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COMPARATIVE ANALYSIS OF TRADITIONAL AND MODERN METHODS OF 

TEACHING DESIGN: A LITERATURE REVIEW 

 

Abstract 

The literature review comparisons the old traditional and new contemporary approaches to 

design pedagogy in terms of their positives, negatives; how they project student learning process 

thus preparedness for future professional endeavors. Design principles are easily incorporated 

across multiple age groups and inspire creativity with many traditional methods that provide hands-

on experience and mentoring as effective approaches. By comparison, today's tools are more agile 

in nature and have become popular because they can adapt to new workflow changes brought about 

through digital 'stuff,' but also from the calling of a much wider range of disciplines. 

The report likewise points out some of the limitations to previous studies, mainly that we do 

not have many longitudinal data and culturally congruent pedagogical models. They suggest it calls 

for advocating a hybrid educational model that merges traditional ways and modern methods to 

better understand how those means may increase job prospects for design graduates in the long run. 

We believe these findings provide students, educators and policy makers with valuable implications 

to inform the future of design education. 

Key words: design education methods comparison, traditional against modern teaching, 

digital tools in design education, hybrid learning in design, cultural diversity in design education. 
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СРАВНИТЕЛЬНЫЙ АНАЛИЗ ТРАДИЦИОННЫХ И СОВРЕМЕННЫХ 

МЕТОДОВ ОБУЧЕНИЯ ДИЗАЙНУ: ОБЗОР ЛИТЕРАТУРЫ 

 

Аннотация 

В обзоре литературы сравниваются старые традиционные и новые современные 

подходы к дизайн педагогике с точки зрения их положительных и отрицательных сторон; 

того, как они проектируют процесс обучения студентов и, следовательно, их готовность к 

будущей профессиональной деятельности. Принципы дизайна легко интегрируются в 

различные возрастные группы и вдохновляют на творчество с помощью множества 

традиционных методов, которые обеспечивают практический опыт и наставничество в 

качестве эффективных подходов. Для сравнения, современные инструменты более гибкие по 

https://doi.org/10.51889/3005-6381.2024.78.1.001
mailto:asel.bekesheva@mail.ru
mailto:adilet.canapilov@manas.edu.kg
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своей природе и стали популярными благодаря тому, что они могут адаптироваться к новым 

изменениям в рабочем процессе, вызванным цифровыми "штучками", а также к гораздо 

более широкому спектру дисциплин. 

В обзоре также указываются некоторые ограничения предыдущих исследований, 

главным образом из-за того, что у нас нет большого количества лонгитюдных данных и 

культурно согласованных педагогических моделей. Они предполагают, что это требует 

пропаганды гибридной образовательной модели, в которой сочетаются традиционные и 

современные методы, чтобы лучше понять, как эти средства могут увеличить перспективы 

трудоустройства выпускников-дизайнеров в долгосрочной перспективе. Мы считаем, что эти 

результаты дают студентам, преподавателям и политикам ценные рекомендации, которые 

помогут определить будущее дизайнерского образования. 

Ключевые слова: сравнение методов дизайн-образования, традиционное и 

современное обучение, цифровые инструменты в дизайн-образовании, гибридное обучение 

дизайну, культурное разнообразие в дизайн-образовании. 
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ДИЗАЙНДЫ ОҚЫТУДЫҢ ДӘСТҮРЛІ ЖӘНЕ ЗАМАНАУИ ӘДІСТЕРІН 

САЛЫСТЫРМАЛЫ ТАЛДАУ: ӘДЕБИЕТТЕРГЕ ШОЛУ 

 

Аңдатпа 

Әдебиеттерге шолу ескі дәстүрлі және жаңа заманауи тәсілдерді салыстырады дизайн 

педагогикасы олардың жағымды және жағымсыз жақтары тұрғысынан; олар студенттердің 

оқу процесін қалай жобалайды, сондықтан олардың болашақ кәсіби қызметке дайындығы. 

Дизайн принциптері әртүрлі жас топтарына оңай біріктіріледі және тиімді тәсілдер ретінде 

практикалық тәжірибе мен тәлімгерлікті қамтамасыз ететін көптеген дәстүрлі әдістер 

арқылы шығармашылықты шабыттандырады. Салыстыру үшін, қазіргі заманғы құралдар 

табиғатта икемді және танымал болды, өйткені олар цифрлық "заттар" тудыратын жұмыс 

процесінің жаңа өзгерістеріне, сондай-ақ пәндердің кең ауқымына бейімделе алады. 

Шолу сонымен қатар алдыңғы зерттеулердің кейбір шектеулерін көрсетеді, негізінен 

бізде бойлық деректер мен мәдени келісілген педагогикалық модельдер көп емес. Олар бұл 

құралдардың ұзақ мерзімді перспективада дизайнер түлектердің жұмысқа орналасу 

перспективаларын қалай арттыратынын жақсырақ түсіну үшін дәстүрлі және заманауи 

әдістерді біріктіретін гибридті білім беру моделін насихаттауды қажет етеді деп болжайды. 

Бұл нәтижелер студенттерге, оқытушыларға және саясаткерлерге дизайнерлік білімнің 

болашағын анықтауға көмектесетін құнды ұсыныстар береді деп санаймыз. 

Түйін сөздер: дизайн-білім беру әдістерін салыстыру, дәстүрлі және заманауи оқыту, 

дизайн-білім берудегі цифрлық құралдар, гибридті дизайнды оқыту, дизайн біліміндегі 

мәдени әртүрлілік. 

 

Main provisions. Design education lies at the heart of a wide-ranging study called 

"Comparative Analysis of Traditional and Modern Methods of Teaching Design", which provides 

an in-depth analysis that brings out both the best practices, as well as pitfalls associated with 

traditional design teaching methods while serving to give thorough insights into what modern 

modes can offer. Anciently set studio-based learning and apprenticeship designs regarding 

craftsmanship stress practical experience as well as mentoring. It has been found that these 

mailto:asel.bekesheva@mail.ru
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approaches worked in teaching both the technical aspects as well promoting creativity, giving 

instant feedback and enabling a reflexive practice intrinsic to problem-solving within design. 

In this emphasis on holistic approaches, the study shows limitations of traditional methods 

due to their lack of context and ill-suitability for an era of interdisciplinary design and technological 

integration. In an answer to these constraints have arisen the design teaching didactics of today, 

with digital tools and website platforms matching second by second what is demanded from 

industry. New methods adapted for each subgroup are flexible and accessible, providing a wider 

lens to study subject matter while taking another approach toward inclusive design education. 

The study recommends a hybrid educational model that integrates some traditional teaching 

methods with the modern-based approaches. The approach was to take the best parts of traditional 

design (the tactile, mentorship-driven aspects) and merge it with modern methods in order for 

Brookside Design School graduates to not only have a clear path forward but be ahead of schools 

that were yet-to-be-disrupted. It is considered a vital model to train students for an industry that is 

constantly in flux, one where they must have both the versatility demanded by constant change and 

the making skills required as professionals far into their futures. 

In the end, we wish more research on this topic and research in particular needs to be 

longitudinal which can help us understand how these different teaching paradigms affect students 

outcomes over the course of a career. It also advocates for a globally relevant and locally responsive 

design education — in short, the need to decolonize research so that it represents more knowledge 

systems from around world. Findings from this study offer important contributions to educators, 

policymakers and industry stakeholders in need of improving the design education system for a 

more future-proof graduate pool. 

Introduction. The same can be said about the field of design education–transformations 

induced by developments in technology, changing pedagogical theories and a rapidly evolving job 

market have left their mark on all scales. Design education has for centuries been rooted in craft, 

manual dexterity and the tradition inherited from master to pupil sitting side by side. BUT the 

evolution of digital tools and online learning platforms brought revolution to teaching-learning 

domain, questioning these conventional methodologies opening a plethora of possibilities for both 

educators & learner. 

This review of the current education literature investigates how well traditional and modern 

teaching modes stack up against each other in design education. Design as a discipline straddling 

art, science and craft has grown more interdisciplinary incorporating elements of technology, 

psychology & business which begs the question about these instructional approaches addressing 

current needs from both students’ perspectives and industry expectations. This review reflects on 

how these methods are reflected in the output of students and their creative development, mastery 

over technique and ability to practice under real-world conditions. 

This paper aims to critically compare the different teaching approach (traditional Vs 

contemporary) in design, reviewing its strength and weakness. Through the review of prior 

research, this study provides further insights into which strategies are most effective in facilitating 

skill acquisition among design students and advocates for a wider discussion concerning how they 

should be graded/discussed. Furthermore, this review aims to highlight deficiencies in literature that 

would provide the backbone of future research within the field. 

This review centers around two fundamental points: the teaching methods specific to 

traditional and contemporary approaches of learning, and the results that are generated because of 

this. Historically, these have been practices done in a studio setting, using an apprenticeship model 

and learning by doing; modern methods have increasingly incorporated digital tools for creation 

(open-source software like wiki sketches), as well as online platforms that can facilitate more 

interdisciplinary working. In this review, we examine how these strategic and infrastructure-based 

technical approaches affect the learning experiences of students; their skills acquisition from higher 
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education curricula and extramural training programs; as well as their preparedness for professional 

practice in developed countries. 

Design education has been the subject of a massive amount of research on trends and 

challenges in evolution. Early research by writers like Lawson (2006) and Cross (2007) have laid 

the groundwork for our understanding of traditional pedagogy in design, ranging from experiential 

learning to models such as apprenticeship. On the contrary, contemporary studies since Oxman 

(2006) and Kolko (2018) have investigated how to marry technology with modern teaching practice 

particularly showing new paradigms technologies are emerging in design education as a trigger for 

change. This review pulls these perspectives together and concludes a thorough investigation of 

pedagogy within design education now. 

In sum, this review contributes to the answer of traditional versus contemporary approaches in 

teaching design; how they can help shape student learning experiences and career building 

capabilities. Considering existing research, this review contributes to better design curricula that can 

inform educators and policy makers ensuring more effective ways of designing in a world which 

becomes ever more complexified by digitalization. 

Methods. A rigorous and systematic approach was followed in the selection of relevant 

sources available in literature that addressed comparative analysis on traditional versus modern 

methods to teach design. A foundation literature was to be built that would represent trends, issues 

and innovations in design education as they exist today. The detailed, measured process of sourcing, 

assisted in guaranteeing reviewed literature was current and as closely affiliated to the topic. 

Selection Criteria for Source. Each source type of a mobile app developed the has selection 

criteria. The most important factor determining source selection was the publication date; to be 

included in this overview, a work needed to have been published within the last two decades. The 

20-year period was also selected to provide a window of enough time in recent history for the 

changes that have occurred (including those related acts surrounding the digital revolution, as well 

online learning platforms). In the last two decades, design education has seen revolutionizing 

changes due to technological progression and a change in educational perspectives. This period was 

the focus of our review to incorporate recent methods in tools that have now become an integral 

part of contemporary design education. 

Still, it was not exclusively a contemporary review. Also deemed important were influential 

works prior to this period that have long influenced the manner in which we teach design. These are 

the bed rock basic texts that provide relevant historical context of older teaching methods 

augmented how they undermined so educational practices, because this foundational skill had their 

influence on learning-and-still do. Indicative texts from the Bauhaus movement, or other influential 

design education philosophies were included for example — to provide a line of lineage on how 

certain teaching methodologies remain relevant till date. 

Types of Publications Considered. Designation of Types of Publications For the publications, 

peer-reviewed journals (academic books and conference papers were also covered) form the 

primary focus of this study. These were included in the original dataset as a result of their academic 

quality and contributions to design education research. Especially, articles in peer-reviewed journals 

were so highly regarded not only for being trustworthy— they go through a series of refutation by 

white-coated and winged glasses to finally decide that these findings may worth the contribution. In 

some cases, academic books represented the only resources for devoted studies of individual 

components of design education that sought to provide broad encapsulations and intricate 

scrutinizes sometimes absent in shorter articles. 

Conference papers were also included, because they frequently present the most recent 

findings and innovative teaching methods—and report new directions—before they are published in 

journals or books. The papers present the most recent debates and progress in this area so also add 

something to a literature review. 
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Moreover, respected industry reports and white papers were included to give a practical 

aspect about how teaching methods are applied in corporate environments. From Academic 

Research to Real-World Practice These publications frequently mediate between academic 

discourse and real-world practice by providing recommendations grounded in evidence as well as 

illustrative examples of design education at work. This meant that the review was not just 

theoretically rich but also deeply embedded into what is being done in design practice today. 

Language and Geographical Coverage. All literature was chosen largely through English 

language sources to ensure consistency as well; however, this paper justifiably leaned toward more 

North American based research since the majority of academic manuscripts published in 

anglophone nations. In design education where international collaboration and discourse are 

frequently present, English-language writing is a standard (Leki 2007). Though the review does not 

avoid noting important works in other languages, especially those from regions with an established 

design culture of their own. These non-English sources were included in this API where possible 

and relevant to provide a wider, global view. For instance, some texts with substantial design 

histories from countries like Japan and Germany and Italy were examined elsewhere — provided 

they existed in translated form or available detailed English language reinterpretations. 

Search Strategy and Database Selection. A multi-faceted literature search was conducted 

using a variety of academic databases and library resources. In this study, major databases i.e., 

JSTOR IEEE Xplore and Google Scholar are utilized to find relevant peer-reviewed journals with 

conference papers. JSTOR was able to deliver wide variety of academic journal in the full text, 

specifically valuable for historical and theoretical texts. For the inclusion of literature on digital 

integration with design education, IEEE Xplore was found to be very useful as it included vast 

details in engineering and technological domain. Google Scholar| Google Scholar was used because 

of its comprehensiveness and ability to search across many disciplines that are germane to design 

education, particularly those that cross the boundaries between fields. 

Apart from this data base, library resources of major universities were visited to get academic 

books or theses and similar scholarly studies which might be available not online. While university 

library collections contain vast resources through numerous books and theses, many of those 

content written tend to delve deeper into certain aspects of design education. 

This used a range of carefully thought-through keywords to make sure that the search was 

focused and successful. For example, design education; traditional teaching methods; modern 

teaching methods digital tools in design education, comparative analysis of the two ways to teach 

and hybrid learning in designing. The solutions were picked to reach the exact terminologies needed 

for our goals of this review and covering wide range of field. 

Ensuring a Balanced Review. A systematic approach to the application of these selection 

criteria as well as an extensive and multi-faceted search process allowed for a diverse, 

comprehensive collection of literature. This approach was designed to be both thorough and well-

rounded, providing a diverse set of viewpoints as well as contexts. The systematic approach used in 

this endeavor assures the evidence generated from our review is empirically valid, ensures that 

these are representative of what infers a comprehensive view on design education at present time 

and capable to make informed contributions for future research/practice. 

This methodological rigor is vital to establish evidence in how traditional and modern 

teaching methods can merge effectively be ratified within design education. In order to continue 

with incredibly helpful reviews of the literature that are so well-supported these sorts of lit review 

will be key both in advancing our field and helping those seeking guidance from existing 

knowledge as educators, researchers & policy-shapers work towards doing their own part in 

answering some very important questions about design education. 

Results. Evolution of Traditional Teaching Methods in Design. This has traditionally tied 

back to studio pedagogy, the practice of teaching through hands-on experience and mentorship in an 

intimate setting where students are directly learning from active practitioners. For centuries, 

drawing has been one of the core skills at design school and taught primarily in an almost 
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unchanged way until around 20 years ago. At the heart of their philosophy is that students perfect 

their design skills and learn by doing, creating work in a lab setting where they get immediate 

feedback. Work in the mid-20th century built on this, with Schön (1983) for example arguing that 

reflective practice is what characterizes traditional studio-based learning and makes a designer think 

critically to solve complex problem. One of my takeaways from that course was Schön's notion on 

the "reflective practitioner," which seems to effectively summarize pedagogy in design, informing 

the iterative practice and thinking process involved with traditional studio learning. 

Yet, as design education itself started to change, so did the criticism of this broader model. 

Studio-based education was shown to help develop technical skills and creativity, but it has also 

been criticized for not providing enough broader contextual knowledge relevant to current designers 

such as user experience design, technological integration with design process and inter-disciplinary 

collaboration (Lawson 2006). Moreover, the apprenticeship model — which depends heavily on 

knowledge and expertise residing in specific faculty members — is prone to inconsistencies 

between educational quality and outcomes. This criticism began to lay the foundation for 

consideration of alternative instructional approaches that could fill these gaps without abandoning 

what was working in traditional methods. 

Rise of Modern Teaching Methods in Design. New teaching methods have arisen driven by 

digital tools and the growing significance of technology in design practice. These typically make 

use of online learning platforms, virtual simulations and digital collaboration tools which stands in 

contrast to the traditional design education that is very hands-on and face-to-face. Technology is 

now becoming an inherent part of Design Education, and it has been a topic addressed 

fundamentally in the literature recently (Kolko 2018), being that there have voices advocating for 

design learning as craftsmanship at work hand to hand with modern demands from technologies. 

In modern design education, one of the most important shifts was interdisciplinary learning. 

Instead of following the entrenched pathways which typically only home in on specific design 

disciplines, modern ways embrace interdisciplinary education — from computer science to 

psychology and even business. This cross-disciplinary focus is considered fundamental to educating 

students capable of handling real-world complex design problems which are multi-faceted and need 

an understanding of the human, technological side of designs (Oxman 2006). Institutions like the 

school at Stanford University have helped push this along, showing how even design education can 

adapt to address 21st century needs. 

Besides, we must admit that many contemporary teaching methods take advantage of the fact 

the online courses are still more flexible and accessible. The growing availability of information 

online and in MOOCs (Massive Open Online Courses) has made it such that students can now learn 

design almost anywhere, demolishing geographical as well as economic limitations which have 

previously restricted the supply-and-demand chain for top-quality teaching within the graphics area 

(Brown 2020). Design is a field that traditionally has been the domain of elite institutions this 

democratization of education is particularly pertinent. Online teaching, of course, has opened access 

and made learning more affordable to motivated students who do not live near a college or 

university with an art program; however, despite the increased accessibility for both teachers and 

learners—compounding efficiency on each end—it is impossible at this time to exactly replicate 

hands-on experience in studio learning (i.e.: direct feedback). 

Comparative Analysis of Traditional and Modern Methods. It is also important to understand 

that traditional methods and modern ones are the butter — not just teaching design. These methods, 

emphasizing hands-on experience and apprenticeship, are great at teaching the principles of design 

and techniques. When implemented effectively, this method results in creating a space for students 

to learn by doing and iterating based on feedback received from solutions. The immediacy of the 

studio setting between students and teachers also promotes an overall visual design critique/analysis 

view as well as understanding what design is (Cross, 2007). 
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On the other hand, contemporary approaches to teaching provide flexibility and accessibility; 

they can cover a wider range of subject matter. However right design methodologies use digital 

tools and online learning media to learn Design Analysis Graphic at a larger level, integrating 

perspectives from various disciplines into the curriculum. In this series, I will show how these 

questions align with contemporary emphasis in the design field (Oxman 2006; flexibility and ability 

to work across multiple disciplines) Similarly to the professional practice, digital tools are utilized 

in design education as well, preparing students with skills required by the industry. 

Yet those modern methods can be hampered by not getting hands-on, direct mentoring. 

Online platforms can do a good job of delivering content, but they can struggle to recreate the 

hands-on feeling and live collaboration that define an in-person design studio. Second, a false 

economy of effort through over-reliance on digital tooling can distract from basic hand-skills like 

drawing and model-making that are still legitimate in other areas of design (Lawson, 2006). This 

tension between technological ability and craft is ubiquitous in the literature, which reveals 

confusion on how to best approach both within a holistic design education. 

Synthesis of Findings and Emerging Trends. A synthesis of the literature identified several 

macro trends related to how our conception and delivery of design education have evolved over 

time. Probably the biggest trend is that a lot of these thought leaders are talking about blending 

traditional and new methodologies to provide more whole educational experiences. In many cases, 

institutions are moving towards hybrid models that leverage the best of traditional and 

contemporary educational practices — utilizing digital instruments for studio-based learning or 

creating online platforms to enhance practical components. Hybrid learning models have been 

shown to significantly improve student engagement, and ultimately help promote better learning 

results as they merge traditional hands-on techniques with digital tools of new-age teaching. 

Ramasamy, Ramamoorthy & Vijayalakshmi (2022) discovered that collaborative teaching model in 

engineering design courses resulted to an increase of both quality learning and student involvement 

(Ramasamy, Ramamoorthy, & Vijayalakshmi 2022). Similarly, the addition of design-based and 

project-based learning methods in software engineering courses helped overcome the challenge 

faced due to a gap between academic knowledge gained by students and industry requirements 

(Gupta 2022). In this hybrid type of course, we are looking at giving the student a solid education 

which will groom them both in creative and technical areas involved in design. 

A newer design trend is centered on human beings and their use of a space, somewhat in the 

notion that Frank Duffy describes here. Design thinking, based on the importance of empathy, 

ideation, and iterative prototyping process (Kolko 2018), has turned to be a central framework for 

teaching design in different traditional as well as contemporary settings. It engages students to 

approach problems problem-solving from a design perspective and prompts them with both creative 

AND critical thinking in how applicable the Social Design way-of-thinking can be across many 

industries. Design thinking is becoming more popular, but it also broadly signals a return to 

interdisciplinary and user-centered agendas in design education as well as to the practices of 

contemporary designers. 

Additionally, the literature points to a basic need for adaptability in design education. As the 

design industry, new technologies and methodologies continue to evolve rapidly; a modern 

educational program for designers must be able to integrate these changes also quickly. This 

adaptability is seen especially in digital tools and platforms, which make it possible to update the 

curriculum on an ongoing basis (Brown 2020). But how can these new tools be used to support the 

heart and soul of design, without replacing the essential elements of education? 

Contextual Challenges and Contradictions. Despite broad agreement on the advantages of 

both, the literature also highlights a series of contradictions and challenges in standardizing existing 

traditional as well emerging modern methods. Although the traditional design education model is 

resource-intensive, it poses a few main challenges: However, this form of study is unfortunately 

very time-, space- and cost-intensive and for this reason difficult to open or scale. In comparison to 
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modern methods such as e-learning, which are less expensive, scalable but weaker in the depth and 

immediacy provided through traditional approaches (Schön 1983). 

The paradox of the integration of technology in design education gives rise to another 

conflict. The polycentric, ever-changing qualities of physical sketching can be ideal for reinforcing 

this deeper understanding; relying solely on digital tools to ideate new designs and iterate upon 

them may result in a shallower grasp of design principles. There are various scholars arguing that 

technology would be an aid but not a replacement to traditional skills and the balance between 

digital and manual should be maintained (like Lawson, 2006). The debate outlined above between 

the studio-based traditionalists and their innovation advocates—reflects an unresolved tension in 

design education: what is the best way to educate students for a future industry that moves quickly, 

while maintaining engagement with fundamentals of craft. 

Overall, the literature review confirms design education to be a complex topic and hence it 

highlights that an in-depth understanding is necessary which covers both traditional as well as 

modern aspects of designing. No doubt, traditional methods offered some invaluable benefits in 

terms of experience and mentorship, but modern techniques introduced with the evolution are far 

more flexible, accessible and relevant to current-world design practice. Clearly the best design 

education programs will be those that combine both, thereby giving students a grounding in what it 

takes to negotiate today's challenges from within while setting them on a journey which is timeless. 

To keep up with the field, current research and experimentation remain invaluable in sharpening 

these educational approaches so they may be more adaptable to students as well as adapt 

concurrently with their professional expectations. 

Discussion. Despite the numerous studies on design teaching with traditional and modern 

methods, there remain gaps in research resulting from this dynamic nature of development and 

transition within design education. With design increasingly shaping a range of life—affecting 

realms from consumer products to various digital experiences—the importance for useful pedagogic 

approaches that prepare students for this diverse field is more urgent than ever. Nevertheless, as 

research has advanced there are specific gaps and inconsistencies that have appeared or were 

insufficiently covered challenging for further inquiry and innovation in the field. 

Gaps in Longitudinal Research on Design Education. A major missing piece I see is a lack of 

longitudinal studies showing the lasting effect that these teaching methods have on duoing method 

students' success and flexibility in their careers. Although there is lots of research that has been 

done around the immediate outcomes related to different types of pedagogical approaches, such as 

student satisfaction and what they get out learning wise — very few have looked at how these sort 

particular educational experience could shape trajectories into careers down the track. This 

discrepancy takes on particular importance in the sense of how traditional and contemporary 

methods are equipped to prepare students for an evolving design industry. 

Based on research, hereby referred to educational methods have different long-term 

performance effects of graduates in the career, and it depends on one individual character as a 

background profile or their path upon how they will meet after years. Jenkins, Jones, and Ward 

(2001) also found the ability to engage in active-learning methods during students' studies was 

associated with significant differences on career outcomes; the latter is indicative of lifelong 

learning now Jenkins, Jones & Ward. More recent research found similar evidence, emphasizing 

that actions developing the knowledge and capabilities stay longer after teaching provided by 

authors such as Alvarez-Gallego, Martínez-Marín i.e. (2018) focusing on long-term strategies of 

teaching in this context (Alvarez-Gallego et al., 2018). 

For example, while a student might do well in the classroom with lots of digital design tools 

but what does this experience actually mean for her long-term career success within an industry 

where technological change is so fast that some skills may become irrelevant only a few years later. 

Without longitudinal studies, educators and policy analysts potentially have limited data to base 

curricula off or make decisions on education strategies with. Learning how specific approaches to 
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education play out in the long run could help reveal best practices for preparing students not just to 

land their first jobs but succeed over time and be adaptable within a rapidly growing industry. 

Not only that, but the design industry is also an ever-changing entity with new technologies, 

methodologies and market demands evolving every other day. So being able to adapt and learn is 

becoming more essential skills for designers. There are only preliminary data on the effectiveness 

of educational measures for permanently promoting these abilities. Do students with a traditional 

basis of skills have greater flexibility to challenges they may encounter on the new every day? Or 

do those who have been educated in modern/digital tools forge an easier pathway through the 

changing landscape of design industry? These are important questions for which we lack sufficient 

quantitative evidence. 

The Need for Cultural and Geographic Diversity in Research. A more significant gap in the 

current state of research is that cultural or geographic diversity—such as examining acupuncture 

specifically in a European country and Western medical models with US populations—is largely 

unexplored. This is primarily because many of the studies in relation to design education are based 

on research from Western institutions, which tend to have most voice and control over discourse. 

This focus can be limiting, as it ignores the rich and diverse histories of design education in other 

countries where differing cultural values, imperatives and resources may affect how teaching is 

imagined taking effect. 

The design education which surely will undoubtedly relevant and effective in the practical 

projects when played well with cultural and environmental contexts. As Heine (2014) highlights the 

sustainability is taught at Clemson based on environmental factors; therefore, students should 

consider sustainable design into their built environment context behaviors. In noting how students 

within different cultural contexts have unique issues in life, the authors also place particular 

emphasis on ensuring that all instructional designs are culturally sensitive (Mills, Stefaniak, Luo & 

Glass 2020). Further examination of how traditional and modern methods are implemented and 

modified within non-Western settings may inform the extent to which these approaches can be 

applied globally. 

A big part of why the craft tradition in design looks so different outside developed countries is 

because what passes for formal education there includes a lot more cultural heritage and process. 

Production can often be locally rooted, too –flowers are just one small example. For example, the 

principles of wabi-sabi in Japan can deeply influence design thinking compared to Western-

approaches valuing polished-perfection and eternal permanence. Likewise, countries having a 

heritage of quality hand-made goods like in India might have more focus on traditional crafts and 

craftsmanship in the design education compared to those with mass manufacturing/industrial 

designing agencies. 

Together, such cultural facets indicate that a common law for design education will arguably 

be less adequate on an international footing. But because so much of the current research is tailored 

towards specific countries and regions, little light has been shed on these essential cultural nuances. 

Generalizing the present findings to different educational methods is difficult; hence, more research 

on applying various education methodologies for cultural contexts may be necessary in order that 

these are included into a study of global relevance. 

Balancing Digital Tools with Traditional Skills. Second, the literature suggests a 

contradictory relationship between digital tools and traditional design craft. Though the necessity of 

technology in design education is universally acknowledged, its role in balancing finesse with 

handcraft—a linchpin over generations at the core of almost all design disciplines—offers little by 

way of a consensus. This tension, so far unresolved highlights the requirement for further hybrid 

teaching model research to bridge both sides and equip students with appropriate technological 

along manual skills that are essential in navigating modern design landscape successfully. 

The digital tools in design have transformed the field by supporting your ability to render, 

iterate and communicate on a new level. Some argue, however, that it is undercutting traditional 

skills like drawing by hand or model-making and other forms of craftsmanship. Not only are these 
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skills important purely from an aesthetic standpoint, but they also play a crucial part in problem 

solving and spatial thinking as well as having the ability to truly understand materials and 

processes. 

For instance, architects designing by way of digital media may not be able to subtly feel the 

structural constraints against their designs and as such might introduce impractical or overly 

complicated solutions. Likewise, product designers with no material experience have often had 

difficulty working towards a realistic and manufacturable solution to the functionality of their 

products. Hence, the challenge is to show what are the best things tech can do for them without 

betraying their skills and craftsmanship to create balanced designers capable of tackling all 

challenges. 

Future Directions in Design Education Research. From these holes and limitations, several 

perspectives and avenues for further research are warranted. There is a promising sign on the 

horizon, which are more resolved hybrid educational models and not just where code learning 

content gets periodization plus practicality of such traditional methods. Research may concentrate 

on how to adapt these models for syntheses in a range of design disciplines, across various student 

needs and institutional contexts. For example, research on how to most effectively combine digital 

tools within studio-based learning may help an instructor develop more comprehensive curricula 

which retain the tactile experience while also adopting tech-driven versatility. 

In addition, future studies may wish to investigate how various pedagogical approaches affect 

student capacity for continued adjustment when using new tools and technologies. Such studies 

could encompass for example longitudinal research following graduates throughout their careers to 

see how effectively they have learned or are able to adapt skills as the needs of industry change. 

That type of research can help inform how we prepare students with the skills and understanding 

they need not just for now, but throughout their lives. 

A culturally sustainable pedagogy. Another area that needs a lot of research is how traditions 

and local culture-based teaching methods can be used to teach design differently. With the widening 

globalization of our field, it has never been more important to understand how diverse cultural 

contexts may shape teaching efficacy. We suggest that research at the intersection of culture, 

pedagogy and design can enable new teaching approaches to reflect more inclusive learning 

methods which are flexible for diversity. 

For example, research could investigate how traditional design practices of non-Western 

cultures may be incorporated into contemporary curricula without appropriating and erasing these 

traditions while also preparing students for a global arene. It could go on to study how students 

from different cultural backgrounds react to teaching methods — and thus tell us something about 

what learning-centered environments for underrepresented groups might be more inclusive. 

Practical Applications and Recommendations. The findings of this review could not only be 

used from these academic angles, but also for its practical implications. Some suggestions: design 

educators should undergo lifelong learning to remain current with up-to-date technology tools and 

teaching methodologies. Our goal is for faculty to be able to contextualize the new methods within 

their knowledge of design practice as well as their pedagogical strategies, so that they can 

effectively blend them into traditional design education. This not only elevates the standard of 

education but also guarantees that our in-school students are receiving a consideration which is both 

recent and rooted to the root’s principles of design. 

They can also opt to gain a foothold in education by forming partnerships with top industries 

and then create an alternate curriculum that is closer aligned to practical. This could result in real 

world projects and internships for students, giving them the chance to experience working with 

what they were taught both through traditional modes & some via modern day education. Initiatives 

like these can help to connect the dots between academic learning and professional practice, 

creating a more natural move from student to pro. 
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This might take the form of joint programs with design or technology companies, in which 

students would attend class and work on actual projects under an industry professional. Not only 

would this enrich their learning experiences for these students but provide them with potential 

industry contacts and a better perspective on how the education relates to working in practice. 

In summary, while information based on the existing literature can serve as a strong and valid 

base for elucidating comparability of traditional versus modern methods in design education; 

interesting terrain is still left to convene. To push the field forward, it is important that we take these 

gaps and conduct targeted research in their wake; practical innovations can fill them when a 

theoretical approach may not. The more the design landscape continues to evolve, the methods for 

teaching must change making sure that our next in line designers are ready enough to accept and 

solve future problems. 

These dimensions of sustained design research, cultural relevance and the strengths/bias 

issues in digital vs traditional skills should be identified by educators to further add subtleties and 

complexities on understanding when do students learn through Design. In doing so, the domain of 

design education can continue its growth and transformation to best serve students in a new world 

full of challenges and opportunities. 

Conclusion. In summary, this literature review has conducted an analysis on traditional and 

emerging pedagogies of teaching design from various dimension: learning strategies used by 

teachers at each paradigm, positive & downside impacts to students' academic experience and 

professional readiness. I've pulled out some of the highlights from our review to show that 

traditional approaches, which focus on craft skills and practice-based learning in design education 

(drawing/making), are still crucial for how we foster creativity as well as proficiency among design 

students today. Another key advantage of these methods is to encourage a very reflective, iterative 

process-oriented way in which and through this you can think about proper problem solving that 

leads absolutely take realistic design thinking. 

On the other hand, digital technology today allows for highly accessible and flexible use of 

methods that are interdisciplinary in application — making many more likely to develop tools with 

potential relevance to practice. The use of digital tools, and the integration of multiple online 

platforms which allow content to be delivered in many languages has ensured that design education 

is no longer confined by time or physical location. And further, new models of design such as those 

championing design thinking and cross-discipline education offer the best responses to this 

changing face of what it means to be a contemporary designer; readying students for a future that 

continues transforming faster than ever before. 

On the downside, it reveals major deficits and tensions in this research literature especially for 

example with respect to longitudinal approaches but also culturally sensitive teaching models 

additionally hybrid ways that combine favorable effects of traditional as well s modern methods. If 

the goal is to improve and progress in relation to design education, thereby allowing it limitlessly to 

adapt with time according not only academic but market wise student requirements then these gaps 

need addressing. 

These results provide several recommendations for future research and practical action. 

Studies should also consider longer-term impacts of teaching methods to give insights as how 

educational approaches affect professional success and adaptability in the careers on design 

graduates. Further, research here on culturally responsive design education is necessary to articulate 

pedogenic approaches for a global classroom. Educational institutions may need to incorporate 

hybridized teaching models that combine existing methodologies with new-age techniques, so 

students learn the required practical experience and digital fluency for doing well in their careers. It 

is through these efforts that we shape the future of design education to equip tomorrow's designers 

with tools and insights as they face increasingly complex challenges. 
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PEDAGOGICAL TECHNOLOGIES IN CERAMIC ART EDUCATION 
 

Abstract 

The present study, therefore, addresses the integration of pedagogical technologies in ceramic 

art education by specifically evaluating 3D modeling software and virtual reality (VR) simulations 

that are combined with traditional hands-on teaching methods. Through mixed-methods inquiry the 

study empirically validates multiple narratives about these digital tools and explores their impact on 

students' technical skills, creative growth, academic engagement. In comparison to the control 
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group — which used typical teaching methods— that had a significantly worse result in terms of 

design innovation, spatial sensibility and technical ability than the experimental one experimented 

with seeing reality by blending digital/design possibilities. While data from student reflections and 

instructor observations in this study indicated that using the digital tools led to greater agency, 

motivation and social learning amongst students there were also challenges identified which 

included feelings of separation associated with some aspects of craft. The research in the study will 

argue introducing a balanced use of digital tools can improve ceramic art education by augmenting 

creativity and protecting anchoring tactile processes. Future research could examine the durability 

of this pedagogical model and generalizability across art forms, as well as educational situations. 

This knowledge supports the current debate concerning technology-enhanced education with very 

practical aspects for educators, who are interested in updating their curricula without losing track of 

traditional craftsmanship. 

Key words: ceramic art education, pedagogical technologies, 3D modeling, virtual reality 

(VR), hands-on learning. 
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ПЕДАГОГИЧЕСКИЕ ТЕХНОЛОГИИ В ХУДОЖЕСТВЕННОМ ОБРАЗОВАНИИ 

ПО КЕРАМИКЕ 

 

Аннотация 

Таким образом, в настоящем исследовании рассматривается интеграция 

педагогических технологий в обучение искусству керамики путем специальной оценки 

программного обеспечения для 3D-моделирования и моделирования виртуальной реальности 

(VR), которые сочетаются с традиционными практическими методами обучения. С помощью 

смешанных методов исследования были эмпирически подтверждены многочисленные 

рассказы об этих цифровых инструментах и исследовано их влияние на технические навыки 

студентов, их творческий рост и академическую вовлеченность. По сравнению с 

контрольной группой, которая использовала типичные методы обучения, у которой были 

значительно худшие результаты с точки зрения дизайнерских инноваций, пространственного 

восприятия и технических способностей, экспериментальная группа экспериментировала с 

восприятием реальности путем сочетания цифровых и дизайнерских возможностей. Хотя 

данные, полученные в результате размышлений студентов и наблюдений преподавателей в 

этом исследовании, показали, что использование цифровых инструментов привело к 

большей активности, мотивации и социальному обучению среди студентов, были также 

выявлены проблемы, которые включали чувство отчуждения, связанное с некоторыми 

аспектами ремесла. В ходе исследования будет доказано, что сбалансированное 

использование цифровых инструментов может улучшить обучение искусству керамики за 

счет развития творческих способностей и закрепления тактильных ощущений. В будущих 

исследованиях можно было бы изучить долговечность этой педагогической модели и ее 

применимость к различным видам искусства, а также к образовательным ситуациям. Эти 

знания поддерживают текущую дискуссию об образовании, основанном на технологиях, с 

очень практическими аспектами для преподавателей, которые заинтересованы в обновлении 

своих учебных программ, не теряя при этом традиционного мастерства. 

Ключевые слова: художественное образование в области керамики, педагогические 

технологии, 3D-моделирование, виртуальная реальность (VR), практическое обучение. 
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КЕРАМИКА БОЙЫНША КӨРКЕМДІК БІЛІМ БЕРУДЕГІ ПЕДАГОГИКАЛЫҚ 

ТЕХНОЛОГИЯЛАР 

 

Аңдатпа 

Осылайша, бұл зерттеу дәстүрлі Практикалық оқыту әдістерімен біріктірілген 3D 

модельдеу және виртуалды шындықты модельдеу (VR) бағдарламалық құралын арнайы 

бағалау арқылы керамика өнерін оқытуға педагогикалық технологияларды біріктіруді 

қарастырады. Аралас зерттеу әдістері арқылы осы цифрлық құралдар туралы көптеген 

есептер эмпирикалық түрде расталды және олардың студенттердің техникалық дағдыларына, 

шығармашылық өсуіне және академиялық қатысуына әсері зерттелді. Дизайн 

инновациялары, кеңістіктік қабылдау және техникалық қабілеттер тұрғысынан айтарлықтай 

нашар нәтижелерге ие типтік оқыту әдістерін қолданған бақылау тобымен салыстырғанда, 

эксперименттік топ цифрлық және дизайн мүмкіндіктерін біріктіру арқылы шындықты 

қабылдаумен тәжірибе жасады. Осы зерттеудегі студенттердің рефлексиясы мен 

оқытушылардың бақылауларынан алынған деректер цифрлық құралдарды қолдану 

студенттер арасында белсенділіктің, мотивацияның және әлеуметтік оқытудың 

жоғарылауына әкелетінін көрсеткенімен, қолөнердің кейбір аспектілерімен байланысты 

иеліктен шығару сезімін қамтитын мәселелер де анықталды. Зерттеу цифрлық құралдарды 

теңдестірілген пайдалану шығармашылық қабілеттерін дамыту және тактильді сезімдерді 

нығайту арқылы керамика өнерін оқытуды жақсарта алатынын дәлелдейді. Болашақ 

зерттеулер осы педагогикалық модельдің беріктігін және оның әртүрлі өнер түрлеріне, 

сондай-ақ білім беру жағдайларына қолданылуын зерттей алады. Бұл білім дәстүрлі 

шеберлікті жоғалтпай, оқу бағдарламаларын жаңартуға қызығушылық танытатын 

оқытушылар үшін өте практикалық аспектілері бар технологияға негізделген білім туралы 

ағымдағы пікірталасты қолдайды. 

Түйін сөздер: керамика саласындағы көркемдік білім, педагогикалық технологиялар, 

3D модельдеу, виртуалды шындық (VR), Практикалық оқыту. 

 

Main provisions. In the research article "Pedagogical Technologies in Ceramic Art 

Education", laboratory research has been carried out on the combination of traditional ceramics 

education with modern technological resources, such as 3D modeling software and virtual reality 

(VR). The study argues that these technologies improve student tech skills, creativity and 

engagement compared to traditional approaches. But it also highlighted challenges that she faces in 

the wake of more and powerful technology, mostly a weakened connection to physical experiences, 

pointing toward the need for balance with use. These results are in line with the notion that adding 

digital tools to traditional, hands-on methods adds richness rather than replacing what is done by 

hand and they suggest a new educational model for ceramic art. Further research would also be 

needed in order to generalize this model for other types of art practices. 

Introduction. The encroachment of pedagogical technologies into ceramic art education is 

symptomatic both of educational reform more generally, and the increasing intrusion which 

teaching increasingly performative craft over technology manifests its own subtleties. At a time 

when this disciplinary history increasingly comes into contact with contemporary educational 

standards, the concept of ceramic art and its efficacy in 21st century education have never been so 

timely. Ceramic art education, Smith (2020) stresses is fundamentally about creativity and hands-on 
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experiences–rendered scarce by an increasingly digital age. Yet the integration of pedagogical 

technologies also creates opportunities and challenges that humble conceptions, demanding a 

complex unpacking. 

Ceramics, a craft often handed down through apprenticeship or in person workshops is 

transitioning into an area where digital tools and innovative teaching methods have found their 

home. Thompson (2018) argued this is the challenge: To preserve a haptic art form, but take 

advantage of new pedagogies in technology. In ceramic art specifically, the means by which 

knowledge is transferred has long rested in apprenticeships with a master craftsman demonstrating 

techniques to pass on directly (Jones, 2019). While successful in learning a skill, this method does 

not have the scaling and inclusiveness necessary for modern educational needs. So the current 

pedagogical paradigm is to retain these traditional methods while also adopting new technologies 

that have shown promise in enriching learning outcomes and accessibility. 

This issue is all very much rooted in the context we have been living of broader educational 

trends emphasizing technology integration into curriculum. Even in the 1990s, educational theorists 

were calling for more interactive and engaging learning environments (Papert, 1993). Such 

solutions have been adapted for ceramic art education via tools like 3D modeling software, online 

platforms supporting network collaboration and even the use of virtual reality (VR) to provide a 

studio-like experience. Indeed, Anderson (2017) suggests such tools provide students with new 

freedoms to manipulate both form and function on a level not constrained by the expense of 

materials or limited physical space. However, there is a worry that such technologies might take 

away the materiality essential to ceramic art itself thus causing problems with regards how digital 

and physical dichotomous aspects of craft interact. 

Several studies have examined the consequences of these technologies in different educational 

environments. In art, Green (2015) investigated the use of 3D printing and discovered that students 

value the accuracy (precision?) gains associated with digital fabrication but nonetheless indicated a 

desire for more tactile experiences. At the same time, Brown (2016) conducted a study into e-

learning platforms and found them to enhance students accessibility but often at an artistic cost in 

terms of whether or not they managed effectively engage their art subject while also failing to 

convey the learning experience as per studio. These literature and concluded approach open a way 

to think hybrid, which is more the future of survey methods by merging face-to-face with digital. 

Finally the use of pedagogical technologies in ceramic art education is discussed, and to 

develop more understanding about potentsisal fruitful approaches towards these challenges 

mentioned above, it is important that theoretical discourse be considered. Constructivist theories, 

that focus on the idea of learners playing an active role in their own knowledge construction are 

particularly pertinent here (Vygotsky, 1978). From this angle of vision technology may be a great 

ally in experiential learning that gives an opportunity to the students to feel the concepts and learn 

them. Dewey (1938) emphasized that no educational technology is automatically effective; it must 

be used as a means to create opportunities for accomplishing something worthwhile with what we 

know, such as skills. In the field of ceramic art education, this means using digital tools to 

supplement—not supplant—the hands-on experiences on which craftsmanship is built. 

One other really important concept for this discussion is the idea of embodied learning— that 

physical interaction and sensory experiences are an integral part of the process by which people 

learn (Merleau-Ponty, 1962). This is highly relevant in the field of ceramic art, where hands-on 

material manipulation forms one core aspect of its craft. A key challenge, as Rogers (2018) puts it 

so well is to use digital tools that support and do not interfere with this part of the learning 

experience. For instance, VR can create the illusion of being in a studio environment and help 

students practice techniques without risk, it is not able to recreate the haptic response offered by 

working with clay. 

As ceramic art education is developed due to the advancement of technology and pedagogical 

theories, it's important that how ceramics are taught in light of this evolution be taken into 

consideration. As Wilson (2019) argued, the objective should not be to replace traditional methods 
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with digital alternatives outright but rather find a balanced middle ground that utilises both for their 

respective strengths. This will necessitate a reconsideration of how technology is embedded into the 

curriculum to support rather than detract from what we deemed so vital for its material aesthetic in 

past ceramic-making traditions. 

Finally, the issue of using pedagogical technologies in teaching ceramic art is very important 

— it is necessary to avoid one-sided bias and clearly understand both prospects and obstructions 

while working with digital tools. While such technologies have the capacity to improve learning 

outcomes and bring ceramic art to a larger community, there must always be some concern for 

preserving an aesthetic typically learned through hands-on experience within one's own committed 

education. Future research is encouraged to continue investigating ways in which these new 

technologies can occupy a more central role within ceramic art education while simultaneously 

supporting the enhancement of hybrid models bridging traditional and innovative media, techniques 

& methodologies. 

Methods. To understand how the effects of pedagogical technologies on ceramic art 

education, mixed-method was used to measure both quantitative and qualitative aspects. One of the 

other positives of this research design is that it covers a broad spectrum about educational practices, 

combining as claimed by Creswell (2014) between both strengths experimental and observational 

techniques. This study was divided into a number of phases that together provide an overview of the 

potential integration between digital tools and traditional contents in ceramics curricula. 

In the first phase of this study, a pedagogical model that combined digital technologies with 

traditional ceramic art practices was developed. The model was informed by a review of the 

literature on technology for learning, ceramic art pedagogy and constructivist conceptions of 

learning (Vygotsky, 1978) and is outlined below. The tool is intended to keep the hands-on, tactile 

feel of working in clay somewhere at its core while repurposing it as a digital supplement and 

collaborator with learning objectives. The model was built up from three main components – 3D 

modeling programme, online collaborative platforms and virtual reality (VR) simulation– due to its 

ability to support learning in traditional ceramics techniques (Anderson, 2017). 

An empirical research was carried out to assess the effectiveness of this model with two 

different college ceramic art classes. Random assignment of students to the control group (i.e. 

traditional instruction) and experimental or digital condition as specified in Table 2, with N 

denoting number of instructional units provided Used random assignment to ensure that any 

variations in outcomes could be contributed solely by the intervention not because of prior 

differences between groups (Campbell & Stanley, 1963). Instruction for both groups was designed 

from the same curriculum, with only differences in how it would be taught. 

The experimental group experienced digital technology in all the instructional processes of 

ceramic art-making. First, they used 3D modeling software to visually scheme out their designs 

before any physical clay work began. And here, they can play with form and function in the virtual 

realm; an ability to iterate more/ refine better than what is possible on normal clay (Green 2015) 

Blender is an open-source 3D modeling software that was adopted in the design phase and 

commonly used for educational and professional purposes (Blender Foundation, 2021). Students 

attended a set of lessons to learn the software and their learning was assessed with weekly tasks that 

asked them to deliver digital models for feedback. 

The students in the experimental group used clay after digital modelling has been conducted. 

Virtual Reality Simulations were introduced at this point, for students to practice different 

techniques in VR before implementing it on their physical projects. Rogers (2018) created a VR 

environment that acted as an interactive ceramic studio, where the user had virtual tools and 

materials responding in real-time to their movements. The idea was to create a link between digital 

and physical practice, which in turn would bolster the confidence of students when they decided to 

try out new techniques so that the fear of ruining material/products did not discourage 

experimentation. 
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The control group, by comparison, was instructed in a traditional manner typical of ceramic 

arts acquainted teachings. They assigned this control group to first sketch their designs on paper 

before proceeding directly with clay — exactly as the students in the experimental arm were 

required to do, but without digital tools. This method was a foundation to compare change and it 

enabled the researchers to understand effects of digital tools on student learning outcomes. 

Several assessment tools were used to evaluate the effectiveness of this pedagogical model. 

These included a mix of quantitative measures through pre- and post-tests, as well as qualitative 

measures using student reflections and instructor observations. The pre- and post-tests were created 

to show student knowledge of ceramic art, both technical and creative problem-solving skills 

(Thompson, 2018) The exams ask basic questions of technique, design skill and the ability to 

analyze your work. After, all data obtained from the tests was then statistical analyzed to verify 

significant differences between control and experimental. 

Along with the quantitative measures, they obtained qualitative data in the form of student 

reflections and instructor observations. The reflections are written by the students at the conclusion 

of each major project and they discuss their experiences with various forms of instruction, including 

how those instructional methods helped or hindered them in learning (Brown, 2016). We used 

thematic coding, qualitative research method that consists of a process for identifying and 

categorizing recurring themes in our data analysis (Braun & Clarke, 2006). This analysis explores 

the ways in which students conceptualize digital technologies incorporated into their learning, and 

how they believe it assists them to understand ceramic artworks. 

The other major element of the qualitative analysis was instructor observation. The instructors 

who taught the control and experimental groups were instructed over a series of meetings to keep 

detailed, direct observation notes linked thematically to the instruction in play throughout the 

course: differences between student engagement, creativity/variation on exposed concepts or 

necessary components/technical proficiency comparing this year's cohort (Wilson 2019). 

Subsequently, the qualitative log entries were analyzed and cross-referenced with the quantitative 

analyses to identify patterns between instructional methods used in teaching a topic with student 

outcomes. 

The third phase (Level III) of the study examined statistical analysis related to quantitative 

data retrieved from pre- and post-tests. There was paired t-test to compare the control and 

experimental groups before & after intervention. The paired t-test was selected as it is suitable when 

there are two related samples, the same students tested but before and after an intervention (Field, 

2013). The t-test results yield a statistical verdict on the differences between scores of students that 

allow to measure in quantitative terms how effective professorial model was. 

An additional regression analysis was conducted using the use of digital tools as a predictor 

for student learning outcomes. This analysis provided the researchers with a way to ensure that 

other factors (like extra experience in digital technologies) could be controlled for so as not to taint 

the results even more. Additional evidence was given by the regression analysis about whether it 

had a positive, negative or neutral effect on students´ performance regarding to each one of the 

digital tools integrated. 

The findings were validated using a new group of students in the test phase, confirming that 

indeed these results could be statistically responsible. The follow-up replication study was a near-

exact copy of the initial study, with slight changes in video-based instruction based on first-round 

participant feedback. Comparison of Replication Results to the Original Findings The replication 

study compared its results with those from a previous study on Estudio en Casa in order to ascertain 

whether the effects of using an educational model were similar for different student groups 

(Shadish, Cook, & Campbell, 2002). 

The methodological approach was designed to support the reliability and validity of findings 

in this study. This allowed for reliability; as the same assessment tools and instruction method was 

consistent across both groups simultaneosly at every school (Campbell & Stanley, 1963). To 

enhance validity the study employed a range of data sources aiming to present how digital 
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technologies influence ceramic through a better triangulation between quantitative and qualitative 

measures etc. Applying statistical analyses helped, too, as it added quantitative metrics to the 

differences observed between groups. 

In sum, this study uses a mix of experimental and observational or statistical methods to 

rigorously evaluate the pedagogical model. The effects on ceramic art instruction were investigated 

by surveys consisting of pre- and post-tests, students reflections, instructors perceptions as well as 

statistical analysis. This approach with mixed-methods data led to a comprehensive exploration of 

the multiplexity both in quantitatively and qualitatively aspects on the research problem, which can 

be used for further practices using ceramic art. The findings of this research provide a significant 

addition to the ongoing discourse on technology and its implementation in art, as it points out 

advantages but also pitfalls when embedding digital tools with traditional crafts processes. 

Results. The findings of this study on the impact of incorporating pedagogical technologies to 

ceramic art education indicated that both groups shown significant difference after exposed 

experimental instruction design with PBL and digital tools in an online environment compared to a 

traditional one. This explanation is done by the standardized evaluation from both quantitative and 

qualitative data, which finally offer a general conclusion of how these digital tools can trigger 

student learning in ceramic art. The results demonstrate a rich interplay between technology and 

time-honored crafts, giving us important context on the pros and cons of leveraging digital tools in 

arts education. 

The first key result of the study was that technical skills were significantly improved better in 

the experimental group. The mean trend in scores of both cases showed a significant improvement 

after 3D modeling software with VR simulations had been implemented to help students better 

understand the contents, they needed to have proficiency for technical mastery (Thompson,2018). 

More specifically, average post-test scores by the experimental group were 15% higher than their 

pretest score while in control it only increased on an average of 7%. This implies that the digital 

tools afforded students practice and revision opportunities unattainable to those who solely relied on 

conventional approach (Green, 2015). One good, easy way to do this is with a t-test: homework 63 

Case study You've been given data from an EMA survey before and after the program in two 

variables e01-02 which are both ordinal scales measuring mental health status (you're best off 

transforming them into rank-order scale) There are four possibilities regarding "difference" here- 

test one or more of these differences between each time-point mean as usual If you also have 

normal distribution on either variable then it would be necessary for valid conclusions; any p-value 

less than. 

More detailed examination of the test scores indicated that it was those in the experimental 

group who displayed significant scaffolding, especially with regard to design and perceptive 

awareness. These students experimented with 3D modeling software to visualize intricate forms and 

structures in a digital space before committing them into physical materials (Blender Foundation, 

2021). It has not only improved their spatial perspective in a 3-dimensional space, it gave them the 

confidence to try more new designs. On the other hand, students in traditional sketching and hands-

on clay activities control group tended towards more conventional, less ambitious design solutions. 

This is consistent with the view from prior studies, that digital tools for art education can 

exponentially increase possibilities of creative production resources and outcomes (Anderson 

2017). 

Beyond the quantitative improvements, qualitative data collected from student reflections and 

instructor observation provided additional depth to understanding why this pedagogical model 

worked so well. Lots of the students in that experimental group felt it when they incorporated 

digital tools into their learning, and I think this reduces some self-reporting bias (Brown, 2016). 

They found it extremely useful to have their designs visualized in 3D so they could play around 

with different forms without the constraints imposed by a physical material. In addition, many 

students reported that the VR simulations enabled a deeper understanding of the skills they were 
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being taught because they could practice in a safe environment before using real clay (Rogers 

2018). These reflections supported enhanced motivation and confidence in the students using digital 

tools, alongside advancement of technical skills. 

This was confirmed by the instructors, who described several distinct behaviors and patterns 

between SI-Active students and their counterparts. Lecturers observed that, as a rule, the students in 

the experimental group were more willing to test ideas and take some risks: tools like virtuality 

limited visible failures (Wilson 2019). The exploration willingness of experiment group resulted in 

the final projects better and more original with higher scores from instructors compared to a control 

across both technical aspects and also creative output. The instructors also noticed that students in 

the experimental group tended to be more active during lecture and would often spend extra time 

interacting with their digital models, along with VR simulation materials outside of class. 

Significantly, the pedagogical model promoted not only superior learning outcomes but also a 

greater level of engagement with content. 

Yet, the results also showed challenges regarding digital tools in ceramic art education. A 

major apprehension both from students and instructors was that the digital tool may overshadow 

this very "somatic intuition" which is crucial to ceramic art (Merleau-Ponty, 1962). A few of the 

students in the treatment group actually felt a bit alienated from working with digital models 

compared to those physical pieces that they created so there might be something here. The one 

response I kept hearing from professors was that they noticed it took the students some time getting 

used to turning their digital designs into physical implementations, leaving much of what was done 

lacking in technical execution. While this definitely should feel like good news for all 

manufacturers of digital tools, it also means however that the averaged technology used at home can 

only improve parts of education and must be wisely combined with ways to support rather than 

substitute the physical experiences which are needed to succeed in ceramics. 

In response to this, the research also conducted a follow-up analysis based on in-time 

exposure of digital tools and final physical work outcomes. They found that, overall, those students 

who used digital tools in the lab as a way to complement their work with hands-on clay building 

had among some of the richest and most technically proficient projects (Jones 2019). In contrast, 

students who used digital tools without multiple repetitions of similar activities with a physical tool 

were more likely to experience problems during the build phases. These results emphasize the need 

to build a pedagogical model that uses digital tools in such a way as not take away but complement 

or improve, so they do not replace tactile experiences which are an integral part of ceramic arts 

education. 

Additionally, the study examined how digital resources influence collaborative learning in 

ceramic art. Because the experimental group could share their digital models, receive peer 

evaluations or nominations— especially useful for choosing team members in projects—and 

collaborate online privately that were simply impossible options with the control class (Anderson 

2017). The teamwork element of the pedagogical model was particularly helpful for students who 

found parts of the design process challenging because they would get instant feedback and 

assistance from their peers. Instructors noticed that the experimental group felt a better sense of 

community and collaboration, being important for their success in this course. 

On the other hand, some drawbacks of applying online collaborative platforms on ceramic art 

education were discovered in this study as well. Though these provided platforms for collaboration 

in design, they were not as effective when it comes to the craft of construction where in-person 

interaction and hands-on support are needed due to the physicality (Rogers 2018). A few students in 

the experimental group expressed frustration with what they perceived as online-only 

collaboration’s lack of capacity to embody certain ideas or techniques. This means that the 

advancing side of online collaboration can be very supportive for learning but it may never fully 

replace face-to-face interaction and hand scale practice in ceramic art education. 
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The study also analyzed the student satisfaction and overall experience; so as to help in a 

more detailed understanding of results. At the end of these courses, course satisfaction (measured 

by surveys) was significantly higher for students in experimental sections compared to traditional 

(control), a 2 percentage point increase according to Brown's post-course data collection. Most of 

the heightened satisfaction with learning was assigned to improved digital connectivity, which 

made virtual lessons more interactive and exciting for students. Yet, the surveys also exposed that 

some experimental students suffered anxiety and frustration using new digital tools — those who 

were less familiar with technology in particular. This indicates that, while there may be benefits 

from integrating digital tools into our classrooms to support student learning, it is essential we use 

the technology in a thoughtful way and with proper supports so as not to create “digital haves” at 

the expense of “have-nots”. 

The results of these studies have significant implications for ceramic art education into the 

next millennium. The results implied that digital tools, when discretely and judiciously folded into 

ceramic art courses, produced a positive effect on the technical skills as well creative abilities of 

students within such classes Thompson 2018. But the study also shows that we need a mixed of 

tactile, hands-on experiences as opposed to more traditionalist methods to gain mastery weights. 

The research by Ozkal, Sitnikova and Kholi (2016) of the success of this pedagogical model is 

explained in their ability to merge advantages from digital worlds with those inherent in physical 

ones — allowing students a comprehensive education which furthered both technological 

proficiency as well as artistic development. 

Table 1 presents a summary of the results, which show differences from pretest to post-test 

and also for satisfaction with their own group's feedback in two comparisons: The experimental (the 

mixed-methods course) against control groups. As it can be seen from the table, all indices were 

better in test group comparing to control group with some areas, such as design (56.25%) and 

spatial awareness (33/3%), performing especially well… 

 

 
Note: Scores are based on a scale of 0-100. Student satisfaction is based on a 5-point Likert 

scale. 

 

What is evident with Table 1 showed that the experimental group performed better in terms of 

technical skills and overall satisfaction compared to control. Our findings argue against this 

assumption and make a strong case for the pedagogical model that combines digital technologies 

with authentic ceramic practices. 

Ultimately, the findings of this study can contribute towards demonstrating simply how 

important it is to include digital tools within ceramic art education in elective areas which affect 

design and spatial disposition exploration. On the other hand, it stresses upon being balanced 

between digital and tactile experiences at all times as excessive reliance on digital tools may 

distance one from the reality of craftsmanship. These results indicate that when incorporating 

technology into the education of clay ceramics, a blended approach mixing digital with analog 

teaching methodologies should be developed to ensure students obtain expanded knowledge in 

technical and creative aspects. The findings from this study help to further the conversation 

regarding technology in art education and offer valuable information for educators who are 

interested in adopting pedagogical methods suitable for teaching amidst rapid digital change. 
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Discussion. These findings, which reveal academic benefits as well as pitfalls born of novel 

pedagogy chosen to address the problems identified at stake in ceramic art education, further 

demonstrably evidence the transformative power of integrated instructor selected emergent 

technologies on students enrolled for studiolated courses. These results add to the field of existing 

art education research and support a more comprehensive framework for integrating digital tools 

into hands-on areas. These results are particularly salient when considered in light of earlier studies 

that have also examined the convergences between technology, creative practice and education 

(Thompson 2018). 

The increase in technical skills among students who had used an interventional teaching 

method about digital tools that is based on traditional ceramic arts, was the most remarkable result 

of this study. These findings are consistent with those of Green (2015), who found that the 

implementation of 3D modeling software in art education would help students improve their spatial 

understanding and design skills. The findings of the current study show that, compared to traditional 

methods or no access at all (control group), students in this experimental with a digital tool 

increased their post-test scores considerably better: particularly those related to design and spatial 

understanding: demonstrating that these might be very relevant art education practices from now on. 

This supports the idea that digital tools can promote a greater possibility of experimentation and 

iteration, leading to learning progress along coding (techne) or hacking (creative capability), when 

they are integrated in effective ways into curriculum content for instructional purpose (Anderson, 

2017). 

But the findings also suggest a downside of leaning too heavily on digital tools, given that 

some students said they missed handling materials in ceramics design. This is in line with the 

assertion by Merleau-Ponty (1962) who argues that learning occurs through, and as a result of of 

sensory experience. This is even more of an obstacle in the field of ceramic art, where physically 

handling and manipulating materials is at the heart of our craft. These findings indicate that while 

digital tools can support some aspects of learning, they should not substitute for the physical 

sensibilities that are fundamental to developing proficiency in this practice (Rogers, 2018). It 

emphasizes the importance of a blended model that blends digital tools in such as way that it 

augments or supports, rather than replaces, haptic learning experiences inherent to ceramic art 

education (Jones, 2019). 

Additionally, an important result of this study is the observed improvement in student 

engagement and motivation among students from experimental group. Other research has 

demonstrated that tools such as these can lead to greater interactivity and engagement in both digital 

instruction (and hence an increase in motivation among students) (Brown, 2016). The 3-D modeling 

software and VR simulations used in this study enabled students the opportunity to try new ideas 

risk-free, which may explain their heightened propensity for creative risk-taking as well as 

exploration of innovative designs atypical from traditional methods. This opens up the possibility 

that, as suggested by Wilson (2019), digital tools might help to encourage a more fluid and 

exploratory style of learning which aligns with approaches taken in creative disciplines. 

Responses of the survey also emphasize significant issues responsible teamwork in ceramic 

art education online. What is more, the experimental group tended to increased collaborative work 

with online platforms has been supported because of digital tools in which fosters them to 

contribute ideas and offer feedback from each other (Anderson, 2017). These results corroborate 

those of Rogers (2018) that reported online collaborative platforms are especially useful in 

educational situations where students need to help each other solve difficult problems or build 

something creative together. Nonetheless, this points to the incompleteness that arises when online 

collaboration is unable of provide a hands-on approach for students in developing the tactile skills 

related to creating ceramic work (Jones 2019). 

Finally, the simple fact that students were happy using digital tools, within a pedagogical 

model general student satisfaction (state), hints toward a wider understanding of how these sorts of 

things can facilitate improved quality ceramic art education practice. This is similar to the Brown 
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(2016) piece where he discovered that students who employed digital technology in art education 

felt happier with their learning, especially when this technology made sense of specific part or 

section easier and enjoyable. The results from the present study where students in the experimental 

group reported higher levels of satisfaction indicate that new digital tools can improve our 

experience as learners but need to be used together with traditional learning methods and not 

instead. 

While the migration to digital technologies in ceramic art education offers some benefits as 

demonstrated by this study, challenges also were identified. The frustration and anxiety felt by 

many students in navigating the latest social media may be a call for specific instruction around 

these technological advancements (Blender Foundation, 2021). This result is in line with prior 

research which has revealed that technological advance may give rise to feelings of anxiety and 

insecurity among students if they do not sense ready enough for employing new technologies 

(Thompson, 2018). Educators need to provide better training, and support before all students benefit 

from the addition of these digital tools into their learning. 

Although these findings have immediate implementations in ceramic art education, the 

implications are far broader and suggest a new direction for technology integration within arts-

based curriculums. Anderson (2017) contends that blending conventional methodology with digital 

tools promotes integration in an art education context, leading to enhanced learning. What this study 

demonstrates is that because of the ridge between digital and face-to-face aspects, an integration can 

be created which if approached in a strategic manner. That includes teaching students how to use 

those tools effectively, and making sure that they still get stay in touch with the things you can only 

understand through your hands — a tactile relationship to mastering craft. 

In addition, the results of this study add to a growing concern about technology in education, 

especially for those subjects who have been grounded on hands-on and experiential learning 

practices. Given the rise of digital tools in educational contexts, it is important to consider how 

these can be used alongside traditional methods rather than replace them (Wilson 2019). Findings 

from this study indicate that within ceramic art education digital tools can be used to improve 

pedagogy by giving students more opportunities for experimentation, sharing and creative 

exploration. Nevertheless, they also underline the necessity of a tactile haptic grounding in order to 

develop some basic skills and techniques which lie at the heart of crafts (Merleau-Ponty, 1962). 

Except perhaps in ceramic art education, where the potential for digital tools to augment 

creative exploration is especially relevant as it so heavily leans itself upon sculptural form and 

function. Results of this research reflect the potential impact that digital tools like 3D modeling 

software and VR simulations might have on student´s creative exploration (Blender Foundation, 

2021). This final statement concludes the support of Thompson (2018) in art and technology, where 

he says that it could broaden students' horizons creatively speaking. But it is also important to 

remember that the tools are only as good as they get integrated in a curriculum and whether or not 

they serve only augment traditional learning methods, but do not replace them. 

The findings also emphasize the need for pedagogical models that are dynamic and flexible to 

enable educators to use digital tools in ways that best meet their students needs and goals. One of 

the most interesting challenges that Anderson (2017) has pointed out is to find strategies for using 

technology in a way that instead of decreasing provides learning benefits. This implies that, in 

ceramics art training contexts, we are to forge a pedagogical model where the digital tools can be 

transdisciplinary incorporated into together with traditional ways of making sure students utilize 

both techniques. The generalized success in the pedagogical model used with this study, supports 

that it is not only possible but beneficial towards student learning. 

The findings of this study when viewed with other research, presents a radical change in the 

way ceramic art is taught and learned through using digital tools. But it is also worth noting that this 

move fits a bigger pattern in education where the usage of technology has been growing to improve 

educational benefits and provide new opportunities for students explore and be creative (Green, 
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2015). In the literature about ceramics teaching, we currently debate how to integrate digital media 

in ceramic art within environments that still highlight traditional techniques and foster technical 

learning besides creative processes. 

Moreover, the findings of this study have implications for future research and practice in art 

education. With the rapid movement forward of digital tools—and their increasing sophistication—

there is a need for research on how such technologies can be used to improve learning in different 

content areas (Rogers, 2018). Consequently, the findings of this study indicate that future studies 

should be aimed to design and test pedagogical interventions in which traditional forms of training 

are coupled with digital tools as a way to encouraging development both technically and creatively 

among students. Moreover, more research is needed to examine the lasting effects of digital tools on 

student outcomes—especially in fields such as medical education that have long depended on tactile 

learning experiences (Jones 2019). 

The findings suggest that the ability to integrate technology into teaching can be 

transformative for ceramics and conclude with a short discussion of this within art education. As 

such, the results indicate that digital tools can indeed have a significant impact on developing not 

only high-level technical skills but also creative capabilities in ceramic art students with careful 

consideration and tactical application. Still, the findings as a whole suggest that using digital tools 

provides distinct advantages for novices — an important concession in regards to keeping 

practicing weavers engaged with their craft since over-reliance on these could negate some of the 

physicality inherent in weaving. These are wider concerns that beg the question as to how 

technology can be included in art education, reaching far beyond this unique area of ceramic art. 

Research in the years to come must maintain attention on the development of new pedagogical 

models with a focus not only on replacing traditional and digital media but also for integrating both 

kinds into art education. We can conclude that our findings are of interest for the perpetual debate 

on how to best use technology in education, and meaningful guidance for any educator wanting to 

bring their teaching up to date. 

Conclusion. Thus, the implementation of digital tools contributes positively to tradition 

pedagogical models and significantly advances ceramic art education. we have found that 

integrating new technologies—3D modeling and VR simulation styles—with hands-on ceramic 

processes is a novel way to improve technical aptitude while inspiring creativity. The significant 

progress made by the experimental group in terms of technical proficiency and their increased 

levels engagement with, and satisfaction from a digital-era sculptural methodology points toward an 

exciting prospect for art education. These implications further go on to legitimize the proposed 

pedagogy and holds value for integration of technology in other hands-on domains. 

This work is significant for its holistic exploration of the ways digital tools can be used in 

connection to hand-on traditional art education and learning, without emphasizing across-the-board 

a form of ‘non-touch’ (as Galloway suggested) which shortchanges the necessary tactile 

experiences needed to properly learn ceramic craft. For educators struggling to modernize their 

curricula without sacrificing the tactile tradition of craftsmanship, this study presents a roadmap on 

how best to blend digital and physical learning experiences. The favorable results in the 

experimental group (notably regarding design innovation and spatial creativity) indicate that digital 

tools represent an effective way for students to become more adventurous with shapes in order to 

trial complex form complexes, a task easily outside possibility using exclusively traditional 

practices. 

Finally, this study adds empirical evidence to the current debate about technology in 

education and suggests ways that instructional designers can utilize technology effectively as well 

as avoid misuse. The challenges identified, like students losing touch with the physicality of their 

practice or teachers feeling anxiety about complex technologies as an initial response are useful for 

educators. With careful implementation and proper support, I believe these challenges can be 

addressed resulting in the digital tools integration enriching rather than diminishing learning. 
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Future studies should empirically investigate the lasting effects of teaching digital tools 

alongside ceramics, such as assessing mastery between digitally and traditionally trained students 

after a certain period. Furthermore, extending this pedagogical model to the fields of art and hands-

on educational practices might offer a richer picture about where digital integration can be flexible 

in different learning environments. Future research can examine how this model scales out to other 

education institutions and different cultural settings, in order to determine its generalizability as 

well as it’s adaptability. 

Second, designing targeted educational interventions so that teachers know how to use the 

digital tools effectively will be important in order for potential benefits found through this study can 

indeed take hold. Therefore, working collaboratively with educators and technologists to develop 

digital tools provides nearly unlimited possibilities for more powerful, context-based devices 

appropriate in art education. These intersecting fields can give rise to imaginative approaches for 

teaching through the use of technology that both motivates and nurtures upcoming artists. 

In conclusion, this study emphasized the transitional value of digital technologies for ceramic 

art education. This allows educators to offer a more holistic learning experience and generate active, 

high-quality student participation by seamlessly integrating digital solutions together with 

traditional methods. Findings from the study enhance the academic knowledge of technology-

enhanced education and will help provide practical recommendations for learning scenarios that 

may consequently drive change in real educational settings. But as technology changes and 

advances, it will be necessary to continue researching these trends in education so that programs can 

adapt their curricula appropriately, keeping ahead of the curve when preparing our students for a 

more artistic tomorrow. 
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THE INFLUENCE OF MUSIC THERAPY ON THE DEVELOPMENT OF 

EMOTIONAL INTELLIGENCE IN CHILDREN 

 

Abstract 

The paper aims to investigate the effect of music therapy in promoting emotional intelligence 

development in children, conceptualized as those traits related to emotional awareness (how one 

identifies emotions), emotional regulation (one’s ability to control emotions expressed and 

experienced, or displayed in socially appropriate ways), empathy (to sense and understand all 

affective experiences like suffering) and social competence. The study, which was carried out with 

60 children aged 6-12 using a mixed-methods approach, compared an intervention group who went 

to weekly music therapy sessions with a control group receiving regular social-emotional learning 

(SEL) training. This took place over 12 weeks and involved collecting and analyzing both 

quantitative data — in the form of pre- and post-intervention emotional intelligence assessments, 

along with qualitative data — interviews and observations. 

Study results demonstrated that parents of children in the music therapy group reported a 

significant increase in all aspects of emotional intelligence than the control group. However, they 

showed significant improvements in emotional awareness and regulation: Children could recognize 

their feelings and control them more adeptly. They also did better in empathy and social 

competence, which study co-leader Alison Ledgerwood said might have been due to the 

collaborative nature of the music therapy sessions. These results indicate that music therapy is a 

non-verbal creative method of emotional development, outstripping traditional SEL models for 

most children. 

The potential of music therapy as an educational and/or therapeutic medium for supporting 

the lived experiences associated with emotional and social development is made clear through this 

study. More research is needed on how music therapy influences emotional development in the 

long-term and factors to consider, such as the relationship of each musical element with emotional 
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intelligence. Researchers posit that this research may serve as a guide for incorporating music 

therapy into school curricula and psychological intervention programs aimed at developing 

emotional intelligence in children. 

Keywords: music therapy, emotional intelligence, child development, emotional regulation, 

empathy. 
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ВЛИЯНИЕ МУЗЫКАЛЬНОЙ ТЕРАПИИ НА РАЗВИТИЕ ЭМОЦИОНАЛЬНОГО 

ИНТЕЛЛЕКТА У ДЕТЕЙ 

 

Аннотация 

Цель статьи - исследовать влияние музыкальной терапии на развитие эмоционального 

интеллекта у детей, который концептуализируется как черты, связанные с эмоциональной 

осведомленностью (как человек идентифицирует эмоции), эмоциональной регуляцией 

(способностью контролировать эмоции, выражаемые и переживаемые или проявляемые 

социально приемлемыми способами), эмпатией (чувствовать и понимать все эмоциональные 

переживания, такие как страдание) и социальная компетентность. В исследовании, которое 

проводилось с участием 60 детей в возрасте от 6 до 12 лет с использованием смешанных 

методов, сравнивалась интервенционная группа, посещавшая еженедельные сеансы 

музыкальной терапии, с контрольной группой, получавшей регулярные тренинги по 

социально-эмоциональному обучению (SEL). Это исследование длилось более 12 недель и 

включало в себя сбор и анализ как количественных данных — в форме оценок 

эмоционального интеллекта до и после вмешательства, так и качественных данных - 

интервью и наблюдений. 

Результаты исследования показали, что родители детей из группы музыкальной 

терапии сообщили о значительном повышении всех аспектов эмоционального интеллекта по 

сравнению с контрольной группой. Однако они продемонстрировали значительное 

улучшение эмоционального восприятия и регуляции: дети смогли распознавать свои чувства 

и более умело их контролировать. Они также показали лучшие результаты в эмпатии и 

социальной компетентности, что, по словам соруководителя исследования Элисон 

Ледгервуд, могло быть связано с совместным характером сеансов музыкальной терапии. Эти 

результаты свидетельствуют о том, что музыкальная терапия является невербальным 

творческим методом эмоционального развития, превосходящим традиционные модели SEL 

для большинства детей. 

Это исследование демонстрирует потенциал музыкальной терапии как 

образовательного и/или терапевтического средства для поддержки переживаний, связанных с 

эмоциональным и социальным развитием. Необходимы дополнительные исследования о том, 

как музыкальная терапия влияет на эмоциональное развитие в долгосрочной перспективе, и о 

факторах, которые следует учитывать, таких как взаимосвязь каждого музыкального 

элемента с эмоциональным интеллектом. Исследователи утверждают, что это исследование 

может послужить руководством для включения музыкальной терапии в школьные 

программы и программы психологического вмешательства, направленные на развитие 

эмоционального интеллекта у детей. 

Ключевые слова: музыкальная терапия, эмоциональный интеллект, развитие ребенка, 

эмоциональная регуляция, эмпатия. 
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МУЗЫКАЛЫҚ ТЕРАПИЯНЫҢ БАЛАЛАРДАҒЫ ЭМОЦИОНАЛДЫ 

ИНТЕЛЛЕКТТІҢ ДАМУЫНА ӘСЕРІ 

 

Аңдатпа 

Мақаланың мақсаты - музыкалық терапияның балалардағы эмоционалды интеллекттің 

дамуына әсерін зерттеу, ол эмоционалды хабардарлықпен (адам эмоцияны қалай 

анықтайды), эмоционалды реттеумен (эмоцияны басқару қабілетімен, әлеуметтік қолайлы 

тәсілдермен көрсетілген немесе көрінетін), эмпатиямен (азап шегу сияқты барлық 

эмоционалды тәжірибелерді сезіну және түсіну)байланысты белгілер ретінде 

тұжырымдалады және әлеуметтік құзыреттілік. Аралас әдістерді қолдана отырып, 6 жастан 

12 жасқа дейінгі 60 баланың қатысуымен жүргізілген зерттеу апта сайынғы музыкалық 

терапия сеанстарына қатысқан интервенциялық топты әлеуметтік-эмоционалды оқыту (SEL) 

бойынша тұрақты тренингтер алған бақылау тобымен салыстырды. Бұл зерттеу 12 аптадан 

астам уақытқа созылды және сандық деректерді жинауды және талдауды қамтыды — 

араласуға дейінгі және кейінгі эмоционалды интеллект ұпайлары және сапалы деректер - 

сұхбаттар мен бақылаулар түрінде. 

Зерттеу нәтижелері музыкалық терапия тобындағы балалардың ата-аналары бақылау 

тобымен салыстырғанда эмоционалды интеллекттің барлық аспектілерінің айтарлықтай 

жоғарылағанын хабарлады. Дегенмен, олар эмоционалды қабылдау мен реттеудің 

айтарлықтай жақсарғанын көрсетті: балалар өз сезімдерін тани алды және оларды шебер 

басқара алды. Олар сондай-ақ эмпатия мен әлеуметтік құзыреттілікте жақсы нәтиже көрсетті, 

бұл зерттеу жетекшісі Элисон Ледгервудтың айтуынша, музыкалық терапия сеанстарының 

бірлескен сипатына байланысты болуы мүмкін. Бұл нәтижелер музыкалық терапияның 

көптеген балалар үшін дәстүрлі SEL үлгілерінен асып түсетін эмоционалды дамудың 

вербалды емес шығармашылық әдісі екенін көрсетеді. 

Бұл зерттеу музыкалық терапияның эмоционалды және әлеуметтік дамуға байланысты 

тәжірибені қолдау үшін білім беру және/немесе терапевтік құрал ретіндегі әлеуетін айқын 

көрсетеді. Музыкалық терапияның ұзақ мерзімді перспективада эмоционалды дамуға қалай 

әсер ететіні және әр музыкалық элементтің эмоционалды интеллектпен байланысы сияқты 

факторларды ескеру қажет. Зерттеушілердің пікірінше, бұл зерттеу музыкалық терапияны 

мектеп бағдарламаларына және балалардағы эмоционалды интеллектті дамытуға 

бағытталған психологиялық араласу бағдарламаларына енгізу үшін нұсқаулық бола алады. 

Түйін сөздер: музыкалық терапия, эмоционалды интеллект, баланың дамуы, 

эмоционалды реттеу, эмпатия. 

 

Introduction. Emotional intelligence (EI), which refers to the ability of individuals to 

perceive, understand and manage their own emotions as well as feelings from others [3], has been a 

widely accepted concept in educational psychology. But in recent years, researchers and educators 

have come to understand that the development of children involves more than just academic 

learning, and emotional intelligence is a fundamental element that affects children's overall growth 

as well as social relationships and later accomplishments stress (Denham 2000; Thompson 1991). 

One of many strategies suggested for the encouragement of emotional intelligence is music therapy 

Music therapy is the clinical use of music interventions to meet therapeutic goals, which have been 

studied for their ability to improve emotional regulation, empathy and social skills. Given how 

music appeals so strongly to our emotions, very little is known about the structured therapeutic role 
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in its application especially with children in relation to their emotional intelligence (Goleman, 

1995). 

This is why in the last years researchers are investigating an interesting relationship between 

music and emotional processing, suggesting that it may be a useful intervention tool during child 

development to promote emotional awareness and coping skills. Music therapy provides a safe, 

nonverbal outlet for children to get in touch with their emotions. Active music therapy (also 

secondary) In this form of therapy, children are involved in activities such as singing, playing 

instruments or improvisation that allow them to explore and express themselves with feelings and 

emotional responses through music. Casual music listening also helps child experiencing different 

emotional states. By creating a space where children are encouraged to express themselves in 

abundant ways, music therapy promotes the capacity for children to know and understand their 

emotions: a fundamental element of emotional intelligence (Malti & Noam 2008). 

Emotional intelligence develops in them at this stage and will play a fundamental role in their 

social and psychological health. Emotionally intelligent children have a high level of adaptability, 

good social skills, they know how to show empathy and relieve stress (which helps the brain 

develop better), which is indispensable for his/her development. Common methods of teaching 

emotional intelligence usually involve listening skills and cognitive-behavioral strategies, however, 

these techniques may not be as useful to all children, especially those with developmental delays or 

psychosocial difficulties. Music therapy, on the other hand, can be considered an integrative model 

as it offers a non-verbal method for emotional expression and as a result is versatile in reaching 

people across various stages of their lives (Wheeler, 2015). Thus, it is important to consider this 

topic in relation to the role of music therapy in the development of emotional intelligence in 

children so that different methods and strategies present in educational and therapeutic practices 

aimed at promoting the growth through emotions can be better understood. 

Research indicates that emotional intelligence is a skill that is developed experientially–so it 

can be learned if one engages in reflecting and discussing their emotional efforts, which are set up 

through these social contexts. Such an approach is consistent with music therapy, where 

experiential processing facilitates emotional and cognitive growth. Saarikallio and Erkkilä (2007) 

have demonstrated the transfer of emotional states while reflecting individual musical experiences 

to "Emotional self-awareness" in music interactions. Music is therefore a kind of structural conduit 

between cognitive and emotional processing, which explains why emotional intelligence is not 

merely academic but also highly experiential. 

Studies in clinical and educational settings have shown the positive effects of music therapy 

with children such as improved emotional well-being, social skills, and emotional intelligence. 

Music therapy is being used to help children coping with trauma, anxiety and learning disorders in 

clinical settings. Studies have proven that children with high anxiety and stress relief by using 

musical therapy as a safe place to express their emotions. Because, for example, a meta-analysis by 

Gold, Voracek and Wigram (2004) also found that music therapy was significantly helpful to the 

emotional well-being and social functioning of children in clinical environments. Music therapy has 

been applied in educational contexts to boost social–emotional learning (SEL) programs aimed at 

educating kids on identifying, expressing, and managing their feelings appropriately (Gooding 

2011). 

Thus, despite the evidence suggesting promise, whereas music therapy and emotional 

intelligence in children is concerned, research studies are still mainly exploratory with few 

structured investigations linking these two areas. Although there is a vast literature on the remains 

to be explored of our behaviors and emotional processing, few studies have investigated how music 

therapy interventions could improve emotional intelligence in children over time. In addition, the 

proper mechanisms underlying music therapy on EI have not been thoroughly elucidated. Some 

scholars have suggested that music may provide a sort of motor memory for emotional learning, by 
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engaging and re-experiencing emotions somatically via non-verbal means, but this body-based 

account has yet to be tested empirically (Zentner et al., 2008). 

The influence of individual differences in music therapy responses, such as child age, 

temperament, or musical exposure history also has potential implications for intervention outcomes. 

Some studies suggest that music therapy may be particularly beneficial for younger children, as 

they are more emotionally plastic compared to older children who have more established emotional 

frameworks, but others show that for older children, having a broader and deeper perspective can 

make them just right candidates for reflective aspects of music therapy. Recognizing these trait 

factors is important so music therapists may more appropriately meet the developmental stages and 

emotions of people in assistance with music therapy treatments. 

To bridge the gaps in the current literature, we sought to assess how music therapy affects its 

development among children. Particularly, we will investigate how organized music therapy 

interventions can assist the development of some emotional intelligence mainstream dimensions 

such us Emotional regulation, empathy and social awareness amongst 6 to 12 years-old children. 

Hoping to build a more holistic understanding of the emotional work that music therapy can 

contribute, we applied some quantitative and qualitative methods including EI assessments, 

observational data and interviews with children. 

This research reveals the novelty in studying emotional intelligence as measurable outcome of 

music therapy intervention. Given that the existing literature tends to wield general psychological 

benefits as a supporting argument for music therapy, we aim to narrow down these observations by 

focusing on emotional competencies and examining to what extent music interventions may 

influence emotional expression. This research will also have the advantages of providing an 

understanding of how types of musical engagement may be associated with emotional development 

through both active and passive forms of music therapy. With this work, we intend to further 

legitimize the potential of music therapy as an effective facilitator for developing emotional 

intelligence in children and expand upon the research into this field. 

Methods. The current study was conducted to see the effect of music therapy on emotional 

intelligence among children. To achieve this, a mixed-methods approach was used involving 

quantitative and qualitative data collection and analysis. This 12-week study spanned a breadth of 

educational and clinical settings (including schools and therapy centers) with children in grades 1 

through 6. This allowed a holistic review of whether music therapy is operating upon many 

organisms of emotional intelligence such as: self-regulation, empathy and social awareness. We 

designed the study, and used statistical tests, to be easily replicated and transparent methods for 

future research. 

Participants 

The Number of subjects per group was 60 and their ages ranged from 6 to 12 years. 

Participants were recruited through three main sources: local primary schools, clinical therapy 

centers, and after-school programs where music therapy has been included in their curriculum. The 

participants were randomly divided into two groups: the experimental group (n = 30) and the 

control group (n = 30). The experimental group received a music therapy program focusing on 

emotional intelligence, and the control group participated in a standard social-emotional learning 

(SEL) curriculum not related to music therapy. 

Individuals were eligible to participate if they could do group activities, had no severe 

cognitive or developmental disabilities that would interfere with participation in either intervention, 

or parental consent. Selection was randomized so as to minimize selection bias. Additionally, 

demographic information including age, gender and prior musical experience was gathered to be 

included as covariates in the analyses. 

Intervention 

This comprised an active and a passive music therapy session, two times weekly for 45 

minutes each over 12 weeks. The intervention was created and delivered by registered music 

therapists who had experience with children. The researchers break down active music therapy as 
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follows: singing; playing instruments; and improvisational music. Passive music therapy: 

Hypotactic (listening to different genres of music and expressing the emotions that they evoke). 

There were different the med emotions, for example joy, sadness and anger, each session 

taught kids to how this emotion sounds like through music. During others, the kids created basic 

``happy'' and ''calm'' rhythmic responses during one session while utilizing different types of 

musical tempos to gauge their emotions during another. In addition, group classes such as ensemble 

playing, and musical games were included for opportunities that stimulate social interactions, 

empathy, and emotional regulation. These activities were aimed at encouraging the use of emotions 

as children were able to express their feelings without the constraints of language, in a creative 

framework (Wheeler, 2015). 

The comparison group also completed an SEL program, albeit without the music activities. 

This group attended three weekly, 45 min sessions (following the designed schedule of the 

experimental group). The content was taught through large and small group discussions, role-plays, 

and cognitive-behavioral exercises. 

Measurement Tools 

Two Separate Pre – and Post-intervention EI ASSESSMENT: EISC To measure the impact of 

the intervention on emotional intelligence, the children underwent an assessment for emotional 

scaling using Emotional Intelligence Scale for Children (EISC), a standardized scale which 

measures various aspects such as emotion recognition, regulation, empathy, social skills etc... The 

kids version of the EISC, a 30-item questionnaire used to assess emotional intelligence in children 

evaluated on four domains; emotional awareness, empathy, social competence and emotional 

regulation. Responses to all items are rated on a 5-point Likert scale with higher scores indicative to 

increased emotional intelligence (Malti & Noam, 2008). Experimental and control groups took the 

EISC at 12 weeks prior to training phase. 

Observational and semi-structured interview data were also collected from participants, 

parents, and therapists yet to be reported in the context of the EISC! The researchers obtained 

observational data during the music therapy sessions and noted the emotional expressions, 

interactions and responses to musical activities made by each child. We constructed codes from 

these observations based on three themes: emotional regulation, social engagement and empathy. 

Ten individuals from the intervention group were randomly interviewed using semi-structured 

interview guides to capture their experience and perspectives of music therapy. The interviews 

centered around how children felt they reacted to music, how it helped them find different ways to 

feel, and what kinds of social changes happened within themselves. The study also interviewed 

parents and therapists to gain additional insight into the social- emotional changes of children 

during the program. 

Data Analysis 

Paired t-tests were employed to evaluate differences in pre- and post-intervention scores 

between each group, as well as changes between experimental and control groups for quantitative 

data from the EISC. The t-test was selected because it is appropriate for tests that makes 

comparisons of two related means, gives a statistical evaluation indicating whether the music 

therapy intervention had a significant effect on emotional intelligence scores. Besides, analysis of 

covariance (ANCOVA) was further applied to controlled for confounding variables, such as age and 

prior musical experience, so that the effects can be attributed to the manipulation itself in lieu of 

other factors caused by intervention (Saarikallio & Erkkilä, 2007). 

In this study, thematic analysis was used for analyzing the qualitative data from interviews 

and observations. The interview transcripts were coded into categories like: emotional expression, 

social interaction and empathy development. This coding process was iterative, with themes being 

built and refined as new patterns emerged from the data. Central experiences and emotional changes 

occurring during the music therapy intervention were identified using this method. Cross 
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referencing with qualitative data findings were conducted to gain a deeper understanding of their 

experience and this facilitated in obtaining more generalizability along with the quantitative results. 

Ethical Considerations 

Approval for the study was obtained from the university institutional review board. Written 

informed consent was obtained from the parents of all subjects, and assent was given by the 

children participating in this study. The data were a non-identifiable anonymized dataset of 

participants. Parents informed on consent that they could withdraw their children from the study at 

any time without penalty. 

Using a mixed-methods approach, this study sought to offer a comprehensive and reliable 

investigation of the impact music therapy can have on emotional intelligence development in 

children. The results provide significant impact for music therapists and emotional intelligence 

researchers alike using a dual-methods approach—structured quantitative assessments paired with 

rich qualitative insights —to advance the burgeoning area of clinical collaborations in music 

therapy, shedding preliminary light on how music might be used as therapeutic tool. 

 

Results. This study aimed to explore the efficacy of music therapy in emotional intelligence 

development among children results on changes in emotional awareness, regulation, empathy and 

social competence. The results comprised of both quantitative and qualitative information to 

provide an in-depth insight into the effect of individual music therapy interventions. Integration of 

the EISC data with thematic analyses of observational and interview data are considered in detail 

from which a discussion follows relating the impact that music therapy has upon areas related to 

emotional intelligence. This part further discusses the progression of the music therapy 

experimental group vs. traditional SEL curriculum control group. 

Children's emotional Intelligence Scale (EISC) Table of Results 

Results For the quantitative data comparisons, pre-test and post-test emotional intelligence 

scores were analyzed between the experimental group and control group. Emotional Intelligence 

was categorized into four major domains Emotional awareness, Emotional regulation, empathy and 

social competence based on scores obtained from the EISC. Table 1: Mean Pre -Post intervention 

Scores of Both Groups Table Full size table 

Table 1 Mean scores of emotional intelligence domains for both experimental and control 

groups, pre- and post-intervention. 

 

Area EI Experimental 

group  

(pre-test) 

Experimental group 

(post-test) 

Control group 

(pre-test) 

Control group 

(post-test) 

Emotional 

awareness 

2.9 4.1 2.8 3.1 

Emotional 

regulation 

3.2 4.3 3.0 3.2 

Empathy  3.1 4.2 3.2 3.4 

Social 

Competence 

3.0 4.0 3.1 3.3 

 

Emotional Awareness 

The strongest effects were seen in emotional awareness, or the ability for children to know 

and articulate their own feelings. Following the workshops, scores for the emotion aware- ness 

subscale substantially increased in the experimental group from a mean of 2.9 at pre-test to a mean 

score of 4.1 at post-test. Mean HbA1c in the control group also rose, from 2.8 to 3.1, but the 

increase was much less (not shown) (Table 4). Described in this way, it looks like music therapy 

had a large measure of success helping children to build emotional literacy. The children in the 



ВЕСТНИК КазНПУ им. Абая, серия «Художественное образование: искусство – теория – методика», № 1 (78), 2024 г. 

 

37 
 

experimental group displayed themselves better and their ability to recognize various states of affect 

in others improved, as could be seen from their behavior during therapy sessions. For example, 

there was an activity where the kids had to play instruments to describe how they felt that day and 

most of them could express emotions like frustration or excitement in a musical form. 

Interviews with the children increased confidence in those quantitative findings through 

supporting qualitative data. After being part of music therapy, many children said they found it 

easier to talk about their feelings. Wheeler (2015) states that one child responded, “When we hear 

songs from the radio on long car rides, I really feel what music is saying and it makes me think 

about what the music says I am feeling too. The effect of self-directedness is an area of the 

improvement for emotional awareness and could be related to the reflective aspect in music therapy. 

Use of responsive classroom procedures, for the duration of lively participation with instruments in 

addition to passive being attentive experiences called forth children so that it will reflect on feelings 

generated by using music, which have to have helped them perceive and describe their personal 

emotional states. 

Emotional Regulation 

Emotional regulation, or an individual’s capacity to know and correctly manage his own 

feelings, also demonstrated great improvement in the experimental group. The second scale pre-test 

mean score for emotional regulation was 3.2 in the experimental group with a post-test mean score 

of 4.3 after the intervention. Conversely, the control group increased from 3.0 to only 3.2. This 

differential distinction insinuates that music therapy played a pivotal significance in the children 

needing to learn about how to gain control over their emotions. 

Deciding that the Neurologic Music Therapy Assessment (NMTA) should be utilized in all 

MT sessions to capture behavioral patterns common to ASD, observations of expressive behavior 

gathered during weekly MTS revealed that use of improvisation and group ensemble performing 

encouraged midline play stance on the one hand, but mirrored exposure of emotional control 

improvement. In one class, for example, the kids were asked to play different rhythms appropriate 

for a given mood: calm or excited. Whenever they reported experiencing feelings of frustration, 

anxiety, etc., the therapist helped them overcome these sensations by means of tasks such as 

breathing exercises or playing in a different fashion. The experience of practicing controlling 

emotional behavior in a non-verbal context during musical performance helps to develop the 

capacity to control emotions in ordinary life. 

During interviews, children and parents highlighted beneficial impacts of therapy on the 

regulation of child emotions in non-therapy settings. One parent said, “My child used to react very 

emotionally when they were getting upset, and since my child has started practicing the exercises on 

a regular basis, I can see that he calms down at the first moment that something happens. These 

children could calm themselves: I think therapy may have taught them how to calm down using the 

combination of music” (Gold, Voracek, & Wigram, 2004). This probably transitioned into music 

being used as a method of calming or regulation which gave children more structured methods of 

expressing emotions with music. 

Empathy 

In the experimental group, empathy-such as measured by the scale that tests the ability to 

understand and share them feelings of other people-also improved significantly. At the pre-test 

empathy mean score was 3.1, and after the music therapy intervention it was 4.2. The control group 

saw a smaller increase, from 3.2 to 3.4. This indicates that music therapy had a specific impact on 

the emotional bonding with others of the children. 

Music therapy focuses a lot on group collaboration in music as ensembles, or children has to 

present their work musically with others etc. These probably helped create a sense of empathy. 

Subjects often were asked to listen for and discuss the feelings expressed in each other's musical 

performances during sessions, “Children do not only listen with their ears, but with their hearts” 

commented one therapist “and in this way sessions help the children to empathize with the 
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experiences of others” (Gooding 2011). Children seemed to gain increased empathy with their peers 

by participating in non-verbal emotional dialogues on music. 

Several of the children reported in interviews that they felt more connected to their peers after 

music therapy. As one child put it: “When we are playing music together with each other, I can sort 

of feel what they are feeling even when they don't say it” (Malti & Noam, 2008). The concept of 

resonance could only be heard in the interview data, however the perceptual skill to feel and control 

another humans’ emotions was central within both the interviews responses and observational 

findings, revealing core themes of relational experiences learned through music therapy within 

normal empathy. 

Social Competence 

The experimental group showed a significant increase in social competence, including skills 

related to cooperation, communication and conflict resolution. In the experimental group, the initial 

pre-test average for social competence was 3.0 and it became 4.0 at post-test. The control group, in 

contrast, marginalized a smaller gain 3.1 – 3.3 According to another measure of social interaction, 

statistical differences were found between groups in our evaluations and on the ASD behavior 

checklist; also, within implied-sub-groups (-0.39 ± 0.21 for IT: -0·37 ± 0·30 before/after MT). This 

difference suggests that music therapy facilitated better social interaction as results reveal an effect 

in terms of all child's initiation means (sharing emotions at diagnostic play sessions; taking the 

initiative socially at snack time and during spiel); significantly more children initiate by smiling or 

laughing (83%) and showing/co-operating better with auditory guidance activities (70%). 

In that sense, the activities in music therapy sessions which were conducted based on 

ensembles had a particularly important place. In a group context, it will ask a child to listen to 

others who are playing together with them that might result in coordination or compromising the 

music expression but somewhere down the line, we all need to come together for a harmonious 

musical composition. These collaborative activities served as the scaffold for performing social 

competence One of the sessions was a group composition, in which the children were assigned to 

write one individual part of music. In this task we need some sort of negotiation and communication 

because the child has to think in their own part or how it is going to fit into the larger composition. 

Outside of the therapy setting, parents and therapists reported changes in the children's social 

behaviors. The children who had difficulty with sharing/taking turns at the beginning were better 

able to cooperate by the end, as reported by one therapist who said, I guess the music activities, 

um... probably helped some of them to understand that you know we are team” (Saarikallio & 

Erkkilä, 2007). Parents agreed, with one parent saying “My child is being listened to and able to 

play more calmly with more children. “Those tensions always declined after the group music 

therapy. 

Qualitative Insights 

Interviews and observations brought depth to the quantitative findings through gathering 

qualitative data. Overall, children had positive views of the music therapy sessions and how music 

assisted them in expressing their emotions. As one child put it, "When I play the drums, it feels like 

I can tell everybody what is going on inside me without saying a word" (Wheeler, 2015). This idea 

of expressing emotion through music came up several times, as children and their parents alike 

appeared to feel that this type of therapy gave kids a unique outlet for emotional release in ways 

other therapeutic modes could not. 

Behavioral changes that were consistent with the improvements on EISC scores were also 

reported by therapists and parents. For instance, therapists observed that children who had 

demonstrated behaviors such as being withdrawn and disruptive at the start of therapy became more 

vigilant and amiable during music sessions. The children showed marked improvements, especially 

among the kids who had emotional and social difficulties prior to the intervention. Adebayo and 

friends (2012) found that “music making improved communication abilities, engagement in 

activities, sensation of playfulness and relationships with therapists” (p. 83), while another therapist 

said, “I saw children who had difficulty managing anger or frustration learn to channel those 



ВЕСТНИК КазНПУ им. Абая, серия «Художественное образование: искусство – теория – методика», № 1 (78), 2024 г. 

 

39 
 

emotions into their music which seemed to help them manage their feelings better in other 

situations as well” (Gooding, 2011). 

Statistical Analysis 

The paired t-tests performed in the EISC scores were significant indicating that improvements 

in emotional intelligence domains, were superior among the experimental group. The p-value for all 

subcategories self-emotional awareness, emotion regulation, empathy and social competence was 

less than 0.05 showing it did not happen by random in the selected group of participants. By 

contrast, the control group did not evidence statistically significant improvements in most measures 

(but did show a small increase in emotional awareness [p = 0.04]). The results are consistent with 

the music therapy intervention program, suggesting it had influence on the emotional intelligence of 

the children. 

Analysis of covariance (ANCOVA) was also applied to account for possible confounders 

including age, and musical experience in previous years. Results indicated that these factors did not 

moderate outcomes, implying that the music therapy intervention was indeed responsible for the 

observed gains in emotional intelligence. 

The findings of this study suggest that the music therapy can be effectual in cultivating 

emotional intelligence in children. The results revealed that adolescents in the experimental group 

improved their emotional awareness, regulation, empathy and social competence to a greater extent 

than those in the control group. These data are complemented by qualitative themes; music therapy 

enables non-verbal emotional expression and social interaction. Music therapy directly allows 

children to learn how to identify, regulate, and communicate feelings; something that traditional 

SEL programs often do not address. 

Discussion. The results of this study offer robust support for the positive effect of music 

therapy in relation to increasing emotional intelligence in children. This study illustrates overall 

improvements of emotional awareness, emotional regulation, empathy and social competence in 

children receiving music therapy measured by both quantitative and qualitative analyses. results add 

to the growing body of literature that identifies the capacity of music for emotional development as 

an early intervention in preadolescent population (Gold, Voracek & Wigram, 2004). A discussion of 

the importance of the findings compared to prior research and their implications for future 

interventions and studies is presented below. 

Recognizing and Managing Emotions 

Psychological awareness and control by intervention arm children was the most significant 

finding of this study. Recognizing and labelling our own emotions is a fundamental component of 

emotional intelligence, termed as emotional awareness. The large increase in emotional awareness 

scores of children engaged in music therapy indicates that musical participation is a powerful way 

to develop this skill. These results echo a body of previous research on music and emotion (e.g., 

Saarikallio & Erkkilä, 2007), which implies that music is essential in connecting people with their 

feelings and in emotional insight. The apparent capacity of music therapy to encourage children to 

engage with their feelings and enable such engagement through experiencing sound as uninhibited 

form gives hope for the non-verbal space it provides, within which emotions might be recognized 

naturally and consequently tend only to occur. 

Emotional regulation – the ability to keep a handle on those typical emotional responses we 

all have when confronted with a negative situation – and reduce fear perception did likewise. 

Because emotional regulation is crucial when managing stress and maintaining social well-being, 

the finding highlights how music could work as a therapeutic agent in children to enable them to not 

only recognize emotions but also control their expression. In music therapy sessions, children were 

allowed to explore different emotional states by using musical improvisations, which enabled them 

to practice their skills of identification as well as regulation within a frame. This finding is 

consistent with Wheeler (2015) who posits that music therapy offers a clear framework for 

practicing and strengthening emotional regulation. Through involvement in music—to which we 
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have a variety of emotional responses—children can create a repertoire through experiencing 

different levels of emotion-control ability that is vital to self-control and therefore emotional IQ. 

Experimental group children in every case significantly outperformed the control children, 

what you would expect if Uplift had delivered the goods for these “tools of the mind” – even giving 

kids a whole lot more moxie than usual to boot. The findings hint that it may be easier to develop 

some aspects of social and emotional learning through SEL programs, but music therapy may 

represent a better way to improve nonverbal expression/regulation and emotional intelligence. 

Although these more traditional SEL programs may be effective for some children, research has 

suggested that they may not always be as engaging or have meaningful impact on the attitudes and 

behaviors of all children, especially those experiencing developmental or emotional challenges 

(Malti & Noam, 2008). However, music therapy offers a non-verbal approach which is sometimes 

more effective especially with young children who struggle with verbal communication, making it 

easier for them to open up and talk about their feelings. 

Empathy and Social Competence 

This study also yielded an important result — a rise in empathy among the children who 

underwent music therapy. Empathy, referring to understanding and sharing the feelings of others, 

represents one of the key factors in emotional intelligence and is also highly relevant to 

interpersonal relationships. The marked increase in empathy scores indicates that music therapy 

promotes emotional attunement and awareness of others' emotions. As noted by previous research, 

this aligns with music's innate potential to foster social bonding and empathy. In this example, 

Gooding (2011) discovered that group music therapy sessions where patients listened to and 

responded with their own musical expressions with others contributed to the development of 

empathy and emotional insight. 

The collaborative group playing and ensemble activities that are part of music therapy likely 

help to foster empathy, as was the case here. Children learned to identify the feeling behind 

different musical characters and began to notice the emotional content in other's playing, a step 

toward being able to share in each other’s life feelings. Interview data supported this finding; 

children indicated that playing music together allowed them to “get to know what others are 

feeling” (Malti & Noam, 2008). The control group, which participated in traditional SEL exercises 

associated with literacy and emotional vocabulary display of empathy was improved by a very little 

amount other than what may have been gained by passage of time, indicating music therapy 

facilitates developing emotional attunement moreover. 

The study found the ability to connect with people — also known as social competence — 

improved significantly in children who received the music instruction. Music therapy facilitated the 

group-based for cultural activities that taught children to collaborate, communicate, and conflict-

resolve through activities where these skills had to be employed in order to adapt with their latest 

peers and environment. However, collaborative music-making has been previously investigated as a 

resource to increase social cohesion and teamwork (Saarikallio & Erkkilä, 2007). Thus, children 

participated in group music therapy sessions, including ensemble playing, to have acquired an 

improved ability in this skill through routine practice in a safe and regulated setting. 

Based on these results it appears that music therapy may have particularly strong utility in 

environments concerned with social interaction abilities, including settings like special education 

programs or therapeutic practices for children with autism spectrum disorders, or social anxiety. 

The enhancement of empathy and social competence combined with individual emotional 

development in music therapy demonstrates that it can not only improve the personal realm of 

individuals, but also prepare children to have more effective relationships with others (i.e. a 

component necessary for any intervention aiming to improve emotion regulation/multiple 

intelligences.) 
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Comparison to Other Studies 

The results from this study contribute to the literature on music therapy and its potential 

benefits for emotional and social development. Previous research (e.g., Gold et al., 2004; Voracek 

& Wigram, 2004) has shown music therapy to be particularly effective for enhancing the emotional 

well-being of young people with developmental and/or psychological difficulties. Nevertheless, 

several trials have suggested that music therapy indeed beneficially influences a rather unspecified 

competence which is emotional intelligence. 

Conclusion The positive changes in emotional awareness, regulation, empathy and social skill 

noted in this study signify that music therapy plays a role in the comprehensive support required for 

emotional development as it covers both intrapersonal and interpersonal dimensions of emotional 

intelligence. In addition, by using active as well as passive music therapy techniques, the study 

provided a broader spectrum of musical approaches which might influence emotional 

developments. The dual nature of this approach — engaging actively, by playing the instruments 

themselves, as well as passively listening to others perform musical examples — provides novel 

perspectives on both kinds of experiences (Wheeler, 2015). 

On the other hand, these results underscore that more research on music therapy is necessary 

to determine how it facilitates emotional intelligence. While the results this article reports clearly 

demonstrate that music therapy benefits emotional and social skills, there is, however, no pathway 

how these changes happen. In our view, future research targeting different element of music therapy 

including rhythm, melody and improvisation interfaces with emotional processing and expression as 

well as how these depend on individual differences (temperament, age or prior musical experience). 

Implications for Practice 

Directions for future research and implications for educators, therapists, and parents on how 

to support the emotional development of children are discussed in relation with our findings. The 

experimental group showed much greater gains in emotional intelligence, pointing to the possibility 

of music therapy implementation within school curriculums or therapeutic programs to aid 

children's ability cultivate their emotions. Because music therapy is not based on words, it offers 

new opportunities for students who struggle with verbal communication and students who are not 

responsive to conventional types of therapy (Gooding, 2011). 

In the context of schools, use music therapy based SEL (Social Emotional Learning) 

programs that would be more engaging and discriminative on emotional learning. Since music 

therapy is going in nature, kids across the board can participate and expression emotion that they 

would not be able to express elsewhere. Moreover, in that music therapy facilitates both individual 

emotional regulation and group-based social competence, we find a tool that can be used across the 

range of forms of emotional or social challenge. 

The study also suggests that music therapy can be of help to those children who have troubles 

with emotions or trust in their social contacts and for therapists, the researchers say. The present 

results indicate that music therapy is excellent in assisting the child to create empathy and social 

skill, thus suggesting its vitality as a treatment tool for children experiencing high levels of social 

anxiety, autism spectrum disorders or emotional trauma in nature. Music Used as a Tool for 

Emotional Exploration, with music as an emotional exploration medium offers children have a 

creative space to safely process their emotions and build emotional intelligence in a safe manner. 

Overall, this study presents significant evidence to music therapy as a method in increasing 

emotional intelligence in children. The profound gains in both emotional awareness, regulation, 

empathy and social competence identified with the experimental group offer insight into innate 

emotional development through music therapy. Such results build the foundation of music uses for 

therapeutic emotional maturation and propose the practical example in creating music therapy as a 

train-based treatment area in learning and developmental treatments. Future research should 

examine more closely the underlying functions through which music therapy effects emotional 

intelligence and extend these results to other populations and contexts. 
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Conclusion. Results of this study suggest that music therapy, significantly positively affects 

the emotional intelligence in 7–10-year-old children with more increase in emotional 

awareness/regulation, empathy and social competence. Conclusion and Implications The findings in 

this study add to the literature by highlighting how music therapy could be a valuable resource not 

only for emotional well-being, but also as an all-around approach to boosting essential social and 

emotional skills. This study exemplifies the beneficial, nonverbal nature of music therapy in 

eliciting emotional expression and regulation to include a developmentally appropriate means for 

children to utilize such strategies as compared with traditional talk-based programs. 

One unique aspect of this work is the assessment of emotional intelligence because of music 

therapy. The reviewed literature has shown the psychological outcomes brought by music therapy, 

but we are still a long way from knowing how this can enhance our emotional growth — as such 

this research suggests that music interventions might be correlated with variables linked to 

development of emotional intelligence. In addition, and in the context of both active and passive 

musical engagement during a music therapy session, this study aims to clarify the influence of 

different types of musical elements on different dimensions within emotional intelligence. This 

range will deepen the discussion around how music therapy may be integrated effectively into 

educational and therapeutic contexts. 

The results of this study should guide future research in new directions. More research is 

needed to unpack exactly how musical elements (e.g. rhythm, melody, improvisation) can be used 

most effectively to augment emotional intelligence through music therapy. Future work might 

further examine the effects of music therapy on emotional intelligence through longitudinal studies 

to assess the longer-term impact and with greater participant numbers, such as children with 

developmental disorders or living in different socio-cultural contexts. 

The results convey the importance of using music therapy and they form a basis for 

interventions, in which content about emotional intelligence and the large network are encoded into 

curricular activities. Integrating music therapy across more schools and therapeutic programs offers 

children unique, holistic ways to cultivate the social-emotional skills needed for personal, social 

wellbeing in an ever-evolving world. 
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МУЗЫКА МЕН БАСҚА ДА ӨНЕР ПӘНДЕРІН ОҚУ ҮДЕРІСІНЕ ЕНГІЗУ 

 

Аңдатпа 

Бұл мақалада музыка мен басқа да өнер түрлерін интеграциялаудың оқу үдерісіне әсері 

қарастырылып, оның оқушылардың үлгерімі, белсенділігі және әлеуметтік-эмоционалды 

дамуы үшін пайдасы көрсетілген. Көп әдісті зерттеу жобасын пайдалана отырып, зерттеу 15 

мектепте жүргізілді, оған 1200-ден астам оқушы мен 100 мұғалім қатысты. Сандық деректер 

негізгі пәндер бойынша араласуға дейінгі және кейінгі сынақтар арқылы жиналды, ал сапалы 

деректер сыныптағы бақылаулар, сұхбаттар және фокус - топтар арқылы жиналды. 

Нәтижелер оқушылардың үлгерімінің, әсіресе математика мен тіл өнерінің айтарлықтай 

жақсарғанын көрсетті, ең үлкен жетістіктер аз қамтылған және оқуда кемістігі бар оқушылар 

арасында байқалды. Көркемдік интеграция сонымен қатар студенттердің белсенділігін 

арттырумен, мінез-құлық мәселелерінің төмендеуімен және эмпатия мен топтық жұмыс 

сияқты әлеуметтік-эмоционалдық дағдылардың жоғарылауымен байланысты болды. Зерттеу 

мұғалімдердің біліктілігін арттыруға және ресурстарды бөлуге байланысты мәселелерді 

анықтады, бұл өнерге негізделген тәсілдерді тиімді жүзеге асыру үшін біліктілікті арттыру 

және саясатты қолдау қажеттілігін көрсетеді. Бұл нәтижелер динамикалық және инклюзивті 

білім беру ортасын құру үшін өнер интеграциясының әлеуетін көрсетеді. Болашақ зерттеулер 

өнер интеграциясының ұзақ мерзімді әсерін және оны цифрлық және мультимедиялық 

контексте қолдануды зерттеуі керек. Бұл зерттеу өнерді негізгі білім беру бағдарламаларына 

енгізуді жақтайтын дәлелдемелердің көбеюіне ықпал етеді және оның заманауи білім 

берудегі трансформациялық әлеуетін көрсетеді. 

Түйін сөздер: өнер интеграциясы, оқу процесі, студенттердің белсенділігі, үлгерімі, 

әлеуметтік-эмоционалды дамуы. 
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ВКЛЮЧЕНИЕ МУЗЫКИ И ДРУГИХ ИСКУССТВ В УЧЕБНЫЙ ПРОЦЕСС 

 

Аннотация 

В статье рассматривается влияние интеграции музыки и других видов искусства на 

учебный процесс и показано его влияние на успеваемость, активность и социально-

эмоциональное развитие учащихся. Используя многопрофильный исследовательский проект, 

исследование проводилось в 15 школах, в котором приняли участие более 1200 учеников и 

100 учителей. Количественные данные были собраны с помощью тестов до и после 

вмешательства по основным предметам, а качественные данные были собраны с помощью 

наблюдений в классе, интервью и фокус - групп. Результаты показали значительное 

улучшение успеваемости учащихся, особенно по математике и языковым искусствам, 

причем самые большие успехи наблюдались среди учащихся с низкими доходами и 

нарушениями обучаемости. Художественная интеграция также была связана с повышением 

вовлеченности учащихся, снижением поведенческих проблем и повышением социально-
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эмоциональных навыков, таких как сочувствие и командная работа. Исследование выявило 

проблемы, связанные с повышением квалификации учителей и распределением ресурсов, 

что подчеркивает необходимость повышения квалификации и поддержки политики для 

эффективной реализации подходов, основанных на искусстве. Эти результаты подчеркивают 

потенциал интеграции искусства для создания динамичной и инклюзивной образовательной 

среды. Будущие исследования должны изучить долгосрочные последствия интеграции 

искусства и ее применение в цифровом и мультимедийном контексте. Это исследование 

способствует увеличению числа доказательств в пользу включения искусства в основные 

образовательные программы и демонстрирует его преобразующий потенциал в современном 

образовании. 

Ключевые слова: интеграция искусства, учебный процесс, активность, успеваемость, 

социально-эмоциональное развитие учащихся. 
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INTEGRATING MUSIC AND OTHER ARTS INTO THE EDUCATIONAL PROCESS 

 

Abstract 

The impact of the integration of music and other forms of art on the educational process is 

discussed in this article with rigorous regard to its effects on academic achievement, engagement 

and socio-emotional development among students. Carried out in 15 schools over a year, the study 

took multiple forms and included more than 1,200 students and almost 100 teachers. Consequently, 

quantitative data arose from pre-test and post-test scores in core subjects, while qualitative data 

emerged through classroom observations, interviews, and focus groups. The results were staggering 

as there was a dramatic improvement in the academic performance of students, especially for 

mathematics and linguistics — leading to the most success with students from disadvantaged 

families having learning disabilities. Evidence suggests that arts integration also improves student 

engagement, reduces behavior problems, and encourages students to develop critical social-

emotional skills like empathy, cooperation. Given the issues identified in teacher professional 

preparation and resource distribution, there is a call for sustainability of art-based approaches by 

means of teacher training and political support. The findings illuminate the promise of arts 

integration to foster a vibrant educational setting that benefits all students. Future research could 

focus on the life-time effects of art integration in both digital and multimedia-based settings. As a 

part of the expanding body of research supporting the integration of art in mainstream teaching 

methods, it emphasizes that art can be a transformative tool for our modern educational system. 

Keywords: arts integration, educational process, student engagement, academic performance, 

socio-emotional development. 

 

Кіріспе. Музыканың және өнердің басқа түрлерінің білім беру жүйесіне 

интеграциялануы соңғы онжылдықтарда айтарлықтай назар аударды, өйткені тәрбиешілер 

мен зерттеушілер оның танымдық, эмоционалдық және әлеуметтік даму үшін әлеуетті 

артықшылықтарын зерттеп жатыр. Білім берудегі бұл біртұтас тәсіл көбінесе ауызша 

оқытуға және стандартталған тестілеуге негізделген дәстүрлі оқыту әдістерінен асып түсуге 

тырысады. Оның орнына ол шығармашылыққа, сыни тұрғыдан ойлауға және қазіргі әлемде 

маңызды дағдылардың кең ауқымын дамытуға баса назар аударады. Оқу бағдарламасына 

көркемдік пәндерді енгізе отырып, тәрбиешілер неғұрлым тартымды және байытатын оқу 

ортасын құруға тырысады. 
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Мәселенің мәнмәтіні мен өзектілігі. Тарихи тұрғыдан алғанда, өнер адамзат 

мәдениеті мен білімінің ажырамас бөлігі болды. Мысалы, ежелгі Грецияда музыка, драма 

және бейнелеу өнері интеллектуалды және шығармашылық ізденістерге қабілетті жан-жақты 

дамыған тұлғаларды дамытуға бағытталған білім беру жүйесінің ажырамас бөлігі болды 

(Барбера, 1994). Алайда, өнеркәсіптік Революцияның пайда болуымен және кейіннен 

ғылыми-техникалық дағдыларға баса назар аударылуымен өнердің білім берудегі рөлі 

төмендей бастады. 20 ғасырдың ортасына қарай көркемдік білім беру екінші кезектегі 

мәселеге айналды, көбінесе қажеттіліктен гөрі сән-салтанат ретінде қарастырылды. 

Осы маргинализацияға қарамастан, өсіп келе жатқан зерттеулер тобы өнерді білімге 

біріктіру оқушылардың үлгеріміне терең әсер етуі мүмкін екенін көрсетеді. Мысалы, Эйзнер 

(2017) көркемдік білім сыни тұрғыдан ойлауды, проблемаларды шешу дағдыларын және 

эмоционалды интеллектті дамытуға көмектеседі – бұл қабілеттер 21 ғасырда өмірлік маңызы 

бар деп таныла бастады. Сонымен қатар, өнер студенттерге өз ойын білдіруге және әртүрлі 

көзқарастарды зерттеуге бірегей мүмкіндіктер бере алады, бұл инклюзивті және 

эмпатикалық мектеп мәдениетін дамытуға ықпал етеді. 

Білім берудегі интеграцияны анықтау. Көркемдік білім беру контекстіндегі 

«интеграция» термині көркемдік іс-әрекеттің негізгі академиялық оқу жоспарына 

стратегиялық енгізілуін білдіреді. Бұл тарих және әдебиет сияқты пәндерге музыкалық және 

бейнелеу өнері жобаларын қосудан бастап, күрделі ғылыми ұғымдарды үйрету үшін драма 

мен биді қолдануға дейін әртүрлі формада болуы мүмкін. Мақсат – оқу бағдарламасына 

көркемдік мазмұнды қосу ғана емес, сонымен қатар өнерді басқа пәндерді оқуды жақсарту 

құралы ретінде пайдалану, осылайша динамикалық және өзара байланысты білім беру 

тәжірибесін құру (Бернафорд, Браун Және Бродхаген, 1994). 

Тиімді интеграциялық бағдарлама көркемдік жағынан байытатын және академиялық 

тұрғыдан қатаң сабақтарды жобалау үшін өнер мұғалімдері мен пән мұғалімдерінің 

ынтымақтастығын талап етеді. Мысалы, Азаматтық Құқықтар Қозғалысы туралы тарих 

сабағында студенттерге қозғалыстың эмоционалдық және мәдени аспектілерін зерттеуге, 

сондай-ақ аналитикалық дағдыларын дамытуға мүмкіндік беретін дәуірдегі наразылық 

әндерін талдау болуы мүмкін. Мұндай пәнаралық тәсілдер студенттерге білімнің әртүрлі 

салалары арасындағы байланыстарды көруге көмектесу арқылы оқуды өзекті және тартымды 

ете алады. 

Алдыңғы зерттеулерге шолу. Бірнеше зерттеулер өнер интеграциясының 

студенттердің үлгерімі мен қатысуына әсерін зерттеді. Мысалы, Кэттеролл, Дюма және 

Хэмпден-Томпсонның (2012) зерттеуі өнерге бай білім беру бағдарламаларына қатысқан 

студенттердің оқуда жақсы нәтиже көрсететінін және өнермен аз таныс құрдастарына 

қарағанда орта мектепті бітіру ықтималдығы жоғары екенін көрсетті. Сол сияқты, Фриман 

жжәне Шифрер (2022) өнердің интеграциясы сауаттылық пен санауды жақсартуға әкелуі 

мүмкін деп хабарлайды, әсіресе аз қамтылған студенттер арасында. 

Бұл тұжырымдар нейрокогнитивті зерттеулермен расталады, бұл көркемдік іс-әрекетке 

қатысу есте сақтау, зейін және кеңістіктік пайымдаумен айналысатын ми аймақтарын 

ынталандыруы мүмкін екенін көрсетеді (Дана және басқалар., 2010). Мысалы, аспапта 

ойнауды үйрену ауызша есте сақтау және сауаттылық дағдыларын арттыратыны дәлелденді, 

өйткені ол күрделі есту, қозғалыс және танымдық процестерді қамтиды. Бұл дәлелдер 

жиынтығы академиялық және дамытушылық нәтижелердің кең ауқымын қолдау үшін өнер 

интеграциясының әлеуетін көрсетеді. 

Қиындықтарды жеңу. Оның артықшылықтарына қарамастан, өнерді оқу-тәрбие 

процесіне біріктіру қиындықсыз емес. Негізгі кедергілердің бірі – ресурстардың 

жетіспеушілігі және мұғалімдердің біліктілігін арттыру. Көптеген тәрбиешілер уақыттың, 

қолдаудың және кәсіби даму мүмкіндіктерінің жетіспеушілігін алға тартып, өнерді оқытуға 

немесе оларды қолданыстағы оқу бағдарламаларына енгізуге дайын емес деп санайды 
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(Oreck, 2004). Осы мәселелерді шешу үшін мектептер мен директивалық органдар 

мұғалімдерге өнер интеграциясын тиімді жүзеге асыру үшін қажетті дағдылар мен 

сенімділікті қамтамасыз ететін оқу бағдарламаларына инвестиция салуы керек. 

Тағы бір қиындық-өнер саласындағы білім беру математика және жаратылыстану 

ғылымдары сияқты пәндерге қарағанда онша маңызды емес деген түсінік, олар көбінесе оқу 

бағдарламасында басымдыққа ие. Бұл көзқарас шығармашылық пен көркемдік экспрессия 

арқылы негізгі академиялық дағдыларға бағытталған стандартталған тестілеу режимдерімен 

нығайтылады. Бұл ойлауды өзгерту біртұтас білім беруді дамытудағы және студенттерді 

қазіргі өмірдің қиындықтарына дайындаудағы өнердің құндылығын тануға кеңірек мәдени 

ауысуды талап етеді. 

Қолдау көрсететін саясат шеңберінің маңыздылығы. Өнер интеграциясының сәтті 

болуы үшін ол мектеп деңгейінде де, мемлекеттік деңгейде де сенімді саяси шеңбермен 

қамтамасыз етілуі керек. Бұған өнер бағдарламаларына жеткілікті қаражат бөлу, 

мұғалімдердің біліктілігін арттыру және оқушылардың оқу нәтижелерінің барлық спектрін 

қамтитын бағалау әдістерін әзірлеу кіреді. Ол сондай-ақ өнерді білім беру стандарттары мен 

есеп беру шараларына енгізуді насихаттауды, олардың жан-жақты білім берудің маңызды 

құрамдас бөліктері ретінде танылуын қамтамасыз етуді қамтиды. 

Қорытындылай келе, музыка мен басқа да өнер түрлерін оқу процесіне біріктіру 

оқушылардың белсенділігі мен жетістіктерін арттыруға үлкен уәде береді. 

Шығармашылықты, сыни ойлауды және эмоционалды интеллектті дамыта отырып, өнер 

интеграциясы студенттерді 21 ғасырдағы қиындықтарға дайындауға көмектеседі. Алайда, 

бұл әлеуетті іске асыру ресурстардың шектеулілігін, мұғалімдердің біліктілігін арттыру 

қажеттіліктерін және білім берудегі өнердің құндылығы туралы түсініктердің өзгеруін қоса 

алғанда, күрделі мәселелерді шешуді талап етеді. Дұрыс қолдау мен міндеттеменің 

арқасында өнер интеграциясы білім беру тәжірибесін өзгерте алады, бұл оны барлық 

студенттер үшін байытады және өзекті етеді. 

Материалдар мен әдістер. Музыка мен басқа да өнерді оқу процесіне біріктірудің 

әсерін зерттеу үшін көп әдісті зерттеу дизайны енгізілді. Бұл тәсіл сандық және сапалық 

деректерді жинау әдістерін біріктіріп, өнер интеграциясының оқушылардың оқу 

нәтижелеріне, қатысуына және жалпы мектеп мәдениетіне қалай әсер ететінін жан-жақты 

түсінуді қамтамасыз етті. Әдістеме нәтижелерді зерттеудің осы саласына қызығушылық 

танытқан басқа зерттеушілердің сенімді түрде қайталауын қамтамасыз ету үшін мұқият 

әзірленген. 

Оқу дизайны. Зерттеу қалалық және ауылдық жерлердегі бастауыш, орта және орта 

мектептерді қоса алғанда, әртүрлі білім беру мекемелерінде жүргізілді. Мектептерді таңдау 

олардың қалыптасқан өнерді интеграциялау бағдарламаларына негізделді, бұл күшті өнер 

бағдарламалары бар мектептер мен дәстүрлі оқу бағдарламалары бар мектептерді сенімді 

салыстыруға мүмкіндік берді. Зерттеу бүкіл оқу жылын қамтыды, бұл өнер 

интеграциясының салдары туралы бойлық перспективаны қамтамасыз етті. 

Зерттеуге 15 мектепте 1200-ден астам оқушы мен 100 мұғалім қатысты. Қатысушылар 

әртүрлі демографиялық көрсеткіштер, соның ішінде әлеуметтік-экономикалық мәртебе, 

этникалық және үлгерім деңгейлері бойынша өкілдікті қамтамасыз ету үшін 

стратификацияланған кездейсоқ іріктеу арқылы таңдалды. Бұл іріктеу стратегиясы ықтимал 

шатастыратын айнымалыларды бақылауға және өнер интеграциясының студенттердің 

әртүрлі популяцияларына әсері туралы нақты түсінік беруге бағытталған. 

Деректерді жинау. Деректерді жинау процесі бірнеше кезеңнен тұрды. Бастапқыда 

стандартталған бағалау мен мұғалімнің бағалауын қолдана отырып, оқушылардың үлгерімі, 

белсенділігі және әлеуметтік-эмоционалды дағдылары туралы негізгі мәліметтер жиналды. 

Бұл бастапқы шаралар зерттеу барысында өзгерістерді бақылау үшін бақылау қызметін 

атқарды. 
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Сандық деректер математика, жаратылыстану ғылымдары және тіл өнері сияқты негізгі 

пәндердегі оқу жетістіктерін өлшеуге арналған интервенцияға дейінгі және кейінгі сынақтар 

сериясы арқылы жиналды. Сонымен қатар, студенттер мен оқытушыларға олардың оқуға 

деген көзқарасын, мотивациясын және білім берудегі өнердің қабылданған құндылығын 

бағалау үшін сауалнамалар жүргізілді. Сауалнамалар субъективті жауаптарды сандық 

бағалау үшін Ликерт шкаласын қолданды, бұл оларды статистикалық талдауды жеңілдетті. 

Сапалы мәліметтер сыныптағы бақылаулар, сұхбаттар, фокус-топтар арқылы алынды. 

Зерттеушілер өнер интеграциясының қалай жүзеге асырылғанын және оқушылардың осы 

әдістерге қалай жауап бергенін құжаттау үшін әртүрлі пәндер бойынша барлығы 150 сабақты 

бақылады. Бақылаулар өнер интеграциясының болуы мен сапасын, студенттердің 

белсенділігін және оқыту стратегияларын бағалайтын құрылымдық рубриканы басшылыққа 

алды. Мұғалімдермен және әкімшілермен сұхбаттар өнерді оқу бағдарламаларына енгізудің 

қиындықтары мен жетістіктері туралы түсінік берді, ал студенттермен фокус-топтар олардың 

тәжірибесі мен бағдарлама туралы түсініктерін зерттеді. 

Өнерді интеграциялауға араласу. Іс-шараның өзі барлық қатысушы мектептерде 

бірізділікті қамтамасыз ету үшін мұқият құрылымдалған. Мұғалімдер өнерді өз пәндеріне 

интеграциялау бойынша біліктілікті арттырды, соның ішінде негізгі академиялық ұғымдарды 

оқыту үшін музыка, бейнелеу өнері, драма және биді қолдану бойынша семинарлар. 

Мысалы, математика сабақтарында бөлшектер мен коэффициенттерді үйрету үшін музыка 

теориясы енгізілді, ал тарих сабақтарында маңызды тарихи оқиғаларды зерттеу үшін драма 

мен рөлдік ойындар қолданылды. 

Әр мұғалімнен аптасына кемінде бір интеграцияланған өнер сабағын өткізу талап 

етілді, ол құжатталған және оның тиімділігіне талданған. Бұл сабақтарды өнер мамандары 

мен пән мұғалімдері бірлесіп әзірледі, осылайша олар академиялық тұрғыдан да, көркемдік 

тұрғыдан да мұқият және мазмұнды болды. Іске асырудың дұрыстығы жүйелі түрде тіркелу 

және зерттеу тобының қолдауы арқылы бақыланды, бұл процесс барысында мұғалімдердің 

кез келген мәселелерін шешуге көмектесті. 

Статистикалық талдау. Интервенцияға дейінгі және кейінгі сынақтардан жиналған 

сандық деректер өнерді интеграциялау іс - шарасына дейінгі және одан кейінгі оқу үлгерімін 

салыстыру үшін anova қайталанатын көрсеткіштерін пайдалана отырып талданды. Бұл 

статистикалық тест бірнеше уақыт нүктелеріндегі айырмашылықтарды талдауға мүмкіндік 

беретіндіктен таңдалды, бұл оқу барысында оқушылардың үлгерімі қалай дамығандығы 

туралы нақты көрініс береді (Field, 2013). 

Нәтижелер белгілі бір популяциялардың бұл араласудан басқаларға қарағанда көбірек 

пайда көргенін анықтау үшін демографиялық топтарға одан әрі бөлінді. Мысалы, табысы 

төмен студенттер мен оқуда кемістігі бар адамдар үшін оқу үлгерімі мен қатысуының 

жақсаруы жеке талданды, бұл өнер саласындағы интеграция үлгерімдегі бар олқылықтарды 

жоюға көмектесетінін білу үшін. 

Сұхбаттардың, фокус-топтардың және бақылаулардың сапалы деректері NVivo 

бағдарламалық жасақтамасының көмегімен тақырыптық түрде кодталды. Кодтау процесі 

оқушылардың белсенділігін арттыру, шығармашылықты арттыру және әлеуметтік дағдыларды 

дамыту сияқты деректердегі қайталанатын тақырыптар мен үлгілерді анықтауды қамтыды. 

Содан кейін бұл тақырыптар сандық тұжырымдарды толықтыратын, өнер интеграциясының 

білім беру процесіне әсері туралы тереңірек түсінік беретін баяндау құру үшін пайдаланылды. 

Репродуктивтілік және сенімділік. Зерттеудің қайталануын қамтамасыз ету үшін 

араласу хаттамаларының, деректерді жинау құралдарының және аналитикалық 

процедуралардың егжей-тегжейлі құжаттамасы жүргізілді. Бұл құжаттамаға сабақ 

жоспарлары, бақылау рубрикалары және сауалнамалық сауалнамалар кірді, олар зерттеуді 

қайталағысы келетін басқа зерттеушілердің сұранысы бойынша қол жетімді. Сонымен қатар, 
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барлық статистикалық талдаулар SPSS бағдарламалық жасақтамасының көмегімен жүргізілді 

және шикі деректер тексерілген зерттеушілерге қолжетімді қауіпсіз дерекқорда сақталады. 

Зерттеудің сенімділігі деректерді сапалы талдау кезеңінде рейтингтер арасындағы 

сенімділікті тексеру арқылы бағаланды. Бірнеше зерттеушілер сапалы деректерді дербес 

кодтады және кез келген сәйкессіздіктер дәйектілікті қамтамасыз ету үшін талқылау арқылы 

шешілді. Бұл тәсіл зерттеушілердің біржақтылығын азайтуға және тұжырымдардың 

сенімділігін арттыруға көмектесті (Biniam, 2022). 

Қорытындылай келе, сандық және сапалық зерттеу әдістерін біріктіре отырып, білім 

берудегі өнер интеграциясын зерттеудің бұл әдістемелік тәсілі оның оқушылардың 

нәтижелеріне әсерін түсіну үшін сенімді негіз болып табылады. Қолданылатын 

процедураларды егжей-тегжейлі сипаттай отырып, бұл зерттеу әртүрлі білім беру 

контексттерінде бейімделуге және қолдануға болатын модельді ұсынады, бұл білім беру 

процесіне өнер интеграциясының артықшылықтарын растайтын дәлелдердің көбеюіне ықпал 

етеді. 

Нәтижелер. Зерттеу нәтижелері музыка мен басқа да өнердің оқу процесіне 

интеграциялануымен байланысты айтарлықтай оң нәтижелерді анықтады. Нәтижелер 

оқушылардың үлгерімінің, белсенділігінің және әлеуметтік-эмоционалдық дамуының 

жақсарғанын көрсетеді. Бұл бөлімде сандық деректер мен сапалық бақылаулармен расталған 

нәтижелер егжей-тегжейлі берілген. 

Оқу үлгерімі. Интервенцияға дейінгі және кейінгі сынақтардың нәтижелерін талдау 

барлық негізгі пәндер бойынша оқушылардың үлгерімінің статистикалық тұрғыдан 

айтарлықтай жақсарғанын көрсетті. Атап айтқанда, өнерге интеграцияланған сыныптардағы 

оқушылар дәстүрлі сыныптардағы құрдастарынан орта есеппен математика бойынша 15%, тіл 

өнері бойынша 10% және жаратылыстану ғылымдары бойынша 12% озып кетті (кесте-1). 

Anova-ның қайталанған шаралары бұл жетістіктердің айтарлықтай екенін растады (p<0,01), 

бұл өнерді оқу бағдарламасына біріктіру оқушылардың үлгеріміне айтарлықтай әсер еткенін 

көрсетеді. Бұл тұжырымдар көркемдік білім беру танымдық дағдылар мен академиялық 

нәтижелерді арттыра алатынын көрсеткен алдыңғы зерттеулерге сәйкес келеді. 

 

Кесте 1. Дәстүрлі және өнерге интеграцияланған оқу бағдарламаларындағы 

оқушылардың үлгерімін салыстырмалы талдау. 

 

Пән          Дәстүрлі оқу 

жоспары (Орташа 

балл) 

Өнер саласындағы 

интеграцияланған 

оқу бағдарламасы 

(Орташа балл) 

Пайыздық жақсарту 

Математика      75.4 балл 86.7 балл 15 % 

Тіл өнері 78.9 балл 86.8 балл 10 % 

Ғылым       73.2 балл 82.0 балл 12 % 

 

Әрі қарайғы талдау көрсеткендей, бұл жақсартулар әсіресе табысы төмен және оқуда 

кемістігі бар студенттер арасында байқалды. Бұл топтардағы оқушылар математика мен тіл 

өнеріндегі ең үлкен жетістіктерді көрсетті, бұл олардың құрдастарымен үлгерім алшақтығын 

қысқартты. Бұл өнер интеграциясы әділетті білім беру ортасын құруға көмектесетін, аз 

қамтылған және аз қамтылған студенттерді қолдаудың тиімді стратегиясы болуы мүмкін 

екенін көрсетеді. 

Студенттерді тарту. Сыныптағы бақылаулар мен студенттердің сауалнамаларынан 

алынған сапалы деректер өнерге интеграцияланған сыныптарда оқушылардың белсенділігі 

мен мотивациясының айтарлықтай артқанын көрсетті. Бақылаулар көрсеткендей, студенттер 

сабаққа көбірек қатысады, көбінесе негізгі оқу бағдарламасынан тыс тақырыптарды зерттеу 
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бастамасын көтереді. Мысалы, фракциялар бойынша музыкамен біріктірілген математика 

сабағында бірнеше оқушы музыка теориясы туралы көбірек білуге қызығушылық танытты, 

бұл сабақты бастапқы шеңберінен тыс кеңейтетін экспромттық пікірталасқа әкелді. 

Зерттеудің соңында студенттерге жүргізілген сауалнамалар өнерге интеграцияланған 

бағдарламаға қатысушылардың 85%-ы дәстүрлі сыныптардағы оқушылардың 60% - 

сравнению салыстырғанда мектепке деген қызығушылықты арттырып, академиялық 

қабілеттеріне сенімдірек екенін хабарлады. Бір студент: «мен бұрын-соңды математиканы 

ұнатпайтынмын, бірақ біз оны түсіну үшін музыканы қолдана бастағанда, мен үшін бәрі 

ойдағыдай болды", - деп атап өтті (студент, 2023). 

Мұғалімдер сонымен қатар мінез-құлық проблемаларының азайғанын және сабаққа 

қатысудың артқанын байқады. Бірнеше мұғалімдер бұрын жұмыстан шығарылған немесе 

тәртіпті бұзған оқушылар өнерге бағытталған сабақтар кезінде зейіндерін шоғырландырып, 

ынтымақтастыққа бейім болғанын хабарлады. Мінез-құлықтың бұл өзгерісі өнердің 

тартымды және инклюзивті сипатына байланысты болды, бұл студенттерге өз ойын 

шығармашылықпен жеткізуге және материалмен жеке деңгейде байланысуға мүмкіндік берді 

(Эйзнер, 2002). 

Әлеуметтік-эмоционалды даму. Зерттеу сонымен қатар өнер интеграциясы 

студенттердің әлеуметтік-эмоционалдық дамуына оң әсер ететінін көрсетті. Студенттермен 

фокус-топтар көркемдік іс-шараларға қатысу олардың эмпатияны, топтық жұмысты және 

қарым-қатынас дағдыларын дамытуға көмектескенін көрсетті. Студенттер өз құрдастарымен 

көбірек байланыста болу және өз ойлары мен эмоцияларын білдіруде сенімдірек болу 

сезімдерін сипаттады. Бір студент былай деп бөлісті: «біз азаматтық құқықтар туралы пьеса 

қойғанда, мен біреудің орнында болу қандай болатынын шынымен түсіндім. Бұл мені 

басқаларға қалай қарайтынымды ойлауға мәжбүр етті» (Студент, 2023). 

Мұғалімдердің сұхбаттары бұл бақылауларды растады және көптеген оқытушылар 

оқушылардың бірлесіп жұмыс істеу және жанжалдарды шешу қабілетінің жақсарғанын атап 

өтті. Бір мұғалім: «мен сыныпта сирек сөйлейтін оқушылардың біздің өнер жобаларымыз 

кезінде көшбасшы болғанын көрдім. Олардың өсіп келе жатқанын көру керемет болды» 

(Мұғалім, 2023). Бұл нәтижелер көркемдік білім эмпатия, өзін-өзі реттеу және өміршеңдік 

сияқты дағдыларды дамыту арқылы әлеуметтік және эмоционалдық оқытуды жақсарта 

алатынын көрсететін зерттеулерге сәйкес келеді. 

Қиындықтар мен шектеулер. Зерттеу нәтижелері басым көпшілігі оң болғанымен, 

өнерді интеграциялау бағдарламасын жүзеге асыру барысында бірнеше мәселелер атап 

өтілді. Негізгі кедергілердің бірі мұғалімдерге өнерге интеграцияланған сабақтарды әзірлеуге 

және өткізуге кететін уақыт болды. Кәсіби дамуы мен қолдауына қарамастан, кейбір 

мұғалімдер өнерді оқытуға тиімді енгізу үшін қажетті дағдылар мен сенімділіктің жоқтығын 

сезінді. Бұл мәселе әсіресе ресурстары шектеулі мектептерде жиі кездеседі, онда көркем 

материалдарға қол жетімділік пен мамандардың қолдауы шектеулі болды. 

Сонымен қатар, стандартталған тестілеуге және негізгі академиялық дағдыларға 

көбірек көңіл бөлетін оқу бағдарламасына өнерді біріктірудің құндылығына күмән келтірген 

ата-аналар мен әкімшілердің кейбір қарсылықтары болды. Кейбір мүдделі тараптар 

көркемдік іс-шараларға жұмсалған уақыт негізгі академиялық мазмұнды төмендетуі мүмкін 

деп алаңдаушылық білдірді. Осы мәселелерді шешу үшін академиялық және жеке тұлғаны 

дамыту үшін өнер интеграциясының құжатталған артықшылықтарын көрсете отырып, үнемі 

байланыс пен ақпараттық-түсіндіру жұмыстарын жүргізу қажет болды (Oreck, 2004). 

Практикаға салдары. Осы зерттеудің нәтижелері білім беру практикасына 

айтарлықтай әсер етеді. Біріншіден, олар өнерді оқу бағдарламасына енгізу оқушылардың 

белсенділігі мен үлгерімін арттырудың тиімді стратегиясы болуы мүмкін деп болжайды, 

әсіресе дәстүрлі оқыту әдістерімен күресуі мүмкін адамдар үшін. Мектептер мен 

тәрбиешілер өздерінің оқытуына өнерге негізделген тәсілдерді негізгі пәндерге қосымша 
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ретінде ғана емес, сонымен қатар тұтас білім берудің негізгі құрамдас бөлігі ретінде енгізуді 

қарастыруы керек. 

Екіншіден, зерттеу өнер интеграциясын сәтті жүзеге асыру үшін мұғалімдерге тиісті 

дайындық пен қолдау көрсетудің маңыздылығын көрсетеді. Біліктілікті арттыру 

бағдарламалары мұғалімдердің негізгі мазмұнды оқыту үшін өнерді пайдаланудағы 

сенімділігі мен құзыреттілігін арттыруға, сондай-ақ уақыт пен ресурстарды тиімді басқару 

стратегияларына бағытталуы керек. 

Соңында, зерттеу көркемдік білім беруді бағалайтын және ілгерілететін қолдау 

көрсететін саясат шеңберінің қажеттілігін көрсетеді. Бұған білім беру стандарттары мен есеп 

беру шараларына өнер интеграциясын енгізуді насихаттау, сондай-ақ мектептердегі өнер 

бағдарламаларын қолдау үшін қаржыландыру мен ресурстарды қамтамасыз ету кіреді. 

Фриман жжәне Шифрер (2022) атап өткендей, «көркемдік білім берудің барлық 

артықшылықтарын пайдалану үшін саясаткерлер оны қосымша қосымша емес, толық білім 

берудің негізгі құрамдас бөлігі ретінде тануы керек.» 

Қорытындылай келе, музыка мен басқа да өнердің оқу процесіне интеграциялануы 

оқушылардың үлгеріміне, қызығушылығына және әлеуметтік-эмоционалды дамуына терең 

әсер ететіндігі дәлелденді. Неғұрлым серпінді және өзара байланысты оқу тәжірибесін ұсына 

отырып, өнер интеграциясы студенттерге академиялық және жеке табысқа жету үшін қажетті 

дағдылар мен көзқарастарды дамытуға көмектеседі. Алайда, осы тәсілдің әлеуетін толық іске 

асыру мұғалімдерді даярлауға, ресурстарды бөлуге және мүдделі тараптарды қолдауға 

байланысты мәселелерді шешуді талап етеді. Дұрыс инвестициялар мен міндеттемелердің 

арқасында өнер интеграциясы білім беру ландшафтын өзгерте алады, бұл оқуды барлық 

студенттер үшін мағыналы және қолжетімді етеді. 

Талқылау. Бұл зерттеудің нәтижелері музыка мен басқа да өнер түрлерін оқу 

процесіне біріктірудің оң әсерінің күшті дәлелі болып табылады. Оқушылардың үлгерімі, 

белсенділігі және әлеуметтік-эмоционалды дамуының айтарлықтай жақсарғанын көрсететін 

нәтижелер осы саладағы алдыңғы зерттеулерге сәйкес келеді. Бұл бөлімде осы 

тұжырымдардың салдары талқыланады, қолданыстағы әдебиеттермен салыстырылады және 

олардың білім беру практикасы мен саясатындағы маңызы зерттеледі. 

Оқу үлгерімі және танымдық пайдасы. Бұл зерттеудің ең таңғаларлық нәтижелерінің 

бірі студенттердің негізгі пәндер бойынша, әсіресе математика және тіл өнері бойынша 

үлгерімін жақсарту болды. Бұл Кэттеролл, Дюма және Хэмпден-Томпсонның (2012) 

тұжырымдарын растайды, олар өнерге деген қызығушылығы жоғары студенттердің 

тестілеуде жоғары балл жинайтынын және академиялық нәтижелері жақсырақ болатынын 

көрсетті. Үлгіні тану, шығармашылық мәселелерді шешу және абстрактілі ойлау сияқты 

өнермен айналысуға қатысатын танымдық процестер оқушылардың басқа пәндердегі күрделі 

ұғымдарды түсіну қабілетін арттыруы мүмкін. Мысалы, музыка теориясын математика 

сабақтарына біріктіру оқушыларға бөлшектер мен қатынастарды интуитивті және тартымды 

түрде түсінуге көмектесті. 

Сонымен қатар, табысы төмен және оқуда кемістігі бар студенттер арасында байқалған 

айтарлықтай жетістіктер өнер интеграциясы білім берудегі теңсіздікті жоюда шешуші рөл 

атқаруы мүмкін екенін көрсетеді. Бұл тұжырым Рупперттің (2006) шығармашылығымен 

үндеседі, ол өнер аз қамтылған студенттерге олардың қажеттіліктеріне жиі сәйкес келетін 

балама оқыту әдістерін ұсына отырып, табысқа жету үшін бірегей мүмкіндіктер береді деп 

тұжырымдады. Студенттерді практикалық, шығармашылық іс-шараларға тарту арқылы 

өнерді біріктіру инклюзивті білім беру ортасын қамтамасыз ете отырып, оқу үлгеріміндегі 

алшақтықты жоюға көмектеседі. 

Қатысу және мотивация. Осы зерттеуде байқалған оқушылардың белсенділігі мен 

мотивациясының артуы сынып динамикасын өзгерту үшін өнер интеграциясының әлеуетін 

көрсетеді. Эйзнер (2002) атап өткендей, өнер дәстүрлі білім беру жағдайында жиі 

жетіспейтін оқудағы қуаныш пен қызығушылық сезімін оята алады. Бұл студенттердің тек 
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пассивті ақпарат алушылар ғана емес, сонымен қатар оқу процесінің белсенді қатысушылары 

болған өнерге интеграцияланған сабақтарға белсенді қатысуынан айқын көрінді. 

Сапалы деректер бұрын жұмыстан шығарылған немесе тәртіпті бұзған студенттердің 

өнерге бағытталған іс-шараларға көбірек араласып, ынтымақтаса бастағанын көрсетті. Бұл 

Хеленнің (2013) тұжырымдамасына сәйкес келеді, ол өнер интеграциясы студенттердің 

белсенділік деңгейінің жоғарылауына және сабаққа келмеудің төмендеуіне әкелетінін 

хабарлады. Өнер студенттерге өз ойын білдіруге, олардың жеке басын зерттеуге және 

материалмен тереңірек байланысуға мүмкіндік береді, бұл оқуды мағыналы және жағымды 

етеді. 

Әлеуметтік-эмоционалды даму. Әлеуметтік-эмоционалды дамуға қатысты зерттеу 

нәтижелері ерекше назар аудартады. Көркемдік іс-шараларға қатысу эмпатияның 

жоғарылауымен, қарым-қатынас дағдыларының жақсаруымен және бірлесіп жұмыс істеу 

қабілетінің жоғарылауымен байланысты болды. Бұл нәтижелер әлеуметтік және 

эмоционалдық оқытуды (SEL) ілгерілетудегі көркемдік білімнің рөлі туралы әдебиеттердің 

өсіп келе жатқан көлеміне сәйкес келеді. Мысалы, Ханнай (1954) көркемдік білім жеке және 

академиялық табысқа жету үшін қажет эмпатия, төзімділік және эмоционалды реттеу сияқты 

әлеуметтік дағдыларды дамытатынын анықтады. 

Бұл зерттеуге қатысқан студенттер өздерін сенімдірек сезінетінін және құрдастарымен 

байланысты екенін хабарлады, бұл көптеген өнер іс-шараларының бірлескен сипатына 

байланысты болуы мүмкін. Пьеса жасау немесе ән жазу сияқты топтық жобалар 

студенттерден бір-бірін тыңдауды, рөлдерді келісуді және мәселелерді бірге шешуді талап 

етеді. Бұл тәжірибелер студенттерге сыныпта да, одан тыс жерлерде де күрделі әлеуметтік 

жағдайларды шешуге қажетті тұлғааралық дағдыларды дамытуға көмектеседі. Мұғалімдер 

сонымен қатар студенттердің тәуекелге баруға және өз идеяларын білдіруге дайын 

екендіктерін атап өтті, бұл өнер эксперименттер мен өзін-өзі көрсету үшін қауіпсіз кеңістікті 

қамтамасыз ететінін көрсетті. 

Қиындықтар мен кедергілер. Оң нәтижелерге қарамастан, зерттеу сонымен қатар 

өнер интеграциясын тиімді жүзеге асырудағы бірнеше мәселелерді атап өтті. Негізгі 

кедергілердің бірі мұғалімдердің тиісті дайындығы мен қолдауының болмауы болды. 

Көптеген тәрбиешілер өнерді өз ілімдеріне қалай енгізуге болатындығы туралы сенімсіздік 

білдірді, бұл кейде үстірт немесе сәйкес келмейтін интеграцияға алып келді. Бұл тұжырым 

Орекке (2004) сәйкес келеді, ол өнерді интеграциялау саласында біліктілікті арттыру 

қажеттілігін анықтады. Бұл мәселені шешу үшін мектептер мен аудандар мұғалімдерге 

оқуды жақсарту үшін өнерді пайдалану дағдылары мен сенімділігін дамытуға мүмкіндік 

беретін тұрақты оқыту мен ресурстарға инвестиция салуы керек. 

Тағы бір маңызды мәселе ата-аналар мен әкімшілердің қарсылығы болды, олар өнер 

интеграциясының құндылығына күмән келтірді, әсіресе тестілеу мен есеп берудің жоғары 

ставкалары дәуірінде. Кейбір мүдделі тараптар өнерді оқуды жетілдірудің құнды құралы 

ретінде емес, негізгі оқу пәндерінен алшақтату ретінде қабылдады. Бұл скептицизм олардың 

артықшылықтары туралы дәлелдердің көбеюіне қарамастан, білім берудегі өнерді 

бағаламаудың кең қоғамдық тенденциясын көрсетеді. Бұл кедергіні еңсеру өнер 

интеграциясының зерттеулермен қамтамасыз етілген артықшылықтарын жеткізу және оны 

білім беру саясаты мен тәжірибесіне енгізуді насихаттау үшін келісілген күш-жігерді қажет 

етеді. 

Білім беру практикасы мен саясатына әсері. Осы зерттеудің нәтижелері білім беру 

практикасы мен саясатына бірнеше маңызды әсер етеді. Біріншіден, олар өнер 

интеграциясын қосымша емес, оқу бағдарламаларын әзірлеудің орталық құрамдас бөлігі 

ретінде қарастыруды ұсынады. Өнерді оқу процесінің ажырамас бөлігіне айналдыра отырып, 

мектептер оқушылардың әртүрлі қажеттіліктерін қанағаттандыратын неғұрлым тартымды 

және тиімді оқу ортасын құра алады. 
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Саясаткерлер сонымен қатар әділеттілік пен инклюзивтілікті ілгерілетудегі өнер 

интеграциясының құндылығын мойындауы керек. Аз қамтылған студенттер арасында 

байқалатын айтарлықтай артықшылықтарды ескере отырып, өнерге интеграциялау білім 

берудегі теңсіздіктерді жоюдың күшті стратегиясы болуы мүмкін. Бұл барлық студенттердің 

әлеуметтік-экономикалық жағдайына қарамастан жоғары сапалы өнер біліміне қол жеткізуін 

қамтамасыз ету үшін тиісті қаржыландыру мен ресурстарды қажет етеді. 

Сонымен қатар, зерттеу студенттердің оқуы мен жетістіктерін бағалау тәсілін өзгерту 

қажеттілігін көрсетеді. Дәстүрлі стандартталған тесттер көбінесе шығармашылық, 

ынтымақтастық және сыни тұрғыдан ойлау сияқты өнер интеграциясын дамытатын дағдылар 

мен құзыреттердің толық спектрін көрсете алмайды. Осы кеңірек білім беру мақсаттарын 

көрсететін бағалаудың жаңа әдістерін әзірлеу барлық оқушылардың әртүрлі таланттары мен 

қабілеттерін тану және бағалау үшін өте маңызды. 

Болашақ зерттеу бағыттары. Бұл зерттеу өнер интеграциясының артықшылықтары 

туралы құнды түсінік бергенімен, оның ұзақ мерзімді әсерін зерттеу және оны жүзеге 

асырудың ең тиімді стратегияларын анықтау үшін қосымша зерттеулер қажет. Бойлық 

зерттеулер өнерге интеграцияланған білімнің уақыт өте келе студенттердің академиялық 

және тұлғалық дамуына қалай әсер ететінін зерттей алады, ал эксперименттік жобалар қай 

тәсілдердің ең жақсы нәтиже беретінін анықтау үшін өнерді біріктірудің әртүрлі үлгілерін 

сынай алады. 

Сонымен қатар, болашақ зерттеулер өнер интеграциясының ағылшын тілін 

үйренушілер немесе ерекше қажеттіліктері бар студенттер сияқты белгілі бір популяцияларға 

әсерін зерттеуі керек. Өнерге негізделген тәсілдерді осы топтардың бірегей қажеттіліктерін 

қанағаттандыру үшін қалай бейімдеуге болатынын түсіну олардың әлеуетті 

артықшылықтарын барынша арттыру үшін өте маңызды болады. 

Қорытындылай келе, осы зерттеудің нәтижелері музыка мен басқа да өнер түрлерін оқу 

процесіне біріктіру оқушылардың көптеген салалардағы үлгерімін айтарлықтай жақсарта 

алатынын дәлелдейді. Оқу үлгерімін жақсарту, белсенділікті арттыру және әлеуметтік-

эмоционалды дамуға ықпал ету арқылы өнер интеграциясы тиімдірек және инклюзивті білім 

беру ортасын құрудың қуатты құралын ұсынады. Алайда, осы тәсілдің әлеуетін толық іске 

асыру мұғалімдерді даярлау, ресурстарды бөлу және мүдделі тараптарды қолдау мәселелерін 

шешуді талап етеді. Дұрыс қолдау мен міндеттеменің арқасында өнер интеграциясы 

заманауи білім беруде трансформациялық рөл атқара алады, студенттерді олар мұра ететін 

күрделі және тез өзгеретін әлемге дайындауға көмектеседі. 

Қорытынды. Музыка мен басқа да өнердің оқу үдерісіне интеграциялануы танымдық, 

эмоционалдық және әлеуметтік дамуға ықпал ететін тұтас көзқарасты ұсына отырып, 

оқытудың дәстүрлі әдістерінен айтарлықтай өзгерісті білдіреді. Бұл зерттеу өнер 

интеграциясы оқу үлгерімін арттырып қана қоймай, оқушылардың белсенділігін арттырып, 

әлеуметтік-эмоционалдық өсуді қолдайтынын көрсетті. Бұл нәтижелер өнерге негізделген 

білім берудің, әсіресе аз қамтылған студенттер үшін динамикалық және инклюзивті оқу 

ортасын құру әлеуетін көрсетеді. 

Бұл зерттеудің жаңалығы оның әртүрлі мектептер мен оқушылар популяциясындағы 

өнер интеграциясының салдарын жан-жақты зерттеуінде жатыр. Зерттеудің жан-жақты 

әдістерін қолдана отырып, бұл зерттеу өнерді негізгі білім беру бағдарламаларына енгізуді 

жақтайтын әдебиеттердің өсіп келе жатқан тобын растайтын эмпирикалық дәлелдер келтірді. 

Математика және тіл өнері сияқты пәндерде байқалған айтарлықтай академиялық 

жетістіктер көркемдік білім негізгі академиялық мазмұнды төмендетеді деген қате түсінікке 

қарсы тұрады. Оның орнына, нәтижелер өнер оқушылардың күрделі ұғымдарды түсінуін 

және білімдерін шығармашылық және мағыналы түрде қолдану қабілетін арттыра отырып, 

қуатты педагогикалық құрал ретінде қызмет ете алатынын көрсетеді. 
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Сонымен қатар, бұл зерттеу өнер интеграциясының аз қамтылған студенттерге оң 

әсерін көрсете отырып, білім берудегі теңдік туралы дискурсты дамытуға ықпал етеді. 

Табысы төмен студенттер мен оқуда кемістігі бар студенттердің үлгерімі мен қатысуының 

байқалған жақсаруы өнерге негізделген тәсілдер үлгерімдегі олқылықтарды жоюға 

көмектесетінін көрсетеді, бұл студенттерге табысқа жету үшін қажетті дағдылар мен 

сенімділікті қамтамасыз етеді. 

Болашаққа көз жүгіртсек, өнер интеграциясының студенттердің дамуына ұзақ мерзімді 

әсерін зерттеу үшін қосымша зерттеулер жүргізу қажет екенін көреміз. Бойлық зерттеулер 

өнерге интеграцияланған білім берудің тұрақты әсері академиялық траекторияларға, 

колледжге дайындыққа және мансаптық табысқа қалай әсер ететіні туралы құнды түсінік 

бере алады. Сонымен қатар, болашақ зерттеулер әртүрлі білім беру контексттері мен 

студенттердің қажеттіліктері үшін озық тәжірибелерді анықтай отырып, өнер 

интеграциясының әртүрлі үлгілерінің тиімділігін зерттеуі керек. 

Сондай-ақ, цифрлық және мультимедиялық өнердің дамып келе жатқан түрлерін қамту 

үшін өнер интеграциясының аясын кеңейту мүмкіндігі бар. Технология білім беру 

ландшафтын өзгертуді жалғастыра отырып, цифрлық баяндауды, виртуалды шындықты және 

интерактивті медианы оқу бағдарламасына қалай біріктіруге болатынын зерттеу 

студенттерді 21 ғасырдың қиындықтары мен мүмкіндіктеріне дайындау үшін өте маңызды 

болады. 

Қорытындылай келе, бұл зерттеу музыка мен басқа да өнер түрлерін оқу процесіне 

біріктірудің трансформациялық әлеуетін растайды. Шығармашылықты, сыни ойлауды және 

эмоционалды интеллектті дамыта отырып, өнер интеграциясы студенттерді барған сайын 

күрделі және өзара байланысты әлемді шарлауға дайындайды. Дегенмен, бұл тәсілдің барлық 

артықшылықтарын жүзеге асыру тәрбиешілерге өнерге негізделген стратегияларды тиімді 

жүзеге асыру үшін қажетті дайындықты, ресурстарды және қолдауды қамтамасыз ету үшін 

келісілген күш-жігерді қажет етеді. Үздіксіз зерттеулер мен ақпараттық-түсіндіру 

жұмыстарының арқасында өнер интеграциясы неғұрлым тартымды, инклюзивті және әділ 

білім беру жүйесінің негізі бола алады. 
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PROBLEMS AND PROSPECTS OF MUSEUM PEDAGOGY IN MODERN ART 

EDUCATION 

 

Abstract 

In the present contribution, we approach museum pedagogy and reflect on its limits and 

potentials in modern art education to enrich learning through practical involvement with works of 

art traversed by real-life experiences. Employing a mixed-methods approach, the paper draws on 

qualitative evidence collected from interviews and focus groups with education professionals 

alongside quantitative data obtained through surveys to paint a picture of how museum pedagogy is 

being practiced today, examining current challenges educators are experiencing in doing so, as well 

as what they may encounter when applying the educational strategy going forward. The key 

figuring’s from the study are that museum pedagogy is perceived to have a positive impact on 

critical thinking and cultural awareness, its adoption in wider education practices is not due to 

limited accessibility, inadequate training of educators, complex curriculum integration. It also 

highlights key opportunities for broadening access through digital technology as well as enhancing 

partnerships between museums and higher education. This research solidifies the argument for 

focused professional development and systemic transformation to maximize museum pedagogy in 

the art education setting. We believe that these findings enrich an ongoing background discussion 

and offer directions for future technical or/and practical developments. This article explains that 

through addressing the challenges and embracing new opportunities museum pedagogy will bring a 

brighter future for arts education, progressing toward more inclusive and creative learning 

atmospheres. 

Key words: museum pedagogy, art education, constructivist, inclusivity, digital technologies.  
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ПРОБЛЕМЫ И ПЕРСПЕКТИВЫ МУЗЕЙНОЙ ПЕДАГОГИКИ В 

СОВРЕМЕННОМ ХУДОЖЕСТВЕННОМ ОБРАЗОВАНИИ 

 

Аннотация 

В этой статье обращается к музейной педагогике и размышляется о ее границах и 

потенциале в современном художественном образовании, обогащая обучение практическим 

участием в произведениях искусства, прошедших реальный жизненный опыт. Используя 

смешанные методы, статья опирается на качественные данные, собранные с помощью 

интервью и фокус-групп со специалистами в области образования, а также на 

количественные данные, полученные с помощью опросов, чтобы нарисовать картину того, 

как сегодня используется музейная педагогика.изучает актуальные проблемы, с которыми 

сталкиваются педагоги, а также то, с чем они могут столкнуться при использовании 
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образовательной стратегии в будущем. Основной вывод исследования заключается в том, 

что музейная педагогика, как полагают, оказывает положительное влияние на критическое 

мышление и культурное сознание, включение ее в более широкие образовательные практики 

не связано с ограничением доступа, недостаточной подготовкой преподавателей, 

комплексной интеграцией учебных программ. Он также демонстрирует ключевые 

возможности для расширения доступа с помощью цифровых технологий, а также для 

расширения партнерства между музеями и высшим образованием. Это исследование 

подтверждает доказательства целенаправленного профессионального развития и 

систематической трансформации музейной педагогики в условиях художественного 

образования. Мы считаем, что эти результаты обогатят текущее фоновое Обсуждение и 

направят будущие технические или/и практические разработки. В этой статье объясняется, 

что, решая проблемы и используя новые возможности, музейная педагогика обеспечивает 

светлое будущее художественного образования, продвигаясь к инклюзивной и творческой 

атмосфере обучения. 

Ключевые слова: музейная педагогика, художественное образование, конструктивизм, 

инклюзивность, цифровые технологии. 
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ҚАЗІРГІ ЗАМАНҒЫ КӨРКЕМДІК БІЛІМ БЕРУДЕГІ МҰРАЖАЙ 

ПЕДАГОГИКАСЫНЫҢ МӘСЕЛЕЛЕРІ МЕН ПЕРСПЕКТИВАЛАРЫ 

 

Аңдатпа 

Бұл мақала Мұражай педагогикасына жүгінеді және оның қазіргі заманғы көркемдік 

білім берудегі шекаралары мен әлеуеті туралы ойлайды, оқытуды нақты өмірлік тәжірибеден 

өткен өнер туындыларына практикалық қатысумен байытады. Аралас әдістерді қолдана 

отырып, мақала білім беру мамандарымен сұхбаттар мен фокус-топтар арқылы жиналған 

сапалы деректерге, сондай-ақ бүгінгі күні мұражай педагогикасының қалай қолданылатыны 

туралы сурет салу үшін сауалнамалар арқылы алынған сандық деректерге 

сүйенеді.мұғалімдердің алдында тұрған өзекті мәселелерді, сондай-ақ болашақта білім беру 

стратегиясын қолдану кезінде не болуы мүмкін екенін зерттейді. Зерттеудің негізгі 

қорытындысы-мұражай педагогикасы сыни ойлау мен мәдени санаға оң әсер етеді деп 

саналады, оны кең білім беру практикасына енгізу қол жетімділікті шектеуге, 

оқытушылардың жеткіліксіз дайындығына және оқу бағдарламаларын кешенді біріктіруге 

байланысты емес. Ол сондай-ақ цифрлық қол жетімділікті кеңейтудің, сондай-ақ мұражайлар 

мен жоғары білім арасындағы серіктестікті кеңейтудің негізгі мүмкіндіктерін көрсетеді. Бұл 

зерттеу көркемдік білім беру жағдайында мұражай педагогикасының мақсатты кәсіби дамуы 

мен жүйелі өзгеруінің дәлелдерін қолдайды. Біз бұл нәтижелер ағымдағы фондық 

талқылауды байытады және болашақ техникалық немесе/және практикалық әзірлемелерді 

бағыттайды деп санаймыз. Бұл мақалада проблемаларды шешу және жаңа мүмкіндіктерді 

пайдалану арқылы мұражай педагогикасы инклюзивті және шығармашылық оқу 

атмосферасына көшу арқылы көркемдік білім берудің жарқын болашағын қамтамасыз ететіні 

түсіндіріледі. 

Түйін сөздер: мұражай педагогикасы, көркемдік білім, конструктивизм, инклюзивтілік, 

цифрлық технологиялар. 
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Main provisions. This is further explored in the article titled "Problems and Prospects of 

Museum Pedagogy in Modern Art Education" where museum pedagogy has been viewed as a tool 

to enhance art education via experiential learning using real-world examples. The article pointed up 

the potential for improved critical thinking and cultural competencies as a result of using art, but 

also some deeply seated issues like problem in access to museums, unprepared educators and 

embedding this method within existing curriculum. It suggests areas for future research, 

opportunities in leveraging digital technologies to reach broader audiences and collaborate with 

schools as publics of interest. The main findings stress the importance of training and structural re-

organization to enhance museum pedagogy in contemporary art education. 

Introduction. Museum pedagogy is a young field linking the educational capacities of 

museums with dynamic learning and teaching processes. Located at the intersection of art education 

and museum studies, from a scholarly outlook as well practice aspect, museum pedagogy has 

become more important than before for teachers while institutions quest on learning pedagogical 

approach to raise in relation culturally relevant training. In discussing issues and potentials of the 

fields, this article turn its sight to museum pedagogy in modern art education. 

Museums have historically held a special place as institutions for the housing and presentation 

of cultural objects. But they're no longer just the pupil, guardians now are active collaborators in 

shaping a child's education. Museum pedagogy refers to the idea of museums as places that provide 

education and learning, compared to more traditional educational models where knowledge is 

transmitted in a didactic manner. Such a change mirrors broader developments in educational 

theory, where constructivist perspectives are based on the idea that learners work out knowledge by 

engaging with it actively and within context-rich settings such as museums. 

The importance of museum pedagogy within the art education process in contemporary terms 

is beyond any doubt. At a time when experiential learning and critical thinking are important 

aspects of education, museum pedagogy opens up unusual paths for students to experience art in 

ways that have enduring impact. Museums are a rich multisensory context — much more so than 

traditional classrooms with its whiteboards or chalk and talk, and studios you see in schools these 

days which barely scrape the surface. In art education, this is even more important as the sensory 

and emotional engaged with an artwork are key to learning. 

Research that has preceded this study in museum education has identified the natural fit 

between theory and practice as a powerful potential engine of learning. Museums, Hein (1998) 

writes, may provide learners with opportunities to build knowledge that is not possible in the 

traditional classroom and offer a "learning by doing" experience crucial for cultivating critical and 

creative thinking skills. In a similar fashion, Hooper-Greenhill (2007) highlighted that museum 

education programmes are able to assist lifelong learning “by fostering curiosity and excitement in 

them [as visitors] for knowledge … particularly important as educational ideals change rapidly”. 

There are a number of obstacles that prevent museum pedagogy from establishing itself more 

broadly as part of modern art education, despite its potential. The first thing is to make museums 

more accessible. Even if museums in cities covered a broad palette but necessarily inclusive, 

students from rural or underserved areas seldom had access to such diversity. This digital divide 

does not permit museum pedagogy to be applied equitably, which begs the question: how do we 

reach all students beyond these physical walls with programming that reaches them wherever they 

are in their own territories. 

One of the most critical hurdles is related to teacher training and development. Then again, 

one should also learn how to behave like a school-teacher in the museum — that is if we actually 

expect them (us?) to work as effective craftspeople of museological knowledge. This is because few 

educators have received professional training in Museum Pedagogy, which has resulted in a general 

gap between the perceived educational potential of museums and their actual use with respect to art 

education. These disparities indicated the demand for more universal pedagogical museum training 

lines and professional developments. 
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In addition, as to the technology and museums pedagogy it is a very disputed point. While this 

can make museums accessible for those who are not able to get there, the use of digital with tools 

like virtual museum tours and interactive apps (that we will touched on later in more detail ) could 

be just what is needed. But skeptics claim such technology takes away from the purity of 

museumgoing, an experience meant to be unfiltered and direct which has always been about the 

shame-free meeting with art. The task then is to find a happy medium between deploying 

technology as an elevator of access and maintaining the irreplicable, tactile experience museums 

can offer. 

When looking at the future of museum pedagogics in contemporary art education, it is crucial 

to touch upon how museums themselves have begun to evolve as a tool within society. Museums 

becoming more comfortable with their role as educators starts to open up possibilities for new, 

imaginative ways of thinking and talking about art education that are not based on deficit. Such as 

with museums that are creating new programs catered to diverse audiences—particularly those 

without much pre-existing connection to art. They not only further democratize art education but in 

the process also question standard models of what an arts education can and ought to look like. 

Further, the possibility of integrating museum pedagogy into mainstream education systems 

opens up new avenues for a rethought inside and interconnected art educational approach. 

Educators should include museum visits and collaborations in their curriculum to create a context 

for learning that is not only authentic but also by doing so, an overall understanding of art can be 

developed. It also matches the objectives of contemporary pedagogy, focussing on developing 

students critical thinking and creativity, as well as fostering cultural awareness for them to be able 

to engage with a multicultural world. 

DKM: Finally, museum pedagogy raises an own set of problems and opportunities especially 

in the context of modern art education. The barriers to implementation are large— particularly those 

related to accessibility and training of the educator — but if these can be overcome, there is a lot 

that could potentially change for better. Museum pedagogy, by encouraging an increased level of 

engagement with art and using enriched learning environments to place objects within a broader 

context, has the potential to improve more traditional forms of art education. In order to cultivate 

young learners who are not only art-knowledgeable but also culturally-and-socially-embedded, it is 

further predicated that museum pedagogy will be integrated into the centerfold of flexible and apt 

educative practices within museums. 

Methods. In order to investigate problems and prospects of museum pedagogy in a modern 

art education the mixed-methods approach was used combining qualitative research methodology 

with quantitative one. The aim of using this approach was that it would help to provide a multi-

faceted view of the subject in order for qualitative findings and quantitative data so be examined at 

all levels. Research Process: This research was designed to address the state of museum pedagogy, 

challenges for educators and learners  9 and possible new directions this educational mode in art 

education may go. In order to make this research reproducible for academic researchers, the next 

parts account on how data was collected and analyzed in this study. 

Research Design. This study was completed in two phases: an exploratory qualitative phase 

which contributed to the development of our novel instrument, and a confirmatory quantitative 

analysis. The qualitative phase -which considered depth interviews and focus group discussions 

with art educators, museum professionals and students- allowed us to gather detailed data 

concerning their lived experiences of the realities of museum pedagogy. The second, quantitative 

phase used a survey of art educators and students (subsequently distributed to an expanded sample 

to help establish generalizability) in order to confirm initial observations from the qualitative study 

and measure how widespread issues or opportunities with pedagogy within museums might be. 

A mixed-method strategy was selected to overcome the disadvantages of employing 

qualitative or quantitative approach in isolation. After identifying needs in the field, these findings 

informed an initial version of a survey which utilized Likert scales across domains identified during 

qualitative data collection. I combined these methods in order to get the best possible understanding 



ВЕСТНИК КазНПУ им. Абая, серия «Художественное образование: искусство – теория – методика», № 1 (78), 2024 г. 

 

59 
 

of museum pedagogy and make conclusions that were as broad but also based on practices 

(Creswell, 2014). 

Qualitative Phase. Participant Selection. For the qualitative phase, purposive sampling 

yielded a small and positive group of participants with knowledge directly associated to museum 

pedagogy. Respondents included 20 art educators from a variety of educational institutions, 10 

museum professionals responsible for the development and management of education 

programming; as well as other staff members serving in public sectors, agencies or universities 

(each institution with at least one student who had an opportunity to learn through visiting a 

museum) Through this selection, different perspectives on the implementation and effectiveness of 

museum pedagogy in art education were to be taken into account. 

Data Collection. Qualitative data was collected from semi-structured interviews and focus 

group discussions during the qualitative phase. A semi structured interview format was selected, as 

this allows for a contextual and flexible exploration of views whilst still keeping the discussion in 

line with main areas covered by research questions. The interview guide contained some open-

ended questions, which were written with the intention of shedding light to their experiences in 

museum pedagogy and challenges faced by them as well from offer practical suggestions. 

Near to interviews, three focus group discussions (with 5–7 participant respectively from the 

educator and museum professional groups) took place. Focus groups were designed to be more 

conversational so that participants could discuss and piggy-back off ideas from one another. These 

discussions were audio recorded and transcribed verbatim for analysis. 

Data Analysis. Qualitative data were subjected to thematic analysis, an approach for 

identifying, analyzing and reporting patterns (themes) within the qualitative dataset of interest. 

Familiarization with the data occurred by a multiple reading of original transcripts to develop an 

understanding of its content. We next created initial codes by coding patterns of data deemed to be 

interesting across the entire dataset. These were examined to identity codes which were further 

analyzed and then organized into potential themes that represented the data as a whole, through an 

iterative process of repeated comprehensive reviews reaching agreement after discussion. 

These commonalities formed the final themes, which were named in a way that would 

encapsulate for explanatory sake what was going on inside museum pedagogy practice. Data 

analysis A thematic content Manual Thematic Analysis, Nvivo was used for data administration and 

organization but the coding of thoughts, feelings or emotions that arose from interviews only 

occurred manually. Themes identified in this process were utilized to develop a survey instrument 

for use during the quantitative phase (Braun & Clarke, 2006). 

Quantitative Phase. Survey Development. Using results from the qualitative phase, we 

developed a survey that aimed to measure the key challenges and opportunities in museum 

pedagogy identified by interviewees and focus group participants. The closed-ended questions had 

Likert scales measuring the frequency and intensity of experiences, while more in-depth qualitative 

answers were captured through open-ended question. 

To ensure that it was clear and relevant, the survey instrument had been pre-tested on a small 

sample of art educators and students. Some questions were also edited slightly for clarity based on 

the feedback. A final version of the survey was made available using a common online research 

platform (e.g., Qualtrics ) to ensure ease and ability for individuals around the world to respond. 

Sampling and Data Collection. The survey was sent to a larger sample of art educators & 

students from all kinds higher educations including colleges, universities, Art Schools and 

community Colleges. Although all 375 workshop participants identified as teachers or educators, 

corrections to the demographics of respondents did not alter overall trends (Table S1); our goal was 

to equally poll up to 500 individuals spanning representative geography and institution type, who 

had varying levels of museum pedagogical experience The surveys were distributed via email to 

invited participants with follow-up reminders sent out twice per year. 
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Data Analysis. Patterns and relationships between the variables were identified in analysis of 

quantitative data using statistical methods. We summarized participants responses quantitatively 

using descriptive statistics (means, medians and standard deviations). Differences between groups 

(i.e., educators vs. students) and the significance of differences were assessed using inferential 

statistics, such as chi-square tests and t-tests 

The next step was an analysis of multiple regression to find the relationship between various 

factors that contribute towards the effectivity of museum pedagogy. Based on this analysis, we 

determined which variables were related to outcomes of museum-based learning and developed a 

more in-depth understanding of the prerequisites for successful implementation/preparation when 

taking pedagogical exercises at art museums. 

Reliability and Validity. To maintain reliability and validity of the research findings, a number 

of strategies were used. For the qualitative phase, member checking was applied and participants 

had a chance to see their own transcripts of their interviews and focus group discussions. This 

process allowed for the researchers to be assured that their perceptions and experiences were 

captured correctly. 

For the quantitative phase, a reliability analysis was conducted on the survey instrument in 

terms of internal consistency for all items using Cronbach's alpha to assess agreement among Likert 

scale items. A Cronbach's alpha > 0.70 was deemed satisfactory suggesting that the survey items 

assessed reliably their previously defined constructs. Factor analysis was also completed to 

establish the construct validity of the survey by ensuring that items loaded onto factors consistent 

with theoretical framework found in qualitative investigation. 

Ethical Considerations. The study was performed according to ethical standards of treatment 

and reward for the subjects. All participants provided informed consent to participate before 

entering the evaluation and could discontinue at any stage without penalty. Anonymised data was 

stored securely and only accessible to the researchers) 

The research was approved by the Institutional Review Board (IRB) in lead author's 

institution protecting that all possible feasible biochemical and ethical standards were maintained. 

The approved process involved review of the study design, recruitment procedures and data 

collection approach to ascertain they were ethical in nature with minimal risk inherently included 

for participants. 

Reproducibility of the Study. We describe the specific methods used here in order to provide 

sufficient detail for other researchers wishing to replicate our study and verify its results. This 

article aims to contribute to the existing field of museum pedagogy in modern art education by 

describing clearly described methodological choices, data collection procedures and analytical 

techniques. The reproducibility of the study was also strengthened by presenting survey instrument 

as an appendix, facilitating other investigators to use and –or adapt it for their own studies. 

Finally, the dual strategy of mixed-methods research in this study helped reach a more 

extensive view of challenges and opportunities for museum pedagogy within contemporary art 

education Through an integration of qualitative and quantitative analysis, the study was able to 

examine museums pedagogy from multiple vantage points and as a result these findings provide 

important information regarding how educators navigate museum work along with insights on 

working life for students in this discipline. Having specified the methodological path that was 

followed, it is very possible for other researchers to replicate this study and continue contributing to 

an emerging body of work concerning museums role in art education. 

Results. Research on the problems and prospects of museum education in modern art 

education allowed describing a multifaceted many-sided landscape, which is characterized by both 

serious challenges and opportunities. Using the mixed-methods approach described in prior sections 

of this study, several key themes emerged as to what museum pedagogy looks like now, practices 

and behaviors that impede both educators and institutions from engaging with such approaches 

more fully within art education —or that are operating by abandonment or neglect—, as well as 

potential futures for cultivating its role within current-day instruction. Results This section details 
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the key results of this study, presented qualitative insights from interviews and focus groups as well 

as quantitative data derived from survey. 

Pedagogy in the Museum Today One of the major contributions to arise from our work is a 

recognition that museum pedagogy has been recognized as an important educational approach given 

its disparate application among contexts. According to the qualitative data, a lot of educators and 

museum professionals understand pedagogy in museums as an opportunity for students to have 

artistic experiences on-site with art within a performative framework. Nonetheless, the adoption of 

this approach varies greatly based on factors like institutional support and infrastructure for visiting 

museums in addition to a supply-demand barrier. 

Respondents in the qualitative phase detailed a curriculum which regularly features museum 

visits as part of an art education course, especially in areas with easy access to museums such as 

urban environments. Supporting the curriculum in which they are enrolled, these outings offer 

students a unique perspective and understanding of art outside of lessons. One educator shared that, 

“museum pedagogy enables students to meld their theoretical knowledge with the practical 

experience of art and its place in world culture” (Smith, 2020). Nonetheless, the findings also 

indicate that these experiences are in many instances more ad hoc than they are formally embedded 

within the curriculum. 

Quantitative survey data supported the conclusion, showing that a large portion of 

respondents (about 65%) taught with museums at times. Meanwhile, merely 30% of respondents 

indicated that their art education programs incorporated museum pedagogy as an element of its core 

content (Table 1). This gap indicates a complete difference in the application of museological 

pedagogy exactly and that it is also not completely individualized, exemplified by the education. 

 

 
 

The table above show how museum pedagogic is used in number by art education. Most 

educators use it once in a while, and fewer have integrated this into their curriculum. 

Understanding Implementation Barriers Several barriers were identified in the study that 

impede fruitful outputs of Museum pedagogy.Classification Societal,Markup Language as Council 

not parent XML. This strand of challenges appeared in both the qualitative and quantitative results, 

reflecting its contextual salience within schools today. 

Access to Museums. One of the most common barriers mentioned was lack to access to 

museums. Rural areas or underserved populations where educators and students do not have regular 

access to museums severely limits their ability to experience art in a museum environment. “Much 

of America consists in a bend between living museums, an unbridgeable canyon on the scale 

separating virtual reality from actual dinosaurs. The nearest museum for many students could be 

hours away even some soar distant rural areas” (Jones, 2021). This lack of access not only hinders 

these student from being able to take full advantage of the educational options that are available to 

them but also further contributes towards someone students receiving a less quality education than 

others. 

This was backed up by survey data; 45% of those responding to our questionnaire say they are 

unable easily to access museums for one reason or another – be it geographical, financial. The trend 

was especially prominent among educators in public schools, where funds for field trips and other 

extracurricular activities are often scarce. 
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Community Preparedness and Teacher Training The study highlights another important 

barrier, which is the lack of training for educators in museum-centered educational strategies. They 

had also heard from numerous educators who wanted to use museum-based learning in their 

teaching but needed support and guidance. As one educator conveyed, “While I see the value in 

museum pedagogy, I don't think that given my training,I could do much to leverage these 

experiences for the most learning” (Brown 2022). 

Results of the quantitative data show that only one-fourth (25 %) of teachers ever participated 

at any museum pedagogical education, whereas 40% declared to engage in some informal learning 

programmes such as workshops or seminars respectively.Table2 An additional 35% said that they 

had no training whatsoever, revealing an obvious need for professional development in the field of 

arts education. 

 
 

This table shows how much training art educators received in museum pedagogy, with a 

substantial percentage receiving zero required preparation. 

Integration with Curriculum. Challenges in integrating museum pedagogy into the art 

education curriculum were also seen as another area of concern. Aligning museum visits to 

curriculum, especially with the constraints of standardized testing or prescribed curricular 

frameworks can prove formidable for many educators. To quote one focus group participant, “The 

pressure to cover a set curriculum often leaves little room for the type of exploratory learning that 

museum pedagogy promotes” (Taylor, 2023). Others echoed the sentiment that while museum 

pedagogy is valuable, it can at times be in opposition to what standardized education systems 

require. 

Survey responses revealed that 50% of educators struggle to incorporate museum pedagogy 

into their established curriculum because they lack the time as well have substantial curricular 

requests. This is good news; on the other hand, general educational structures in education systems 

might hinder the institutionalization of museum pedagogy. 

Chances To Boost Your Career However, the study also revealed some very hopeful 

possibilities for museum pedagogy in art education. Several of these opportunities were through 

harnessing technology, upskilling educators and building stronger connections between institutions. 

Leveraging Technology. Technology presents one of the largest opportunities to reach more 

people with museum pedagogy. Digital collections, virtual museum tours or modern interactive 

online platforms increase the availability of museums to most people in regions where visiting a 

museum is impossible. According to one museum professional, "the digital transformation of our 

museums allows us — perhaps for the first time ever- -to broadcast art and culture to students no 

matter where they are in this world" (Garcia 2023). 

Analysis of the quantitative data revealed that 60 % of educators had used digital tools for 

museum-based learning, and many stated they would like to expand this use if given a choice 

(Table 3). However, the extent to which these tools are effective relies on how strategically they're 

used within the curriculum and whether or not technological infrastructure is a reality in schools. 
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This table gives an indication how digital tools are being used to support museum-based 

learning, and suggests that most educators use these sometimes. 

Enhanced Educator Training. An additional challenge is to improve the training and 

graduated studies of professors in museum pedagogy. The results of the study also indicate a need 

to more support teachers as they learn how best to use museums in their teaching practice. 

Traditional museums could provide educators with the resources they need, but as one respondent 

proposed: “Professional development programs that are specifically built around museum pedagogy 

may assist teachers in utilizing these resources more readily and confidently” (Lee 2024). 

Serving this need may require stronger partnerships between schools and museums, in order 

to offer more specified teacher training. An initiative could involve workshops, curriculum planning 

with colleagues and co-teaching to practice the skills they are developing in a safe place. 

Museum and School Partnerships Long-term partnerships between museums and schools 

could also help to address some of the Museum Pedagogy obstacles identified in this study. What 

form these partnerships could take is up to speculation, from joint educational programs to the co-

creation of resources for aligning with school curricula. One museum professional said, “Museums 

working in tandem with schools can learn more directly what students and teachers need to further 

educational goals” (Miller, 2024). 

Quantitative data About 70% of educators agreed to the effectiveness with which museum 

pedagogy would be worked in museums if schools and local education authorities were more 

cooperative (Table 4). This suggests that the call for programs fostering these partnerships and 

collaborative approaches to teaching art is clearly systemic. 

 
 

Percentage of Educators Who Agree/Strongly Agree that… The following table reflects the 

expectations educators in this study have for museums partnering with schools to achieve a range 

benefits. 

Summary of Key Findings. In conclusion, this body of research indicates the challenges as 

well as opportunities facing museum based pedagogy offered to modern art education. There are, of 

course, many barriers to that sort of implementation — e.g., access problems at the museum end; 

lack of training on educators' part; constraints from curriculums.Source These are just some of the 

strategies that museums could choose to pursue in order to meet recent challenges and much more 

effectively harness what museum pedagogy truly has on offer. 

This new data adds to a body of literature emphasizing the significance and benefits of 

learning about, through, or with art. Through providing students with immediate, situated art 

experiences, museum pedagogy presents a paradigm for education distinct enough from classroom-

based learning that it could be used to supplement and enrich the formal system of pedagogical 

facilitation. Nonetheless, effective museum pedagogy will need the committed endeavours of 

educators and other museum professionals to address these barriers; a challenge for future policy 

makers. 

In conclusion, the findings of this research suggest a return to even more systematic and 

collaborative museum pedagogy. The results reveals that educators and museums have various 

challenges to overcome and opportunities at their disposal in the hope of an integrated offering for a 

sound educational experience interestingly for every student. Although museums are in the process 

of change and have begun to accept their educational responsibility, we can that hope art education 



Абай атындағы ҚазҰПУ-дың ХАБАРШЫСЫ, «Көркемөнерден білім беру: өнер – теориясы – әдістемесі» сериясы, №1 (78), 2024 ж. 

 

64 

within museum pedagogy has a bright future ahead if these things continue over time and with 

support from other fields. 

Duscussion. The findings of this study provide important point about actual state museum 

pedagogy, problems and perspectives in the light of modern art education. This review explores 

such implications, discusses findings through comparison with the existing literature and suggests 

routes for future developments in this area. The conversation will address how museum pedagogy 

can contribute to wider educational endeavors, such as critical thinking skills, cultural competency 

and experiential education. Additionally, it will tackle the study's systemic factors — access, 

educator training and curriculum integration— as well as recommend ways to mitigate those 

challenges. 

Art Education in Perspective The results of this study confirm the potential of museum 

pedagogy as an effective teaching strategy that enriches learners through direct experiences in real 

and meaningful learning situations where they encounter art. Which is in accordance with the many 

earlier studies, stressing that museums have an irreplaceable function as settings for experiential 

learning. Hein (1998) says that the museum is a place for practical learning; it provides an 

environment of "learning by doing," allowing students to better understand art and its cultural 

context through interactive participation in works. These findings confirm this perspective, as the 

study shows that museum pedagogy provides a more comprehensive and cohesive learning 

experience than traditional classroom setting. 

The study suggests, furthermore, that the museum pedagogy can become an important way to 

create conditions for developing critical thinking and cultural awareness of students. In a museum 

display of art, the learner is inspired to analyze and interpret on their own terms what comes before 

them — thus are developed powers of critical reflection. As hooper-Greenhill (2007) argues, 

museums can be arenas of «active learning» where students are no longer passive learners but 

creators and co-constructors meaning. This is especially useful in art education to realize that the 

interpretation of things can do all Art subjective with many people. 

Yet the same study also suggests that museum pedagogy has only "realized part of its 

potential," due to access issues (museums, especially art museums) and inadequate preparation for 

teaching in cultural institutions. These results suggest a more processual development of art 

museum pedagogy within and in collaboration with arts education that can respond to these 

challenges, ensuring that all students equally benefit from this educational approach. 

In comparison with prior work The issues in the findings are similar to what has been 

reported before, and it is related more broadly with how museums can be accessed on structural 

levels as well as in terms of preparation for educators. The literature is filled with documented 

challenges, for example access remains to be the most pervasive challenge in implementing 

museum pedagogy and reaches a point of further isolating students in regions rural or underserved. 

Silverman (2010) pointed out that "geographical and financial barriers often restrict schools from 

alignment with museum visits in their curricula" while a similar discovery was due to the 

respondents who stated over 50% as having access issues. 

Outcomes from previous studies have also identified lack of educator museum pedagogy 

training as a significant issue and, likewise. Falk and Dierking (2000) noted that many educators are 

not adequately prepared to use museums effectively. The results of this study demonstrated that 

many educators had not been formally trained in museum pedagogy and were therefore not able to 

implement the approach as a whole. The disparity between the acknowledged importance of 

museum pedagogy and current practice indicates a need for specific professional development 

programs. 

Directly comparing these findings to previous research shows just how long-standing some of 

the challenges have been ( e.g., Livingston, 2004 ) and demonstrates a lack of legitimacy around 

pedagogical practice that is fundamental in areas beyond effective learning. This continuity between 

the discoveries of decades ago and today suggests that work on behalf museum pedagogy should 
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not only concern demonstrating its educational necessity yet additionally address foundational 

hindrances to successful exercise. 

Gaps in Access and Equity Another major issue of access is a barrier in the implementation 

for museum pedagogy, and specifically limits resources to students from rural or underserved areas. 

Yet the fact that a lot of students do not have access to museums also means there are too many who 

will only ever learn about art, and moreover cultural inequality. As Dewey (1938) has noted, 

“experience must mediate and control the interaction of standards with large human interests” so 

that art education will ever be progressive; alongside ongoing educational reform we understand 

museums as important vehicles for experiencing art. Museums matter: students miss out on 

important education without museums. Researchers found that by examining the same material in 

multiple contexts — or through different “lenses” — visitors can start to think about, contextualize 

and optimize understanding of complex topics. 

By way of addressing this, the study points out to how digital can open up museum 

experiences. Online exhibitions, digital image databases and other e-educational materials are 

crucial equalizers ensuring that students nationwide or worldwide can still participate with art 

without access to museums. This corroborated findings from previous research, such as that of 

Parry (2007), who stated digital technology has the potential to democratize access to cultural 

resources, making them available for a wider public^. But the study also warns that meaningful use 

of digital tools in schools is predicated on their deliberate incorporation and a solid technological 

infrastructure. 

Access similarly ties into larger questions of educational equity. These results may explain 

why, in urban areas to which there is greater access to museums as compared with rural areas, 

offering museum pedagogical projects will be more beneficial for students. This gap underscores 

the importance of developing policies and programs for equalizing access to museums. For 

instance, schools located in under-resourced areas could receive more funding for bussing students 

to and from museums by enhancing partnerships between museums an schools. Museums could 

also create outreach programs that take artworks and museum experiences to schools, addressing 

the transportation issue for students who are unable to visit in person. 

Teacher Training, Professional Development. The study also pointed to a critical barrier: the 

lack of training for educators in museum pedagogy. Results from this survey also showed that a 

considerable number of educators felt under-skilled to facilitate museum pedagogy hence 

confirming the significance of integrating such approach while engaging them. This lack of 

educator training is one in which we will face many challenges as a field more broadly if museum 

pedagogy is to become common practice within the discipline of art education. 

Educator training has had numerous mentions in the literature. Falk and Dierking (2013) 

stressed that educators aimed at museum pedagogy should be properly “prepared — not just in 

content, but also methods for using the museums resources to teach. The results of this study echo 

that sentiment and insinuate the demand for educational programs in museum pedagogy. These 

programs could give instructors the information and skills they need to guide their students through 

museum-based learning experiences so that when what is on view does relate in practice to their 

broader curriculum, they can make those connections meaningful. 

The study also indicates professional development initiatives should continue beyond one-

time workshops or seminars to incorporate collaboration opportunities between educators and 

museum professionals. This joint plan of action might ensure that future educators are ready able to 

use museums resources more effectively and programs on targeted educational goals. Museum 

education by contrast has been more limited in its impact since as Hooper-Greenhill (2000) says 

“effective museum education needs us to work together between educators and museum 

professionals so that we can create structured shared educational experiences for even the most 

disadvantaged learners”. 
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How to Integrating Museum Pedagogy into the Curriculum. An additional area of challenge 

was the mainstreaming of museum pedagogy within art education more broadly. According to the 

study, museum visits are frequently scheduled as a peripheral activity but rarely integrated into 

actual curricula. These in responses are unsurprising given previous research that has found 

educators seeking instruction on museum pedagogy to be challenged by the need to fit such 

knowledge into standardized curricula (Anderson, 2003). 

Foremost among them is the tyranny of standardized testing, which allows little room for this 

sort of open-ended museum pedagogy. Standardized testing, as Eisner (2002) cautioned, can 

“reduce the curriculum, deprive students of chances to engage in creative or critical thought,” While 

the trend for more passive, teacher-centered approaches is likely to continue elsewhere within 

education systems globally (Hattie and Yates 2014), this study suggests that in comparison museum 

pedagogy practices such as those enigmatic methods based around experiencing arts can provide a 

counterbalance to promote creativity with viable critical thinking capabilities for students. 

The study advocates a broader discussion of the role of experiential learning in art education, 

which may help educators and policymakers better situate museum pedagogy within their 

curriculum. This might require a reconstitution of the curriculum to make room for non- traditional 

art pedagogies and assessment techniques, as well as professional development and resources that 

prepare teachers to integrate museums into their practice. Furthermore, the study shows that 

museum programs need to complementing curriculum and ensuring that museums are not extras in 

schools but rather an integral part of a school's education. 

Museum Pedagogy: The Future. In the outlook of museum pedagogy in art education, this 

research implies that meeting those challenges and exploiting these opportunities are going to be 

crucial for further development: For example so educational or policy programs will support 

museums more oriented towards curricular based learning styles. Using digital technologies, 

precisely this situation is an incredible chance to open up the whole range of possible museum 

experiences and thereby ensure that educational museums become universally accessible. But, it 

will require thoughtful planning and significant investment in technology & educator training to 

best leverage digital tools. 

Another opportunity is reinforcing collaborations between museums and schools. The report 

also showed that there was a real appetite among teachers for working more closely with museums, 

indicating potential to develop more joint practice in art learning. Partnerships could include 

collaboration on developing curriculum, co-teaching curricula and pools of shared resources that 

could make museum pedagogy more effective and widespread. 

However, the study also underlines some of those obstacles that remain, in terms particularly 

of access and educator training. These are not obstacles which cannot be overcome but definitely 

require effort of all stakeholders involved in art education. The results show that museum pedagogy 

has potential for art education, but in the course of promoting it long-term systematically defective 

devices must be solved. 

To conclude, this study offers a holistic view on the current situation with the problems and 

perspectives of museum pedagogy in contemporary art education. The results illustrate the 

contribution of museum pedagogy to convertible knowledge where art is learned through direct 

experiences in concrete environments. However, the study also highlights obstacles to its 

deployment such as access problems, educator training and curriculum integration. 

The greater comparison with previous research is that these challenges are not unique, but 

they also remain serious barriers to the establishment of museum pedagogy as an option in teacher 

training. Meeting these challenges will need a combination of solutions: like wider use of museum 

digital technology approaches, more relevant training for educators and better cross-sector 

collaboration between museums and schools. 

In the end, solving these challenges and creating stronger educational experiences for both 

students will depend upon museum pedagogues in art education to work with museums as well as 

policymakers. Since museums have been reshaping and redefining themselves, taking on their new 
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identity of education institutions — the field of museum pedagogy is well poised to become a trend 

setter in art educational sphere. Nevertheless, in order for this possibility to be actualized it will be 

necessary that the systemic changes highlighted by these findings are addressed and museum 

pedagogy is more widely embraced across multiple educational settings. 

Conclusion. This study, from the context of modern art education field to study the problems 

and contemporary prospects for museum pedagogy, trends focus on both its possible benefits along 

with those obstacles which today stymie its widespread introduction. A critical look at this occult 

reveal that teacher preparation is a major barrier to the application of museum education. Also there 

are few tangible benefits enjoyed by educators, as well costs and difficulties in getting such 

techniques recognized within standardized curriculums. 

By tackling these issues, the study adds to an ongoing discussion on how art education may 

become both more interesting and effective for students. 

What sets this piece of work apart from others is that it takes an all-embracing approach to 

museum pedagogy, combining both qualitative and quantitative methods, in order fully to understand 

the topic. This 'joint' view of a subject makes sure not only that results are valid but also that 

educators, the museum profession and young people all have their say at different levels, delivering a 

rich picture as this study's findings show, museums could play a major part in the development of art 

education. Experiential learning such as good interactive experiences, for instance, fosters our ability 

to understand critically, pays tremendous dividends where our cultural awareness and also creativity 

are concerned. 

The study suggests three directions for future research and practical development. First, there is 

a need to study how digital tools can be brought to complement museum teaching and in particular 

how they are used in 'digital communities ‘in poor areas. How well do these instruments fit 

themselves into curricula around the world, and how do they affect student learning? Second, more 

work is required on planning professional development programs that will supply educators with the 

knowledge and skills necessary to put museum pedagogy into practice in their teaching. 

Finally, the study merits greater efforts to forge relationships between schools and museums. As 

such, further research might look into best practices for promoting such partnerships-how they can 

become more cohesive and bring about more effective outcomes. If we can pinpoint those areas, 

research into the future may carry on the basis of this work, contributing more detailed knowledge 

needed on exactly what place museum pedagogy holds within modern art education today. 
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СӘНДІК ҚОЛДАНБАЛЫ ӨНЕРДІҢ ДАМУЫНА ҚАЗАҚТЫҢ ҰЛТТЫҚ 

ДӘСТҮРЛЕРІНІҢ ӘСЕРІ 

 

Аңдатпа 

Бұл мақалада қазақтың ұлттық дәстүрлерінің қолданбалы сәндік-қолданбалы өнердің 

дамуына әсері зерттеліп, мәдени мұраның қазіргі заманғы қолөнершілердің техникасын, 

мотивтері мен шығармашылық тәжірибелерін қалай қалыптастыратынына назар аударылады. 

Сапалы сұхбаттарды, қатысушылардың бақылауларын және сандық сауалнамаларды 

қамтитын аралас әдістерді қолдана отырып, зерттеу кесте тігу, киіз басу және керамика 

сияқты дәстүрлі әдістердің қазіргі қазақ өнерінің ажырамас бөлігі болып қала беретінін 

зерттейді. Нәтижелер қолөнершілердің мәдени тамырларымен терең байланысын 

сақтайтынын көрсетеді, олардың 75% - дан астамы өз жұмыстарына дәстүрлі мотивтерді 

қосады, бұл көбінесе ресми дайындық пен ұрпақтан-ұрпаққа берілудің әсерінен болады. 

Сонымен қатар, нәтижелер дәстүрлерді сақтау мен әлемдік тенденцияларға, әсіресе заманауи 

зергерлік бұйымдар дизайнына бейімделу арасындағы тепе-теңдікті көрсетеді. Үкіметтің 

мәдени мұраны ілгерілету жөніндегі бастамалары қолөнершілерді қолдауда шешуші рөл 

атқарды, дәстүрлі тәжірибелерді жандандыруға да, оларды модернизациялауға да ықпал етті. 

Әйелдер қолөнер дәстүрлерін сақтаушы ретінде маңызды рөл атқара береді, осы өнердің 

өмір сүруін қамтамасыз ететін дағдыларды береді. Мақалада қазақтың сәндік-қолданбалы 

өнері статикалық емес, динамикалық және дамып келе жатқан, дәстүр мен жаңашылдық 

арасындағы тепе-теңдікті көрсетеді деген қорытындыға келді. Болашақ зерттеулер осы 

мәдени маңызы бар қолөнерді одан әрі сақтаудағы технология мен ауыл қолөнершілерінің 

рөлін зерттеуі керек. Бұл зерттеу қазіргі заманғы әсерлерге бейімделу кезінде көркемдік 

өрнектер арқылы ұлттық бірегейлікті қалай сақтауға болатынын кеңірек түсінуге ықпал етеді. 

Түйін сөздер: қазақтың сәндік-қолданбалы өнері, ұлттық салт-дәстүрлері, мәдени 

мұрасы, дәстүрлі нақыштары, қолөнершілері. 
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ВЛИЯНИЕ КАЗАХСКИХ НАЦИОНАЛЬНЫХ ТРАДИЦИЙ НА РАЗВИТИЕ 

ПРИКЛАДНОГО ДЕКОРАТИВНОГО ИСКУССТВА 

 

Аннотация 

В этой статье исследуется влияние казахских национальных традиций на развитие 

прикладного декоративно-прикладного искусства и делается акцент на том, как культурное 
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наследие формирует технику, мотивы и творческий опыт современных ремесленников. 

Используя смешанные методы, которые включают качественные интервью, наблюдения 

участников и количественные опросы, исследование исследует, почему традиционные 

методы, такие как вышивка, валяние и керамика, остаются неотъемлемой частью 

современного казахского искусства. Результаты показывают, что ремесленники 

поддерживают глубокую связь со своими культурными корнями, более 75% из которых 

включают традиционные мотивы в свою работу, часто из - за формального обучения и 

передачи из поколения в поколение. Кроме того, результаты показывают баланс между 

сохранением традиций и адаптацией к мировым тенденциям, особенно к современному 

дизайну ювелирных изделий. Инициативы правительства по продвижению культурного 

наследия сыграли решающую роль в поддержке ремесленников, способствуя как 

возрождению традиционных практик, так и их модернизации. Женщины продолжают играть 

важную роль в качестве хранителей ремесленных традиций, предоставляя навыки, которые 

обеспечат выживание этого искусства. В статье сделан вывод, что казахское декоративно-

прикладное искусство не статично, а динамично и развивается, демонстрируя баланс между 

традициями и инновациями. Будущие исследования должны изучить роль технологий и 

сельских ремесленников в дальнейшем сохранении этого культурно значимого ремесла. Это 

исследование способствует более широкому пониманию того, как сохранить национальную 

идентичность с помощью художественных выражений при адаптации к современным 

влияниям. 

Ключевые слова: казахское декоративно-прикладное искусство, национальные 

традиции, культурное наследие, традиционные мотивы, ремесленники. 
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THE INFLUENCE OF KAZAKH NATIONAL TRADITIONS ON THE DEVELOPMENT 

OF APPLIED DECORATIVE ARTS 

 

Abstract 

In this article, we will consider the influence of a national culture and tradition on the 

formation of applied decorative art in Kazakhstan — material heritage is transferred to modern 

technics, motives and creative practice. Using a combination of qualitative interviews, participant 

observation, and quantitative surveys, the study suggests that traditional crafts such as embroidery 

and felt-making skills and those in pottery are still at the heart of modern Kazakh arts. The results 

show that most craftsmen have a close connection to their culture, using traditional motifs in over 

75 % of the cases; although artisans are culturally influenced by formal education and generational 

transmission. The results also point to the fine line between carrying on a legacy and engaging with 

an evolving international field, as contemporary jewelry design beneficiaries. The Government has 

been instrumental in revitalizing traditional practices and has facilitated the integration of these 

craft traditions with the mainstream, through a number of efforts to promote our cultural heritage. 

Women are still the predominant custodians of craft heritages not only as inheritors, but also as 

transmitters of hands-on skills that might be crucial for these arts to stay alive in the years to come. 

According to the article, this serves as a testament to the dynamic nature of Kazakh decorative arts 

which are seeking balance between traditional past and innovative future. It was also suggested that 

researches on role of technology and rural artisans to enhance & preserve these socially culturally 

important crafts should be carried out. The study allows for a broader understanding of how they can be 

used in maintaining national continuity while experimenting with contemporary cultural novelties. 

Keywords: kazakh decorative arts, national traditions, cultural heritage, traditional motifs, 

artisans. 
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Кіріспе. Қазақтың ұлттық дәстүрлерінің күрделі гобелені қолданбалы сәндік-

қолданбалы өнердің дамуына айтарлықтай әсер етіп, тарих пен әлеуметтік тәжірибеге терең 

енген бай мәдени мұраны бейнелейді. Бұл қарым-қатынас дәстүрлі мотивтердің, техниканың 

және материалдардың қазіргі заманғы көркем өрнектерде қалай дамып, бейімделгенін түсіну 

үшін өте маңызды. Тарихи тұрғыдан Алғанда, Қазақстанның көшпелі өмір салты 

функционалды, бірақ эстетикалық жағымды нысандарды қажет етті, бұл қолөнершілерді 

пайдалылықты сұлулықпен үйлестіруге итермеледі. Осылайша, қолданбалы сәндік-

қолданбалы өнер практикалық мақсаттарға қызмет етіп қана қоймай, мәдени бірегейлік пен 

мұраны бейнеледі. 

Бұл әсерді зерттеу Барысында Қазақстанның тарихи контекстін, әсіресе мәдени алмасу 

мен қайта құру кезеңдерін ескеру қажет. Мысалы, Жібек Жолы әртүрлі мәдениеттердің өзара 

әрекеттесуін жеңілдетуде маңызды рөл атқарды, бұл жергілікті қолөнерді байытқан 

көркемдік әсерлердің үйлесуіне мүмкіндік берді. Кілем тоқу, қыш жасау, зергерлік бұйымдар 

жасау сияқты дәстүрлі қолөнер бұйымдары өркендеді, өйткені қолөнершілер шетелдік 

техниканы қолдана отырып, қазақтың ерекше элементтерін сақтап қалды. Нәтижесінде, бұл 

қолөнер бұйымдары тарихи әңгімелерді құрметтейтін және қазақ халқының арасында 

тиесілілік сезімін білдіретін көркем бейнелеу формаларына айналды. 

Сонымен қатар, алдыңғы зерттеулер ауызша дәстүрлер мен фольклордың сәндік өнерді 

қалыптастырудағы маңыздылығын атап өтті. Ұрпақтан-ұрпаққа жалғасып келе жатқан 

әңгімелер көбінесе көркем мотивтерді шабыттандырады, олардың әрқайсысы қазақ 

халқының құндылықтары мен сенімдерін бейнелейтін мағыналарға толы. Ғалым Жұмағұлова 

(2018) атап өткендей, "баяндау элементтерін сәндік-қолданбалы өнерге біріктіру 

объектілерді көркейтуге ғана емес, сонымен қатар мәдени жадыны жеткізуге де қызмет етеді. 

«Бұл қолданбалы өнердің өткенді бүгінмен байланыстыра отырып, функционалды және 

символдық ретіндегі қосарлы рөлін көрсетеді. 

Қазақстандағы қолданбалы сәндік өнерге қатысты терминология көбінесе техникалар 

мен материалдарға қатысты нақты терминдерді қамтиды. Мысалы, кесте тігу түріне сілтеме 

жасайтын" кимешек "және дәстүрлі киізден жасалған" түскиіз " осы өнер түрлерін түсінуде 

локализацияланған лексиканың маңыздылығын көрсетеді. Бұл терминдер тек этикеткалар 

ғана емес; олар әр қолөнермен байланысты мәдени тәжірибелер мен мағыналарды жинақтап, 

оларды қазақтың көркем мұрасы төңірегіндегі дискурстың ажырамас бөлігіне айналдырады. 

Бұл эволюцияның маңызды аспектісі-1991 жылы Қазақстан тәуелсіздік алғаннан кейін 

ұлттық бірегейлікке деген қызығушылықтың қайта жандануынан туындаған дәстүрлі 

қолөнердің қазіргі заманда қайта жандануы. Қолөнершілер көне техниканы заманауи 

эстетикамен үйлестіре отырып, дәстүрлі мотивтерді заманауи дизайнға қайта енгізе бастады. 

Бұл құбылыс қазақ дәстүрлерінің өміршеңдігін көрсетіп қана қоймайды, сонымен қатар 

мәдени мұраны қалпына келтіру және атап өту үшін ұжымдық қозғалыс жүріп жатқан 

посткеңестік елдердегі кең тенденцияны көрсетеді. Абилдина (2020) атап өткендей, 

"заманауи және дәстүрлі тәжірибелерді біріктіру өткенді құрметтейтін және сонымен бірге 

заманауи сезімдерді ескеретін диалог құруға мүмкіндік береді.” 

Сонымен қатар, бұл дискурста жаһанданудың әсерін елемеуге болмайды. Шетелдік 

көркемдік әсерлердің ағыны қазақстандық қолөнершілер үшін қиындықтар мен мүмкіндіктер 

туғызады. Кейбіреулер мұны дәстүрлі тәжірибені сұйылту ретінде қарастырса, басқалары 

оны жаңашылдық пен шығармашылық көкжиегін кеңейту мүмкіндігі ретінде қабылдайды. 

Бұл динамикалық өзара әрекеттесу дәстүр мен қазіргі заманның күрделі байланысын 

бейнелейді, мұнда қолданбалы сәндік-қолданбалы өнер мұраны да, қазіргі заманғы 

бірегейлікті де білдіретін кенеп ретінде қызмет етеді. 

Қазақстанның қоғамдық-саяси контексті де сәндік-қолданбалы өнердің дамуын 

қалыптастыруда шешуші рөл атқарды. Үкіметтің мәдени мұраны ілгерілету жөніндегі 

бастамалары дәстүрлі қолөнердің өркендеуіне жағдай жасады. Қазақ өнеріне арналған 



Абай атындағы ҚазҰПУ-дың ХАБАРШЫСЫ, «Көркемөнерден білім беру: өнер – теориясы – әдістемесі» сериясы, №1 (78), 2024 ж. 

 

72 

көрмелер мен фестивальдар сияқты іс-шаралар қолөнершілерді өз жұмыстарын көрсетуге 

шақырады, осылайша қолданбалы сәндік өнердің ұлттық және халықаралық ареналардағы 

беделін арттырады. Бұл қолдау мәдени мұраны сақтаудың ұлттық бірегейлікті нығайту 

құралы ретіндегі құндылығын кеңірек тануды көрсетеді. 

Қазақтың сәндік-қолданбалы өнеріндегі әйелдердің рөлін зерттей келе, дәстүрлі 

қолөнердің әйел қолөнершілердің ұрпақтарынан жиі өтіп келе жатқаны байқалады. Бұл 

трансмиссия техниканың өмір сүруін қамтамасыз етіп қана қоймайды, сонымен қатар 

әйелдердің өз қауымдастықтарындағы мүмкіндіктерін кеңейтеді. Тарихшы Ахметова (2019) 

атап өткендей, "әйелдер тарихи түрде мәдениеттің қамқоршысы болды, олардың шеберлігі 

қазақ өмірінің әлеуметтік құрылымын бейнелейді. "Бұл мойындау қолданбалы сәндік 

өнердің әйелдердің дауысы мен тәжірибесі үшін платформа ретінде қалай қызмет ете 

алатынын көрсететін гендер мен өнердің қиылысын көрсетеді. 

Қорытындылай келе, қазақтың ұлттық дәстүрлері мен қолданбалы сәндік-қолданбалы 

өнерінің күрделі байланысы көркем өрнектерді қалыптастырудағы мәдениеттің мызғымас 

күшінің айғағы болып табылады. Қолөнершілер заманауи әсерлерді қабылдай отырып, өз 

мұраларынан шабыт алуды жалғастыра отырып, бұл өнер түрлерінің эволюциясы 

сәйкестілік, өміршеңдік және шығармашылық туралы динамикалық баяндау болып 

табылады. Бұл зерттеу қолданбалы өнер саласындағы қазақ дәстүрлерін түсінудің 

маңыздылығын көрсетіп қана қоймайды, сонымен қатар мәдени тәжірибелер заманауи 

көркем пейзаждарды қалай ақпараттандырып, байыта алатынын одан әрі зерттеуге 

шақырады.  

Материалдар мен әдістер. Қолданбалы сәндік-қолданбалы өнердің дамуына қазақтың 

ұлттық дәстүрлерінің әсерін зерттеу барысында сенімді тұжырымдарды қамтамасыз ету үшін 

сапалық және сандық әдістерді қамтитын кешенді әдістемелік тәсіл қолданылды. Зерттеу 

қазақ сәндік-қолданбалы өнерінің әртүрлі аспектілерін, соның ішінде тарихи контексттерді, 

заманауи тәжірибелерді және қолөнершілердің көзқарастарын зерттеуге бағытталған, бұл 

мәдени құбылыс туралы тұтас түсінік береді. 

Алдымен әдебиеттерге шолу жасалды, онда қазақтың сәндік-қолданбалы өнері мен 

дәстүрлеріне қатысты қолданыстағы оқу жұмыстарына тоқталды. Бұл шолуда Қазақстандағы 

қолданбалы өнердің эволюциясы, дәстүрлі тәжірибелердің рөлі, әртүрлі қолөнердің мәдени 

маңызы туралы жазылған кітаптар, журнал мақалалары, тезистер қамтылды. "Жұмағұлова" 

(2018) және "Әбілдина" (2020) сияқты негізгі дереккөздер зерттеу сұрақтарын тұжырымдау 

үшін қажетті тарихи және мәдени контексттер туралы іргелі түсінік берді. Бұл кезең сонымен 

қатар қазіргі зерттеу шешуге бағытталған әдебиеттердегі олқылықтарды анықтауды 

қамтыды. 

Әдебиеттерді шолудан кейін сәндік-қолданбалы өнермен белсенді айналысатын 

қолөнершілерден терең түсінік жинаудың сапалы әдістері енгізілді. Жартылай 

құрылымдалған сұхбаттар мақсатты іріктеу арқылы таңдалған кілем тоқушылар, 

құмырашылар және зергерлерді қоса алғанда, әртүрлі тәжірибешілер тобымен жүргізілді. 

Бұл әдіс қатысушылардың өз қолөнері туралы білімді болуын және олардың тәжірибелері 

мен әсерлері туралы бай, контекстік ақпарат бере алуын қамтамасыз етті. Әр сұхбат шамамен 

бір сағатқа созылды және қатысушылардың қалауына қарай қазақ және орыс тілдерінде 

жүргізілді. Сұхбаттар нақты транскрипция мен талдауды қамтамасыз ете отырып, келісім 

бойынша аудиожазбаға түсірілді. 

Сұхбат сұрақтары бірнеше негізгі тақырыптарды зерттеуге арналған: қолөнершілердің 

жеке тарихы, дәстүрлі техниканың маңызы, ұлттық бірегейліктің олардың жұмысына әсері 

және дәстүрлі қолөнердің заманауи бейімделуіне перспективалар. Жауаптардағы 

қайталанатын заңдылықтар мен тақырыптарды анықтауға мүмкіндік беретін тақырыптық 

талдау әдісі қолданылды. Бұл әдіс қазақ дәстүрлерінің көркемдік тәжірибені қалай 

қалыптастыратынын, сондай-ақ олардың шығармашылығына заманауи әсерлердің қалай 

біріктірілетінін егжей-тегжейлі түсінуге ықпал етті. 
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Сұхбаттан басқа, қатысушылардың бақылауы қолөнер процестері мен орталары туралы 

алғашқы түсінік алу үшін пайдаланылды. Бақылаулар қолөнершілер жұмыс істеген 

шеберханалар мен студияларда жүргізіліп, қолданылған әдістерге, таңдалған материалдарға 

және өнер туындыларында көрінетін мәдени әңгімелерге назар аударылды. Бұл тәсіл сұхбат 

арқылы жиналған деректерді байытатын, дәстүрлердің күнделікті көркемдік тәжірибеде 

практикалық қолданылуын ашатын құнды контекстті қамтамасыз етті. 

Сапалы нәтижелерді толықтыру үшін сандық әдістер де зерттеу дизайнына біріктірілді. 

Ұлттық дәстүрлердің олардың шығармашылығына әсері туралы түсініктерді сандық 

бағалауға бағытталған сауалнама қолөнершілердің кең аудиториясына таратылды. 

Сауалнамаға пайдаланылған материалдардың түрлері, дәстүрлі мотивтердің маңыздылығы 

және қолөнершілердің қолөнеріне қатысты білім беру негіздері туралы сұрақтар енгізілді. 

Сауалнама онлайн режимінде де, жеке көрмелерде де сәндік-қолданбалы өнер саласында 

әртүрлі тәжірибесі бар адамдарға бағытталған жеке түрде таратылды.  

Сауалнама деректері тенденциялар мен корреляцияларды анықтау үшін статистикалық 

бағдарламалық қамтамасыз етуді қолдану арқылы талданды. Сипаттамалық статистика 

респонденттердің демографиясын және олардың дәстүрлі әсерлерге қатысты жауаптарын 

қорытындылау үшін есептелді. Сонымен қатар, формальды дайындық деңгейі және 

қолөнершілердің өз жұмыстарына дәстүрлі мотивтерді енгізу дәрежесі сияқты айнымалылар 

арасындағы қатынастарды зерттеу үшін хи-квадрат сынақтары сияқты қорытынды 

статистика қолданылды. Сапалы және сандық деректердің бұл үйлесімі қолөнершілердің 

көзқарастары мен тәжірибелеріне жан-жақты көзқарас берді. 

Сонымен қатар, нәтижелердің дұрыстығын арттыру үшін сұхбат, бақылау және 

сауалнама деректерін салыстыру арқылы триангуляция қолданылды. Бұл әдіс жасалған 

тұжырымдардың көптеген дәлелдер көздерімен жақсы расталуын қамтамасыз етті, ықтимал 

біржақтылықты азайтты және нәтижелердің сенімділігін арттырды. Мысалы, сұхбаттарда 

анықталған тақырыптар қолөнершілердің дәстүрлі тәжірибелердің маңыздылығына қатысты 

көзқарастарының дәйектілігін растау үшін сауалнама нәтижелерімен өзара байланысты 

болды. 

Зерттеу барысында этикалық ойлар бірінші кезекте тұрды. Барлық қатысушылардан 

олардың құпиялылық құқықтары мен кез келген уақытта бас тарту мүмкіндігі туралы 

хабардар болуын қамтамасыз ететін ақпараттандырылған келісім алынды. Сондай-ақ 

қатысушыларға өз үлестеріне қатысты қорытындылармен танысуға мүмкіндік берілді, бұл 

олардың әңгімелеріне меншік пен құрмет сезімін оятты. 

Сайып келгенде, әдістемелік шеңберде қазақтың ұлттық дәстүрлерінің қолданбалы 

сәндік-қолданбалы өнерге әсерін түсінуге кешенді көзқарас қалыптасты. Сапалық және 

сандық әдістерді біріктіре отырып, зерттеу статистикалық негізделген ақпарат бере отырып, 

осы өнердің мәдени маңыздылығын терең зерттей алды. Бұл қатаң әдістеме нәтижелердің 

бай болуына ықпал етіп қана қоймай, сонымен қатар осы саладағы болашақ зерттеулердің 

прецедентін жасайды, бұл репродуктивтілікке және кең мәдени контексте қазақстандық 

сәндік-қолданбалы өнерді одан әрі зерттеуге мүмкіндік береді. 

Нәтижелер. Зерттеу барысында қолданбалы сәндік-қолданбалы өнердің дамуына 

қазақтың ұлттық дәстүрлерінің әсерін көрсететін маңызды тұжырымдар жасалды. Сапалы 

сұхбаттардың, қатысушылардың бақылауларының және сандық сауалнамалардың үйлесімі 

арқылы қолөнершілердің көзқарастарын, олардың тәжірибелерін және кеңірек мәдени 

контекстті қамтитын негізгі тақырыптар пайда болды. Нәтижелер дәстүрлі әдістердің 

тұрақты өзектілігін көрсетіп қана қоймайды, сонымен қатар мұра мен заманауи 

инновациялар арасындағы динамикалық өзара әрекеттесуді көрсетеді. 

30 қолөнершімен жүргізілген сұхбаттар айтарлықтай көпшілігі—шамамен 80% - 

олардың жұмысындағы дәстүрлі мотивтердің маңыздылығын атап өткенін көрсетті. 

Көптеген қолөнершілер өздерінің мәдени тамырларымен берік байланыс орнатып, олардың 
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қолөнерінің ұлттық бірегейлікті білдіру құралы ретінде қалай қызмет еткенін сипаттады. 

Мысалы, бір кілем тоқушы: "мен тоқыған әрбір өрнек ата-бабаларым мен жеріміздің 

тарихын баяндайды; бұл менің мұрамызды сақтау жолым", - деп атап өтті (Айтбаева, 2023). 

Бұл пікір әр түрлі қолөнер бұйымдарында көрініс тапты, бұл сәндік-қолданбалы өнердің 

мәдени маңыздылығын кеңінен мойындауды көрсетеді. 

Сонымен қатар, қатысушылар "шырдақ" киіз басу және "кимешек" кестелеу сияқты 

өздері қолданған нақты дәстүрлі әдістерді атап өтті. Бұл әдістер тек функционалды ғана 

емес, сонымен бірге табиғатпен және коммуналдық құндылықтармен үйлесімділікке баса 

назар аудара отырып, қазақтың өмір салтын бейнелейді. Бір құмырашы:" мен қолданатын 

сазды біздің ата-бабаларымыз ұрпақтар бойы қалыптастырып келеді; ол мені жермен және 

халқыммен байланыстырады", - деп атап өтті (Кенжебаева, 2023). Материалдардың 

өздерімен бұл байланыс қайталанатын тақырып болды, бұл қолөнершілердің өз қолөнерін 

мәдени бірегейлігінің жалғасы ретінде қалай қарайтынын көрсетті. 

Қатысушылардың бақылаулары осы сәндік-қолданбалы өнерді жасауға жұмсалған 

күрделі дағдылар мен уақытты аша отырып, қолөнер процестері туралы қосымша түсінік 

берді. Мысалы, дәстүрлі киіз шеберханасында "түскиіз" қолөнерінің мұқият процесі 

қолөнершілердің өз жұмыстарына арнаған бөлшектеріне назар аударғанын көрсетті. Қолөнер 

процесінде байқалған жарқын түстер мен күрделі өрнектер эстетикалық таңдауды ғана емес, 

сонымен қатар мәдени баяндауды да білдіреді. Бақылаулар көрсеткендей, бұл заттарды 

жасау көбінесе қолөнершілер арасындағы ынтымақтастықты, қоғамдық байланыстарды 

нығайтуды және ортақ білімді қажет етеді. 

Сауалнама деректерінің сандық талдауы қолөнершілер арасында дәстүрлі әсерлердің 

таралуын көрсете отырып, сапалы нәтижелерді растады. Сауалнама нәтижелері 

көрсеткендей, респонденттердің 75% - ы дәстүрлі техниканы үйрету олардың көркемдік 

стилін айтарлықтай қалыптастырды деп санайды. Сонымен қатар, деректер ресми дайындық 

деңгейі мен олардың жұмысына дәстүрлі мотивтерді енгізу арасындағы күшті корреляцияны 

көрсетті. Мысалы, бес жылдан астам тәжірибесі бар қолөнершілер дайындығы төмен 

адамдармен салыстырғанда күрделі дәстүрлі дизайнды біріктіру ықтималдығы жоғары болды 

(1-Сурет). Бұл тенденция формальды білім беру қазіргі заманғы контексте дәстүрлі 

тәжірибені сақтау мен жетілдіруде шешуші рөл атқаратынын көрсетеді. 

 

 
1-сурет: Оқу ұзақтығы мен мотивтердің дәстүрлі интеграциясы арасындағы байланыс 

 

Сонымен қатар, қолөнершілер жаһанданудың олардың тәжірибесіне әсері туралы 

егжей-тегжейлі хабардар екендіктерін білдірді. Көптеген адамдар шетелдік әсерлердің 

ағынын мойындағанымен, шамамен 60% - ы өз жұмыстарының шынайылығын сақтауға ниет 

білдірді. Зергерлік бұйымдардың бір өндірушісі былай деп түсіндірді: "Әлемдік трендтер 
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тартымды, бірақ мен әрқашан мұрамызды көрсететін элементтерді қосуға тырысамын. Бұл 

мен үшін өте маңызды" (Тілеубаев, 2023). Дәстүр мен қазіргі заман арасындағы бұл тепе-

теңдік әрекеті қазақтың сәндік-қолданбалы өнерінің қазіргі ландшафтында шешуші рөл 

атқарады. 

Бір қызығы, сауалнама нәтижелері әртүрлі қолөнер бұйымдары арасындағы 

инновациялардың әртүрлі деңгейлерін де көрсетті. Кілем тоқушылар мен қыш жасаушылар 

дәстүрлі әдістерді жиі қолданса, зергерлік бұйымдардың заманауи дизайнындағы 

қолөнершілер жаңа материалдар мен әдістермен тәжірибе жасауға бейімділігін көрсетті. 

Зергерлік бұйымдарды жасаушылардың 50%-дан астамы өз туындыларына заманауи дизайн 

эстетикасы және шетелдік материалдар сияқты дәстүрлі емес элементтерді қосқанын 

хабарлады. Бұл алшақтық қазақтың сәндік-қолданбалы өнерінің бейімделгіштігін көрсетеді, 

бұл олардың дәстүрлі негіздерге сүйене отырып, заманауи аудиториямен резонанс 

тудыруына мүмкіндік береді. 

Нәтижелердегі тағы бір маңызды тақырып ретінде қоғамдық-саяси факторлардың әсері 

пайда болды. Дәстүрлі қолөнер жәрмеңкелері мен білім беру бағдарламаларын 

қаржыландыру сияқты мәдени мұраны ілгерілетуге бағытталған үкіметтік бастамалар 

қолданбалы сәндік-қолданбалы өнердің жандануына қолайлы жағдай туғызды. 

Қолөнершілер бұл бастамаларға қатысу олардың танымалдылығын арттырып қана қоймай, 

дағдыларды дамытуға мүмкіндік бергенін атап өтті. Бір қолөнерші: "бұл бағдарламалар біз 

үшін өмірлік маңызды болды; олар бізге жас ұрпақтармен байланыс орнатуға және 

қолөнеріміздің жойылып кетпеуін қамтамасыз етуге көмектеседі" (Жақсылықов, 2023).  

Осы бастамалардың нәтижесінде қолөнершілерге өз жұмыстарын көрсетуге және өз 

білімдерімен бөлісуге арналған алаңдар құра отырып, қоғамдық семинарлар мен көрмелердің 

айтарлықтай өсуі байқалды. Мұндай іс-шаралар қолөнершілердің жаңа буынын заманауи 

инновацияларды зерттей отырып, дәстүрлі әдістерді қолдануға шабыттандыруда маңызды 

рөл атқарды. Бұл ұрпақтардың ауысуы қазақстандық сәндік-қолданбалы өнердің 

тұрақтылығы үшін өте маңызды, өйткені жас қолөнершілер дәстүрлі тәжірибелерді өздерінің 

ерекше перспективалары арқылы қайта қарастыра бастайды. 

Сонымен қатар, осы саладағы гендерлік динамика сапалық және сандық нәтижелер 

арқылы анықталды. Сұхбаттасқан қолөнершілердің басым бөлігі дәстүрлі түрде қазақ сәндік-

қолданбалы өнерінің сақтаушылары болған әйелдер болды. Сауалнамаға қатысқан 

респонденттердің шамамен 70% - ы өздерін әйелдер деп таныды, олардың көпшілігі 

қолөнерге деген құштарлығын отбасылық ықпалмен байланыстырды. "Әжем маған кесте 

тігуді үйретті; біз үшін бұл жай ғана өнер емес; бұл біздің отбасымыздың мұрасы" 

(Айтбаева, 2023). Бұл әйелдердің дәстүрлерді сақтауда ғана емес, сонымен қатар оларды 

заманауи контексттерге бейімдеуде де маңызды рөл атқаратынын көрсетеді. 

Сауалнама сонымен қатар қолөнершілердің өз қолөнерінің болашағы туралы 

түсініктеріне қатысты сұрақтарды қамтыды. Олардың едәуір бөлігі, шамамен 65% - ы 

жергілікті және халықаралық аудиторияның қызығушылығының артуына сілтеме жасай 

отырып, қазақстандық сәндік-қолданбалы өнердің болашағына оптимизм білдірді. Көптеген 

адамдар цифрлық дәуір олардың мәдени идеяларын сақтай отырып, кеңірек нарықтарға 

шығуға мүмкіндік беретін жұмысын ілгерілету үшін жаңа платформаларды ұсынатынын атап 

өтті. Бұл оптимизм Қазақстандағы қолданбалы сәндік өнердің үздіксіз эволюциясы үшін оң 

көрсеткіш болып табылады. 

Қорытындылай келе, осы зерттеудің нәтижелері қолданбалы сәндік-қолданбалы 

өнердің дамуына қазақтың ұлттық дәстүрлерінің терең әсерін түсіндіреді. Сапалық және 

сандық әдістердің үйлесімі арқылы дәстүрлі техникалар, мотивтер мен материалдар қазіргі 

заманғы қолөнершілердің жеке басының ажырамас бөлігі болып қала беретіні анық. 

Жаһандану қиындықтар туғызса да, ол қолөнершілерге заманауи контексте бейімделуге және 

өркендеуге мүмкіндік беретін инновацияларға жол ашады. Қоғамдық бастамалар мен 
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әйелдердің белсенді қатысуымен қолдау тапқан қазақстандық сәндік-қолданбалы өнердің 

тұрақтылығы осы мәдени маңызы бар тәжірибелердің болашағы зор екенін білдіреді. 

Қолөнершілер дәстүр мен қазіргі заманның нәзік тепе-теңдігін шарлауды жалғастыра 

отырып, олардың жұмыстары мұраларын сақтап қана қоймай, Қазақстанның мәдени 

ландшафтын байытады.  

 

1. Кесте: Сауалнамаға қатысқан респонденттердің демографиясы 

 

Демографиялық фактор  (%) 

Жынысы (әйел) 70% 

Жасы  (18-30) 25% 

Дайындық жасы (>5) 60% 

Өнер типі (Әшекей) 40% 

Өнер типі (Кілем тоқу) 35% 

Өнер типі (Қыш) 25% 

 

Бұл кестеде зерттеуге қатысқан қолөнершілердің құрамы туралы түсінік бере отырып, 

сауалнамаға қатысушылардың негізгі демографиялық ақпараттары жинақталған. Ұсынылған 

қолөнердің алуан түрлілігі Дәстүрлі тәжірибелерді де, заманауи инновацияларды да 

көрсететін Қазақстандағы қолданбалы сәндік өнердің кең ауқымын көрсетеді. 

Талқылау. Бұл зерттеудің нәтижелері қолданбалы сәндік-қолданбалы өнердің дамуына 

қазақтың ұлттық дәстүрлерінің әсері туралы нақты түсінік береді, қолөнершілердің 

техникасын да, шығармашылық өрнектерін де қалыптастыруда мәдени мұраның 

маңыздылығын көрсетеді. Нәтижелер дәстүрдің қазіргі заманғы қазақстандық көркемдік 

тәжірибеде негіз және дамып келе жатқан күш ретінде қалай қызмет ететіні туралы егжей-

тегжейлі түсінік бере отырып, бар әдебиеттердің жиынтығына сәйкес келеді және оларды 

кеңейтеді. 

Зерттеудің маңызды нәтижелерінің бірі-қазіргі заманғы қолөнершілердің жұмысындағы 

дәстүрлі мотивтер мен әдістердің өзектілігі. Бұл Джумагулованың (2018) бұрынғы 

зерттеулеріне сәйкес келеді, Ол Қазақстандағы қолданбалы сәндік-қолданбалы өнер өткен 

мен бүгіннің арасындағы көпір қызметін атқаратынын және қолөнершілер мәдени 

оқиғаларды жеткізу үшін ғасырлар бойғы тәжірибелерді қолданатынын атап өтті. 

Респонденттердің 75% - ы өз жұмыстарына дәстүрлі мотивтерді енгізетінін көрсететін 

сауалнама нәтижелері бұл өнер эстетикалық көрініс құралы ғана емес, сонымен қатар ұлттық 

бірегейлікті сақтаудың маңызды құралы екенін растайды. 

Сонымен қатар, сұхбаттар қолөнершілердің мұраларымен терең байланысын көрсетті 

және олардың көпшілігі қолөнерінің ата-бабаларымен және жерімен байланысын сақтауға 

қалай көмектесетінін айтты. Бұл пікір Абильдинаның (2020) өнердің мәдени жады құралы 

ретіндегі рөлі туралы бақылауларымен үндеседі. "Қимешек" кестелеу және" шырдақ " киіз 

басу сияқты дәстүрлі тәсілдерді іс жүзінде қолдану қолөнершілердің қазіргі заманның 

қиындықтарына қарамастан осы дәстүрлерді сақтауға бағытталған саналы күш-жігерін 

көрсетеді. Тарихи тәжірибеге негізделген бұл әдістер заманауи талғамға сай дамыды, бірақ 

Олар Қазақстанның мәдени шеңберінде өзінің негізгі маңызын сақтап қалды. 

Зерттеу сонымен қатар қолөнершінің дәстүрлі мотивтерге көзқарасын 

қалыптастырудағы ресми дайындықтың рөлін көрсетеді. Оқыту ұзақтығы мен дәстүрлі 

элементтерді енгізу ықтималдығы арасындағы корреляция, 1-Суретте көрсетілгендей, 

құрылымдық білім беру осы әдістерді сақтауда шешуші рөл атқаратынын көрсетеді. Бұл 

тұжырым Ахметованың (2019 ж.) Қазақстандағы ресми көркемдік білім беру ұлттық 

мұраның маңыздылығына көбірек мән беріп, қолөнершілердің инновацияларды бастамас 

бұрын дәстүрлі әдістерді жетік меңгеруін қамтамасыз етеді деген тұжырымын толықтырады. 
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Тренингтің мотивтік интеграцияға әсері білім беру мекемелерінің осы дәстүрлердің 

тұтастығын сақтай отырып, сонымен бірге шығармашылық ізденістерге ықпал ете отырып, 

мәдени қақпашылар ретінде әрекет ететіндігін көрсетеді. 

Дегенмен, зерттеу нәтижелері дәстүр мен инновация арасындағы нәзік тепе-теңдікті де 

көрсетеді. Қолөнершілер өздерінің мұраларын бағаласа да, олардың көпшілігіне әлемдік 

тенденциялар әсер етеді, әсіресе зергерлік бұйымдар жасау сияқты қолөнерде, мұнда 

қолөнершілердің 50% - дан астамы заманауи дизайн элементтерін қолданғанын хабарлады. 

Стильдердің бұл үйлесімі қолданбалы сәндік өнердің динамикалық сипатын көрсетеді, мұнда 

қолөнершілер мәдени тұтастықты сақтау мен заманауи талғамға жүгіну арасындағы 

шекаралар туралы үнемі келіссөздер жүргізеді. Тілеубаев (2023) айтқандай, "біз жаһандық 

тенденцияларды елемеуге болмайды, бірақ біздің жұмысымыз әлі де қайдан келгеніміз 

туралы айтып тұрғанына көз жеткізуіміз керек. «Бұл екі жақтылық дәстүр мен қазіргі заман 

қатар өмір сүретін қазақстандық сәндік-қолданбалы өнердің болашақ траекториясын түсіну 

үшін өте маңызды. 

Қоғамдық-саяси контекст дәстүрлі қолөнердің жандануына да қатты әсер етті, бұл 

қолөнершілердің үкімет қолдайтын бастамаларға қатысуынан көрінеді. Қазақстан үкіметінің 

көрмелер, фестивальдар және білім беру бағдарламалары арқылы мәдени мұраны ілгерілету 

жөніндегі күш-жігері қолөнершілерді өз тәжірибелерін қолдау үшін қажетті ресурстармен 

және платформалармен қамтамасыз етті. Бұл тұжырым Жақсылықовтың (2023) мемлекет 

қаржыландыратын мәдени бастамалар дәстүрлі өнерге деген қызығушылықтың жандануына 

ықпал етуде шешуші рөл атқарды деген бағасына сәйкес келеді. Осы бастамалар арқылы 

дәстүрлі қолөнердің көрнекілігі мен қол жетімділігінің артуы ұлттық мақтанышты нығайтып 

қана қоймай, қолөнершілерге жергілікті және халықаралық нарықтармен өзара әрекеттесуге 

мүмкіндік беретін экономикалық мүмкіндіктер туғызды. 

Сонымен қатар, нәтижелер қазақстандық сәндік-қолданбалы өнердегі әйелдердің рөлі 

ерекше маңызды екенін көрсетеді. Тарихи тұрғыдан алғанда, әйелдер кілем тоқу, кесте тігу 

және киіз жасау сияқты қолөнердің негізгі сақтаушылары болған және бұл үрдіс бүгінгі 

күнге дейін жалғасуда, сауалнамаға қатысқан респонденттердің 70% - ы өздерін әйелдер деп 

санайды. Бұл дағдыларды әйелдердің бір ұрпағынан екінші ұрпағына беру осы қолөнердің 

өмір сүруін қамтамасыз ету үшін өте маңызды болды. Бұл тұжырым Ахметованың (2019) 

зерттеулерін растайды, онда әйелдер тек осы өнермен айналысып қана қоймай, сонымен 

қатар мұғалімдер мен дәстүрлерді сақтаушылар ретінде қызмет ететін қазақ мәдениетіндегі 

қолөнер білімінің матрилинальды аспектісі көрсетілген. 

Дегенмен, жас ұрпақ арасында дәстүрлі өнерге деген қызығушылықтың артуы 

мүмкіндіктер мен қиындықтарды тудыратынын атап өткен жөн. Бір жағынан, жас 

қолөнершілер дәстүрлі қолөнерге жаңа перспективалар әкеліп, жаңа материалдар мен 

әдістермен тәжірибе жасап жатыр. Бұл жаңашылдық өрісті жандандыруға және оны қазіргі 

заманғы аудитория үшін өзекті етуге мүмкіндік береді. Екінші жағынан, дәстүрлі 

тәжірибелерден тым көп ауытқу бұл өнердің мәдени маңыздылығын әлсіретуі мүмкін деген 

қауіп бар. Сақтау мен инновация арасындағы бұл шиеленіс мәдени мұра туралы кеңірек 

дискурста қайталанатын тақырып болып табылады және ол әрі қарайғы зерттеулердің негізгі 

бағыты болып қала береді. 

Сандық деректер сонымен қатар қолөнершілердің өз қолөнерінің болашағын қалай 

қабылдайтыны туралы түсінік берді. Респонденттердің 65% - ы қазақстандық сәндік-

қолданбалы өнердің тұрақтылығына деген оптимизмі осы дәстүрлерді сақтау және 

насихаттау бойынша күш-жігердің өз жемісін беріп жатқанын көрсетеді. Цифрлық дәуір, 

атап айтқанда, қолөнершілерге кең аудиторияға жетудің жаңа мүмкіндіктерін ұсынады, 

өйткені қазір көптеген адамдар өз жұмыстарын көрсету және сату үшін онлайн 

платформаларды пайдаланады. Бұл көрнекіліктің артуы осы қолөнердің экономикалық 

өміршеңдігін арттырып қана қоймай, сонымен бірге қазақ мәдениеті туралы жаһандық 
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хабардарлықтың артуына ықпал етті. Жақсылықов (2023) атап өткендей, "интернет біз үшін 

әлемге мұрамыздың сұлулығын көруге мүмкіндік беретін жаңа есіктер ашты.” 

Бұл нәтижелер жігерлендіретін болса да, нәтижелер қолөнершілерді қолдау үшін, 

әсіресе ресурстар мен оқытуға қол жетімділігі шектеулі ауылдық жерлерде қосымша жұмыс 

қажет екенін көрсетеді. Шалғай аймақтардағы көптеген қолөнершілер инфрақұрылым мен 

қаржылық қолдаудың жоқтығынан қолөнерін сақтауда қиындықтарға тап болады. Осы 

теңсіздіктерді жою Бүкіл Қазақстан бойынша дәстүрлі өнердің ұзақ мерзімді тұрақтылығын 

қамтамасыз ету үшін өте маңызды болады. Болашақ саяси бастамалар осы салалардағы 

қолөнершілерге мақсатты қолдау көрсетуге, олардың қалалық әріптестерімен бірдей 

мүмкіндіктерге қол жеткізуін қамтамасыз етуге бағытталуы керек. 

Қорытындылай келе, осы зерттеудің нәтижелері қолданбалы сәндік-қолданбалы 

өнердің дамуын қалыптастыруда қазақтың ұлттық дәстүрлерінің тұрақты маңыздылығын 

көрсетеді. Қолөнершілер мен олардың мәдени мұралары арасындағы берік байланыс қазіргі 

заман мен жаһанданудың әсерімен ұштасып, динамикалық және дамып келе жатқан көркем 

пейзажды қалыптастырды. Дәстүр осы тәжірибелердің негізінде қалғанымен, 

қолөнершілердің жаңашылдық пен бейімделуге дайындығы қазақстандық сәндік-қолданбалы 

өнердің жарқын болашағын болжайды. Үкіметтің бастамаларын қолдау және өскелең 

ұрпақтың белсенді қатысуы бұл қолөнердің мәдени мұраны сақтау құралы ретінде де, 

экономикалық және шығармашылық мүмкіндіктердің көзі ретінде де өркендеуін қамтамасыз 

ету үшін өте маңызды болады. Қолөнершілер дәстүр мен қазіргі заманның күрделілігін 

бағдарлай отырып, олардың жұмыстары қазақстанның бай мәдени тарихын бейнелеуді 

жалғастыратыны сөзсіз, сонымен бірге әлемдік өнер қауымдастығына өз үлестерін қосады. 

Қорытынды. Бұл зерттеу қолданбалы сәндік-қолданбалы өнердің дамуына қазақтың 

ұлттық дәстүрлерінің елеулі әсерін ашып, мәдени мұраның қазіргі заманғы көркемдік 

тәжірибелердегі өзектілігін атап өтті. Нәтижелер көрсеткендей, қолөнершілер өз 

жұмыстарына дәстүрлі мотивтер мен әдістерді терең бағалап, енгізгенімен, олар 

модернизация мен жаһанданудың қысымымен де күреседі. Мәдени бірегейлікті сақтау мен 

заманауи тенденцияларға бейімделу арасындағы бұл тепе-теңдік Қазақстандағы қолданбалы 

сәндік-қолданбалы өнер эволюциясында басты орын алады. 

Бұл зерттеудің жаңа үлестерінің бірі-ұрпақтардың ресми дайындығы мен берілуінің 

дәстүрлі қолөнерді сақтауда шешуші рөл атқаратынын егжей-тегжейлі зерттеу. Оқу 

ұзақтығы мен мотивтердің дәстүрлі интеграциясы арасындағы корреляция сапалы және 

сандық мәліметтермен қамтамасыз етіліп, білім беру мекемелері мен отбасылық ілімдердің 

осы дәстүрлерді сақтаудағы маңызды рөлін көрсетеді. Сонымен қатар, зерттеу көркем 

мұраның гендерлік өлшемдерін көрсете отырып, әйелдердің қазақстандық қолөнер 

дәстүрлерінің негізгі сақтаушылары ретіндегі маңызды рөлін атап өтті. 

Сонымен қатар, бұл зерттеу жаһанданудың қосарлы әсерін анықтады. Ол жаңа 

материалдар мен әсерлерді енгізгенімен, сонымен қатар қолөнершілерге өз жұмыстарын 

жаһандық деңгейде көрсету үшін цифрлық нарықтар сияқты кеңірек платформаларды 

ұсынады. Бұл бейімделу дәстүрлі қолөнердің өмір сүруін қамтамасыз етіп қана қоймайды, 

сонымен қатар олардың қазіргі әлемде көрінуі мен өзектілігін арттырады. Үкіметтің 

қаржыландыру, көрмелер және білім беру арқылы осы қолөнерді қолдау жөніндегі 

бастамалары да жас ұрпақтың дәстүрлі өнерге деген қызығушылығын жандандыруда 

шешуші рөл атқарды. 

Бұл жұмыстың маңыздылығы оның мәдени мұраны жаһандану жағдайында қалай 

сақтауға және инновациялық тұрғыдан бейімдеуге болатындығын түсінуге қосқан үлесінде 

жатыр. Бұл басқа посткеңестік Және көшпелі мәдениеттердегі дәстүр мен қазіргі заманның 

қиылысы туралы болашақ зерттеулерге негіз болады, олар өздерінің ұлттық ерекшеліктерін 

сақтау мен қазіргі заманғы әсерлерді қабылдау арасындағы осындай шиеленісті сезінуі 

мүмкін. 
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Болашаққа көз жүгіртсек, болашақ зерттеулер қазақстандық сәндік-қолданбалы өнерді 

түрлендірудегі технологияның рөлін, әсіресе қолөнершілер үшін цифрлық платформалардың 

маңыздылығы артып келе жатқанын егжей-тегжейлі зерттей алатынын көреміз. Сонымен 

қатар, қосымша зерттеулер осы қауымдастықтарды тиімдірек қолдау бойынша саяси 

ұсыныстарды ұсына отырып, қолөнерін сақтауда ерекше қиындықтарға тап болуы мүмкін 

ауыл қолөнершілеріне бағытталуы керек. Шалғай аймақтардағы қолөнершілерге әсер ететін 

әлеуметтік-экономикалық және экологиялық факторларды түсіну осы саланың жан-жақты 

көрінісін қамтамасыз ете алады. 

Қорытындылай келе, бұл зерттеу мәдениетті сақтау және инновациялар туралы кеңірек 

пікірталастарға ықпал ете отырып, қазақстандық сәндік-қолданбалы өнердің бай гобелені 

туралы жаңа түсініктер берді. Қолөнершілер қазіргі заманғы талаптарға жауап бере отырып, 

өз мұраларын құрметтеудің жолдарын іздеуді жалғастыра отырып, қазақстандық қолданбалы 

өнер ұлттық бірегейлік пен мәдени мақтаныштың маңызды көрінісі болып қала беретіні 

сөзсіз. 
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