyzacja kulturowej roli środków masowego przekazu.

13. Wyrobienie podstawowych umiejętności animacyjnych.

B. Ogólne cele wychowawcze

1. Przygotowanie do świadomego uczestnictwa w kulturze artystycznej.

2. Wyrobienie poczucia wartości europejskiego dziedzictwa kulturowego.

3. Uświadomienie stałego miejsca kultury polskiej w ramach kultury europejskiej.

4. Uwrażliwienie na wartość kultury własnego regionu.

5. Ukształtowanie postawy otwartej względem sztuki nowoczesnej.

6. Uświadomienie możliwości harmonijnego współistnienia różnych systemów wartości.

7. Wyrobienie zdolności do osądu estetycznego.

8. Wyrobienie postawy krytycznej względem wartościowań konwencjonalnych.

9. Wykształcenie aktywnej postawy względem kultury.

10. Uwrażliwienie na własną odpowiedzialność za kształt kultury.

C. Szczegółowe cele edukacyjne według układu treści nauczania

Jest to zestaw oparty na pełnej liście treści nauczania. W wypadku realizowania przedmiotu w zakresie podstawowym odnośne szczegółowe cele edukacyjne ulegają ograniczeniu stosownie do doboru treści nauczania. Poszczególne cele mogą zostać uszczegółowione przez odniesienie do odpowiednich punktów treści nauczania.

1. W zakresie ogólnej wiedzy o kulturze

uczeń potrafi:

· wskazać rodowód pojęcia kultury,

· objaśnić pojęcie kultury jako zespołu norm i dyrektyw,

· wskazać te dziedziny kultury, które opierają się na procesach komunikacji,

· określić miejsce sztuki w całości kultury,

· wyjaśnić pojęcia relatywizmu kulturowego i etnocentryzmu oraz wskazać związane z nimi problemy etyczne,

· wymienić dziedziny nauki badające kulturę,

· objaśnić znaczenie badań nad kulturą materialną.

2. W zakresie ogólnej wiedzy o sztuce

uczeń potrafi:

· wyjaśnić różnicę między wartościami estetycznymi a artystycznymi,

· wskazać zależność między sztuką a światopoglądem,

· objaśnić procedury analizy i interpretacji dzieła sztuki,

· wymienić dziedziny sztuki.

3. W zakresie historii kultury artystycznej

a) w starożytności

uczeń potrafi:

· wskazać osiągnięcia artystyczne cywilizacji mezopotamskich,

· scharakteryzować plastykę egipską,

· określić znaczenie architektury Starego i Nowego Państwa w Egipcie,

· podać przyczyny odmienności sztuki egipskiej w okresie amarneńskim,

· określić znaczenie kultury minojskiej i mykeńskiej dla kultury starożytnej Grecji,

· scharakteryzować malarstwo wazowe archaicznej Grecji,

· określić znaczenie przełomu w rzeźbie archaicznej Grecji,

· opisać główne cechy greckich porządków architektonicznych,

· wskazać zabytki architektury greckiej,

· scharakteryzować rzeźbę grecką w V i IV wieku p.n.e. i podać jej przedstawicieli,

· określić nowe cechy architektury hellenistycznej,

· scharakteryzować rzeźbę okresu hellenizmu i podać jej zabytki,

· wymienić osiągnięcia malarstwa antycznego,

· wskazać elementy etruskie w architekturze Rzymu,

· określić różnice między werystycznym a idealizacyjnym portretem rzymskim,

· podać przykłady hellenizacji kultury rzymskiej,

· wymienić główne zabytki Rzymu cesarskiego,

· określić znaczenie sztuki wczesnochrześcijańskiej,

· określić znaczenie muzyki synagogalnej i greckiej oraz podać ich charakterystykę;

b) w średniowieczu

uczeń potrafi:

· określić znaczenie tradycji greckiej dla sztuki islamu,

· wskazać rolę chrześcijaństwa w kulturze średniowiecza,

· scharakteryzować architekturę bizantyjską,

· przedstawić przyczyny ikonoklazmu,

· określić znaczenie renesansu karolińskiego,

· scharakteryzować cechy stylowe architektury romańskiej,

· wymienić i opisać szkoły lokalne w architekturze romańskiej Francji,

· wskazać ważne zabytki romańskie we Francji, Niemczech, Włoszech
i Polsce,

· scharakteryzować plastykę romańską,

· określić znaczenie reformy cysterskiej dla historii architektury,

· przedstawić cechy stylowe architektury gotyckiej,

· wskazać okoliczności powstania gotyku i aspekty symboliczne katedry,

· scharakteryzować gotyk północny i odrębność gotyku we Włoszech i Anglii,

· wymienić najważniejsze zabytki gotyckie we Francji, Anglii, Niemczech, Włoszech i Polsce,

· określić charakter plastyki gotyckiej,

· określić znaczenie twórczości Clausa Slutera i rodziny Pisano,

· opisać rozwój form śpiewu kościelnego,

· ocenić znaczenie szkół z St. Martial i Notre Dame,

· scharakteryzować przełom związany z ars nova,

· omówić działalność truwerów i trubadurów;

c) w epoce odrodzenia

uczeń potrafi:

· określić znaczenie Księstwa Burgundii dla rozwoju sztuki północnoeuropejskiej,

· wskazać na rolę reformacji w sztuce północnej Europy,

· określić znaczenie realizmu Mistrza z Flémalle,

· scharakteryzować technikę malarstwa olejnego oraz opisać główne dzieła Jana van Eycka,

· opisać twórczość Rogera van der Weydena i Hugona van der Goesa,

· wskazać indywidualne cechy malarstwa Hieronymusa Boscha,

· wskazać elementy mentalności reformacyjnej w malarstwie Mathiasa Grünewalda i grafice Albrechta Dürera,

· wskazać na łączność malarstwa Dürera z renesansem włoskim,

· scharakteryzować ogólnie włoski renesans i humanizm,

· omówić protorenesansowe szkoły malarskie we Florencji i Sienie,

· wskazać znaczenie rzeźby Lorenza Ghibertiego i Donatella,

· scharakteryzować twórczość architektoniczną Brunelleschiego,

· opisać twórczość najważniejszych malarzy włoskich XV wieku,

· wskazać znaczenie sztuki Leonarda da Vinci,

· omówić projekty Donata Bramantego,

· scharakteryzować klasyczną koncepcję sztuki na przykładzie malarstwa Rafaela,

· wskazać na znaczenie twórczości Michała Anioła dla następnych epok,

· określić odrębne cechy malarstwa weneckiego,

· scharakteryzować technikę malarską Tycjana,

· omówić zabytki renesansowe w Polsce,

· wskazać znaczenie Palladia dla historii architektury,

· wyjaśnić pojęcia polifonii i kontrapunktu,

· omówić twórczość kompozytorów niderlandzkich: Jeana Ockeghema, Jacoba Obrechta i Josquina des Prés,

· wskazać znaczenie soboru trydenckiego dla muzyki oraz twórczości Palestriny,

· wyjaśnić syntetyczny charakter twórczości Orlanda di Lassa,

· opisać styl polichóralny szkoły weneckiej,

· omówić znaczenie muzyki polskiej XVI wieku;

d) w XVI i XVII wieku

uczeń potrafi:

· wskazać świadectwa kryzysu wartości renesansowych w dziełach mistrzów odrodzenia,

· scharakteryzować twórczość manierystów,

· omówić stosunek Tintoretta do tradycji malarskiej i kontrreformacji,

· scharakteryzować twórczość El Greca i Pietera Bruegela starszego,

· wyjaśnić znaczenie malarstwa Caravaggia,

· wskazać zabytki manierystyczne w Polsce,

· omówić pojęcia baroku, teatralizacji i syntetycznego dzieła sztuki,

· omówić historię watykańskiej bazyliki św. Piotra,

· wyjaśnić znaczenie mecenatu papieskiego dla sztuki barokowej,

· omówić twórczość Francesca Borrominiego,

· wskazać przenikanie się form architektonicznych i rzeźbiarskich w dziełach Gianlorenza Berniniego,

· omówić twórczość malarzy flamandzkich i hiszpańskich w XVII wieku, 
w tym Petera Paula Rubensa i Diego Velázqueza,

· zdefiniować klasycyzm francuski,

· omówić Wersal jako przykład teatralizacji władzy,

· wyjaśnić znaczenie akademizmu w sztukach plastycznych,

· scharakteryzować odrębność malarstwa holenderskiego w XVII wieku,

· omówić twórczość Jana Vermeera i Rembrandta,

· wskazać zabytki barokowe w Polsce i omówić charakter ówczesnego malarstwa,

· wskazać na pochodzenie opery i jej rozprzestrzenianie się w XVII-wiecznej Europie,

· omówić podstawowe formy muzyki instrumentalnej okresu baroku
i wskazać ich przedstawicieli,

· scharakteryzować dzieła operowe i oratoryjne Georga Friedricha Haendla,

· omówić twórczość i wyjaśnić znaczenie historyczne Johanna Sebastiana Bacha,

· omówić twórczość kompozytorów polskich XVII wieku;

e) w XVIII i XIX wieku

uczeń potrafi:

· wskazać związki malarstwa Antoine’a Watteau i François’a Bouchera 
z nowym modelem kultury arystokratycznej,

· omówić mieszczański charakter malarstwa Chardina,

· wskazać źródła neoklasycyzmu i znaczenie oświecenia dla sztuki,

· wyjaśnić etyczny charakter twórczości Jacques’a Davida,

· wskazać zabytki klasycystyczne w Polsce,

· omówić twórczość Marcellego Bacciarellego,

· wyjaśnić znaczenie malarstwa wedutowego,

· scharakteryzować twórczość Alessandra Magnasca i Goi,

· wykazać romantyczny charakter malarstwa Eugène’a Delacroix,

· scharakteryzować architekturę neogotycką,

· omówić twórczość Piotra Michałowskiego,

· scharakteryzować postawy społeczne realistów,

· omówić twórczość Gustave’a Courbeta i realistów polskich,

· wyjaśnić znaczenie malarstwa Édouarda Maneta,

· omówić osiemnastowieczne próby reformy opery,

· wyjaśnić budowę formy sonatowej,

· omówić klasyczny charakter dzieł instrumentalnych Josepha Haydna,

· scharakteryzować twórczość operową Wolfganga Amadeusa Mozarta,

· wyjaśnić znaczenie twórczości Ludwika van Beethovena,

· wykazać romantyczny charakter twórczości Franza Schuberta, Roberta Schumanna i Carla Marii von Webera,

· scharakteryzować twórczość Fryderyka Chopina i jego wkład w muzykę europejską,

· wyjaśnić pojęcia muzyki programowej i absolutnej oraz wskazać odpowiednie przykłady,

· wyjaśnić znaczenie twórczości Richarda Wagnera,

· omówić znaczenie dziewiętnastowiecznych szkół narodowych,

· scharakteryzować opery Stanisława Moniuszki;

f) w XX wieku

uczeń potrafi:

· wyjaśnić cechy sztuki awangardowej,

· scharakteryzować impresjonizm i określić jego znaczenie dla sztuki nowoczesnej,

· omówić twórczość przedstawicieli postimpresjonizmu,

· wskazać na awangardowy charakter fowizmu,

· omówić malarstwo Henri Matisse’a,

· objaśnić założenia i rozwój kubizmu,

· scharakteryzować twórczość Pabla Picassa,

· wskazać na artystyczne i polityczne aspekty ekspresjonizmu,

· wyjaśnić zasady malarstwa abstrakcyjnego Wassilego Kandinskiego,

· omówić ekspresjonizm w sztuce polskiej oraz działania i koncepcje formistów,

· omówić założenia futuryzmu,

· scharakteryzować dadaizm i wskazać jego konsekwencje,

· wyjaśnić znaczenie działań Kurta Schwittersa i Marcela Duchampa,

· omówić konstruktywizm rosyjski,

· wyjaśnić pojęcia produktywizmu i suprematyzmu,

· wyjaśnić rolę Le Corbusiera i Waltera Gropiusa w ukształtowaniu międzynarodowego stylu architektonicznego,

· scharakteryzować neoplastycyzm,

· omówić konstruktywizm polski i działalność Władysława Strzemińskiego,

· określić specyfikę surrealizmu i omówić twórczość jego malarskich przedstawicieli,

· omówić twórczość Marca Chagalla, Constantina Brancusiego i Henry’ego Moore’a,

· wyjaśnić stosunek hitleryzmu i stalinizmu do sztuki awangardowej,

· omówić rozwój malarstwa abstrakcyjnego po II wojnie światowej,

· wskazać neoawangardowe formy sztuki,

· scharakteryzować pop-art, op-art i Nowy Realizm,

· omówić idee konceptualizmu,

· scharakteryzować twórczość Josepha Beuysa i Tadeusza Kantora,

· wyjaśnić znaczenie terminu „postmodernizm”,

· wskazać zjawiska postmodernistyczne w architekturze i sztukach plastycznych,

· wyjaśnić znaczenie twórczości Claude’a Debussy’ego dla muzyki nowoczesnej,

· scharakteryzować twórczość Igora Strawińskiego, Béli Bartóka i Karola Szymanowskiego,

· omówić zasady dodekafonii i twórczość dodekafonistów wiedeńskich,

· wyjaśnić pojęcia serializmu i aleatoryzmu,

· omówić działania trójki Boulez-Nono-Stockhausen,

· wyjaśnić znaczenie działań Johna Cage’a i grupy Fluxus,

· omówić najnowsze tendencje w muzyce artystycznej,

· scharakteryzować twórczość Tadeusza Bairda, Witolda Lutosławskiego, Bogusława Schaeffera i Krzysztofa Pendereckiego.

4. W zakresie uczestnictwa w kulturze i animacji kulturowej

uczeń potrafi:

· omówić specyficzne cechy kulturowe własnego regionu,

· wskazać regionalne zabytki, zbiory sztuki i instytucje kultury,

· omówić kulturowe znaczenie środków masowego przekazu,

· projektować proste działania animacyjne.

III. 
Procedury osiągania celów dydaktycznych

Realizacji treści nauczania z zakresu ogólnej wiedzy o kulturze oraz ogólnej wiedzy o sztuce najbardziej odpowiada forma wykładu. Niemniej w wypadku tematów problematycznych, jak na przykład zagadnień związanych z relatywizmem kulturowym, korzystne powinno się okazać zastosowanie elementów dyskusji. Podczas zapoznawania uczniów z pojęciami analizy i interpretacji dzieła sztuki konieczne jest przeprowadzenie praktycznych ćwiczeń analitycznych i interpretacyjnych, poprzedzonych analizą i interpretacją pokazową 
w wykonaniu nauczyciela.

Nauczanie historii sztuki i historii muzyki nie może się odbywać jedynie przy wykorzystaniu form podawczych, bez odwoływania się do konkretnych dzieł plastycznych i muzycznych. Bardzo przydatne w procesie nauczania są więc slajdy, foliogramy, reprodukcje i nagrania muzyczne. W ramach dyskusji uczniowie powinni mieć szansę samodzielnego poszukiwania powiązań między poszczególnymi dziełami, a także indywidualnej ich oceny. Należy przy tym zwracać baczną uwagę na argumentację, jaką uczniowie wspierają swoje osądy, i nie dopuszczać ocen nieuargumentowanych. Program nie zawiera listy dzieł, które uczniowie powinni poznać, gdyż ich dobór może być różnorodny. Powinien dokonać go nauczyciel, opierając się na realizowanych treściach nauczania oraz dostępnych slajdach, nagraniach i reprodukcjach. Przydatne mogą się też okazać poświęcone sztuce programy multimedialne. Należy jednak zalecić ostrożność w korzystaniu z publikacji internetowych, ponieważ ich jakość jest często wątpliwa.

Uczniowie powinni jak najczęściej obcować z oryginalnymi dziełami sztuki. Służyć temu mogą lekcje muzealne, zbiorowe i indywidualne wyjścia na wystawy i koncerty, wreszcie wspólne, adresowane do uczniów, przedsięwzięcia szkół i lokalnych instytucji kultury. Wydarzenia tego rodzaju wieńczyć powinny wspólne dyskusje albo prace pisemne uczniów. Zwłaszcza kultura regionalna powinna być poznawana przez bezpośredni kontakt z jej elementami oraz aktywne poznawanie miejscowej spuścizny artystycznej. W ramach lekcji poświęconych kulturze regionalnej cenne może okazać się samodzielne przygotowywanie przez uczniów poświęconych jej zagadnieniom referatów i dyskusja nad nimi. Obcowanie z oryginalnymi dziełami twórców najwybitniejszych może wymagać zorganizowanych wyjazdów. Przynajmniej jeden taki wyjazd powinien się odbyć, a w czasie jego trwania uczniowie muszą mieć możliwość zetknięcia z dziełami naprawdę wybitnymi. Także w tym wypadku można polecić uczniom samodzielne przygotowanie się do wspólnego zwiedzania, najlepiej 
w formie referatów, poświęconych poznawanym artystom i prezentowanym podczas zapoznawania się z ich dziełami współuczestnikom.

Należy zwrócić baczną uwagę na orientację uczniów w aktualnych wydarzeniach kulturalnych. Dobrym sposobem jest prowadzenie tzw. prasówki, czyli przygotowywanie przez uczniów cotygodniowych komunikatów na ten temat. Wymagać się przy tym powinno orientacji nie tylko w wydarzeniach polskich 
i regionalnych, ale też uwzględniania ważnych wydarzeń europejskich i amerykańskich.

Zagadnienia animacji kulturalnej wymagają przede wszystkim ćwiczeń praktycznych. Uczniowie powinni przygotowywać plany różnorodnych imprez kulturalnych, a także wskazywać na możliwości ich praktycznego wykonania. Najlepszym rozwiązaniem jest umożliwienie uczniom realizacji najlepiej przygotowanych planów w ramach szkoły albo we współpracy z regionalnymi instytucjami. Przygotowanie i organizację wspólnych wyjść w ramach lekcji także powinno się w miarę możliwości powierzać uczniom jako ćwiczenie ani-
macyjne.

IV. 
Treści nauczania

Tematy bez żadnych oznaczeń przewidziane są do realizacji w klasach o podstawowym zakresie godzinowym.

Tematy przewidziane do realizacji w klasach o rozszerzonym zakresie godzinowym przedmiotu zostały oznaczone gwiazdką (*).
Tematy oznaczone podwójną gwiazdką (**) mogą być realizowane w zależności od uznania nauczyciela i zainteresowań uczniów.

Blok I

Ogólna wiedza o kulturze

1. Pojęcie kultury:

· dziedziny nauki zajmujące się badaniem kultury,

· rodowód terminu „kultura”,

· odróżnienie kultury, praktyki społecznej i wytworu kulturowego,

· definicja kultury jako zespołu norm i dyrektyw dla praktyki społecznej,

· zależność między kulturą a cywilizacją,

· pojęcie tzw. „kultury materialnej” i jej znaczenie dla rekonstrukcji kultur przeszłości,

· interpretacja humanistyczna jako procedura wyjaśniania czynności kulturowych.*

2. Dziedziny kultury:*

· odróżnienie kultury techniczno-użytkowej od kultury symbolicznej,

· dziedziny komunikacyjne kultury symbolicznej,

· miejsce sztuki w całości kultury.

3. Relatywizm kulturowy:

· kultura jako wyznacznik sposobu widzenia świata,

· wyszczególniona rola języka w organizacji kulturowych wizji rzeczywistości,

· pojęcie relatywizmu kulturowego,

· europocentryzm jako jedna z wersji etnocentryzmu,

· problemy etyczne związane z relatywizmem kulturowym.

Blok II

Wiedza o kulturze artystycznej

A. Podstawy wiedzy o sztuce

1. Pojęcie sztuki:

· związek sztuki i światopoglądu,

· estetyczny charakter waloryzacji wartości światopoglądowych w sztuce,

· odróżnienie wartości artystycznych i estetycznych,

· dziedziny sztuki.

2. Rozumienie sztuki:*

· analiza jako badanie konstrukcji dzieła sztuki,

· interpretacja i jej związek z analizą,

· odróżnienie interpretacji historycznej od adaptacyjnej,

· kategoria kompetencji estetycznej,

· wartościowanie dzieła sztuki na podstawie wniosków z interpretacji
i analizy.

B. Historia sztuk plastycznych i muzyki

I. Starożytność

1. Sztuka starożytnego Bliskiego Wschodu:*

· sumeryjskie źródła sztuki Mezopotamii,

· typ architektoniczny świątyni i pałacu w Mezopotamii,

· osiągnięcia architektoniczne Babilończyków,

· charakterystyka płaskorzeźby asyryjskiej,

· Persowie jako spadkobiercy tradycji mezopotamskich.

2. Sztuka w starożytnym Egipcie:

· ogólna charakterystyka kultury Egiptu,

· trwałość tradycji w plastyce egipskiej,

· odrębność plastyki okresu amarneńskiego,*

· piramidy jako przykład architektury Starego Państwa,

· architektura Nowego Państwa na przykładzie kompleksu w Luksorze
i Karnaku oraz świątyni Hatszepsut w Deir el-Bahari.

3. Źródła kultury greckiej:

· pałace minojskie,

· malarstwo wazowe i freskowe na Krecie w okresie minojskim,*

· charakterystyka kultury mykeńskiej,

· megaron jako punkt wyjścia dla architektury greckiej,

· podstawowe zabytki sztuki Myken.

4. Sztuka grecka w okresie archaicznym:

· styl geometryczny, orientalizujący, czarnofigurowy i czerwonofigurowy
w malarstwie wazowym,

· przełom archaiczny w rzeźbie posągowej: kory i kurosy,

· wykształcenie się klasycznych porządków architektonicznych,

· zasadnicze cechy porządku doryckiego i jońskiego,

· przykłady archaicznych świątyń doryckich i jońskich.

5. Podstawy greckiego myślenia o sztuce:*

· trójjedyna chorea jako źródło muzyki, poezji i teatru,**

· podstawowe kategorie estetyczne: techne, poiesis, mimesis i katharsis,

· greckie pojęcie piękna jako harmonii i symmetrii.

6. Sztuka grecka w okresie klasycznym:

· pozycja Grecji klasycznej w historii kultury,

· przejście od sztuki archaicznej do sztuki klasycznej na przykładzie dzieł przejściowych: Woźnicy z Delf, posągu Posejdona z przylądka Artemizjon
i świątyni Zeusa w Olimpii,

· budowle Akropolis w Atenach,

· Partenon jako synteza porządku doryckiego i jońskiego,

· specyfika Erechtejonu i przemiany w architekturze greckiej,

· narodziny porządku korynckiego,

· dynamizm i elementy naturalistyczne w rzeźbie Myrona,

· rzeźbiarski kanon postaci ludzkiej Polikleta,

· znaczenie i ogólny charakter twórczości Fidiasza,

· rozwój dziedzictwa Polikletowskiego w rzeźbie Praksytelesa,

· pathos jako nowa wartość estetyczna w twórczości Skopasa,

· twórczość Lizypa jako źródło sztuki nowego rodzaju,

· perspektywa i światłocień jako osiągnięcia greckiego malarstwa monumentalnego.*

7. Sztuka hellenistyczna:

· pojęcie hellenizmu i nowe ośrodki kultury w Azji Mniejszej i Afryce,

· przemiany w architekturze: fasadowość i wielokondygnacyjność,

· reprezentatywne przykłady architektury hellenistycznej: brama targowa 
w Milecie, Mauzoleum w Halikarnasie, Ołtarz Zeusa w Pergamonie
i grobowiec Khazne-al-Faraun w Petrze,

· odejście od frontalizmu i kompozycja piramidalna grup rzeźbiarskich,

· kierunek monumentalny w rzeźbie hellenistycznej: Rodos i Pergamon,

· rodzajowość w hellenistycznej rzeźbie aleksandryjskiej,*

· groteska i zmysłowy wdzięk jako wartości estetyczne tzw. figurek z Tanagry,**

· osiągnięcia hellenistycznego malarstwa ściennego,*

· hellenistyczne „cuda świata”: latarnia morska z Faros i Kolos Rodyjski.

8. Rzym republikański:

· kultura Etrusków i jej wpływ na sztukę Republiki Rzymskiej,*

· rzymski typ świątyni na planie prostokąta,

· rzeźbiarski portret werystyczny,

· osiągnięcia konstrukcyjne i inżynieryjne Rzymian.

9. Rzym cesarski:

· nowa funkcja sztuki w służbie państwa,

· hellenizacja kultury rzymskiej i znaczenie panowania Oktawiana Augusta,

· Ołtarz Pokoju jako przykład klasycyzmu rzymskiego,

· idealizacja w portrecie rzeźbiarskim i jej funkcja propagandowa,

· budowle użyteczności publicznej i amfiteatry rzymskie,

· znaczenie rozbudowy forum w Rzymie,

· łuki triumfalne i kolumna Trajana jako przykłady funkcjonalizacji sztuki,

· Panteon jako wzór budowli na planie centralnym,

· znaczenie sztuki rzymskiej dla dalszego rozwoju dziedzictwa antycznego.

10.  Rzym chrześcijański:

· droga chrześcijaństwa do znaczenia politycznego,

· malarstwo katakumbowe jako wyraz nowego światopoglądu spirytualistycznego,

· bazylika konstantyńska jako podstawa rozwoju świątyni chrześcijańskiej.*

11.  Muzyka w starożytności:*

· pierwsze formy organizacji muzyki kultowej w Mezopotamii i rozwój muzyki w Egipcie,

· muzyka hebrajska i jej znaczenie dla muzyki zachodnioeuropejskiej,

· pieśni aojdów i formy liryki greckiej,

· dytyramb jako źródło tragedii,

· greckie formy muzyki instrumentalnej: kitarodyka i auletyka – pojęcie nomosu,

· rytm poetycki jako źródło rytmu muzycznego,**

· znaczenie teorii muzyki Arystoksenosa z Tarentu,**

· nauka o ethosie muzyki,

· formy muzyki rzymskiej.**

II. Średniowiecze

1. Kultura średniowiecznej Europy:

· rodowód nazwy „średniowiecze”,

· teocentryczny obraz świata,

· obecność tradycji antycznych w kulturze średniowiecza,

· dynamika przemian kultury wieków średnich,

· polaryzacja między łacińskim Zachodem i greckim Wschodem.

2. Kultura Bizancjum:

· trwałość tradycji na przestrzeni dziejów Bizancjum,

· świątynia na planie centralnym i założenia kopułowe w architekturze bizantyjskiej,

· mozaika i ikona jako typy plastyki bizantyjskiej,

· problem starotestamentowego zakazu obrazowania: ikonoklazm,

· znaczenie kultury Bizancjum.

3. Sztuka islamu:*

· islam wobec dziedzictwa greckiego,

· meczet jako podstawowa forma architektoniczna,

· zabytki kultury mauretańskiej: Wielki Meczet w Kordobie i Alhambra,

· plastyka muzułmańska wobec zakazu obrazowania.

4. Sztuka w średniowieczu łacińskim:*

· kategoria ars i jej stosunek do greckiej kategorii techne,

· system siedmiu sztuk wyzwolonych,

· miejsce muzyki i plastyki w ramach średniowiecznego układu sztuk,

· ideał plastyki jako „biblii ubogich”.

5. Renesans karoliński:

· znaczenie tradycji „barbarzyńskich” dla sztuki średniowiecza,**

· odnowa architektury na wzorach bizantyjskich,

· rozwój iluminacji rękopisów,

· sztuka ottońska jako kontynuacja osiągnięć karolińskich.

6. Sztuka romańska:

· pochodzenie nazwy „romanizm”,

· cechy stylowe architektury romańskiej,

· struktura bazyliki na planie krzyża łacińskiego,

· szkoły lokalne we francuskiej architekturze romańskiej,

· architektura romańska w Niemczech, Włoszech i Polsce,

· charakterystyka plastyki romańskiej.

7. Ruchy reformatorskie:

· religijne pobudki reformy architektury i znaczenie św. Bernarda z Clairvaux,

· reforma cysterska,

· działalność budowlana franciszkanów.**

8. Sztuka gotycka:

· pochodzenie nazwy „gotyk”,

· charakterystyka kultury dojrzałego średniowiecza: rozwój miast i narodziny scholastyki,

· działalność opata Sugera i przebudowa chóru kościoła opackiego w Saint-Denis,
· symbolika katedry gotyckiej i rola światła,*

· cechy stylowe architektury gotyckiej,

· najważniejsze zabytki gotyckie we Francji,

· narodziny gotyku płomienistego,**

· specyfika architektury gotyckiej w Anglii,*

· rozwój gotyku północnego i jego cechy wyróżniające,

· stosunek do tradycji antycznych w architekturze gotyckiej Włoch,*

· zabytki architektury gotyckiej w Polsce,

· pierwiastki idealistyczne i realistyczne w plastyce gotyckiej,

· twórczość Clausa Slutera i rodziny Pisano jako zapowiedź przemian.
9. Muzyka w średniowieczu:

· rozwój śpiewów kościelnych i ich kodyfikacja pod postacią chorału gregoriańskiego,

· tropy, sekwencje i dramat liturgiczny jako nowe formy muzyczne,

· osiągnięcia średniowiecznej teorii muzyki: uporządkowanie skal, diastematyka, solmizacja i pismo neumatyczne,*

· narodziny polifonii wokalnej: działalność szkół St. Martial i Notre Dame,

· ars antiqua i muzyka menzuralna,

· przełomowe znaczenie ars nova i twórczość Guillaume’a de Machaulta,

· szkoła burgundzka jako przejście do muzyki renesansu: twórczość Guillaume’a Dufaya,

· muzyka świecka w średniowieczu: działalność trubadurów i truwerów.

III. Renesans

1. Nowy obraz świata:

· pochodzenie nazwy „renesans”,

· humanizm i antropocentryzm jako czynniki nowego światopoglądu,

· kult starożytności w kulturze renesansu,

· Włochy jako centrum kulturowe,

· znaczenie reformacji dla renesansu północnoeuropejskiego.

2. Renesans franko-flamandzki:

· znaczenie Księstwa Burgundii dla rozwoju sztuki północnoeuropejskiej,**

· zmiana charakteru malarstwa miniaturowego w twórczości braci Limbourg,

· realizm malarski Mistrza z Flémalle i nowy typ religijności,*

· technika malarstwa olejnego i laserunku: znaczenie twórczości Jana van Eycka,

· mistrzowie niderlandzcy: Rogier van der Weyden i Hugo van der Goes,*

· charakter twórczości Hieronymusa Boscha.

3. Renesans w sztuce niemieckiej:

· znaczenie włoskiego humanizmu dla malarstwa Albrechta Dürera,

· twórczość graficzna Dürera i malarstwo Mathiasa Grünewalda jako zapowiedź świadomości reformacyjnej,

· inni mistrzowie niemieccy: Martin Schongauer, Albrecht Altdorfer, Lucas Cranach, Konrad Witz i Hans Baldung.**

4. Protorenesans w sztuce włoskiej:

· pojęcie gotyku międzynarodowego,*

· tradycje bizantyjskie i odwołania do sztuki pierwszych chrześcijan w twórczości szkoły sieneńskiej: Duccio,

· elementy nowatorskie w dziełach Simona Martiniego i Ambrogia Lorenzet-tiego,*

· szkoła florencka i znaczenie dzieł Giotta.

5. Quattrocento w sztuce włoskiej:

· twórczość architektoniczna Filippa Bruneleschiego i Ospedale degli Innocenti jako wzór nowego stylu,

· działalność architektoniczna Leona Battisty Albertiego,*

· typ miejskiego pałacu renesansowego,

· konkurs na drzwi baptysterium we Florencji i przełomowe znaczenie płaskorzeźb Lorenza Ghibertiego,

· Donatello i nowy ideał rzeźbiarski,

· perspektywa centralna w malarstwie Masaccia,

· najważniejsi malarze XV-wiecznych Włoch: Paolo Ucello, Piero della Francesca, Fra Angelico, Sandro Boticelli, Luca Signorelli,*

· klasyczna kompozycja malarska i perspektywa powietrzna w twórczości Perugina.*

6. Dojrzały renesans włoski:

· poznawcze znaczenie sztuki w działaniach Leonarda da Vinci,

· znaczenie budowli o planie centralnym w twórczości Donata Bramantego,

· dzieła Rafaela jako ideał klasycyzmu malarskiego,

· stosunek Michała Anioła do tradycji antycznej,

· rozwój twórczości rzeźbiarskiej Michała Anioła,

· Michał Anioł jako malarz,

· losy watykańskiej bazyliki św. Piotra w okresie renesansu: prace Bramantego, Rafaela i Michała Anioła.

7. Renesans w sztuce weneckiej:

· odrębność kultury weneckiej i jej źródła polityczne oraz światopoglądowe,

· kolor jako podstawowy problem malarstwa weneckiego,

· problemy interpretacyjne związane z dziełami Giorgiona,*

· cechy specyficzne kolorystycznej techniki Tycjana,

· wpływ postulatów kontrreformacyjnych na późną twórczość Tycjana,*

· mitologizacja Wenecji w dziełach Paola Veronese,*

· działalność architektoniczna Jacopa Sansovina,**

· dzieła Andrei Palladia wobec tradycji antycznej,

· znaczenie Palladia jako teoretyka dla późniejszej historii architektury.

8. Renesans w sztuce polskiej:

· miniatury Stanisława Samostrzelnika jako przykład wpływów północnoeuropejskich,*

· renesansowa przebudowa Wawelu,

· Kaplica Zygmuntowska jako realizacja włoskiego ideału budowli centralnej.

9. Muzyka w okresie renesansu:

· pojęcia polifonii i kontrapunktu,

· porządek części mszy i forma motetu,

· twórczość kompozytorów niderlandzkich: Jeana Ockeghema, Jacoba Obrechta, Josquina des Prés i Nicolasa Gomberta,

· pojęcie stylu przeimitowanego,**

· francuska pieśń onomatopeiczna,*

· znaczenie soboru trydenckiego i twórczości Giovanniego Pierluigiego da Palestriny,

· styl polichóralny w muzyce szkoły weneckiej,

· rozwój muzyki instrumentalnej w okresie renesansu,*

· syntetyczny charakter twórczości Orlanda di Lassa,

· znaczenie muzyki polskiej w XVI wieku,

· tabulatura Jana z Lublina jako źródło wiedzy o renesansowej muzyce instrumentalnej,

· rozwój polifonii niderlandzkiej i pieśni polskiej w dziełach Wacława z Szamotuł,

· znaczenie Melodyj na Psałterz Polski Mikołaja Gomółki dla polskiej kultury narodowej,

· Mikołaj Zieleński jako kompozytor o znaczeniu ogólnoeuropejskim.

IV. Manieryzm

1. Źródła postawy manierystycznej:

· kryzys wartości renesansowych i jego wyraz w dziełach mistrzów odrodzenia,

· późne dzieła Michała Anioła i ich znaczenie dla twórców następnego pokolenia.

2. Manieryzm w sztuce włoskiej:

· budowle manierystyczne Baldassara Peruzziego i Rafaela – znaczenie fresków,**

· malarstwo manierystyczne: Parmigianino, Rosso Fiorentino, Jacopo da Pontormo i Angelo Bronzino,*

· odrębność malarstwa Tintoretta – jego stosunek do kontrreformacji i tradycji renesansowych.

3. Nowe postawy poza Włochami:

· rozwój tradycji weneckich w religijnym malarstwie El Greca,

· specyfika twórczości Pietera Bruegela starszego.

4. Sztuka manierystyczna w Polsce:

· przyczyny powodzenia sztuki manierystycznej w Polsce,

· działalność Wawrzyńca Senesa i manierystyczny charakter zamku Krzyżtopór,

· Santi Gucci jako reprezentant florenckiej wersji manieryzmu w Polsce,

· działalność Antoniego van Opbergena w Gdańsku i wpływy północnoeuropejskie,

· malarstwo polskie w XVI wieku.*

5. Elementy manierystyczne w muzyce:**
· madrygał jako forma muzyczno-poetycka,

· tzw. madrygalizmy i główni twórcy madrygałów: Gesualdo i Luca Marenzio,

· początki retoryki muzycznej.

V. Przezwyciężenie manieryzmu

1. Zaczątki sztuki barokowej:*

· związki malarstwa Correggia z manieryzmem i elementy nowatorskie.

2. Znaczenie twórczości Caravaggia:

· mit Caravaggia jako „artysty wyklętego”,**

· pierwiastki naturalistyczne i nowy sposób obrazowania tematów religijnych w dziełach Caravaggia,

· nowatorskie rozwiązania kompozycyjne, kolorystyczne i światłocieniowe 
w twórczości Caravaggia,

· Neapol jako centrum caravaggionizmu.*

VI. Sztuka XVII wieku

1. Obszary sztuki XVII-wiecznej:

· pojęcie baroku jako stylu i epoki,

· związek baroku i kontrreformacji: idee Kościoła Walczącego i Kościoła Triumfującego,

· teatralizacja jako cecha główna kultury barokowej,

· tendencja do tworzenia syntetycznych dzieł sztuki,

· znaczenie „rzeczy ostatecznych” dla sztuki barokowej,

· przyczyny odrębności XVII-wiecznej sztuki holenderskiej i francuskiej.

2. Barokowa sztuka włoska:

· rola mecenatu papieskiego w barokowej przebudowie Rzymu,

· kościół Il Gesù jako wzór świątyni barokowej,

· prace Carla Maderny i Gianlorenza Berniniego przy rozbudowie watykańskiej bazyliki św. Piotra,

· twórczość architektoniczna Francesca Borrominiego na przykładzie rzymskich kościołów San Carlo alle Quattro Fontane i San Ivo della Sapienza,

· kaplica Cornaro i fontanny Gianlorenza Berniniego jako przykłady barokowych tendencji do teatralizacji i tworzenia dzieł syntetycznych,

· narodziny akademizmu włoskiego i znaczenie twórczości Annibale Carracciego i Domenichina,*

· transformacja tradycji klasycznych w malarstwie Guida Reniego,*

· znaczenie twórczości Pietra da Cortony,*

· freski Anderi del Pozzo w kościele San Ignazio w Rzymie jako przykład malarskiej retoryki,

· oryginalne cechy turyńskich budowli Guarina Guariniego.*

3. Sztuka hiszpańska XVII wieku:

· katolicki charakter kultury hiszpańskiej,

· Eskurial jako wczesny przykład hiszpańskiej sztuki kontrreformacyjnej,

· wpływy włoskie w sztuce baroku hiszpańskiego,**

· klasycystyczny rodowód malarstwa Bartolomé Estébana Murillo,*

· cechy oryginalne i tradycja caravaggiowska w obrazach Francisca de Zurbarána,*

· wątki wanitatywne w twórczości Valdesa Leala,**

· charakter twórczości Diego Velázqueza na tle sztuki barokowej,

· znaczenie dzieł Velázqueza dla sztuki późniejszej.

4. Barok w malarstwie flamandzkim:

· pozycja i sposób organizacji pracy Petera Paula Rubensa,

· Rubens wobec tradycji malarstwa weneckiego,

· dynamizm kompozycji malarskiej Rubensa,

· elementy retoryki w obrazach Rubensa,

· typ portretu reprezentacyjnego ukształtowany przez Antona van Dycka,

· elementy krytyki społecznej i rodzajowość w twórczości Jacoba Jordaensa, Adriaena Brouwera i Davida Teniersa młodszego.*

5. Sztuka holenderska w XVII wieku:

· znaczenie mecenatu mieszczańskiego dla ukształtowania sztuki holenderskiej,

· ogólne cechy malarstwa tzw. „małych mistrzów”,

· malarstwo pejzażowe Jacoba van Ruysdaela,*

· martwa natura jako malarska specjalność Willema Claesza Hedy,*

· związek malarstwa Jana Vermeera van Delft ze sztuką „małych mistrzów”,

· alegoria w dziełach Vermeera,*

· synteza osiągnięć holenderskich i barokowych w twórczości Rembrandta,

· Rembrandtowski światłocień jako specyficzna wartość malarska.

6. Sztuka francuska w XVII wieku:

· klasycyzm i pojęcie „wielkiego wieku” kultury francuskiej,

· założenie Akademii i jej funkcje normatywne oraz organizacyjne,

· hôtel i założenie „między dziedzińcem a ogrodem” jako typy rezydencji francuskiej,

· elementy barokowe w architekturze francuskiej: budowa fasady Luwru przez Claude’a Perraulta,*

· Wersal jako ośrodek teatralizacji władzy – teatr etykiety,

· przedstawiciele XVII-wiecznej rzeźby francuskiej: Pierre Puget, Charles Antoine Coysevox i François Girardon,**

· Charles Le Brun i Pierre Mignard jako przedstawiciele klasycyzmu akademickiego,**

· malarstwo portretowe Hyacinthe’a Rigauda i Philippe’a de Champaigne,**

· rodzajowość i tradycje mieszczańskie w malarstwie braci Le Nain,*

· Georges de la Tour i jego wersja caravaggionizmu,*

· pejzaż idealny Claude’a Lorraine’a i jego znaczenie dla malarstwa XIX wieku,

· apogeum klasycyzmu w twórczości Nicolasa Poussina,

· znaczenie Poussina dla sztuki akademickiej – spór poussinistów i rubensistów.*

7. Barok w sztuce polskiej:

· sarmatyzm i związek baroku z dworem królewskim,

· Kalwaria Zebrzydowska jako wczesny, manierystyczny wyraz kontrreformacji w Polsce,

· działalność architektów włoskich i rodzimych na ziemiach polskich,

· upowszechnienie form barokowych za panowania Jana III Sobieskiego – pałac w Wilanowie,

· malarstwo Jerzego Daniela Schultza.

8. Muzyka w okresie baroku:

· problemy z pojęciem „muzyki barokowej”,*

· zasady nowej muzyki: strój temperowany, system tonalny, homofonia, monodia akompaniowana,

· idea renesansowa jako źródło opery – twórczość Claudia Monteverdiego,

· cechy specyficzne opery weneckiej i jej znaczenie dla rozwoju teatru muzycznego w Europie,

· Alessandro Scarlatti i ideał powrotu do sensu dramatycznego opery – szkoła neapolitańska,

· Jean-Baptiste Lully i narodziny francuskiej tragedii muzycznej,*

· znaczenie muzyki dramatycznej w Anglii i twórczość Henry’ego Purcella,*

· formy muzyki oratoryjno-kantatowej: koncert kościelny, kantata, oratorium 
i pasja – twórczość Giacoma Carissimiego i Heinricha Schütza,*

· podstawowe formy muzyki instrumentalnej: preludium, toccata, fuga, suita, sonata, koncert i concerto grosso – zasady pracy tematycznej i snucia motywicznego,

· znaczenie twórczości instrumentalnej Arcangela Corellego, Giuseppe Torellego, Antonia Vivaldiego i François’a Couperina,*

· synteza różnorodnych tradycji muzyki dramatycznej w operach Georga Friedricha Haendla,

· oratoria Haendla jako szczytowe osiągnięcie w rozwoju formy,

· synteza historii muzyki i różnorodnych tradycji narodowych w dziełach instrumentalnych Johanna Sebastiana Bacha,

· twórczość oratoryjno-kantatowa Bacha,

· znaczenie Johanna Sebastiana Bacha w historii muzyki,

· znaczenie dworu królewskiego jako ośrodka operowego w Polsce,**

· twórczość Bartłomieja Pękiela, Marcina Mielczewskiego i Grzegorza Gerwazego Gorczyckiego – znaczenie muzyki polskiej w okresie baroku.

VII. Sztuka XVIII wieku

1. Sztuka francuska w pierwszej połowie XVIII wieku:

· rokoko jako zjawisko w dziedzinie ornamentu i rzemiosła artystycznego,*

· François Boucher i Jean-Honoré Fragonard – malarze zmysłowej powierzchni,*

· liryczny obraz nowej kultury arystokratycznej w dziełach Antoine’a Watteau,

· Jean-Baptiste-Siméon Chardin – odrębność jego malarstwa na tle ówczesnej sztuki francuskiej.

2. Podstawy neoklasycyzmu:

· oświecenie: nowy obraz świata i narodziny kultury nowoczesnej,

· studia nad antykiem i nowe odkrycia – znaczenie Johanna Winckelmanna 
i Alexandra Baumgartena.

3. Sztuka neoklasycyzmu:

· twórczość rzeźbiarska Bertela Thorvaldsena i Antonia Canovy oraz malarstwo Antona Raphaela Mengsa,*

· architektura neoklasycystyczna we Francji: Panteon, Łuk Triumfalny
i kościół La Madeleine w Paryżu,*

· etos mieszczańskiej rewolucji w dziełach Jacquesa-Louisa Davida.

4. Sztuka XVIII-wieczna poza neoklasycyzmem:*

· prymat ekspresji w malarstwie Alessandra Magnasca,

· estetyczne i dokumentarne znaczenie malarstwa wedutowego Giovanniego Antonia Canale i Bernarda Bellotta,

· zmierzch mitu Wenecji w obrazach Francesca Guardiego.

5. Sztuka angielska w XVIII wieku:*

· palladianizm w architekturze angielskiej,**

· elementy pejzażowe i zasada dobrego smaku w malarstwie portretowym Joshua Reynoldsa i Thomasa Gainsborough.

6. Klasycyzm na ziemiach polskich:

· tzw. „styl augustowski”,

· inwestycje królewskie i magnackie w architekturze XVIII-wiecznej: przebudowa Zamku Królewskiego w Warszawie i Łazienki,

· twórczość Marcellego Bacciarellego,

· twórczość graficzna Jana Piotra Norblina,

· działalność Bernarda Belotta w Polsce.

7. Klasycyzm w muzyce:

· rozkwit opery buffa – spór buffonistów i antybuffonistów,*

· teoretyczna i kompozytorska działalność Jeana Philippe’a Rameau – tragedia liryczna,*

· idee reformatorskie Christopha Willibalda Glucka oraz spór gluckistów 
i piccinistów,*

· wypracowywanie nowoczesnego brzmienia orkiestrowego – szkoła mannheimska,*

· wykształcanie podstaw form klasycznych w twórczości Giovanniego Battisty Sammartiniego i synów Bacha,*

· forma sonatowa jako podstawa muzyki klasycznej,

· równowaga form klasycznych w symfoniach i kwartetach smyczkowych Josepha Haydna,

· elementy klasyczne i barokowe w oratoriach Josepha Haydna,*

· apogeum rozwoju opery w twórczości Wolfganga Amadeusa Mozarta,

· rozwój dziedzictwa Haydna w dziełach instrumentalnych Mozarta,

· postawa Ludwiga van Beethovena wobec ideałów klasycyzmu,

· okres „heroiczny” w twórczości Beethovena i jego znaczenie dla muzyki romantycznej,

· eksperyment i tradycja w późnych dziełach Beethovena,

· narodziny polskiej opery: Maciej Kamieński, Wojciech Bogusławski i Jan Stefani.

VIII. Sztuka XIX wieku

1. Akademizm i tendencje neostylowe w sztuce XIX-wiecznej:

· działalność Horace’a Walpole’a i narodziny neogotyku,

· znaczenie twórczości Jeana-Auguste’a-Dominique’a Ingresa.*

2. Pierwiastki preromantyczne w malarstwie:

· odejście od norm klasycznych w malarstwie Henry’ego Fuseliego,**

· wizjonerski charakter sztuki Williama Blake’a,*

· droga Francisca de Goi y Lucientes od neoklasycyzmu do obrazu cierpienia 
i grozy.

3. Malarstwo romantyczne:

· romantyzm jako manifestacja sztuki nowoczesnej,

· znaczenie twórczości Thédore’a Géricaulta,

· rozwój tradycji kolorystycznej w dziełach Eugène’a Delacroix,

· panteistyczne odczuwanie natury w obrazach Caspara Davida Friedricha,*

· pejzaż angielski: John Constable i William Turner,

· kontynuacja osiągnięć angielskich w malarstwie barbizończyków,**

· prerafaelityzm w malarstwie angielskim.**

4. Realizm:

· pozytywizm i scjentyzm jako postawy światopoglądowe,

· nowa funkcja sztuki: walka o lepsze społeczeństwo,

· liryczny pejzaż Camille’a Corota,*

· krytyka społeczna w dziełach Honoré Daumiera i jej wymiar sentymentalny 
u Jeana-François Milleta,*

· twórczość Gustave’a Courbeta i jej znaczenie dla ukształtowania nowych funkcji sztuki,

· rosyjski realizm Ilii Riepina.*

5. Ku sztuce nowego rodzaju:

· elementy naturalistyczne i nowatorstwo w malarstwie Édouarda Maneta,

· znaczenie twórczości Maneta dla narodzin nowej sztuki,

· synteza klasycyzmu i eksperymentu w twórczości Edgara Degasa.*

6. Sztuka polska w XIX wieku:

· malarstwo Piotra Michałowskiego: między romantyzmem a realizmem,

· wątki romantyczne w realizmie polskim: Artur Grottger, Maksymilian Gierymski i Wojciech Kossak,

· wątki społeczne w polskim malarstwie realistycznym Aleksandra Kotsisa 
i Aleksandra Gierymskiego,

· malarstwo portretowe Henryka Rodakowskiego,*

· realizm i liryzm w malarstwie Józefa Chełmońskiego,

· akademizm w sztuce polskiej: Jan Matejko i Wojciech Gerson.

7. Muzyka XIX wieku:

· kategoria „poetyczności” i związki między muzyką a literaturą,*

· droga Franza Schuberta poza klasycyzm,

· kontynuacja opery w stylu klasycystycznym w twórczości Gioacchina Rossiniego,*

· znaczenie twórczości operowej Carla Marii von Webera dla ukształtowania muzyki romantycznej,

· znaczenie działalności kompozytorskiej i publicystycznej Roberta Schumanna,

· romantyczna kontynuacja form klasycznych w dziełach Feliksa Mendelssohna-Bartholdy’ego,*

· specyfika i źródła stylu fortepianowego Fryderyka Chopina,

· znaczenie Chopina dla muzyki europejskiej i polskiej,

· przetworzenie tradycji Beethovena w symfoniach i muzyce kameralnej Johannesa Brahmsa,*

· Hector Berlioz i ideał muzyki programowej,

· poemat symfoniczny Ferenca Liszta i jego utwory fortepianowe,

· wystąpienie Eduarda Hanslicka i pojęcie muzyki absolutnej,*

· opera romantyczna we Francji i Włoszech: Giuseppe Verdi,*

· dramat muzyczny Richarda Wagnera i „zbiorcze dzieło sztuki”,

· rozkład systemu tonalnego w twórczości Wagnera,*

· rozwój dziedzictwa Wagnerowskiego w dziełach Richarda Straussa,*

· szkoły narodowe w muzyce norweskiej, hiszpańskiej i czeskiej,*

· polska szkoła narodowa: Stanisław Moniuszko,

· kompozytorzy rosyjscy poza szkołą narodową: Piotr Czajkowski i dwudziestowieczna kontynuacja jego stylu przez Sergiusza Rachmaninowa,

· przełomowe znaczenie rosyjskiej szkoły narodowej: Nikołaj Rimski-Korsakow, Aleksandr Borodin i Modest Musorgski,

· opera werystyczna i jej apogeum w twórczości Giacoma Pucciniego,*

· ostatni wielcy symfonicy: Anton Bruckner i Gustav Mahler.*

IX. Sztuka XX wieku

1. Pojęcie awangardy:

· pojęcie postępu estetycznego,

· strategia metaestetyczna i kategoria metasztuki,

· społeczna misja sztuki awangardowej.

2. Impresjonizm:

· powstanie Salonu Niezależnych,*

· nowe operowanie kolorem i światłem – od iluzjonizmu do autonomicznego malarstwa,

· najważniejsi przedstawiciele impresjonizmu: Claude Monet i Auguste Renoir,

· Auguste Rodin: inspiracje impresjonistyczne w rzeźbie.*

3. Postimpresjonizm:

· dywizjonizm i pointylizm jako składniki neoimpresjonizmu Georges’a Seurata,

· znaczenie symbolizmu i inspiracji tzw. „sztuką prymitywną” dla twórczości Paula Gauguina,

· dominacja ekspresji oraz zależność linii i barwy w dziełach Vincenta van Gogha,

· Paul Cézanne: sztuka jako harmonia równoległa względem natury.

4. Fowizm:

· wyzwolenie koloru i gwałtowny zwrot antyakademicki w malarstwie fowistów,

· ideał harmonii barwnej w dojrzałej twórczości Henriego Matisse’a.*

5. Ekspresjonizm:

· kategoria ekspresji i polityczne znaczenie działań ekspresjonistów,

· malarstwo Edwarda Muncha jako inspiracja dla ekspresjonizmu,

· działalność grupy Die Brücke,*

· ekspresjonizm w wydaniu grupy Der Blaue Reiter i samodzielność Paula Klee,*

· narodziny malarstwa abstrakcyjnego: Wassily Kandinsky,

· organizacyjna rola galerii „Der Sturm” w Berlinie,*

· ekspresjonizm wiedeński od Gustava Klimta do Oskara Kokoschki,*

· kontynuacja osiągnięć ekspresjonistów: Max Beckmann, Otto Dix i Georg Grosz,**

· film jako istotna manifestacja ekspresjonizmu,*

· nazizm i kres awangardy niemieckiej.

6. Kubizm:

· przedkubistyczna twórczość Pabla Picassa,*

· przełomowe znaczenie Panien z Awinionu – współpraca Picassa i Georges’a Braque’a,

· rozwój kubizmu: prekubizm, kubizm analityczny i kubizm syntetyczny,

· mutacje kubizmu w twórczości Fernanda Légera i artystów grupy Section d’Or („złoty podział”),

· kolaż i składane przedmioty Picassa: „skulptomalarstwo” Aleksandra Archipienki,*

· rozwój twórczości Pabla Picassa po kubizmie: Guernica.*

7. Futuryzm:

· założenia Manifestu futurystycznego,

· malarskie realizacje założeń futurystycznych: Umberto Boccioni,*

· przewaga postawy nad twórczością: futurystyczna „heca” jako działanie parateatralne.**

8. Konstruktywizm:

· polemika ze specyfiką malarstwa w twórczości Władimira Tatlina,

· obraz jako rzecz: Aleksander Rodczenko,*

· założenia suprematyzmu Kazimierza Malewicza i ich zmiana w działaniach El Lissitzkiego,

· spór wokół idei produktywizmu,

· narodziny socrealizmu i kres awangardy rosyjskiej,

· działalność edukacyjna i artystyczna Bauhausu,*

· funkcjonalizm architektoniczny Waltera Gropiusa i Le Corbusiera – narodziny i rozwój stylu międzynarodowego,

· znaczenie poczynań Lászla Moholy-Nagy’ego dla narodzin sztuki kinetycznej,*

· holenderska grupa De Stijl i neoplastycyzm: Piet Mondrian,

· obecność tradycji konstruktywistycznych w działaniach grupy Abstraction-Creation.**

9. Dadaizm:

· dadaizm jako wyraz kryzysu świadomości w związku z I wojną światową,

· narodziny dadaizmu w Szwajcarii i prymat Tristana Tzary,

· działalność dadaistów kolońskich pod przywództwem Maxa Ernsta,*

· kontynuacja dadaizmu szwajcarskiego w Berlinie,**

· przełomowe znaczenie sztuki Kurta Schwittersa,

· rozwój dadaizmu w Nowym Jorku: Man Ray,*

· Marcel Duchamp i znaczenie idei ready-made.

10. Surrealizm:

· założenie ideowe i polityczne grupy surrealistów – rola André Bretona,

· inspirujące znaczenie malarstwa Giorgia de Chirico,*

· pismo automatyczne i malarstwo automatyczne – André Masson,

· transformacje surrealizmu w twórczości Yves’a Tanguy’ego, Juana Miró 
i Salvadora Dalego,

· rzeźbiarskie manifestacje surrealizmu – Alberto Giacometti,**

· eksperymentalny charakter surrealistycznej twórczości Maxa Ernsta.

11.  Twórcy poza „izmami”:

· znaczenie twórczości „żydowskich outsiderów”: Mojżesz Kissling, Chaim Soutin i Amadeo Modigliani,**

· synteza sztuki nowoczesnej i tradycji żydowskiej w dziełach Marca Chagalla,

· Constantin Brancusi i Henry Moore: apogeum rzeźby nowoczesnej.

12.  Młoda Polska i narodziny polskiej sztuki nowoczesnej:

· inspiracje impresjonistyczne w malarstwie młodopolskim: Leon Wyczółkowski, Józef Pankiewicz, Władysław Podkowiński i Olga Boznańska,*

· wzbogacanie założeń impresjonistycznych w dziełach Ferdynanda Ruszczyca, Karola Wojtkiewicza i Wojciecha Weissa,*

· działalność organizacyjna i pedagogiczna Juliana Fałata,*

· znaczenie twórczości plastycznej Stanisława Wyspiańskiego i Józefa Mehoffera,

· symbolizm w malarstwie Jacka Malczewskiego,

· nowe tendencje w rzeźbie: Konstanty Laszczka, Wacław Szymanowski 
i Xawery Dunikowski.*

13.  Awangarda w II Rzeczypospolitej:

· działalność grup ekspresjonistycznych Bunt i Junge Idisz,*

· elementy ekspresjonistyczne futurystyczne i kubistyczne w dziełach formistów,

· polemika Witkacego z Leonem Chwistkiem: koncepcje Czystej Formy i strefizmu,*

· powstanie Komitetu Paryskiego i znaczenie kolorystów dla sztuki polskiej,

· działalność grup konstruktywistycznych: Blok, Praesens i grupy a.r.,

· koncepcja unizmu: realizacje Władysława Strzemińskiego i Katarzyny Kobro,

· założenia teorii widzenia Strzemińskiego,**

· kontynuacja osiągnięć polskiej awangardy przez Grupę Krakowską.*

14.  Neoawangarda:

· rozwój malarstwa abstrakcyjnego: informel i taszyzm,

· twórczość Wolsa i nowa formuła abstrakcji,

· narodziny action-painting w Europie,**

· Nowy Jork jako nowe centrum sztuki awangardowej,

· ekspresjonizm abstrakcyjny w Stanach Zjednoczonych: Jackson Pollock,

· rozwój abstrakcji amerykańskiej w kierunku minimalizmu i konceptualizmu: Willem de Kooning, Barnett Newman, Ad Reinhardt i Max Rothko,**

· znaczenie grupy Młodzi Plastycy i wystawy w „Arsenale” dla przełamania socrealizmu w Polsce,

· Zero jako ogólnoeuropejski ruch artystyczny, twórczość Yves’a Kleina 
i Lucia Fontany,

· neoawangardowy charakter twórczości Tadeusza Kantora,

· Bridget Riley i rozwój sztuki optycznej,

· sztuka optyczna Victora Vasarely’ego,*

· różne odcienie pop-artu: Jasper Johns, Robert Rauschenberg, Roy Liechtenstein i Andy Warhol – kontynuacja elementów pop-artu u Jeffa Koonsa,

· asamblaż i instalacja jako nowe formy artystyczne,*

· Joseph Kossuth: konceptualizm i jego konsekwencje,

· parateatralne formy awangardowe: happening i performance – akcjoniści wiedeńscy, Allan Kaprow, Wolf Vostell, John Cage, grupa Fluxus, Tadeusz Kantor, ruch Pomarańczowa Alternatywa, Zbigniew Warpechowski, Jerzy Bereś,

· nowsze tendencje o rodowodzie awangardowym: sztuka ziemi, sztuka ciała, sztuka wideo i sztuka mediów,*

· twórczość Josepha Beuysa jako egzemplifikacja postawy awangardowej.

15.  Zjawiska poawangardowe:*

· „nowy realizm” i hiperrealizm w malarstwie lat 60.,

· arte povera: Jannis Konnelis i Mario Merz – poszukiwanie prywatnych mitologii.

16.  Postmodernizm:

· problem przełomu ponowoczesnego w kulturze najnowszej,

· podstawowe kategorie związane ze sztuką postmodernistyczną: intertekstualność, wielokrotne kodowanie – znaczenie Johna Bartha i Charlesa Jencksa,

· transawangarda włoska: Mimmo Paladino, Enzo Cucchi i Sandro Chia,**

· neoekspresjonistyczne malarstwo „Nowych Dzikich”: Sigmar Polke i Georg Baselitz; twórczość Anselma Kiefera,*

· tendencje postmodernistyczne w architekturze.

17.  Muzyka w XX wieku:

· znaczenie twórczości Claude’a Debussy’ego dla muzyki XX wieku,

· folkloryzm w twórczości Béli Bartóka i Karola Szymanowskiego,

· przełomowe znaczenie twórczości Igora Strawińskiego,

· synteza idei romantycznych i nowoczesnych w twórczości Aleksandra Skriabina,**

· narodziny dodekafonii ekspresjonistycznej – Arnold Schönberg i Alban Berg; ekspresjonizm Tadeusza Bairda,

· znaczenie twórczości Antona Weberna dla muzyki powojennej,

· Oliver Messiaen i narodziny serializmu,*

· działalność i znaczenie trójki Boulez-Nono-Stockhausen,

· rozwój sonoryzmu w twórczości Edgara Verese’a i Krzysztofa Pendereckiego,

· idea muzyki stochastycznej Yannisa Xenakisa i muzyka komputerowa,*

· muzyka konkretna i elektroniczna,*

· aleatoryzm i jego odmiany – twórczość Johna Cage’a,

· aleatoryzm kontrolowany Witolda Lutosławskiego,

· happening muzyczny Johna Cage’a i grupy Fluxus,*

· sprzeciw wobec awangardy: neoklasycyzm i kontynuacja tradycji romantycznej – znaczenie Paula Hindemitha, Sergiusza Prokofiewa i Dymitra Szostakowicza,*

· synteza tradycji i nowoczesności w dojrzałych dziełach Krzysztofa Pendereckiego,

· nowe tendencje w muzyce: Alfred Schnittke.*

Blok III

Kultura najbliżej nas

1. Kultura regionu:

· regionalne zabytki kultury artystycznej,

· odmienności obyczajowe regionu,

· specyfika językowa regionu,

· regionalne instytucje kultury,

· miejsce kultury regionu w kulturze narodowej.

2. Kulturowa rola mediów:

· informacyjna rola mediów,

· media jako czynnik kształtujący obraz świata,

· problematyczna rola mediów w upowszechnianiu kultury,

· czasopisma, rozgłośnie radiowe i telewizyjne o zasięgu lokalnym oraz ich funkcje.

3. Podstawy animacji kulturalnej:

· możliwości korzystania z pomocy miejscowych instytucji kultury,

· zasady planowania imprez kulturalnych,

· organizacja niewielkich przedsięwzięć kulturalnych,

· reklama wydarzeń kulturalnych.

V. 
Orientacyjny przydział godzin

	Tematy
	Liczba godzin

	
	Zakres podstawowy
	Zakres rozszerzony

	Pojęcie kultury. Dziedziny kultury.* Relatywizm kulturowy
	1
	2

	Pojęcie sztuki. Rozumienie sztuki*
	–
	1

	Sztuka starożytnego Bliskiego Wschodu.* Sztuka w starożytnym Egipcie
	1
	1

	Źródła kultury greckiej. Sztuka grecka 
w okresie archaicznym
	1
	1

	Podstawy greckiego myślenia o sztuce.* Sztuka grecka w okresie klasycznym
	1
	2

	Sztuka hellenistyczna. Rzym republikański. Rzym cesarski. Rzym chrześcijański
	1
	2

	Muzyka w starożytności*
	–
	1

	Kultura średniowiecznej Europy. Kultura Bizancjum. Sztuka islamu*
	1
	2

	Sztuka w średniowieczu łacińskim. Renesans karoliński. Sztuka romańska
	1
	2

	Ruchy reformatorskie. Sztuka gotycka
	1
	2

	Muzyka w średniowieczu
	1
	1

	Nowy obraz świata. Renesans franko-

-flamandzki i renesans w sztuce niemieckiej
	1
	2

	Protorenesans w sztuce włoskiej i Quattrocento w sztuce włoskiej
	1
	2

	Dojrzały renesans włoski. Renesans w sztuce weneckiej
	1
	2

	Renesans w sztuce polskiej
	1
	1

	Muzyka w okresie renesansu
	1
	2

	Źródła postawy manierystycznej. Manieryzm w sztuce włoskiej
	1
	1

	Nowe postawy poza Włochami. Sztuka manierystyczna w Polsce
	1
	1

	Przezwyciężenie manieryzmu. Obszary sztuki XVII-wiecznej. Barok w sztuce włoskiej
	1
	2

	Sztuka hiszpańska w XVII wieku. Barok 
w malarstwie flamandzkim
	1
	2

	Sztuka holenderska w XVII wieku. Sztuka francuska w XVII wieku
	1
	2

	Barok w sztuce polskiej
	1
	1

	Muzyka w okresie baroku
	1
	2

	Sztuka francuska w 1. połowie XVIII wieku. Podstawy neoklasycyzmu. Szuka neoklasycyzmu
	1
	2

	Sztuka XVIII-wieczna poza neoklasycyzmem.* Sztuka angielska w XVIII wieku*
	–
	1

	Klasycyzm na ziemiach polskich
	1
	1

	Klasycyzm w muzyce
	1
	2

	Akademizm i tendencje neostylowe w sztuce XIX-wiecznej. Pierwiastki preromantyczne w malarstwie. Malarstwo romantyczne
	1
	2

	Realizm. Ku sztuce nowego rodzaju. Sztuka polska w XIX wieku
	1
	2

	Muzyka XIX wieku
	1
	2

	Pojęcie awangardy. Impresjonizm. Postimpresjonizm
	1
	2

	Fowizm. Ekspresjonizm. Kubizm
	1
	2

	Futuryzm. Konstruktywizm
	1
	2

	Dadaizm. Surrealizm. Twórcy poza „izmami”
	1
	2

	Młoda Polska i narodziny polskiej sztuki nowoczesnej. Awangarda w II Rzeczypospolitej
	1
	2

	Neoawangarda
	1
	3

	Zjawiska poawangardowe. Postmodernizm
	1
	2

	Muzyka w XX wieku
	1
	3

	Kultura regionu
	3
	7

	Kulturowa rola mediów
	1
	3

	Podstawy animacji kulturalnej
	1
	3

	Ogółem
	40
	80


VI. 
Przewidywane osiągnięcia ucznia

Po ukończeniu kształcenia w zakresie nauki o kulturze uczeń powinien:

1. rozumieć rolę kultury w kształtowaniu otoczenia jego życia i wiedzieć, jakie nauki zajmują się jej badaniem;

2. orientować się w historii architektury, sztuk plastycznych i muzyki, sprawnie operować stosowanymi w niej podziałami chronologicznymi;

3. umieć charakteryzować poszczególne epoki i style w historii sztuki oraz wskazywać ich przedstawicieli;

4. rozumieć znaczenie wybitnych indywidualności w dziejach sztuki i umieć omawiać ich twórczość;

5. dostrzegać konsekwencje i powiązania w dziejach sztuki oraz umieć wskazywać następstwa szczególnie istotnych wydarzeń artystycznych;

6. rozumieć zależność sztuki poszczególnych epok od panujących w nich światopoglądów i systemów wartości;

7. dostrzegać ciągłość kultury europejskiej i umieć określać w jej ramach miejsce kultury polskiej;

8. rozumieć zjawiska awangardowe i być przygotowanym do ich świadomego odbioru;

9. świadomie funkcjonować w świecie zdominowanym przez środki masowego przekazu;

10. dobrze orientować się w spuściźnie artystycznej i życiu kulturalnym włas-nego regionu;

11. potrafić organizować proste działania animacyjne i orientować się w funkcjach lokalnych instytucji kultury.

VII. 
Zasady oceny osiągnięć ucznia

W ramach wiedzy o kulturze uczeń powinien opanować materiał, wyznaczony przez treści nauczania, a zakres osiągnięć wymaganych od ucznia należy uzależnić od realizacji bądź treści podstawowych w technikach i liceach profilowanych, bądź też treści dodatkowych w liceach ogólnokształcących. Zagadnienia fakultatywne, oznaczane w odnośnym miejscu dwiema gwiazdkami, nie powinny wchodzić w zakres wymagań podlegających ocenie. W ramach wiedzy o kulturze regionu od ucznia wymagać należy wyłącznie opanowania zagadnień dotyczących regionu rodzimego. Ogólny zakres wymagań wyznaczany jest przez szczegółowe cele edukacyjne.

Ewaluację należy potraktować jako część procesu edukacyjnego, która powinna dostarczać uczniom motywacji do nauki, a zarazem kształtować ich poczucie odpowiedzialności za własne wyniki. Nauczyciel powinien wykorzystać wyniki uczniów zarówno jako istotny element samooceny, jak też jako podstawowe źródło informacji o efektywności i ewentualnych niedoskonałościach procesu nauczania. Ewaluacja, aby mogła spełnić takie zadania, musi być systematyczna oraz dostosowana do indywidualnych możliwości uczniów. Ocena winna stanowić narzędzie mobilizowania uczniów najbardziej zdolnych i być oparta na stałych, jasnych i z góry podanych do wiadomości uczniów kryteriach. O wynikach procesu ewaluacji powinno powiadamiać się rodziców uczniów, prowokując ich współudział w motywowaniu młodzieży.

Podstawą oceny powinny być:

· wypowiedzi ustne uczniów, zarówno jako odpowiedzi na pytania, jak i jako głosy w toczonych na lekcjach dyskusjach,

· prace pisemne w formie zadanych wypracowań oraz przygotowywanych referatów,

· regularne sprawdziany wiadomości w postaci prac klasowych,

· indywidualne i grupowe projekty uczniów, podejmowane w ramach ćwiczeń animacyjnych,

· aktywność ucznia i jego współudział w procesie nauczania,

· własne zainteresowania kulturalne ucznia oraz umiejętność ich kompetentnej prezentacji,

· umiejętność konstrukcji argumentacji wspierającej wszelkie własne sądy ucznia, zwłaszcza cechujące się śmiałością i niekonwencjonalnością.

Podstawą oceny ucznia nie powinny być testy. Forma ta promuje bezrefleksyjne opanowanie materiału oraz schematyzm myślenia i jest szczególnie nieodpowiednia do sprawdzania wiedzy na temat sztuki (można ją ewentualnie zastosować jako anonimową ankietę służącą samoocenie nauczyciela). Wszelkie stosowane formy oceny winny dawać uczniowi możliwość pełnego rozwinięcia 
i uzasadnienia swych sądów, a także ich obrony w dyskusji. Trzeba pamiętać, 
że od słuszności sądów ucznia ważniejszy jest sposób, w jaki uczeń je uzasadnia, przy czym należy promować sądy niekonwencjonalne, nawet jeśli mogą się one wydać trudne do zaakceptowania.



















materiały i podręczniki
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