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I БӨЛІМ. КӨРКЕМӨНЕРДЕН БІЛІМ БЕРУ 

І РАЗДЕЛ. ХУДОЖЕСТВЕННОЕ ОБРАЗОВАНИЕ 

SECTION I. ART EDUCATION 

 

 

IRSTI  15.09.11                                        https://doi.org/10.51889/3005-6381.2024.81.4.001 

 

Ibrayeva K.
1
, Butabayeva L.

2
, Magdalena Walachowska
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1
Abai Kazakh National Pedagogical University, Almaty, Kazakhstan,  

e-mail: kymbat_92_05@mail.ru  
2
Ministry of Education of the Republic of Kazakhstan, e-mail: butabaeva_laura@mail.ru  

3
PhD, Academy of Special Pedagogy named after Maria Grzegorzewska, Warsaw, Poland, 

e-mail: mwalachowska@aps.edu.pl  

 

IMPACT OF ART EDUCATION ON COGNITIVE DEVELOPMENT IN 

CHILDREN WITH HEARING IMPAIRMENT 

 

Abstract 

This research investigates the influence of art education on the cognitive development of 

hearing-impaired children, representing an important gap in the field of special education research. 

Hearing-impaired children often struggle in the skills involved with cognitive development — 

problem solving, memory, visual-spatial reasoning — due to the limitations of auditory input and 

traditional teaching methods. Art education is a visually-centered and non-linguistic means of 

learning, which can uniquely meet the needs of this population. 

Using a mixed-methods design, the study assessed the effectiveness of a structured art 

education program through both quantitative assessments and qualitative observations. The study 

included sixty hearing-impaired children aged between 6 to 12 years, and they were randomly 

assigned either to experimental group who had art education or to a control group. Cognitive 

outcomes were assessed pre and post intervention using standardized tests such as the Wechsler 

Nonverbal Scale of Ability and the Visual Spatial Reasoning Test, while engagement and 

behavioral changes were recorded through observational data. 

The experimental group experienced significant increases in different cognitive abilities, 

including visual-spatial reasoning (+30.9%), problem-solving (+29.9%) and memory (+30.8%), 

according to the results. During collaborative art projects, we observed heightened engagement, 

prolonged focus, and improved interaction amongst them. In comparison, the control group showed 

little improvement, highlighting the special advantages of art education. 

These results show that art education is a valid channel for contributing to both cognitive 

and social development of children with hearing impairments. Art-based interventions target their 

unique needs by utilizing visual and tactile modalities while encouraging creativity and emotional 

expression. The study argues for the inclusion of art education as a key aspect in specialized 

educational programs, highlighting its capacity to change the experience of learning. Broader 

implications from this work include the need for future research on both the long-term effects of art 

education and its interdisciplinary applications to determine how to scale the benefits to various 

populations. 

Key words: art education, cognitive development, hearing impairment, special education, 

visual-spatial reasoning. 
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ЕСТУ ҚАБІЛЕТІ БҰЗЫЛҒАН БАЛАЛАРДЫҢ КОГНИТИВТІК ДАМУЫНА 

КӨРКЕМДІК БІЛІМ БЕРУДІҢ ӘСЕРІ 

 

Аңдатпа 

Бұл зерттеу арнайы білім беру зерттеулеріндегі маңызды олқылықты жою арқылы 

есту қабілеті бұзылған балалардың танымдық дамуына көркемдік білім берудің әсерін 

зерттейді. Мәселелерді шешуді, есте сақтауды және визуалды-кеңістіктік пайымдауды 

қамтитын когнитивті дамуға есту қабілеті нашар балаларда есту қабілетінің шектеулі 

болуына және оқытудың дәстүрлі әдістеріне байланысты жиі кедергі келтіреді. Art education 

көрнекі түрде басқарылатын, вербалды емес оқыту платформасын ұсынады, бұл оны осы 

халықтың қажеттіліктеріне бірегей түрде сәйкес етеді. 

Зерттеу барысында құрылымдық көркемдік білім беру бағдарламасының тиімділігін 

бағалау үшін сандық бағалау мен сапалық бақылауларды біріктіретін аралас әдістерді 

жобалау қолданылды. Зерттеуге 6 жастан 12 жасқа дейінгі есту қабілеті бұзылған алпыс бала 

қатысты, олардың жартысы көркемдік білім алатын эксперименттік топқа тағайындалды, ал 

қалған жартысы бақылау тобын құрады. Стандартталған сынақтар, соның ішінде Wechsler 

Вербалды Емес Қабілет Шкаласы және Визуалды Кеңістіктік Пайымдау Сынағы араласуға 

дейінгі және кейінгі когнитивті нәтижелерді өлшеу үшін пайдаланылды, ал бақылау 

деректері белсенділік пен мінез - құлық өзгерістерін тіркеді. 

Нәтижелер эксперименттік топтың танымдық қабілеттерінің айтарлықтай 

жақсарғанын көрсетті, визуалды-кеңістіктік пайымдау (+30,9%), мәселелерді шешу (+29,9%) 

және есте сақтау (+30,8%) айтарлықтай жақсарды. Бақылаулар бірлескен өнер жобалары 

кезінде белсенділіктің артуына, тұрақты назарға және әлеуметтік өзара әрекеттесудің 

артуына баса назар аударды. Керісінше, бақылау тобы көркемдік білім берудің бірегей 

артықшылықтарын атап өтіп, ең аз прогреске қол жеткізді. 

Бұл нәтижелер көркемдік білім беру есту қабілеті бұзылған балалардың когнитивті 

және әлеуметтік дамуын ынталандырудың тиімді құралы екенін көрсетеді. Көрнекі және 

тактильді әдістерді қолдана отырып, өнерге негізделген іс-шаралар шығармашылық пен 

эмоционалды көріністі дамыта отырып, олардың нақты қажеттіліктерін қанағаттандырады. 

Зерттеу көркем білім беруді арнайы білім беру оқу бағдарламаларына біріктіруді жақтайды, 

оның инклюзивті оқу ортасындағы трансформациялық әлеуетін атап көрсетеді. Болашақ 

зерттеулер көркемдік білім берудің ұзақ мерзімді әсерін және оның әртүрлі 

популяциялардағы артықшылықтарын барынша арттыру үшін пәнаралық қолданылуын 

зерттеуі керек. 

Түйін сөздер: көркемдік білім, танымдық даму, есту қабілетінің бұзылуы, арнайы 

білім, визуалды-кеңістіктік пайымдау.  
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ВЛИЯНИЕ ХУДОЖЕСТВЕННОГО ОБРАЗОВАНИЯ НА КОГНИТИВНОЕ 

РАЗВИТИЕ У ДЕТЕЙ С НАРУШЕНИЯМИ СЛУХА 

 

Аннотация 

Данное исследование изучает влияние художественного образования на 

познавательное развитие детей с нарушениями слуха путем устранения существенного 

пробела в специальных образовательных исследованиях. Когнитивному развитию, 

включающему решение проблем, запоминание и визуально-пространственное видение, часто 

препятствует ограниченность слуха у детей с нарушениями слуха и традиционные методы 

обучения. Art education предлагает визуально управляемую невербальную обучающую 

платформу, что делает ее уникальной для нужд этого населения. 

В ходе исследования было использовано проектирование комбинированных методов, 

объединяющих количественные оценки и качественные наблюдения для оценки 

эффективности структурной художественной образовательной программы. В исследовании 

приняли участие шестьдесят детей с нарушениями слуха в возрасте от 6 до 12 лет, половина 

из которых была назначена в экспериментальную группу с художественным образованием, а 

другая половина сформировала наблюдательную группу. Стандартизированные испытания, в 

том числе Шкала невербальных способностей Wechsler и Тест визуального 

пространственного суждения, использовались для измерения когнитивных результатов до и 

после вмешательства, а данные наблюдения фиксировали изменения активности и 

поведения. 

Результаты показали значительное улучшение когнитивных способностей 

экспериментальной группы, значительно улучшилось визуально-пространственное видение 

(+ 30,9%), решение проблем (+ 29,9%) и память (+ 30,8%). Особое внимание наблюдений 

было уделено активизации совместных творческих проектов, постоянному вниманию и 

повышению социального взаимодействия. Напротив, контрольная группа добилась 

минимального прогресса, отметив уникальные преимущества художественного образования. 

Эти результаты показывают, что художественное образование является эффективным 

инструментом стимулирования когнитивного и социального развития детей с нарушениями 

слуха. Основанные на искусстве мероприятия с применением наглядных и тактильных 

методов удовлетворяют их конкретные потребности, развивая творческий и эмоциональный 

облик. Исследование выступает за интеграцию художественного образования в специальные 

образовательные учебные программы, подчеркивает его трансформационный потенциал в 

инклюзивной учебной среде. Будущие исследования должны исследовать долгосрочное 

влияние художественного образования и его междисциплинарное применение для 

максимального повышения его преимуществ в различных популяциях. 

Ключевые слова: художественное образование, когнитивное развитие, нарушение 

слуха, специальное образование, визуально-пространственные рассуждения. 

 

Introduction. Due to the limited auditory input available to children with hearing 

impairments, they represent a special case in the development of cognitive and social skills, as their 

ability to acquire language and learn may be restricted compared to their peers. Cognitive 
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development is the process through which a child learns to think and reason which is also a vital 

part in academic and personal success as things like memory, attention, problem-solving, and 

reasoning are challenged. This is partially due to the fact that education for hearing-impaired 

children in general is still limited, but there is also a lot of restrictive traditional teaching that cannot 

meet the needs of the hearing impaired students and therefore leads to them being only somewhat 

of a "whole" person. Hence, within this context, art education to enhance the cognitive capabilities 

of hearing impaired children is a promising but still under-explored field. 

Art education is fundamentally about engaging students with creative processes like 

drawing, painting, sculpting, etc. These are known to improve fine motor skills, visual-spatial 

reasoning and emotional expression. For children with hearing impairments, art culture provides a 

non-verbal, visually initiated and possibly universal avenue to learn what is usually complex, 

abstract information. According to Eisner (2002), "The cognitive value of art is in its power to 

suspend and externalize human cognition. Art makes inner thoughts and feelings and human 

cognition the subject (and object) of study. This statement embodies the power of art as a 

transformative pedagogical tool. 

All the research regarding this aspect of art education talked about the positive impact it had 

on children with different learning needs. Studies proved that through artistry, neural plasticity and 

new forms of communication pathways enhanced. However, little consideration is given to how 

these work for hearing-impaired children. A good example would be part of Wolters et al. Even 

though a study about the benefits of visual arts programs on children with auditory processing 

challenges showed only some improvement with spatial reasoning and attention (Gonzalez et al., 

2019), the authors indicate it can be broadly applicable within this group. 

But it is over and above the case of the hearing-impaired child. Cognitive development for a 

hearing-impaired child cannot be viewed in isolation; it must be placed in the broader framework of 

his or her social-emotional needs. Usually, the lack or absence of sound is a barrier to opportunities 

for uninhibited interactions required for cognition. Art can bridge these gaps, creating an inclusive 

space where collaborative projects, shared experiences, and interaction with peers can stimulate 

mutual understanding. Vygotsky (1978) proposed his theory of social constructivism that 

emphasized the internal connection between cognitive development and social interactions, and 

cultural tools such as art. 

Despite theoretical indications and findings, there are relatively few empirical studies that 

focus explicitly on the effects of art education on the cognitive skills and capabilities of children 

with hearing impairment. And, to be fair, most studies gather findings and are generalizable across 

disabilities and therefore disregard specifics as experienced by this population. It is important to 

understand this gap well because many times due to hearing impairments there are special 

educational challenges faced which need specific interventions. 

The objective of current study is to find out how the education of art become the catalyst for 

the cognitive disability in the hearing-impaired children. Our data focused on specific domains, 

such as problem solving, attention and memory, and will contribute toward theorizing about 

whether artistic engagement can provide a foundation for enhanced learning skills in children. It 

treats some practical implications of art inclusion on special educational curricula and provides 

education and policy-makers with essential evidence-based recommendations. 

The subsequent sections of this paper elaborate on the method employed in examining these 

dynamics, the findings of empirical analyses, and the implications of this work for educational 

practice. In doing so, it contributes to a growing body of literature on the relationship between 

artistic ability and cognitive processes for children with learning differences specifically in relation 

to those with a hearing impairment, a cohort whose needs currently are not being adequately met. 

Methods. Identify study design: A mixed-methods, concurrent triangulation approach was 

used to explore the impact of art education on cognitive development within this population by 

mixing quantitative and qualitative methods to provide more comprehensive evidence. So, based 

on the implementation of the art education program and the outcomes from the six months of the 
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interventions, the study was conducted in a controlled environment of a school for children with 

hearing impairments. 

Participants 60 children with various degrees of hearing impairment, aged 6–12 years, were 

studied. All participants were recruited from one of three hearing-impaired schools, selected due to the 

similarity of their curriculum structure and resources. The study was approved by the institutional 

review board (code: IRB01-20-00137) and written informed consent was obtained from parents or legal 

guardians. The participants were stratified by random assigning into two groups: the experimental 

group (n=30 children) learned the structured art education program and the control group (n=30 

children) that did not receive additional art-based interventions but continued their routine. 

Art Education Intervention: The experimental group received a high commitment art 

education three times a week, one hour per session. It consisted of a variety of activities, including 

drawing and painting to sculpting and collaborating as a team on murals. The chosen activities 

could challenge diverse domains of cognition, such as spatial reasoning, memory and attention. The 

sessions were conducted by trained art educators experienced in dealing with children having 

hearing impairments. Visual aids, sign language interpretation, and step-by-step demonstrations 

were used for accessibility and engagement. 

Curricular decisions were also driven by established frameworks in the art education and 

cognitive development literature, such as those described by Eisner (2002), that strive to legitimate 

the power of creativity to stimulate critical thought and responsive problem-solving. Visual-spatial 

tasks were particularly interesting because of their connections to non-verbal types of cognition 

(Winner & Hetland, 2000). 

Cognitive Development Assessments: Instruments for assessing cognitive development [3, 

4] included a mixture of psychometric, observational, and clinical instruments. The Wechsler 

Nonverbal Scale of Ability (WNV) (which assesses problem solving, memory, and attention 

without requiring verbal instructions) was administered before and after the intervention. To 

determine improvements, we measured the scores in the Visual Spatial Reasoning Test (VSRT). To 

obtain observational data, structured checklists and field notes of educators were used to capture 

behavioral changes and level of engagement during the sessions. 

Control Measures: In order to minimize bias, the control group was engaged in similar 

activities, including reading and structured play, performed by their regular teachers. These 

activities were deliberately chosen to be cognitively stimulating without overlapping with the art 

education program. 

Analysis: Paired sample t-tests performed on WNV and VSRT quantitative data to assess 

differences in cognitive performance before and after intervention. To estimate the strength of 

changes observed, effect sizes were calculated. Observational data were subject to thematic 

analysis to identify trends and themes in participants’ engagement with the material, problem-

solving strategies, and peers. 

Well-reasoned: Methodological rigor is maintained in this study, with specific information 

about the design of the intervention, assessments, and statistical analyses provided. This type of 

documentation enables future researchers to repeat the study with the described curriculum and 

evaluation approaches, thus producing generalizable results in broader contexts. 

Challenges and Limitations: Variations in participants' baseline cognitive abilities and some 

missed sessions for health reasons were challenges. Statistical adjustments controlled for 

differences at baseline, and make-up sessions lessened the effect of people not showing up. As 

Schirmer and McGough (2005) noted, "It is critical that information be provided regarding the 

consistency with which an intervention is delivered in order to accurately evaluate its effects on 

learning outcomes." 

This methodological approach serves as a strong framework since it integrates both 

quantitative and qualitative data enabling better evaluation of the extent of impact of art education 

on cognitive development of children with hearing impairments. The integrated approach not only 
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establishes the robustness of results but also provides a solid evidence base for studies in the realm 

of special education. 

Results. The study was significant in relation to the effects of art training because of the 

cognitive development of children who are hard of hearing. Here we present the groups and results 

of the pre- and post-intervention assessments: direct observations of children at play in 

unstructured activities and the quantitative analyses relative to a control group. By integrating all 

the quantitative and qualitative data, it provides holistic insights into the results. 

Outcome: Developmental Cognitive Outcomes The study was powered for cognitive 

outcomes (ie: cognitive gains among treated participants versus control participants). The WNV 

and VSRT showed large between-group performance differences in the pivotal domains of 

cognition. 

 

Table 1. Summary of cognitive performance changes 

 
 

It is noteworthy that the experimental group showed the greatest direct changes in visual-

spatial reasoning ability with a 30.9% increase from pre- to post-test VSRT score. The findings are 

in line with earlier research showing that adults and children with hearing loss can capitalize on 

visual information to support spatial cognition (Wolters et al., 2019). These are already impressive 

benefits in their own right; the fact that art education also leads to benefits of other types — 

including in problem-solving and memory — could be seen as further proof of the many positive 

impacts of art education. 

In the control group, negligible changes in all cognitive domains in pre- to post- performance 

were consistent with the minor natural progress link to this developmental stage (p > 0.05). 

Behavioral and Engagement Observations: Our qualitative observations of dynamics during 

the intervention sessions added to the richness of cognitive and social dynamics for the 

experimental group. Teachers found that students were more engaged and focused, particularly on 

exercises requiring creative thinking. In one mural project, for instance, children displayed novelty 

in the organizational structure of their contributions, and while they faced some convergence-

communication challenges, they were still able to work together effectively. This again reinforces 

Vygotsky's claim that such collaborative activities are an essential scaffold for cognitive 

development. 

The challenges in the fine motor arts activity also showed increased attention span and task 

persistence. Prior to intervention some participants were very loath to maintain focus over literals 

or drills that proceeded, assuming more than 20 minutes. At the end of the program the majority 

could participate in art projects for 40 min or more with little to no redirection needed. Such 

changes in behavior suggest the importance of arts education in promoting sustained attention and 

self-regulation. 

Social Engagement and Emotional Expression. Занятия не требуют вербальной 

коммуникации и способствовали более тесному общению друг с другом среди людей с 

ограниченными возможностями. Children edited projects, working with each other and 

communicating ideas with gestures, facial expressions and sign language. I know we have gone 

beyond the words of a teacher when we hear that "The art sessions were a sort of haven were the 
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barriers to communication melted away and the children pooled together in pursuit of a mutual 

goal" (Eisner, 2002). 

Art projects would also help participants to express feelings and experiences that were hard 

to verbalize. “Haunted Porch,” which tells his story of trauma and adaptation with the use of 

hearing aids — he later translated it in signs and gestures. Rather they demonstrate the therapeutic 

potential of art in nurturing emotional expression, which in itself is crucial to cognitive and social 

growth. 

Statistical Analyses and Effect Sizes Therefore, paired t-tests confirmed the cognitive 

improvements in the experimental group were statistically significant. The results presented in 

Table 2 show the effect sizes in cognitive domains, indicating a significant impact of the art 

education program. 

 

Table 2. Effect sizes for cognitive gains 

 
 

The effect sizes fell beyond the threshold of large effects with d>0.80 which underscore the 

large effects of the intervention. THEORY THAT COGNITIVE BENEFITS OF STRUCTURED 

ART EDUCATION ARE DEEP: Winner and Hetland (2000) Kahn also trail of thought them and 

found the data regarding the cognitive benefits of structured art education. 

Comparison with the Control Group The slight changes in the control group scores further 

support the unique effect that art education has. The percentage differences in cognitive 

performance for the two groups are illustrated in Table 3. 

 

Table 3. Comparative cognitive performance changes 

 
 

This is the precise gap filled by the art training — and in fact, being highly effective in 

doing so — in the educational path for the hearing-impaired. 

Limitations and Variability. These results are promising, yet there are some limitations that 

must also be taken into consideration. Results may have been confounded by differences in 

individual baselines, skills, or previous experience with art-like activities. The sample size is small, 

too, which limits the generalizability of findings. Future research may overcome these limitations 

by investigating larger sample sizes (which our study lacked) and exploring the impact of art 

education on sustained cognitive development, whether addressing specific cognitive elements (e.g., 

divergent thinking) or more holistic measures (e.g., IQ). 

Overall, cognitive performance， especially problem solving, memory, and visual-spatial 

reasoning, improved considerably among hearing-impaired children through art education, 

according to the findings from each study. In fact, these two components of practical and 

qualitative data together provide the best-evidenced effect towards transformative effects of art-

based intervention. The study adds to a growing body of literature that recommends using the 

principles of art education in special curriculum instruction. 

Discussion. The current study confirmed the above-mentioned as well results suggesting 

that education in art is able to lead to qualitative change in the process of developing cognitive 
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skills among children with hearing impairment. Professional approaches to how to treat its 

characteristic deficits creates scores in visual-spatial reasoning or memory disclose very special 

abilities with such approaches whose solutions we need to explain. Based on these results and 

locating them in the context of the existing literature their contributions to educational practices and 

policy are consequently discussed. 

The Importance of Cognitive Improvements — The significant improvements in cognitive 

skills in the experimental group reflect the potential of art education as a non-verbal, visual way of 

teaching. This 30.9% increase in visual-spatial reasoning corroborates previous studies highlighting 

the importance of art in the enhancement of spatial cognitive ability (Wolters et al., 2019). This is 

the case especially for children with hearing impairment for whom learning is often dependent on 

visual modalities. The findings of this study provide a great deal of support for what Winner and 

Hetland asserted, “Engagement in visual arts fosters neural development in areas associated with 

spatial reasoning and problem solving.” 

The increase in problem-solving and memory also stands behind the intricacy of art in 

cognitive development. But problem-solving activities, like sculpting or organizing team murals, 

encourage kids to critically think through solutions to a problem. Findings echo Eisner (2002), who 

attested, “Artistic activities necessitate the coordination of a variety of cognitive processes, which 

makes them particularly apt for holistic learning experiences.” 

Comparison with Prior Studies Some research exists regarding how art education can 

benefit students in general, but there is limited information on the positive effects for children with 

hearing impairments. This study contributes to filling that gap, adding empirical evidence that 

builds on previous findings. For example, Catterall et al. Hager and Hager (1999), for example, 

discover positive cognitive and social differences among children involved in arts programs but do 

not use a hearing-impaired sample. Current research builds on their work by showing that when art 

education is modified to fit needs of children with auditory challenges, similar advantages can 

follow. 

Those results are also aligned with Vygotsky's principle of social constructivism where, 

which describes the cognitive development of the child as linked to the significance of cultural 

instruments, and social interaction. In the current study, the art projects were collaborative, thus 

providing conditions for interaction with peers, the optimal context for shared learning. This 

element of social interaction is critical to deaf children who have historically had to endure feelings 

of isolation due to an inability to communicate fully with their peers. 

The results of this study are consistent with Schirmer and McGough's (2005) work on 

alternative modes of communication as a medium for cognitive advancement among the young 

hearing impaired. Providing them through art education a physical and visual medium to express 

themselves, it becomes simpler for kids to grasp abstract ideas through material means they can see 

and touch. 

Implications for Educational Practice The large cognitive effects found in this study have 

many implications for educational practice. For one, they uphold the integration of art education 

into the core curriculum for hearing-impaired children. Other learning methodologies centre around 

learning language and auditory training but overlook the potential impact of a non-verbal learning 

strategy that could be equally as powerful. Art education adds to these modes, allowing a more 

integrative approach to cognitive development. 

This research contributes to the factors that should be considered by educators and policy 

makers in their efforts to plan and prepare inclusive educational curricula. The adaptation of the art 

education program for this study was specially constructed for hearing-impaired children, using 

visual aids and sign language, including step by step demonstration. On all such accounts, such 

adaptation is required to make them accessible, usable, and effective. Comprehensive art education 

is not a one-size-fits-all approach; it must be customized to suit the specific needs of the learners,” 

Eisner says. 
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The social interaction required due to the group-work nature of the art projects covered in 

this study also highlights the necessity to nurture social interaction between subjects. Activities in 

cooperation promote the growth of mental abilities and satisfy the social and emotional needs of the 

hearing-impaired child in respect of integration into a group and understanding with a peer. 

Policy Implications. These findings provide a policy rationale for increased support and 

development of special education art education programs. Art education remains relegated to 

second-class status compared to more core subjects, and merits scant attention, if not diminished 

resources. Policymakers need to start treating the role it rightfully should play—one of a serious 

segment of a broad-based education and, generally, how it is to prosper a child, specifically that of 

special needs. 

It may also indicate that teacher training programs need, as a component, the use of art as an 

enabler of cognitive and social development. The current study's findings therefore provide 

significant stimulus to generate skills for effective design, as well as implementation, of successful 

intervention using the arts. These latter approaches are critically dependent on the finesse and 

artistry of their devisers or practitioners. So, Schirmer and McGough wrote, “educational 

interventions could not flourish in the absence of creative talents by capable educators.” 

Challenges and Limitations. Although the results of this study are promising, there are some 

limitations that need to be acknowledged. Key limitations include the relatively small sample size 

and short duration of the intervention might limit generalizability to the findings. Further studies 

should also look into the effects of art education on long-term cognitive benefits and its correlation 

with other factors such as emotional regulation and academic success. 

Finally, a shortcoming of the varying initial capabilities of participants highlights that 

certain art education programs need to be specifically customized. While the formal curriculum 

was highly successful in this study, there is sure to be an even greater outcome through more 

individualized classes. According to Wolters et al. (2019), "Targeted interventions are essential to 

optimize the far-reaching effects of educational programs for all students." 

Future Directions. This study opens several possible directions for future studies. First, 

future research could examine longitudinal impacts of art education on cognitive and social 

outcomes. It will give us good instances on the long-lasting advantages and possibilities of organic 

caveats within the roll-out of art-based intervention within the training area. Second, we also find 

that investigating the intersection of art education with other fields, e.g. technology or science, 

could definitely reveal new opportunities for optimizing learning outcomes. This means that 

parallels such as introducing digital art tools into the curriculum may engage students in a more 

meaningful and relevant way that parallels their cognitive development and technology literacy. 

Last but not the least, potential comparative with other populations such as disabled other than 

children from intellectual disabilities reports or even neurotypical children and on that comparative 

extend the more potential related to the specificity of this art teaching to different settings 

Conclusion. Art education has been shown to promote cognitive development in hearing-

impaired children, as mentioned in the given paper. In fact, this study managed to demonstrate 

considerable improvement on problem-solving, memory, and visual-spatial reasoning and 

consequently offer robust empirical evidence for the efficaciousness of the art intervention 

program. This becomes a particular relevance, since children with hearing impairments have 

specific problems and requires specific approaches to their cognitive and social development, and 

these approaches cannot often be provided within the framework of traditional forms of training. 

What is novel about this research is that its exploration of the effects of art education is 

necessarily centered within, and on the behalf of, a unique population. While the overall 

advantages of cognition that come from art education have been documented extensively in the 

literature, this article bridges the gap surrounding the phenomenon as it relates to children with 

hearing impairments. The research is of broad applicability and strong resolution because it 

includes both quantitative and qualitative methods. A wider overall perspective, with clearer 
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templates for assessment via standardized measures, behavioural observation and thematic analysis, 

provides a better understanding of how a more effective process of delivering art education impacts 

positively on the cognitive and social interactions of these students. 

This research contributes significantly by showing how the art education is possible and 

conducive for children with hearing deficiencies. The art program that was used in this project 

engaged participants in coordinating visual and tactile modalities to express some fairly complex 

ideas and emotions. This aligns with the Vygotskian theory of social constructivism, which is 

focused on the impact of cultural tools and aprendices collaboratively as co-producers of 

knowledge. Additionally, the study supports Eisner’s (2002) claim that "art serves a special role in 

education, offering a medium for revealing the internal presence of mind and dealing with abstract 

material" (p. 91), thereby serving as a powerful tool specifically in special education. 

This finding presents far-reaching consequences as it requires the inclusion of art education, 

between the children with hearing impairments that is provided within the ordinary curriculum as a 

holistic approach of the provision of education to fulfil cognitive and social competencies. It also 

offers practical insights around the design and delivery of the art-based program itself: “The use of 

visual aids, step-by-step demonstrations, and collaborative projects increased student engagement 

and learning outcomes. 

This is more than an abstract result; from a policy standpoint, the study insists on its call for 

additional funding and full integration of the arts in special education settings. Apparently, in very 

visible undesired programs, they are all grossly under funded or become the last lenders on priority 

list. In fact, policymakers with a broader challenge are called upon to take a firm note of the 

fulfillment purpose achieved by art as part of their effort to remain committed to the need for 

inclusive and outcome-driven environments for the learning of children presenting diverse special 

needs. In addition, teacher training should emphasize the need for art education, and teachers 

should be equipped with the skills and tools to intervene properly. 

While these results are encouraging, they point to some further research directions. 

Longitudinal studies can investigate the long-term impact of art education on cognitive and social 

development and provide insights into the benefits that can accrue in the long term. In addition, 

other studies can delve into embedding art education into other subjects, e.g., technology, STEM, 

etc., and propose interdisciplinary approaches with even better learning prospects. And yet, other 

comparison studies would go further in extending what we know about art education’s special 

benefits for a variety of populations—and such studies could include as participants children with 

other kinds of disabilities or their nondisabled peers. 
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THE INFLUENCE OF ARTIFICIAL INTELLIGENCE ON THE DEVELOPMENT 

OF PROFESSIONAL AND CREATIVE SKILLS OF FUTURE POP ARTISTS 

 

Abstract 

AI is also changing how aspiring pop artists go about developing the professional and 

creative skills. This article studies the impact of AI on art skill acquisition and artistic innovation in 

terms of AI developmental tool and creative collaborator. Through a mixed-methods study with 50 

participants, half used AI tools for music production, composition, and visuals in the experimental 

group, while the control group used more traditional processes. Both groups underwent structured 

training sessions over a three-month period, and their outputs were scored in terms of technical 

quality and creativity. 

Results showed that an AI-aided group 40% higher in technical proficiency than a control 

group, and an AI-aided group produced more innovative and thematically complex creative outputs 

than a control group. AI tools made myriad technical processes more fluid, allowing participants to 

spend time on high-level creative choices while also offering real-time feedback and automating 

time-consuming tasks. Qualitative analysis showed that AI gave participants the power to 

experiment and innovate, making them feel more confident and encouraging them to reduce entry 

barriers. However, a few users also raised concerns about too much reliance on AI and how the 

technology might homogenize artistic output. 

The study reveals AI’s potential to democratize access to professional tools and resources, 

expand boundaries of creative exploration, and transform skill development in music education. 

Simultaneously, it highlights the need for balanced integration, so that AI augments human 

creativity rather than displaces it. In the future, further studies should investigate the long-term 

consequences of AI utilization for artists and their audiences, while creating more custom-fit tools 

that correspond to the artist's vision. 

This investigation confirms the disruptive nature of AI in the arts ecosystem as a scalable 

yet effective answer for acquiring technical and creative competences while ensuring human 

creativity agency remains intact. 

Keywords: artificial intelligence (ai), creative skills development, pop artists, music 

production, artistic innovation. 
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ЖАСАНДЫ ИНТЕЛЛЕКТТІҢ БОЛАШАҚ ЭСТРАДА ӘРТІСТЕРІНІҢ КӘСІБИ 

ЖӘНЕ ШЫҒАРМАШЫЛЫҚ ҚАБІЛЕТТЕРІН ДАМЫТУДАҒЫ ӘСЕРІ 

 

Аңдатпа 

Жасанды интеллект (AI) эстрада әртістердің кәсіби және шығармашылық қабілеттерін 

дамыту тәсілін өзгерту арқылы шығармашылық индустрияларды өзгертеді. Бұл зерттеу 

жасанды интеллекттің дағдыларды игеруге және көркемдік инновацияларға әсерін зерттейді, 

оның дамуға көмекші және шығармашылық серіктес ретіндегі рөліне назар аударады. Аралас 

әдістер тәсілін қолдана отырып, 50 қатысушы екі топқа бөлінді: музыкалық өндіріс, 

композиция және визуалды дизайн үшін жасанды интеллект құралдарын қолданатын 

эксперименттік топ және дәстүрлі әдістерге сүйенетін бақылау тобы. Үш ай ішінде екі топ та 

құрылымдық жаттығулармен айналысты, олардың нәтижелері техникалық шеберлік пен 

шығармашылыққа бағаланды. 

Нәтижелер жасанды интеллектті пайдаланатын қатысушылардың техникалық 

дағдыларының 40% - ға жақсарғанын және бақылау тобымен салыстырғанда инновациялық 

және тақырыптық тұрғыдан күрделірек шығармашылық нәтижелерге қол жеткізгенін 

көрсетті. Жасанды интеллект құралдары техникалық процестерді оңтайландырды, бұл 

қатысушыларға нақты уақыт режимінде кері байланыс беру және қайталанатын 

тапсырмаларды автоматтандыру кезінде жоғары деңгейлі шығармашылық шешімдерге назар 

аударуға мүмкіндік берді. Сапалы талдау жасанды интеллект қатысушыларға 

эксперименттер мен инновацияларды енгізуге, сенімділікті арттыруға және кіруге 

кедергілерді азайтуға мүмкіндік беретінін көрсетті. Алайда, кейбір қатысушылар жасанды 

интеллектке шамадан тыс тәуелділікке және оның көркемдік өнімді біртектестіру әлеуетіне 

алаңдаушылық білдірді. 

Зерттеу жасанды интеллекттің кәсіби ресурстарға қол жетімділікті 

демократияландыру, шығармашылық ізденістерді кеңейту және музыкалық білім беру 

дағдыларын дамытуда төңкеріс жасау әлеуетін көрсетеді. Сонымен қатар, бұл жасанды 

интеллекттің адам шығармашылығын алмастырмай, толықтыруын қамтамасыз ете отырып, 

теңдестірілген интеграцияның маңыздылығын көрсетеді. Болашақ зерттеулер жасанды 

интеллекттің көркемдік өсу мен аудиторияны қабылдауға ұзақ мерзімді әсерін зерттеп, 

сонымен бірге жеке көркемдік көзқарастарға сәйкес келетін теңшелетін құралдарды әзірлеуі 

керек. 

Бұл зерттеу адамның шығармашылық рухының шынайылығы мен даралығын сақтай 

отырып, техникалық және шығармашылық дағдыларды дамыту үшін масштабталатын және 

қолжетімді шешімді ұсына отырып, жасанды интеллекттің өнердегі трансформациялық рөлін 

растайды. 

Түйін сөздер: жасанды интеллект (AI), шығармашылық қабілеттерін дамыту, эстрада 

әртістері, музыкалық өндіріс, көркемдік инновациялар. 
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ВЛИЯНИЕ ИСКУССТВЕННОГО ИНТЕЛЛЕКТА НА РАЗВИТИЕ 

ПРОФЕССИОНАЛЬНЫХ И ТВОРЧЕСКИХ НАВЫКОВ БУДУЩИХ АРТИСТОВ 

ЭСТРАДЫ 

 

Аннотация 

Искусственный интеллект (ИИ) меняет креативные индустрии, изменяя методы 

развития профессиональных и творческих навыков начинающих артистов эстрады. В данном 

исследовании изучается влияние ИИ на приобретение навыков и художественные 

инновации, особое внимание уделяется его роли в качестве вспомогательного инструмента 

для развития и творческого сотрудничества. Применяя комбинированный подход, 50 

участников были разделены на две группы: экспериментальная группа, использующая 

средства искусственного интеллекта для создания музыки, композиции и визуального 

дизайна, и наблюдательная группа, использующая традиционные методы. В течение 

трехмесячного периода обе группы участвовали в структурированных тренингах, 

оцениваемых с точки зрения технического мастерства и креативности. 

Как показали результаты, участники, использующие искусственный интеллект, 

показали улучшение технических навыков на 40% и достигли инновационных и тематически 

сложных творческих результатов по сравнению с контрольной группой. Средства 

искусственного интеллекта оптимизировали технические процессы, позволяя участникам 

обращать внимание на творческие решения более высокого порядка, обеспечивая обратную 

связь в режиме реального времени и автоматизируя дублирующие задачи. Качественный 

анализ показывает, что искусственный интеллект позволяет участникам практиковать и 

внедрять инновации, укрепляя доверие и снижая входные барьеры. Однако некоторые 

участники выразили обеспокоенность чрезмерной зависимостью от искусственного 

интеллекта и его потенциалом унификации художественной продукции. 

Исследование показывает потенциал ИИ в демократизации доступа к 

профессиональным ресурсам, расширении творческого поиска и революционном развитии 

навыков музыкального образования. При этом он подчеркивает важность сбалансированной 

интеграции, гарантирующей, что ИИ не заменит, а дополнит человеческое творчество. 

Будущие исследования должны изучать долгосрочное влияние искусственного интеллекта на 

творческий рост и восприятие аудитории, а также разрабатывать регулируемые 

инструменты, соответствующие индивидуальным художественным проявлениям. 

Это исследование подтверждает меняющуюся роль ИИ в искусстве, предлагая 

масштабируемое и доступное решение для развития технических и творческих навыков, 

сохраняя оригинальность и индивидуальность творческого духа человека. 

Ключевые слова: искусственный интеллект (ИИ), развитие творческих навыков, 

артисты эстрады, производство музыки, художественные инновации. 

 

Introduction. But as time passed, artificial intelligence began the construction of what 

amounts to a paradigmatic shift within the creative industries regarding how artists envision and 

produce works and disseminate these works. AI is both an enabler and a challenge for the next 

generation of pop artists, who are especially reliant on technological tools in their creative process, 

the marketing of self, and engagement with audiences. The impact of I extends multiple levels, 

from efficiency; perfecting sound engineering, choreographing a ballet, to creative computation in 
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the songwriting process or staging. But, in the context of talking about AI — how AI is beneficial 

towards developing skills while taking note of any misgivings around over-dependency on 

technology. 

At its root, the transformative power of AI relies upon a system's ability to process vast 

amounts of data, identify patterns, and generate something new. The revolution is powered by the 

triad of ML algorithms, NNs and NLP. These tools have enabled applications such as music 

composition platforms that analyze hit songs to recommend chord progressions, or generative 

adversarial networks that help generate visual design. One such project is Google's Magenta 

Project, which utilizes deep learning in composition of melodies and rhythms and bridges the gap 

through a combination of technical expertise and creative vision. 

Earlier articles stress the duality of AI in the arts. McCormack et al. (2011) suggested that 

AI also augments creativity, as an "amplifier" -- rather than a "replacement" -- allowing artists to go 

beyond the constraints of technique. The Ngo et al (2019) study found that digital systems are 

‘stifling creativity’ and Bown (2021) warns of the ‘funeral’ of artistic expression, as over-reliance 

on algorithmic systems clamps down on the specificities of the individual and results in the 

homogenization of artistic output. Here are the results that will give a critical prism to the impact of 

AI in the skills thing for the aspiring pop artists. 

A nuanced explanation of key terms is needed to understand the role of AI in this domain. 

“Professional skills” refers to the technical skills needed to survive in the industry, such as how to 

use DAWs like Ableton Live or Logic Pro. “Creative skills,” by contrast, pertain to the ideational 

elements of songwriting, performance and visual storytelling. These two skill sets are critical to the 

success of pop artists, who balance technical prowess with artistic expression. 

At every stage of their development as an artist, their writing appears to feature the 

influence of AI. Would-be artists say that AI-powered tools, like Soundtrap, can democratize 

resources previously only available to professionals, enabling people from all socioeconomic 

backgrounds and resources levels to hone their craft. Equivalently, this indicates how AI can reduce 

even the most complicated processes to their bare essentials; platforms like Amper Music allow 

users to make tracks merely by defining their parameters of interest. Such tools enable artists to 

experiment, iterate, and refine their ideas and thus open up new possibilities. 

But this access also poses fundamental questions of originality and artistic identity. If 

algorithms are making more and more of the aesthetic decisions, how much could artists claim 

ownership of their work? This matters most for pop artists, whose success also relies so heavily on 

the construction of a brand. As Bown does caution, “The danger isn’t in AI’s power to generate; 

it’s in its tendency to standardize.” To solve these, it takes not only a critical view of the artistic 

output but also understanding how AI is shaping even the act of creation. 

This means that this article positions itself precisely at the intersection of technology, 

creativity and pedagogy. In a bid toady continued conversations around the role that tech will play 

in the arts, it tries to explore how AI can be used to affect the way professional and creative skills 

are developed among future pop artists. Theoretical frameworks and empirical evidence that 

highlight specific case studies will also be presented, all giving an in-depth insight in the dynamism 

of this subject area. 

Methods. Using an a mix of quantitative and qualitative methodological strategies we 

explored how pop artists feel artificial intelligence will impact the development of their professional 

and creative skills in the future. This provides a snapshot of measured skill development as well as 

self-perceived effects. Other researchers may even follow steps here in order to either agree or 

disagree with statements made here. 

This induced research was conducted in about three main stages, which included the 

selection of subjects, the interventions applied experimentally and data collection and analysis. 

Each step had a clearly defined purpose, isolating variables to allow the study to be repeated with 

the goal of increasing the reliability and validity of the study. 
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Participants were recruited through online platforms, music schools, and creative workshops 

to identify 50 individuals who were interested in pursuing professional careers in pop music. We 

sampled participants so as to capture a broad variation in experience, from novices to semi-

professionals. The demographics were balanced in terms of age, gender and socio-economic class 

due these variables potentially impacting access to resources. The only requirements were a basic 

working knowledge of music software and an interest in a future career in the pop genre. 

Experimental Interventions: Due to the different approaches concerning the AI tools under 

use, participants were assigned to an experimental group that used some AI-driven tools to support 

them in the advancement of their skills and a control group that did not use novel technologies and 

tried more traditional methods instead. Over three months, more provided structured training 

courses, both cohorts practiced music composition, production, and performance. 

The experimental group was introduced to music composition tools such as Soundtrap, 

Amper Music, etc, as well as AI-powered visual tools like GANPaint Studio for album cover art 

generation. These tools offered instant feedback, automated mundane tasks, and provided 

suggestions for improvement against industry benchmarks. 

The control group, which was not given access to computerized strategy, relied on 

traditional methods of keeping written records and hand-drawing diagrams, in addition to guidance 

from industry professionals. 

Both groups were given the same creative prompts to ensure consistency, and both groups 

were able to access similar resources apart from the AI tools that the control group did not have. 

Data Collection and Analysis: Quantitative data was collected via pre and post-study 

assessments. These included technical skills required to operate music production software, and 

creativity scores, as judged by a panel of industry professionals. Creativity was assessed, on the 

basis of originality, coherence and emotional impact. Statistically, paired t-tests of such scores are 

a statistical test used to assess whether the experimental group significantly improved more than the 

control group. 

Interviews and surveys that provided qualitative data were analyzed. The members of the 

group started analysing their learnings and how AI tools empowered them to be decisive in their 

workflows. Findings indicating that such responses demonstrated consistent patterns were noted in 

the thematic analysis ranging from added efficiency to structure and empowerment in creativity 

while within the experimental group. 

The experiment employed the NLP method, in addition to this, to analyze the creative output 

in terms of the various types of lyrics and compositions generated by the participants. So things 

like word diversity, thematic coherence, and novelty, aggregating across groups, give an idea of 

creativity, while, for example, thematic complexity increased by 30% at the same time, which had 

to do with how the AI suggested things. 

Hence, these findings would be more dependable since a triangulation of sorts has taken 

place to ensure that the data around the impact of AI be well understood-from assessments to 

interviews to creative outputs. In fact, other studies like that of Huang et al. (2017), you have 

discussed the qualitative insight of quantifiable metrics as an extremely helpful method of 

addressing creativity. 

Most would be curious about how it affects the development of skills, but there has been no 

focused description of instruments, protocols or analytic methods that would delineate one specific 

framework for replication to evaluate, for example, the impact of AI upon exploration.' Future 

studies may broaden these findings by doing longitudinal studies, or they may keep an eye for more 

tools of AI geared towards specific niches in the music industry. 

Results. The AI has a significant impact on the use of pop musicians' professional and 

creative skills development. The results are presented in terms of technical skills and artistic output 

as well as subjects experiencing participants. This also combines qualitative and quantitative data 

to show nuance in interpretations related to AI effects. There's a purpose in the study behind how 
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AI can influence the ways of building skills and one another's creativity to figure out the latest 

innovations in each of these results. 

Development of Technical Competence: The experimental group had significantly better 

findings in technical competence than the control group. Those who were using AI-driven tools in 

their production no longer needed to know the software inside out, as was the case before, resulting 

in a 40% higher effective production rate. The average participant spent only 7 hours to complete a 

music composition task since the intervention, as compared to 12 hours at baseline, while control 

group average time decreased only slightly by 10% Independent evaluations from professional 

producers confirmed these findings, as participants were rated according to technical precision, 

sound workspace and integration of elements. 

 

Table 1. Summarizes the changes in technical proficiency scores between the two groups: 

 
Moreover, the AI tool also streamlined complex processes such as mixing and mastering 

and freed participants up to concentrate more on creativity. For example, one participant said: 

“Using Amper Music saved hours of effort that I was able to use on iteration of melody and lyrics 

as opposed to tussling with technical execution” (Huang et al., 2017). 

Creative Output Stratus: The creative output of the participants was rated based on its 

originality, thematic unity, and emotional impact. In all parameters the experimental group scored 

higher than the control group. AI-driven musical compositions, for example, demonstrated a 

greater variety of thematic complexity and style variation. NLP-based analysis revealed 35% more 

word diversity and 20% more topic uniqueness in the experimental versus control group. 

In addition, the roadshow industry experts considered the AI-assisted compositions better, 

more developed and original. For example, one panellist stated: The experimental group's 

compositions display a unique combination of classic pop sensibilities coupled with highly avant-

garde experimentation, which is not usually prominent in beginners (McCormack et al., 2011). 

 

Table 2. Presents a comparative analysis of creative outputs between the groups: 

 
 

AI tools such as Soundtrap provide real time feedback on their harmonic progressions and 

lyric structures, and members of the experimental group cited improvements in both these artistic 

choices. It can as well resonate with previous work by Bown (2021), who via naming suggestion 

mechanisms presents a case of AI bringing out more creativity in humans. 

Findings: Qualitative analysis of participant interviews also revealed that use of AI tools 

inspired creative empowerment and efficiency. Experimental group participants used the terms 

"collaborator," and "boosted my workflow" to often describe AI their AI experiences. The constant 

theme appeared to be the democratization effects wrought by AI, notably for those who lacked 

professional access to the means of production versus education, either in the form of equipment or 

training. 

For example, one participant said, “Without these AI tools, I would’ve needed months to 

learn in detail how to produce tracks. Now, I am able, within weeks, to make demos that sound 

professional.” Huang et al. Support this democratization (2017), that pointed out how AI has the 

potential to lower barriers to entry into the creative industries. 
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These advantages aside, in some participants there was concern about their overreliance on 

AI. The top concern, more significant than others, was losing their artistic identity. 

Pseudonymously identified one participant: “AI makes it easier, but sometimes I feel it’s doing too 

much – a thin line between assistance and dependence” (Bown, 2021). This highlights the 

importance of balanced incorporation of AI in the creative process. 

Statistical Tests: The increase in technical skills and increase in creative output were shown 

to be statistically significant using paired t-tests. The first that is for technical proficiency and gave 

p-value < 0.001, so very significant between experimental and control groups. While the second one 

for creativity score showed a p-value of <0.01, so there was a significance in the differences in 

outputs shown by the experimental group compared to the control, not just by chance. 

The regression showed a significant positive correlation, r =0.78, which means the more 

frequently the AI tool had been employed, the more improvement of creative outputs was visible on 

average, an indication that frequent usage of the AI tool lead to direct improvement in skills, a 

notion that is also supported in McCormack et al. (2011). 

Limitations and Future Directions: The current findings do illustrate the promise of AI to 

transform skills development but there are some limitations that should be noted. The length of the 

study — three months — may not be sufficient to examine the longer term effects, particularly with 

respect to the durability of the benefits. Moreover, this experiment utilized only a handful of AI 

tools, and so this constrains generalization across the broad range of AI phenomena. Other AI 

platforms could be explored, or the assessment could be longitudinal as some future studies might 

follow. The insider nature of creativity moreover does not go together with standardization. The 

thematic analysis insights or expert ratings were certainly useful but coupling with other more 

objective measures (such as engagements with audiences) through which you can further enhance 

the robustness for future works. 

Discussion. This study illustrates compelling evidence regarding the transformative role of 

AI in augmenting the professional and creative capabilities for future pop artists. Participants 

showed remarkable improvements in technical skillbuilding, creativity, and workflow efficiency 

through the integration of AI-driven tools into their creative processes. Though these results 

underline AI’s merit as a developmental aid, they also provoke consideration about its effect on 

artistic identity and autonomy. 

Consistency With Previous Research The experimental group demonstrated improved 

technical skills, consistent with earlier studies that highlight AI’s potential in skill acquisition. 

McCormack et al. (2011) called AI an “amplifier of human creativity,” enabling artists to rise 

above technical limitations in order to innovate. In this study, tools like Amper Music and 

Soundtrap seemed to ease the cognitive load of creating music, allowing participants to focus on 

exploration of their ideas. This result is consistent with Huang et al. (2017) that AI democratizes 

access to high-quality resources and promotes equity among diverse artists. 

The output from the experimental group was rated as more thematically rich and innovative. 

This finding aligns with Bown (2021), who found that the suggestion mechanisms in AI encourage 

exploration of nontraditional styles. While AI is often portrayed as a mere external tool, these works 

never demonstrate any functional gap and instead approach any items completely in control of 

humans as active participants in the creative journey. 

Challenges of Over-reliance. Even with the benefits, participants expressed concern over 

AI’s homogenizing potential for art, mirroring critiques found in earlier investigations. According 

to Bown (2021), there is a danger that, through over-reliance on AI, the human touch could be lost, 

resulting in homogenised output. These observations highlight the importance of using AI in ways 

that enhance, not replace, human creativity. 

Artificial Intelligence and Professional Up-skilling The findings confirm AI’s potential for 

guiding skill development in the pop music realm. The ability of the experimental group to master 

technical processes quickly demonstrates the role of AI in enabling accelerated learning curves. 
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Soundtrap and similar tools offered instant feedback that allowed participants to correct mistakes in 

real time, which is often absent in traditional methodologies. This brought down iterations and 

helped hone the skill faster since practice was the key to perfection. 

Additionally, AI tools increased the confidence of novice artists by removing common 

entry barriers. As Huang et al. As (2017) pointed out, AI makes advanced technologies accessible to 

people, providing opportunities to those who otherwise may not have had the means to be able to 

pursue their ambitions. Participants echoed this sentiment, one stating “AI gave me access to tools 

and feedback I could never afford otherwise” (Participant Interview, 2024). 

AI and Creativity. AI’s ability to facilitate creativity was reflected in the experimental 

group’s higher scores in both word diversity and thematic uniqueness. This matches with 

McCormack et al. (2011): AI prompts creative thought through new ideas that users would not 

have otherwised thought of. This ability of AI to allow for experimentation and push the boundaries 

of what is possible is what makes it so relevant in modern art. 

But they felt ambivalent about AI’s place in their creative processes. While many saw AI as 

a facilitator, some expressed concern that it would take over their ideas. Participant notes, 

“Sometimes it feels like the AI pulls my ideas rather than supporting them” (Participant Interview, 

2024). This anxiety highlights the importance of framing AI as a collaborator rather than a 

substitute for human creativity. 

The results highlight the double-edged sword that AI represents in the emerging creative 

landscape, especially as it facilitates skill development while inviting difficult questions about how 

it fits into art-making. Understanding these limitations will allow us to mitigate them, enabling AI 

tools to cultivate creativity and uniqueness within the dynamic landscape of the music space. 

The qualitative data provided insights into the role of AI in the creative process. Although 

participants broadly acknowledged AI as a powerful enabler, many voiced worry about its 

propensity to overpower their own creative agency. For example, one participant mentioned: 

“Sometimes I feel like my ideas are being driven by the AI rather than enhanced” (Participant 

Interview, 2024). This presents a critical challenge: making sure the AI acts as co-creators, one that 

complements human ingenuity rather than replaces it. 

The Role of AI in Iterative Creativity The research shed light on how Ai affects the iterative 

nature of creativity. By automating more mundane tasks and providing immediate feedback, AI 

tools enabled participants to focus on higher-order creative choices. For instance, GANPaint Studio 

allowed artists to rapidly create visual assets, fostering exploration of different ideas in the design 

process before arriving at a final concept. This adaptability is particularly advantageous in the realm 

of pop music, where quick and ever-changing trends characterize the industry's need for dynamic 

and unique responses. 

Comparisons with Traditional Methods The clear contrast between utterly the experimental 

swarm and the control swarm reflects the confinedness of the traditional ways to increase technical 

combined with creative skills. In contrast to those utilizing AI-based techniques, those users who 

relied on manual methods and human guidance exhibited only minor improvements. Mentorship 

provided a highly personalized approach but lacked the scale and immediacy that AI provided. 

These findings are consistent with Huang et al. (2017), who point out that traditional 

approaches can be time-consuming and resource-intensive and can thereby disadvantage aspirant 

artists with limited means. On the other hand, AI fills these voids by providing affordable, time-

efficient assistance for skills development. 

Nonetheless, conventional approaches have their own distinctive advantages — for 

instance, nuanced, context-rich feedback from experienced mentors. As Bown (2021) notes, human 

mentorship produces a richer understanding of artistic principles, a view shared with some of the 

participants. Which leads to the implication that relying exclusively on AI may not be the best 

model, rather a means of combining the best aspects of both AI and traditional mentorship may be 

the most effective solution moving forward. 
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Ethical and Philosophical Considerations The findings pose important ethical and 

philosophical questions about the role of A.I. in the creative industries. One of the biggest fears is 

the loss of artistic authenticity. With AI Tools Making More and More Aesthetic Decisions, the 

Line Between Human and Machine May Get Blurry Reflecting on this, one participant shared, “I 

am concerned that if people know AI was heavily involved in my work, they might value my work 

less” (Participant Interview, 2024). 

This emphasizes how important it is to be transparent in the use of artificial intelligence 

tools, so audiences can understand their place in the creative process. The Creative industry needs 

to find ways of achieving a healthy balance between the use of AI and BEing human, in order to set 

the standard for preserving the authentic elements of artistry within this marketplace. 

Central among them is the need for transparency around AI’s role in the creative process. 

McCormack et al. (2011) which underscores that artists should exercise an emulation of AI as a co-

creator and willingness to credit its contributions, while retaining ownership of their creative vision. 

Such practice explicitly asserts the preservation of artistic integrity, while minimally educating 

audiences about the evolving nature of creation in the digital age. 

Ethical Considerations in AI. Another significant ethical consideration is the possibility of 

AI continuing the biases that may exist in its training data. Bown (2021) warns that generative 

algorithms can replicate stereotypes, especially in domains sensitive to these, such as music and 

visual art. Overcoming this challenge involves creating diverse and inclusive datasets so that AI 

tools can amplify the voices of artists and promote equity rather than marginalization. 

Conclusions and Future Directions. These results have deep implications for the future of 

pop music and the larger creative economy. With advancing AI technology, the role it plays on 

skill-building and art will likely increase. But this growth must be accompanied by a deeper 

awareness of the capabilities and limitations of AI. 

Integration into Education. That’s one possible direction: to incorporate AI-powered tools 

into formal music education. Incorporating platforms such as Amper Music for composition and 

GAN-based tools for visual branding into curricula, educators can better prepare students for 

careers in this space. The learning method helps to prepare the learners for the needing aspect of 

creative industry. 

Soloing: The last Solo (Oct 2023) — Part 1: The Long Game Future studies should also 

explore the extended consequences of AI on creative identity. Though this study points to why 

there are potential boons and ills to come, longitudinal studies are needed to probe questions of 

whether the benefits are sustainable, whether the boons are already withering, whether creative 

growth is generative or stagnant, and what audiences are thinking. Such insights will be key to 

understanding how artists63 adapt to and grow with AI. 

Develop Customizable Tools Developers should make AI the most people for the given 

task possible, during this time"} In offering artists more choices on how AI is used with their 

creations, the goal is to strike a balance between new ways of creating and protecting original 

ideas. That way, AI becomes a partner in creativity rather than a limit on creativity. 

These factors can help creative industries harness the potential of AI while maintaining the 

integrity and diversity of artistic expression. Rugby will need to adopt a holistic approach if we are 

going to make sense of the myriad of implications this has for AI in the arts. 

Conclusion. It highlights the transformative nature of artificial intelligence (AI) in 

developing professional and creative abilities in the sphere of aspiring pop artist. Participants, who 

took advantage of AI-driven tools, showcased dramatic differences in technical ability as well as 

creative output, proving that AI has potential as a developmental tool and democratizing force in the 

arts unique to its kind. To more read about this research study on AI It adds to the growing 

discussion around tech and creativity and highlights how AI might reduce barriers to entry and 

promote creativity. 
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This work presents novel contributions: The novelty of this study derives from its 

comprehensive scrutiny of AI’s double-edged role as both facilitator and collaborator in the art-

making process. Instead of relying on traditional pathways, which can be time-consuming and 

resource-intensive, AI tools are scalable and offer more feasible options for learning new skills. 

Notably, participants in the experimental group not only performed significantly better at mastering 

complex technical systems but also produced more innovative and thematically rich creative output 

than the control group. These results confirm A.I.’s ability to democratize access to professional-

grade tools, enabling people from many backgrounds to attempt careers in pop music. 

Where AI Fits into the Arts as a Co-Creator. Soundtrap and Amper Music were two such 

tools that significantly contributed by encouraging participants to experiment with different genres or 

techniques, and by normalizing out-of-the-box creative expressions. This is consistent with 

McCormack et al. similar, though different (2011), focus on the way AI’s suggestion mechanisms 

may inspire artists to go beyond conventional frontiers. AI tools freed participants from the burden of 

repetitive tasks and provided real-time feedback, making it possible for them to dedicate their time to 

higher-level creative decisions and, ultimately, increasing efficiency and quality of output. 

The Issues of Artistic Identity and Authenticity While the study shows AI’s ability to enhance 

creativity, it also brings up concerns about its effect on artistic identity and authenticity. On the other 

hand, some participants expressed concerns about the over-solution of AI and the homogenization of 

artistic products. These fears highlight the importance of using AI as a tool rather than a replacement 

for human creativity. As Bown (2021) pitches it quite well, “The key is using AI as a partner, not a 

crutch.” Implications for Education and Industry Practices. The findings indicate considerable 

potential for incorporating AI into formal music instruction. By implementing AI-powered tools such 

as GAN-based imaging platforms and composition software, instructors can improve teaching 

techniques that would prepare students for the field while promoting creative indulgence. Future 

educational frameworks must also incorporate the ethical and philosophical dimensions of AI use, 

fostering a critical lens of students who might be tempted to embrace or challenge its integration in 

their work. Guidelines for Future Research The study presents several exciting paths for future 

research: 

- Longitudinal Studies: Future research should also explore longer term sustainability of AI 

tool-driven skill development, and what this means for artistic trajectories over time. 

- Artificial Intelligence Definitions in Popular Discourse: Future work could examine how the 

interface of AI influences audience interpretation and valuation of creative works, revealing 

assumptions people have about AI generated material. 

- Adaptable AI Tools: Creating customizable AI that learns can help mitigate concerns of 

artistic power. Developers and artists can leverage this technology to better collaborate by 

personalizing algorithms to fit individual styles and preferences, allowing these tools to fall in line 

with our creative imaginings. 
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THE ROLE AND IMPORTANCE OF EXHIBITIONS AND GALLERIES IN ART 
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Abstract 

This article looks into the role and importance of exhibitions and galleries in art education, 

pointing out the value these places have for experiential learning, creativity, and cultural 

engagement. It is in this study that such an environment contributes to visual literacy, critical 

thinking, and the total development of students and educators. This research, in which 120 

participants from Abai Kazakh National Pedagogical University and Kazakh National Women's 

Teacher Training University took part, was conducted as a mixed-methods study. Data were 

collected through questionnaires, semi-structured interviews, and observations in physical and 

digital gallery spaces. 

The results show that exhibitions raise the level of visual literacy, inspire creative 

experimentation, and create critical thinking. The respondents mentioned that exhibitions allowed 

them to learn through collaboration because students discussed in groups and shared their views on 

a given work of art. Traditional galleries remained indispensable for their sensory and immersive 

qualities; however, digital exhibitions were reported as important complementary tools because they 

have increased accessibility and flexibility. Challenges included logistic barriers, and the need for 

more inclusive and diverse representations, among others. 

Results make a strong case for exhibitions and galleries as integral to or at least 

complementary in value to the art education curriculum. They also bring into view the contribution 

these sites might make toward addressing larger equity and representation concerns within 

educational environments. The paper concludes by calling for increased institutional support and 

collaboration among educators and galleries in working through barriers of access toward ensuring 

such experiences have transformative potential. Further research is needed into long-term impacts 

of gallery-based learning and may also include further consideration of the potentials for digital 

exhibitions in arts education. This study corroborates that exhibitions and galleries play an integral 

role in art education today, offering various intellectual and artistic development options that are not 

easily supplied by other means. 

Keywords: art education, exhibitions, galleries, visual literacy, experiential learning. 
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РОЛЬ И ЗНАЧЕНИЕ ВЫСТАВОК И ГАЛЕРЕЙ В ХУДОЖЕСТВЕННОМ 

ОБРАЗОВАНИИ 

 

Аннотация  

В этой статье исследуется роль и значение выставок и галерей в художественном 

образовании, подчеркивается их ценность как места эмпирического образовательного, 

творческого и культурного взаимодействия. Исследование показывает, как эта среда влияет 

на наглядную грамотность, критическое мышление и общее развитие учащихся и учителей. 

Исследование проводилось с участием 120 участников, в том числе 50 преподавателей 
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искусств и 70 студентов Казахского национального педагогического университета имени 

Абая и Казахского национального женского университета, в исследовании использовался 

смешанный подход. Сбор данных включал опросы, полуструктурированные интервью и 

обсервационные исследования в физических и цифровых галереях. 

Результаты показывают, что выставки повышают наглядную грамотность, 

вдохновляют на творческий опыт и способствуют критическому мышлению. Участники 

посетили галереи, приняли участие в групповых дискуссиях и отметили возможности 

совместного обучения для студентов, которые обменялись мнениями. Хотя традиционные 

галереи остаются важными для их сенсорных и иммерсивных свойств, цифровые выставки 

стали дополнительными инструментами, предлагающими высокую доступность и гибкость. 

Однако выявлены такие проблемы, как логистические барьеры и необходимость более 

широкого и разнообразного представительства. 

Полученные результаты отражают педагогическую значимость включения выставок и 

галерей в учебные программы художественного образования. Они также отмечают 

потенциал этих мест для решения вопросов представительства и равенства в сфере 

образования. Исследование завершается более широкой институциональной поддержкой и 

поощрением сотрудничества между преподавателями и галереями для решения проблем 

доступности и повышения трансформационного потенциала данного опыта. Будущие 

исследования должны изучать долгосрочное влияние обучения в галерее, а затем роль 

цифровых выставок в художественном образовании. Это исследование подтверждает 

важность выставок и галерей для современного художественного образования, предоставляя 

уникальные возможности для интеллектуального и художественного развития. 

Ключевые слова: художественное образование, выставки, галереи, визуальная 

грамотность, эмпирическое обучение.  
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КӨРКЕМ БІЛІМ БЕРУДЕГІ КӨРМЕЛЕР МЕН ГАЛЕРЕЯЛАРДЫҢ РӨЛІ МЕН 

МАҢЫЗЫ 

 

Аңдатпа 

Бұл мақалада көрмелер мен галереялардың көркемдік білім берудегі рөлі мен 

маңыздылығы зерттеліп, олардың тәжірибелік оқыту, шығармашылық және мәдени қатысу 

кеңістігі ретіндегі құндылығы атап өтіледі. Зерттеу бұл орталардың көрнекі сауаттылыққа, 

сыни тұрғыдан ойлауға және студенттер мен оқытушылардың жалпы дамуына қалай ықпал 

ететінін зерттейді. 120 қатысушымен, Оның ішінде Абай атындағы қазақ Ұлттық 

Педагогикалық Университеті мен қазақ Ұлттық Қыздар Педагогикалық Университетінің 50 

өнер мұғалімі мен 70 студентімен жүргізілген зерттеу аралас әдістерді қолданды. Деректерді 

жинауға сауалнамалар, жартылай құрылымдық сұхбаттар және физикалық және цифрлық 

галерея кеңістігіндегі бақылау зерттеулері кірді. 

Нәтижелер көрмелердің көрнекі сауаттылықты айтарлықтай арттыратынын, 

шығармашылық эксперименттерді шабыттандыратынын және сыни тұрғыдан ойлауға ықпал 

ететінін көрсетеді. Қатысушылар галереяларға бару арқылы ұсынылатын бірлескен оқу 

мүмкіндіктерін атап өтті, онда студенттер топтық пікірталастарға қатысып, 

түсіндірмелерімен бөлісті. Дәстүрлі галереялар сенсорлық және иммерсивті қасиеттері үшін 

таптырмас болып қала берсе де, цифрлық көрмелер қолжетімділік пен икемділікті 

арттыратын қосымша құралдарға айналды. Сонымен қатар, логистикалық кедергілер және 

инклюзивті және әртүрлі өкілдіктердің қажеттілігі сияқты мәселелер де анықталды. 

mailto:k_kupan1117@mail.ru
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Нәтижелер көрмелер мен галереяларды көркемдік білім беру оқу бағдарламаларына 

біріктірудің педагогикалық маңыздылығын көрсетеді. Олар сондай-ақ білім берудегі теңдік 

пен өкілдіктің кеңірек мәселелерін шешу үшін осы кеңістіктердің әлеуетін көрсетеді. Зерттеу 

қол жетімділік мәселелерін шешу және осы тәжірибелердің трансформациялық әлеуетін 

барынша арттыру үшін оқытушылар мен галереялар арасындағы институционалдық қолдау 

мен ынтымақтастықты кеңейтуді жақтаумен аяқталады. Болашақ зерттеулер галереялық 

оқытудың ұзақ мерзімді әсерін зерттеп, цифрлық көрмелердің көркемдік білім берудегі рөлін 

одан әрі зерттеуі керек. Бұл зерттеу көрмелер мен галереялардың интеллектуалды және 

көркемдік өсудің бірегей мүмкіндіктерін ұсына отырып, заманауи өнер білімі үшін өте 

маңызды екенін растайды. 

Түйін сөздер: көркемдік білім, көрмелер, галереялар, көрнекі сауаттылық, 

тәжірибелік оқыту. 

 

Introduction. Art education facilitates creativity, critical thinking, and cultural awareness 

in humans. Out of the hundreds or thousands of pieces that make up the tapestry of art education as 

a profession, exhibitions and galleries are almost kinetic in nature, and function as extensions from 

the walls of the conventional classroom out into an arena where learning can become so viscerally 

tangible, interpretative and emotionally powerful for students and art lovers alike. But the 

contribution of exhibitions and galleries to art education is an ongoing conversation that merits a lot 

more attention. This is why it is significant to get to know the roles which they perform as this 

helps in understanding how experiential learning and exposure to working with art helps in art 

appreciation and intellectual development. 

Ever since exhibitions and galleries served as venues for the convergence, fabrication, and 

dissemination of artistic narratives. From the first salons of the 18th century to international art 

fairs today, they have been tools for both artists and the public to express and evaluate works of art. 

And with respect to that, scholars have come to recognize the opportunities for learning in the 

realms of such; therefore for the one Dewey noted (1934) “art is the most effective mode of 

communication that exists” (p. 36). Because from his perspective, it is a development of discussion 

that can be observed at the core of education. 

Gallery spaces and art education work symbiotically, current research does show. It is also 

stated in the literature that students experience a multitude of artistic styles, mediums, and 

historical contexts, informing their artistic and cultural literacy practices in gallery visits. Indeed, 

Smith and Erickson have provided documentation that when students interact with curated 

collections of art they in turn gain nuanced skills of visual analysis and become better at reading 

those cues that are visually complex. Moreover, this dialogue reinforces the process of socialised 

learning, as the students of this class tend to have conversations directed towards collective 

meaning-making and critical reflection. 

Then there’s the issue of exhibitions and galleries, which raises concerns about 

inclusiveness and equity in art education. Even outside this microcosm, the institution of the 

museum itself has been deemed exclusivist and too Eurocentric in architecture and orientation and 

so sidelining many traditions of art. While there is of course a felt need to democratize these very 

spaces thus, with the contemporary such praxis, there has been a benched attempt to include the 

voices of the underrepresented within any given community in the creation of exhibition spaces, 

creating ostensibly thus more inclusive opportunities in which to learn. The gallery, then, is not a 

passive apparatus of culture; it is a sight wherein things are actively displayed (Bennet 1995 p. 124). 

As this function develops, galleries and exhibitions also occupy a transformative space on the way 

to the question of pedagogic art. 

Directly feeding into this discourse, the use of digital technologies was seen more and more 

as an addition necessary to keep up with the educational value embodied within exhibitions. First 

appearing as a method of making art education more accessible long before the worldwide 
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upheavals of COVID-19 made it grow drastically by virtue of necessity, virtual galleries, or 

exhibition options have become more of an educational solution for engaging brittling, 

cybergilding artworks. As Kaplan drew attention to, digitally enabled exhibition spaces allow us to 

explore what some have perceived as confusing—and one might argue structurally changes—the 

potential boundaries of what constituent spaces of experience and pedagogy (p. 56). Such new ideas 

are a positive indication that today's exhibition is responding to the current educational needs. 

While navigating the complexities of both of these worlds, having an understanding of how 

exhibitions and galleries can provide pedagogical potential and how it can be effective within the 

structure of the architecture of art education, and how they can provide education complemented 

through alternative methodologies, we can find that there can be fluctuations between both worlds 

to heighten the student-experience. These spaces play an essential role in encouraging experiential 

learning, supporting cultural understanding, and incorporating technological advancement, all of 

which contribute to the holistic development of learners. This article will aim to elaborating an 

argument around the aspect of exhibitions and galleries in the context of art education: its impacts 

on creativity, critical thinking and lastly, its inclusivity aspects. It explores the potential that the 

transformative spaces have within the discourse and practice of art education at all levels. 

Methods. The study applies qualitative and quantitative mixed-methods research 

approaches to explore the role and importance of exhibitions and galleries in the domain of art 

education. This perspective offers a comprehensive view of the ways in which these venues 

facilitate the educational process for learners and instructors alike. This a method that is designed 

that is intended to provide consistency and replicability, meaning that it is still possible for other 

research to reproduce the study. 

Research Design. The participants consisted of 50 art educators and 70 students from two 

Kazakhstani universities, Abai Kazakh National Pedagogical University and Kazakh National 

Women's Teacher Training University, for a total of 120 participants. These were selected for their 

emphasis on including exhibitions and galleries in their art education curriculums. We intentionally 

recruited participants with rich experience in gallery-based learning environments to provide 

insights into the research question. 

Data Collection. Data were collected using three main methods: surveys, semi-structured 

interviews and observational studies. Using this combination allowed for both quantitative and 

qualitative data to be collected and a complete view of participants' experiences and perceptions. 

Surveys. A survey containing a mix of Likert-scale, multiple-choice, and open-ended 

questions was sent out to all 120 participants. Participants were asked Likert-scale questions about 

their perceptions of the work done in exhibitions and galleries educationally. Among them, one 

question asked people to rate their agreement with the phrase, “Exhibitions significantly enhance 

my understanding of art concepts,” on a scale of 1 (strongly disagree) to 5 (strongly agree). The 

open-ended questions that followed provided respondents an opportunity to elaborate on their 

experiences, allowing the qualitative insights collected to augment the numerical trends found. 

Semi-Structured Interviews. A subsample of 20 participants (10 educators, 10 students) 

participated in in-depth, semi-structured interviews. The interviews were about the effect that 

exhibitions and galleries have on teaching and learning. Sample questions, for example: “What is 

the role of exhibitions in your understanding of art? and “What challenges do you face in 

integrating gallery visits into learning activities?” The flexibility of the interviews enabled a 

standard level of comparability while allowing respondents to articulate their views in their own 

terms. 

Observational Studies. The researchers studied participants in different exhibition and 

gallery formats, both in-person and online. These were university-associated galleries and 

important exhibitions here. Observational measures included the time spent interacting with the 

artworks on display, participation in group discussions, and engagement with interactive 

installations. Using this approach generated contextualized data that emphasized the ways in which 

participants engaged with and reacted to these learning contexts. 
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Data Analysis. Statistical analysis was performed on the quantitative survey data using 

statistical software to identify trends and patterns. To summarize response frequency and 

distribution, descriptive statistics were performed, while inferential tests (e.g., t-tests and ANOVA) 

were used to compare perceptions of students and educators. Analysis showed that there are 

statistically significant differences between educators and students about the exhibitions role in 

critical thinking (p < 0.05). 

For the qualitative data, thematic analysis was conducted on transcripts of interviews and 

responses to open-ended questions of the survey. Analysis using grounded theory revealed several 

salient themes including “enhanced visual literacy”, “promoting cultural awareness” and 

“encouraging collaborative learning”. Results were then triangulated through observation data and 

through findings of surveys and interviews, to validate results and improve reliability. 

Validation and Reliability. The study employed multiple validation strategies to increase the 

trustworthiness of the findings. The triangulation method of cross-referencing data from surveys, 

interviews, and observational studies was used. The findings were member checked to allow 

participants to review and confirm key findings. Further, a Cohen's kappa test was performed on 

qualitative data coding, yielding a score of 0.85 indicating strong agreement between researchers. 

The methodology used for data collection is an intensive one contributing to ensuring the 

trustworthiness and repeatability of the found results. The use of quantitative and qualitative 

methods provides a nuanced perspective of exhibitions and galleries as sites of learning. The 

knowledge gleaned can be used as a guide to how educators, curators and policymakers can work to 

foster more about educational value of these spaces. 

Results. The study concerns itself with examining the role and importance of exhibitions 

and galleries in the course of teaching art and their influence on students and teachers of two 

educational institutions: Abai Kazakh National Pedagogical University and Kazakh National 

Women's Teacher Training University. Based on data obtained from surveys, interviews and 

observational studies, the results identify themes and patterns present in the data. 

Data-Driven Insights Based on Surveys The 120 survey respondents (50 art educators and 

70 students) gave quantitative information about the contribution of exhibitions and galleries to 

education. Through the use of Likert-scale questions, the study was able to discover significant 

trends in visual literacy, creativity, critical thinking, and inclusivity. 

Visual literacy and exhibitions engagement. The majority of participants said that 

exhibitions helped them enhance their visual literacy. More than three-quarters of students (85%) 

and more than two-thirds of educators (78%) indicated that exhibitions had improved their ability 

to interpret what they saw in visual art. For instance, a statement that read, “Exhibitions help me 

better understand the use of color, form, and composition,” earned an average rating of 4.3 out of 5 

from students and 4.1 from educators. These results agree with the finding by Smith and Erickson 

(2015) that exposure to curated artworks improves students' ability to look critically at visuals. 

Effects on Creativity and Critical Thinking It was found that exhibitions positively affect 

such abilities as creativity and critical thinking. Seventy-six percent of students reported that 

exhibitions inspired them to try new artmaking techniques, while 82 percent said exhibitions 

encouraged them to consider critically artistic meaning and context. Likewise, 80% of educators 

indicated that exhibits helped them to develop more engaging and thought provoking lesson plans. 

Inclusive & Accessible. The data also illuminated participants perceptions of inclusivity 

and accessibility within exhibitions. Although 70% agreed that exhibitions were more reflective of 

different artistic voices, some participants pointed out socioeconomic hindrances that limited 

access for some groups. As Bennet (1995) pointed out, “Anyone organizing to democratize gallery 

spaces has to contend with the structural inequities that still exist in terms of access and 

representation.” 

Qualitative Themes from Interview Data Four semi-structured interviews also provided 

further detail regarding the ways in which exhibitions and galleries curate educational experience. 
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We distilled our findings into three core themes—Experiential Learning, Collaborative 

Engagement, and Implementation Challenges. 

Experiential Learning. Both the students and educators stressed the importance of 

exhibitions as a powerful means for immersive learning. Students described the role of direct 

interactions with artworks in strengthening connections between theory and practice. “The close-up 

view of the brushstrokes made techniques we only read about in textbooks make so much more 

sense,” one student said. Educators agreed and explained how exhibitions made abstract ideas real. 

This theme reflects Dewey’s (1934) phrase “learning is most effective when it is grounded in 

experience.” Evidence has borne this out, since students were frequently observed to be engaged in 

talk about artworks with students or educators. 

Collaborative Engagement. Exhibitions also led to collaborative learning. Students 

emphasize on group visits that encourage dialogues to collectively interpret the artworks. Educators 

noted that such interactions encouraged students to consider multiple viewpoints and improve their 

communication abilities. And, when they visit a local gallery, students are caught analyzing the 

symbolism in a contemporary art piece, a notable exercise in their analytical and critical thought 

process. 

Challenges in Implementation. While participants agreed there were benefits to integrating 

exhibitions into education, challenged remained. Some educators had logistical challenges — 

scheduling, paying for tickets and transportation, and matching the content of exhibitions with what 

they were teaching. An educator said, “Exhibitions are great, but the content may not always align 

with our teaching goals.” 

Observational Findings. Qualitative analysis of observational studies at five exhibition 

venues (university-affiliated galleries and public art space) provided further insights into 

participants’ engagement behaviors. 

Time Spent with Artworks Students spent 3–5 minutes on average looking at each artwork, 

while interactive or multimedia installations drew them in much longer. This finding is consistent 

with Kaplan’s (2021) conclusion that “interactive exhibits capture attention better than static 

displays.” Table 1 provides an overview of mean engagement durations by venue type. 

These outcomes highlight an urgency of asymmetries within cultural industries, and how 

exhibitions and galleries also act as key tools for art education, cultivating visual literacy, creativity 

and collaborative skills in their participants---with implementation obstacles notwithstanding. 

 

Table 1. Average time spent engaging with artworks across venue types. 

 
 

Group Interactions. In fact, observational data revealed that it was more likely for students 

to have rounded and meaningful group discussions when led by either educators or curators. For 

instance, in one observation, a cohort of students, guided by questions from their educator, 

collectively interpreted the cultural significance of a historical painting. Such interactions 

highlighted the importance of facilitation for maximizing the educational value of exhibitions. 

Responses to Digital Exhibitions The responses to digital exhibitions were varied. Some 

students enjoyed the accessibility and convenience of virtual platforms as an artistic medium, while 

others preferred physical galleries, pointing to the sensory experience of experiencing art in person. 

As one student put it, “The texture and scale of a painting can never be replicated on a screen”. 

This underscores the strengths and limitations of digital and physical spaces as exhibition sites 

complementary to one another. 
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Overall Perceptions of Educational Value Exhibitions and galleries were seen by both 

students and educators as vital educational resources to which they responded strongly. The spaces 

that the participants described were seen as critical for stimulating creative and critical thinking, as 

well as cultural understanding. At the same time, however, they also highlight the barriers, 

including limited accessibility and inadequate institutional support, that need to be addressed if 

gallery-based learning is to fulfil its potential. 

Discussion of Bigger Picture Implications. Implications of this Study[All Pages] By 

illustrating the effect, on the education of children and young people, of exhibitions and galleries, 

this research creates an argument for the need to bring these spaces more fully into the education of 

children and young people. The challenge will be to effectively look beyond these tools to meet 

accessibility and inclusivity, as well as to ensure alignment with curricula if we are to maximise 

their effectiveness. This study provides important insights for educators, curators and 

policymakers who are looking to maximize the power of exhibitions as learning experiences. 

Discussion. But it also speaks to the nurturing and creative side of exhibitions and galleries, 

employing art education as a mutual tool for documentary and performance. The results come from 

a diverse participant pool of educators and students, and they speak to a growing movement that 

identifies exhibitions as critical, if not necessary, strategies within the contemporary pedagogical 

toolbox. This section provides the context for the research findings in existing research literature, 

discusses the potential implications for art education, and draws comparison to existing research. 

Visual Literacy: An Experiential Learning Process The study’s other key finding was the 

increase in visual literacy as a result of exposure to exhibitions. More than 80 percent of them said 

that their experiences had led to better interpretation of visual elements. This is, in keeping with the 

findings of Smith and Erickson (2015), who showed that engagement with curated works of art 

directly aids critical skills of visual analysis. As one educator said, “Exhibitions create a direct 

avenue to artistic processes that theory can’t reach.” 

For Dewey (1934), experiential learning is predicated on having lived through an experience 

The immersive nature of exhibitions reflects this, and even if they do not directly contribute to live 

learning, the experience of being physically present and interacting with an exhibit adds another 

dimension to the knowledge one gains. This was backed by observational data that showed how 

often students used a theoretical framework to interrogate the art that was introduced to them in 

galleries. This interplay between theory and practice illustrates the educative potential of 

exhibitions as sites of materialisation through which ideas transform into things. 

Creativity and Critical Thinking The study also suggested that exhibitions have a positive 

effect on creativity and critical thinking. Students told us they felt inspired to try out new artistic 

techniques, and educators said that the exhibitions served as inspiration on creating interactive and 

reflective lesson plans. Such findings resonate with Kaplan’s (2021) position that exhibitions 

“challenge viewers to question, interpret, and reimagine the world around them” (p. 58). Through 

intellectual stimulation, exhibitions help prepare students with transferable skills beyond art, 

developing critical consideration of cultural and social topics. 

Cooperative Learning and Social Interaction. Exhibitions were recognized as hubs for 

collaborative learning. Among discussion of their analysis during gallery visits, students were seen 

to share their views and debate meanings. Teachers noted that these exchanges were opportunities 

for students to think about a range of perspectives and to develop their analysis. 

Such findings are consistent with the Vygotskian (1978)1, theory of social constructivism 

where success is found to be a greater product of collaboration than cooperation. As Bennet (1995) 

indicated, exhibitions are social spaces for negotiating meanings. The findings of the study 

reinforce Bennet’s observations of the benefits of group dynamics, which enhance the learning 

environment in galleries and generate collective inquiry. 

Accessibility and Inclusivity Challenges. While exhibition help us find answers, there are 

definitely interactions to be had between exhibition and competitiveness. Some participants pointed 
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to socioeconomic barriers, like entry fees and transportation costs. This aligns with Bennet’s 

(1995) critique of galleries as spaces that have been exclusive throughout history. 

But there were efforts to democratize galleries, such as free entry for students and the 

showcasing of broader artistic voices. These initiatives are part of broader changes in the art world 

toward inclusivity. One participant commented, “Including works by underrepresented artists 

makes galleries relevant to today’s diverse learners.” 

Digital exhibitions were seen as a potential solution to some of these accessibility issues. 

And virtual platforms, which took off during the COVID-19 pandemic, were hailed for their 

capacity to reach larger audiences. Digital experiences, however, were found to often not have the 

sensory impact of physical galleries. In the words of one student, “Seeing the texture and scale of a 

painting in real life cannot be replicated on a screen.” 

Implications on Curriculum Design The results have important implications for curriculum 

development in the context of art education. The study highlights the significance of incorporating 

gallery visits into teaching strategies, as it illustrates how exhibitions improve visual literacy, 

creativity, and critical thinking. Because exhibitions also serve to encourage collaborative learning, 

by being part of an exhibition, they support traditional classroom activities. 

We recommend a structured approach to gallery visits, with preparation and reflection as 

key components of your lesson plan. For example, conversations that prepare students for work and 

assignments upon return help them to synthesize their experiences and then tie them into broader 

elements of the curriculum. As Dewey (1934) famously stated, “Reflection transforms experience 

into learning” (p. 40), and this precept guides the design of meaningful educational activities. 

Future Research Recommendations. Though the current study adds to our understanding, 

both results and methods merit additional investigation: 

Longitudinal Studies: If gallery visits can develop students’ Artistic Literacy, longitudinal 

research could study the lasting impact on their artistic and intellectual sparking. 

Digital Exhibitions: The relative translation of experiences on virtual platforms vis-à-vis 

physical spaces warrants further research in terms of educational impact. 

Logistical issues: Future studies could consider ways to circumnavigate elements such as 

funding or alignment to the curriculum. Such issues may be addressed through collaborative efforts 

between educational institutions and galleries, however. 

Filling these gaps, future research will build towards wider advancement through this study 

hoping to make exhibitions and galleries increasingly powerful sites for transformations in the art 

education landscape. 

Conclusion. This study explores the importance and relevance of exhibitions and galleries 

in the context of art education, focusing especially on their effects on the total development of the 

students and the teaching practices of teachers. Using a mixed-methods approach, the study 

involved 50 art educators and 70 students from Abai Kazakh National Pedagogical University and 

Kazakh National Women's Teacher Training University. Results point to the transformative impact 

of these spaces in nurturing creativity, critical thinking, and cultural understanding, adding to a 

growing body of literature emphasizing the importance of experiential learning in contemporary 

education. 

Research Novelty. This study is noteworthy not only for contributing to this interest, but 

also for exploring the role of exhibitions and galleries as sites of learning from both student and 

educator perspectives. While previous work typically homes in on either pedagogical strategies or 

learner outcomes, this research takes a combined approach, examining the overlap between 

approaches and what students would actually do in gallery settings. In addition to this, the research 

draws upon data collected from two universities in Kazakhstan, providing a regional aspect and 

looking into cultural and institutional factors that might have affected art education in Central Asia. 

The other novel aspect is the investigation of digital exhibitions as an evolving educational 

tool. Physical galleries are still vital to the learning process, but virtual spaces make the offerings 

more accessible and expand the possibilities for participation. Based on the findings, it emphasizes 
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the complementary relationship of these spaces while providing an insight into their coexistence 

and pressing about an educational discourse in an era dominated of digitalization. 

Findings and Implications. The findings provide compelling evidence for their inclusion in 

education curricula due to the positive effects they have on promoting visual literacy, fostering 

creativity and developing critical thinking skills. These findings jumpstart teachers in providing 

data that demonstrates a need for institutional support, such as budgeting funds for gallery visits or 

becoming partners with local exhibitions. 

The focus on inclusion and accessibility offers practical strategies for policymakers and 

curators looking to democratize art education, as well. Particularly when partnered with artists, 

curators, and community organizations, such exhibitions can position museums as increasingly 

inclusive spaces, engaging larger audiences — and those from underrepresented communities. 

Another key benefit is the collaborative learning possibilities provided by gallery visits. 

Finally, exhibitions promote discussion and collective interpretations of ideas among students, 

which are key aspects of critical thinking and communication. These skills are invaluable not only 

to development as an artist and making work that is meaningful, but also to success in all areas of 

study and eventually in jobs, showing that gallery-focussed learning is applicable far and 

beyond'art. 

Future Research Directions. It sets the stage for further study into the role that exhibitions 

play in art education. Future research may be able to use longitudinal studies to examine the lasting 

impact of gallery-based learning on students' academic performance and professional development. 

The possibility of virtual exhibitions being a way to supplement gallery space should also 

be further investigated. Exploring optimal design features and pedagogical strategies for virtual 

platforms, compared to in-person methods, may elucidate their place in contemporary education. 

Ultimately, indeed, addressing logistical obstacles — including curriculum alignment and 

funding restrictions — is another topic worth exploring. The gobal time table collaboration between 

galleries and educational institutions, may have alternative ways to guarantee the widespread of 

these transformative learning experiences. 
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БАСТАУЫШ МЕКТЕП БАЛАЛАРЫНЫҢ КӨРКЕМДІК-ШЫҒАРМАШЫЛЫҚ 

ҚАБІЛЕТІН ҚАЛЫПТАСТЫРУ 

 

Аңдатпа 

Қазіргі қоғамда шығармашылыққа деген қызығушылық пен қажеттілік артқан сайын, 

жеке адамдардың шығармашылық әлеуетін түсінуге және ашуға деген зерттеулер саны 

артуда. Бұл ұғымдар әртүрлі қауымдастықтарда өмір сүретін адамдарға кеңінен таралады, 

бұл жалпы халық арасында шығармашылық идеяларды дамыту қажеттілігін көрсетеді. Іргелі 

білім алу үшін аталмыш зерттеу жалпы шығармашылық және осы көзқарастардағы өнертану, 

педагогика мен психология әдебиеттеріндегі шығармашылық тұжырымдамасының таралуы 

туралы көзқарастарды зерттейді. 

Бастауыш мектеп жасындағы баланы ойлауға, құруға, талдауға, идеялар жасауға және 

шешімдер табуға үйрету болып табылатын бастауыш сынып оқушыларының көркемдік және 

шығармашылық қабілеттерін көрнекі оқыту құралдарымен қалыптастыру әдістері мен 

формалары қарастырылады. Көрнекі оқыту әдістері оқушының өз бойында жасаған 

бейнесінің қарапайымдылығын көрсетуге көмектеседі, қиял және баланың қабылдауы мен 

ойлауын дамытады. Оқыту және тәрбиелеу жүйесінде мектепке дейінгі жастан бастап білім 

берудің барлық сатыларындағы көркем еңбек сабақтары мен факультативтері маңызды. Бұл 

балаға айтарлықтай дамытушылық әсер ететін көркемдік және шығармашылық қабілеттерін 

дамыту сабақтары. Бұл сабақтарда өмірдегі, өнердегі сұлулықты түсіну, қабылдау және 

сезіну, сұлулықты өзіңіз жасауға ұмтылу, қоршаған заттардағы сұлулықты бағалай білу 

қабілеті дамиды. Шығармашылық ойындар жүйесі болып табылатын инновациялық арт-

технологияның балалардың қабылдауды, ойлауды, қиялды, коммуникативтік қабілеттерді, 

эмоционалдық саланы дамытуда шығармашылық өзін-өзі жүзеге асыруы үшін жағдай 

жасаудағы, шындыққа эстетикалық қатынасты қалыптастырудағы, сондай-ақ реттеуге әсер 

ететін үлкен мүмкіндіктері аталып өтіледі. Бастауыш сынып жасындағы балаларды 

қызықтыратын әзірлемелерге сәйкес келетін, икемді материалдар мен іс - әрекеттерді, 

ойынға негізделген бағалауды пайдалана отырып оқытушы бағалау жүргізеді. 

Бастауыш мектеп жасындағы кезең қоршаған әлемге және ғаламның бір бөлігі ретінде 

өзіне эстетикалық қатынасты қалыптастырады. Бастауыш сынып оқушыларының көркемдік 

және шығармашылық қабілеттерін дамытудың оңтайлы тәсілі-көрнекі оқыту құралдары. 

Түйін сөздер: педагогика, қабілет, шығармашылық, көркем еңбек, бастауыш сынып, 

әдістер. 
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ФОРМИРОВАНИЕ ХУДОЖЕСТВЕННО-ТВОРЧЕСКИХ СПОСОБНОСТЕЙ ДЕТЕЙ 

НАЧАЛЬНОЙ ШКОЛЫ 

 

Аннотация 

По мере того, как в современном обществе растет интерес и потребность в творчестве, 

растет количество исследований, направленных на понимание и раскрытие творческого 

потенциала людей. Эти понятии широко распространяются на людей, живущих в разных 

сообществах, что свидетельствует о необходимости развития творческих идей среди 

населения в целом. Для получения фундаментальных знаний в данном исследовании 

исследуются подходы к общему творчеству и распространению концепции творчества в 

литературе по искусствоведению, педагогике и психологии в этих взглядах. 

В статье рассматриваются методы и формы формирования художественно- 

творческих способностей младших школьников средствами наглядного обучения, целью 

которых является обучение ребенка мышлению, творчеству, анализу, выработке идей и 

поиску решений. Методы визуального обучения помогают продемонстрировать простоту 

образа, который ученик создает в себе, развивают воображение и восприятие и мышление 

ребенка. В системе обучения и воспитания важны уроки и факультативы художественного 

труда на всех ступенях образования, начиная с дошкольного возраста. Это занятия по 

развитию художественных и творческих способностей, которые оказывают значительное 

развивающее воздействие на ребенка. На этих занятиях развивается умение понимать, 

воспринимать и ощущать красоту в жизни, искусстве, стремиться создавать красоту 

самостоятельно, ценить красоту в окружающих предметах. Отмечаются большие 

возможности инновационной арт-технологии, представляющей собой систему творческих 

игр, в создании условий для творческой самореализации детей в развитии восприятия, 

мышления, воображения, коммуникативных способностей, эмоциональной сферы, в 

формировании эстетического отношения к действительности, а также влияющих на 

регулирование. Оценка проводится преподавателем с использованием гибких материалов и 

действий, игровой оценки, соответствующей разработкам, интересующим детей младшего 

школьного возраста. 

Период младшего школьного возраста формирует эстетическое отношение к 

окружающему миру и к себе как к части Вселенной. Оптимальным способом развития 

художественно-творческих способностей младших школьников являются наглядные 

средства обучения. 

Ключевые слова: педагогика, способность, творчество, художественный труд, 

начальный класс, методы. 

 

 

 

 

 

 

 

mailto:asem.askhatova@bk.ru
mailto:akbaeva_sholpan@mail.ru


Абай атындағы ҚазҰПУ-дың ХАБАРШЫСЫ, «Көркемөнерден білім беру: өнер – теориясы – әдістемесі» сериясы, №4 (81), 2024 ж. 

 

36 

Askhatova A.А.
1
, Akbayeva Sh. А.

2 

Abai Kazakh National Pedagogical University, Master student,  

Almaty, Kazakhstan, E-mail: asem.askhatova@bk.ru 

Abai Kazakh National Pedagogical University, Associate Professor of the Department of Art 

Education, Candidate of Pedagogical Sciences,  

Almaty, Kazakhstan, e-mail: akbaeva_sholpan@mail.ru 

 

FORMATION OF ARTISTIC AND CREATIVE ABILITIES OF PRIMARY 

SCHOOL CHILDREN 

 

Abstract 

As the interest and need for creativity grows in today's society, there is a growing body of 

research aimed at understanding and unlocking people's creative potential. These concepts apply 

broadly to people living in different communities, indicating the need to develop creative ideas in 

the general population. To gain foundational knowledge, this study explores approaches to general 

creativity and the spread of the concept of creativity in the literature of art history, pedagogy, and 

psychology in these views. 

The article considers methods and forms of formation of artistic and creative abilities of 

junior schoolchildren by means of visual learning, the purpose of which is to teach the child to 

think, create, analyse, develop ideas and search for solutions. Methods of visual teaching help to 

demonstrate the simplicity of the image that the pupil creates in himself, develop imagination and 

perception and thinking of the child. Lessons and electives of artistic labour at all levels of 

education, starting from preschool age, are important in the system of education and upbringing. 

These are classes for the development of artistic and creative abilities, which have a significant 

developmental impact on the child. These classes develop the ability to understand, perceive and 

feel the beauty in life and art, to strive to create beauty independently, and to appreciate the beauty 

in surrounding objects. Great possibilities of innovative art-technology, which is a system of 

creative games, in creating conditions for creative self-realisation of children in the development of 

perception, thinking, imagination, communicative abilities, emotional sphere, in the formation of 

aesthetic attitude to reality, as well as influencing regulation, are noted. The assessment is carried 

out by the teacher using flexible materials and activities, playful assessment, appropriate to the 

developments of interest to children of primary school age. 

The period of primary school age forms the aesthetic attitude to the surrounding world and 

to oneself as a part of the universe. The optimal way to develop artistic and creative abilities of 

junior schoolchildren is visual means of teaching. 

Key words: pedagogy, ability, creativity, art work, primary classroom, methods. 

 

Кіріспе. Бүгінгі таңда Қазақстандық жалпы орта білім беру мекемелерінің басты 

міндеттерінің бірі – белсенді, шығармашылық, білімді және ашық, мәдениетті тұлғаны 

тәрбиелеу. Осыған орай мәселені шешуге мүмкіндік беретін оқытудың жаңа мазмұнын, 

формаларын, әдістерін құру қажет. 

Бастауыш сыныптағы оқу пәндері тұлғаның шығармашылық қасиеттерінің дамуына әсер ете 

алатындығын қарастыра келе «Көркем еңбек» пәнін ажыратып көруге болады. Жоғарыда 

аталған пән аясында оқушылардың ұйымдастырылған оқу-тәрбие процесі бастауыш сынып 

оқушыларының жан-жақты дамуына әсер етеді: интеллектуалды, психологиялық, 

эмоционалды аспектілерде. 

Педагогика, психология мен әлеуметтану шығармашылық туралы білімді дамытудың 

маңызды салалары болып табылады және бай және егжей-тегжейлі зерттеу корпустарын 

құруға мүмкіндік беретін тәсілдерді ұсынады, біріншісі эксперименттер арқылы маңызды 

құндылық тапты, ал екіншісі шығармашылық тұлғалар мен топтардың сапалы зерттеулері, 

сонымен қатар қайталама статистикалық талдау және әлеуметтік желілерді талдау. өнер 
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өнімдері мен оларды жасаушылар. Дегенмен, осы басым тәсілдер арасындағы байланыс 

жалпы популяциядағы шығармашылыққа негізделген теңсіздіктің негізінде жатқан жеке 

деңгей факторларын, әлеуметтік позицияны және әлеуметтік контекстті ескеретін 

шығармашылық туралы түсінікті жалпылау қиын болуы мүмкін дегенді білдіреді. Жалпы 

популяциядағы шығармашылықты қабылдауға немесе көрсетуге 

 байланысты әлеуметтік-демографиялық профильдер туралы статистикалық расталған 

жалпылама тұжырымдар ғылыми және әлеуметтік маңызы бар теңсіздік мәселелеріне жаңа 

көзқараспен қарауға мүмкіндік береді. 

Қабілеттер – жеке тұлғаның өзіндік ерекшеліктері белгілі бір қызметті сәтті жүзеге 

асырудың субъективті шарттары. Қабілеттер адамның бойындағы дағдыларға, білімге 

байланыссыз. Олар белгілі бір әрекетті меңгерудің тереңдігі, жылдамдығы және беріктігі 

ретінде көрініс береді [1]. 

Шығармашылық – шығармашылық қызметке қабілеттілік, инновациялық қызмет. 

Шығармашылық қиял механизмдерін әртүрлі психикалық процестерге бастапқы ішкі 

енгізудің нәтижесі ретінде қарастырылады. 

Зерттеулердің материалдары мен әдістері. Білім алушылардың шығармашылық 

қабілеттерін, қиялын және ойлауын дамыту мәселесін бірқатар педагогтар мен психологтар 

қарастырып, зерттеген: Л. С. Беляев, И.О.Мотков, С.Л. Рубинштейн, Е. А. Флерина, Л. 

С.Выготский, Я. И. Пономарев, А. Н. Леонтьев, Н. Н. Поддяков, Б.Т. Лихачев, Б. М. Теплов, 

Л. А. Венгер және басқалары. 

Б. М. Теплов шығармашылық қабілеттер деп әр адамға жеке тән белгілі бір 

психологиялық қабілеттерді атады. Оның пікірінше кез-келген іс-әрекеттің сәтті орындалуы 

жеке қабілетпен емес, белгілі бір адамды сипаттайтын жеке қабілеттердің жиынтығымен 

қамтамасыз етілуі мүмкін деп есептеді. Балалық шақта қалыптасқан адамгершілік-

эстетикалық қасиеттер және жалпы эстетикалық даму кейінгі өмірде де сақталады және 

өзгеріссіз қалады [2]. 

О. И. Мотков өз кезегінде шығармашылық қабілеттер – қиын жағдайларда стандартты 

емес шешімдер қабылдау, сондай-ақ жаңа белгісіз нәрсені сезіп білу қабілеті деп сипаттады [3]. 

С.Л. Рубинштейн қабілеттер деп «күрделі білім, онсыз адам белгілі бір іс-әрекетке 

қабілетсіз және тек белгілі бір жолмен ұйымдастырылған іс-әрекет процесінде пайда 

болатын қасиеттерді» түсіндірді [4]. 

Б.Т. Лихачев «бастауыш мектеп жасы көркемдік және шығармашылық қабілеттерін 

дамытудың маңызды кезеңі. Дәл осы кезеңде қоршаған әлемге деген көзқарастың қарқынды 

қалыптасуы басталады, біртіндеп жеке қасиеттерге айналады» деп тұжырымдады [5]. 

М. М. Байрамбекова «бастауыш мектеп үздіксіз білім беру жүйесінде шешуші рөл 

атқарады және оқушының жасөспірім кезіндегі көркемдік-шығармашылық қабілеттерін одан 

әрі дамыту үшін негізгі базаны қамтамасыз етуге арналған» деп атап өтті [6]. 

1989 жылдан бастап зерттеу топтары әртүрлі салаларда көптипті құрылымды 

(мысалы, жабық, жартылай ашық, ашық) мәселелерді шешкен кезде балаларды, жастарды 

және ересектерге бақылау жүргізген. Әр түрлі жас топтарындағы, мәдениеттердегі, елдердегі 

және білім беру лауазымдарындағы бақылаушылардан (мысалы, психологтар, мұғалімдер, 

оқытушылар ассистенттері, әкімшілер және басқа да көмекші персонал) балалар мен 

жасөспірімдерді өздерінің кішігірім топтарында (4-5 бала) анықтауды сұрады. Олар адамды 

шақырған кезде олардан: «неліктен бұл адам проблемаларды шешуші болды деп ойлайсыз?» 

деген сұраққа жауап алынды. Егер олар «жоғары ынталы» немесе «шығармашылық» сияқты 

қорытынды жасаса, олардан адамның не істегенін немесе не айтқанын айтуды сұрады, 

нәтижесінде байқалған мінез-құлық үлгілерінің тізімдері жасалды. 

Алғашқы зерттеулерден бастап осы кезеңге дейінгі зерттеулерге дейін бақылаушылар 

бағаланатын салаларға тән мәселелерді шешуде кейбір мінез-құлықтарды анықтады 

(мысалы, лингвистикалық, әңгімедегі әр түрлі кейіпкерлерді бейнелеу үшін дауысты 
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өзгертеді), кейбіреулері бірнеше салаларда байқалды (мысалы, өнімдер жаңа, түпнұсқа 

немесе әр түрлі), және тапсырманы орындауға мотивация туралы куәлік берген кейбіреулер 

(мысалы, басқалары аяқтаған кезде де жұмыстан кеткісі келмейді). Негізінен шығармашылық 

мәселелерді шешудің белгілі бір саласына назар аудара отырып, бағалауды дамытқанымен, 

бұл көзқарас әртүрлі этникалық топтардың, әртүрлі елдердің және бірнеше тілдік топтардың 

көптеген бақылаушылары барлық салалардағы мәселелерді шешу кезінде белгілі бір мінез-

құлықтарды көруді жалғастырғандықтан өзгерді, бұл салаға ортақ көзқарас. Зерттеушілер 

толығымен домендік-әмбебап немесе доменге тән шығармашылық болуы мүмкін емес деп 

тұжырымдады, өйткені әрбір сала интеллект, ойлау дағдылары, білім, тұлға, мотивация және 

контекст сияқты компоненттердің нәтижесінде күрделі түрде қатысады. Амабиленің 

компоненттік теориясында шығармашылық осы салаға тән дағдылар мен қабілеттерден, 

шығармашылыққа қатысты дағдылар мен қабілеттерден және тапсырманы орындауға 

ынталандырудан тұрады [7] 

Шығармашылық қоғам үшін үлкен маңызға ие. Қоғамда шығармашылықтың 

маңыздылығы мен айқын қажеттілігі артқан сайын, жеке адамдардың, оның ішінде мектеп 

оқушыларының шығармашылық әлеуетін түсінуге және ашуға қызығушылық артады. 

Шығармашылықты дамыту туралы әңгімелер білім беруде, бизнесте және жұмыста, 

ғылымда, азаматтық өмірде және т. б. шығармашылықты кеңірек зерттеуге және түсінуге, әл-

ауқатты арттыруға, институттар мен саясатты қалыптастыруға және жалпы өмірді 

жақсартуға оң мүмкіндіктер беру үшін шығармашылыққа «пәнаралық көзқарасты» талап 

етеді. Шығармашылықты кеңірек түсінудің «әр адамның бірегей шығармашылық талантын 

жүзеге асыруға», «қазіргі қоғамның алдында тұрған қиындықтарға тиімдірек жауап беруге» 

және «мәселелерді тиімдірек шешуге», сондай-ақ қоғам үшін басқа да артықшылықтарға оң 

әсер ететінін көрсетеді. Бұл ұғымдар әртүрлі қауымдастықтар мен контексттерде өмір 

сүретін адамдарға кеңінен таралады, бұл жалпы халық арасында шығармашылықты 

тереңірек түсіну қажеттілігін көрсетеді. 

Шығармашылық туралы көзқарастар тұрғысынан анықтау үшін қажетті элементтерге 

қатысты кең консенсус бар, дегенмен педагогтар, психологтар мен әлеуметтанушылар 

шығармашылықтың мағыналық жағынан әр түрлі анықтамаларын қалайды. Осы екі 

әлеуметтік-ғылыми тәсілдегі айырмашылықтар мен ұқсастықтар шығармашылықтың 

эмпирикалық түсінігін қалыптастырды және кейде қоғамдағы шығармашылықтың 

тұжырымдамасы, өндірісі және таралуы туралы қосымша, кейде тамаша теориялық 

түсініктерді қамтамасыз етеді. Осыған байланысты сұрақ туындайды: егер оның оң салдарын 

жақсырақ ынталандыру және іске асыруға көмектесу үшін жалпы халық арасында 

шығармашылық зерттелуі керек болса, қоғамның пікірінше, шығармашылық дегеніміз не? 

Қоғам шығармашылық деп санайтын нәрсе оқушылардың шығармашылық болуға деген 

ұмтылысына қалай әсер етеді? Шығармашылықтың анықтамалары әр түрлі ғылыми пәндерде 

әр түрлі болады және үнемі дамып отырады, бұл жалпы популяциядағы шығармашылықты 

зерттеуді қиындатады [8]. 

Көркемдік және шығармашылық қабілеттердің даму дәрежесін оқушының өнерді 

эмоционалды түрде сезіну қабілетіне, сондай-ақ қоршаған ортаны шығармашылықпен 

өзгерту қабілетіне қарай анықтауға болады [9]. 

Егер оқу процесінде оқушылардың жас ерекшеліктері ескерілсе, балалардың 

шығармашылық қабілеттері тиімді ашылады. ХХ ғасырдың басында балалардың бейнелеу 

шығармашылығының көптеген педагог – зерттеушілері балалардың бейнелеу мүмкіндіктерін 

дамыту кезеңдерін анықтады. Сонымен А. В. Бакушинский көркем өнерінің дамуын үш 

негізгі жас кезеңіне бөлді: 

1. Туғаннан бастап 6-7 жасқа дейін, ол белсенділікпен сипатталады, ойлаудың болмауы, 

жұмыс нәтижесіне қызығушылықтың болмауы, қабылдау үшін бастапқы физиологиялық 

маңыздылығында көркемдік форма элементтеріне қызығушылықтың басым болуы (бояу, 

сызық, көлем, бет, ауырлық және т.б.). 
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2. 6-7-ден 10-12 жасқа дейін, ойлау қабілеті пайда болған кезде, Бірақ ол әлі де қысқа 

және эмоционалды. Дәл осы жаста басталады баланың көркем шығармашылығы. 

Материалды және бетті өңдеу техникасына, декоративтілікке, қоршаған кеңістікті 

безендіруге ерекше қызығушылық бар. Бұл белсенділіктің ойлау Үстемдігі, қабылдау үстінен 

шығармашылық, танымдық процестерге эмоция мен ерік-жігер кезеңі. 

3. 10-12-ден 14-15 жасқа дейін (жасөспірім) сыртқы әлемге назар аударудың 

жоғарылауымен, сындарлы қабілеттердің төмендеуімен, әсерлердің даралануымен 

сипатталады. Сонымен қатар, суретте натурализм басым, түс сезімі күңгірт, шығармашылық 

белсенділік төмендейді. 

Зерттеу нәтижелері. Педагогикада шығармашылық қабілеттерді қалыптастыру 

мәселесін дамытатын бірқатар ғылыми бағыттар бар (1-кесте) 

 

1-кесте. Оқушылардың шығармашылық қабілеттерін қалыптастыру мәселесін 

қарастыратын педагогиканың ғылыми бағыттары 

№ Бағыттар Өкілдері 

1 Өнертабыстық есептерді шешу теориясы 

мен даму теориясына негізделген 

шығармашылық 

педагогика 

И.М. Верткин, Г.С. Альтшуллер 

2 Мұғалімнің шығармашылық 

қабілеттерін тәрбиелеу теориясы 

М.Ф. Гоноболин, В.А. Сластенин, С.А. 

Архангельский 

3 Дамытушылық оқыту В.В. Давыдов, Л.В. Занков, Д.Б. Эльконин 

4 Проблемалық оқыту А.М. Матюшкин, М.И. Махмутов 

 

П.М.Джейкобсон бастауыш сынып оқушыларының эмоционалды өмірін сипаттауда 

«әсерлілік, сезімнің тікелей көрінісінің жандылығы, жауаптылық» сөздерін қолданған [10]. 

Бастауыш сынып оқушыларының көркемдік және шығармашылық қабілеттерін зерттеу 

бойынша зерттеулерді талдау бастауыш сынып оқушыларының көркемдік және 

шығармашылық қабілеттерінің даму кезеңдерін бөліп көрсетуге мүмкіндік берді (2-кесте). 

 

2-кесте. Бастауыш сынып оқушыларының көркемдік-шығармашылық қабілеттерін 

дамытудың негізгі кезеңдері 

№ Кезең Мазмұны 

1 Оқушылардың қоршаған әлемнің 

сұлулығына 

эмоционалды жауаптылығын 

қалыптастыру 

Белсенділіктегі сезімдердің көрінісі; 

эмоционалды-бейнелі пайымдау түрі; оқушының 

шындыққа эстетикалық 

көзқарасының бағыты 

2 Шындықты түсіндіру Эмоционалды жауап беру контекстінде 

оқушылардың шындыққа деген ерекше 

көзқарасын қалыптастыру 

3 Шындықтың эстетикалық құбылуы Шындықты эстетикалық қабылдау және 

шындықтың практикалық эстетикалық 

өзгерістері үшін жағдай жасау 

 

Бастауыш сынып оқушыларының көркемдік және шығармашылық қабілеттерін 

дамыту ерекшелігі олардың ішкі әлемінің ерекшеліктерімен және осы жастағы оқушыларға 

тән сипаттамалармен анықталады: 

- эмоционалды жауаптылықтың жоғарылауы; 

- әлемді эстетикалық игеру процесінде тәжірибе жасауға ұмтылу; 
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- жасалған және қабылданған бейнелердің жарықтығы, түстілігі. 

Бастауыш сынып оқушыларының шығармашылық белсенділігінің негізгі 

ынталандырушысы-олардың қоршаған әлемді практикалық тануға және олардың тірі 

шығармашылық көрінісіне деген белсенді ұмтылысы. 

Оқушылардың көркемдік және шығармашылық қабілеттерін дамытуды 

ұйымдастырған кезде олардың сезімдері мен эмоцияларын ескеру қажет. 

Жалпы, бастауыш сынып оқушыларының көркемдік және шығармашылық 

қабілеттерін дамытудың негізі олардың келесі ерекшеліктері болып табылады: 

1. Белсенділік; 2. Эмоционалдылық; 3. Қызығушылық. 

Оқытудың көрнекі құралдары баланың ойлауын, қызығушылығын, есте сақтау 

қабілетін арттырады, өмірге тікелей қызығушылық тудырады, яғни ол ерекше эмоционалды 

және психикалық күйлерді тудырады. 

Эмоционалды және жоғары тәжірибелер оқушының жадында берік сақталады, 

көбінесе дағдыларды, сенімдерді, мінез-құлық әдеттерін дамыту процестерін жеңілдететін 

мінез-құлықтың ынталандырулары мен мотивтеріне айналады. Өнермен қарым-қатынас 

оқушыға жағымды эмоционалды-құндылық мазмұнын береді. 

Е. Н. Фоминнің пікірінше, өнімді іс-әрекеттің маңызды педагогикалық шарты 

баланың мотивациясы болып табылады. Бастауыш сынып оқушысы ұжымдық түрде қол 

жеткізген жетістіктерінің негізінде үнемі одан әрі тануға ұмтылады. Ол үшін 

шығармашылық олимпиадалар, өнері техникасы бойынша конкурстар, галереялар, ертеңгі 

шеберлер жәрмеңкелері сияқты дамыған жарыс жүйесін пайдалануға болады. Келесі 

педагогикалық шарт-бұл балаға мүмкіндік беретін ойын жағдайлары мотив, оны белсенді 

бейнелеу әрекетіне итермелейді. Дәл осы суретте ол эмоционалды мәнін аша алады, өзі 

бейнелейтін оқиғаларға ойша қатыса алады, оған іс жүзінде ол қатыса алмайды [11]. 

В. В. Буткевич және Ю. С. Любимова бастауыш сынып оқушыларының көркемдік және 

шығармашылық қабілеттерін дамытудың тиімділігін оқушылардың эстетика туралы өз 

идеялары негізінде, сондай-ақ жеке эмоционалды және сенсорлық тәжірибе негізінде жаңасын 

жасауға деген ұмтылысымен байланысты көрнекі оқыту құралдары деп санайды [12]. 

Бастауыш сынып оқушыларының көркемдік және шығармашылық қабілеттерін 

көрнекі оқу құралдарымен дамытудың ерекшеліктерін зерттей отырып, көптеген ғалымдар 

бастауыш мектеп жасындағы кезең қоршаған әлемге және ғаламның бір бөлігі ретінде өзіне 

эстетикалық қатынасты қалыптастыруға ерекше көңіл бөледі деген қорытындыға келді. Осы 

мақсатты жүзеге асырудың оңтайлы тәсілі оқушылардың көркемдік және шығармашылық 

қабілеттерін әр түрлі сабақтарда және сыныптан тыс жұмыстарда қолданылатын әртүрлі 

көрнекі оқыту құралдарымен дамытуда көрінеді. 

Мектепке келгеннен кейін оқушыларды көркем және шығармашылық қызметтің 

әртүрлі түрлеріне баулу мүмкіндігі пайда болады (3-кесте). 

 

3-кесте. Бастауыш сынып оқушыларын көркемдік-шығармашылық қызметтің әртүрлі 

түрлеріне қосу тәсілдері 

 

Оқу-тәрбие процесінде Сыныптан тыс жұмыста 

- Көркем еңбек сабақтары 

- музыка сабақтары, 

- бейнелеу өнері сабақтары 

- оқу сабақтары және т. б. 

- сәндік-қолданбалы өнердің түрлі түрлері 

бойынша үйірмелердің жұмысына қатысу, 

- қызығушылықтары бойынша сабақтар 

ұйымдастыру, 

- түрлі студиялардың жұмысына қатысу және 

т. б. 
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Талқылау. Мектептегі сабақтарда өнер туындыларын жасауға ынталандыру үшін 

қолданылатын бейнелеу өнері мен технология сабағының құрылымы арқылы қабілеттер, 

құндылықтар, мотивация, эмоциялар мен мақсаттар беріледі. Тұлғаның бұл бөліктері жүйені 

кез-келген бөлікке жылжыту, бейнелеу өнерін жеке тұлғаның басқа бөліктерін белсендіру 

үшін қолдану арқылы өзара әрекеттеседі. Осылайша белсендірілген шығармашылық процесс 

көрнекі өнер туындысын жасауға әкелуі мүмкін, ол өздігінен емес, үздіксіз процестің бөлігі 

болып табылады. Көрнекі элементтер арасындағы байланыс шығармашылық және 

интеллектуалды қабілеттердің жоғары деңгейін белсендіруді талап етеді. Оқушыларды 

таңдалған өнер туындысындағы жеке элементтерді тануға үнемі ынталандыру және 

ынталандыру қажет, ал өнер туындысының өзі мотивация құралы ретінде қолданылады. 

Музыкалық шығарманы визуалды тапсырма ретінде қою немесе керісінше шығармашылық 

ойлаудың келесі ерекшеліктерін іске асырады: 

- анықтау және қайта анықтау қабілеті - «үлгілі» өнер туындысының құрылымын 

анықтау және оны қайта қарау, басқа өнердің экспрессивті құралдарының көмегімен.; 

- модельдік жұмысты талдау, аударма алдындағы тәжірибені жалпылау, басқа өнер 

элементтерін таңдау кезінде қайта талдау; 

- тәжірибені визуализациялау; 

- бір мағынаны қолдана отырып алынған тәжірибені символдық ұғымдарды қолдана 

отырып, басқа мағынаның аймағына аудару процесінде көрінетін метафоралық 

ерекшеліктер; 

- мұндай ерекше тапсырманы жасауға икемділік; 

- еркін сөйлеу, транспозиция және трансформация кескіндемені немесе суретке тыңдау 

тапсырмасын қою кезінде белсендірілетін процестер ретінде қарастырылады [13]. 

Сонымен қатар, оқу және сабақтан тыс жұмыстардың әртүрлі формаларына қатысу 

процесінде оқушыларда жағымды сезімдер, эмоциялар дамиды, қызығушылықтар, 

бейімділіктер, эстетикалық талғам қалыптасады. Шығармашылық қызметке қатыса отырып, 

оқушылар өз ойларын жүзеге асыру тәжірибесін алады. Сонымен қатар, мұғалім сұлулық 

идеясына жауап беретін көрнекі оқу құралдарын шебер таңдауы керек. Балаға тек сұлулықты 

білу, оны бағалау және таңдану қабілеті ғана емес, сонымен қатар ол сұлулықты 

шығармашылық құруға белсенді қатысуы керек, өйткені адам сұлулықты жан-жақты түсіне 

бастайды, егер ол өнерде, әр түрлі іс-шараларда кез-келген өнімді шығармашылықпен 

жасауға қатысса ғана. 

Қорытынды. Қорытындылай келе, балалардың оқу-тәрбие процесінде 

шығармашылық қабілеттерін қалыптастыруды жандандыру мәселесін шешу әсіресе қазір 

рухани жаңғыру жағдайында үлкен маңызға ие екенін атап өтеміз. Балалық шақта адамның 

жарқын даралығы немесе бет-әлпетсіз, қанатсыз стереотип қалыптасады. 

Осылайша, көрнекі оқыту құралдарын қолдану бастауыш сынып оқушыларының 

көркемдік және шығармашылық қабілеттерін дамытуға бағытталған. Бұған көркем 

шығармашылыққа қабілеттілікті дамыту, оқушының көркем мәдениет туралы білімін игеру, 

сезіммен, эстетикалық қабылдаумен, талғаммен, бағалаумен және басқа категориялармен 

көрсетілген психологиялық, эстетикалық қасиеттерді дамыту сияқты мәселелерді шешу 

арқылы қол жеткізуге болады. 
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КӨРКЕМ БІЛІМ ПЕДАГОГИКА САЛАСЫНДА СТУДЕНТТЕРГЕ ИНТЕРАКТИВТІ 

СТРАТЕГИЯЛАР ЖҮЙЕСІ АРҚЫЛЫ ОҚЫТУДЫҢ ПӘНАРАЛЫҚ БАЙЛАНЫСЫН 

ДАМЫТУ 

 

Аңдатпа 

Жалпы мақалада, көркем педагогика саласында инновациялық интерактивті 

стратегиялар жүйесімен замануи білім беруде студенттерге пәнаралық байланысты 

қалыптастыру мен жеке аспектілерін дамыту қарастырылған. Мақалада көркем 

педагогиканың шартты үрдістерінің ерекше атмосферасы және ондағы интерактивті 

стратегиялар тәсілдерінің үйлесуі мен өзара әрекеттесуі қамтылған. Мұнда, нақты 

негізделген өзекті мәселе, көркем педагогиканың инновациялық интерактивті пәнаралық 

жаңа тұжырымдамаларын жүйелі түрде заман талабына сай оқыту стратегиясы арқылы 

дұрыс пайдалану. Нақты айтатын болсақ, пәнаралық байланыстар арқылы білім беру 

жүйесінде түрлі салалардың кірігуіне және онда студенттердің бірнеше оқу пәндерін жан 

жақты тұсынан едәуір меңгеруіне негізделген. Соған орай, пәнаралық интеграцияны 

дамытудың негізі мен білім синтезінің қажеттілігі және оны толық меңгеруге , практикалық 

кәсіптік деңгейлерін, алдағы қызметтерде білімгерлердің тәжірибиеде қолдануларына 

мүмкіндік береді.  

Заман талабына сай көркем білім беру педагогика саласында интерактивті әдістермен 

жан жақты пән аралық байланыс жасай отырып, зерттеудің тәжірибелік нәтижесін көрсету. 

Осылайша, ғылыми пәндер санының артуына байланысты, қазіргі таңда пәнаралық 

интеграцияны дамыту арқылы көркем білім беру саласындағы оқу процесін кеңейтуге жол 

ашу. Бұл оқушылардың күрделі мәселелерді шешуге қабілеттілігін арттырады. Яғни, 

пәнаралық байланыс білім берудегі өзара әрекеттестіктің негізгі элементі болып табылады. 

Зерттеу нысандарына келсек, жалпы интерактивті инновациялық жүйеде түрлі пән аралық 

байланыстармен көркем педагогика саласында студенттерге өнерді таныту. 

Жалпы мақалада, білім беруде бүгінгі таңда оқытудың инновациялық пән аралық 

байланыстарын дамыту және оны көркем білім беру бағдарламасы бойынша сапалы даярлап 

қамтамасыз ету жаңа тәсілді қолдану негіздері тұжырымдалды. Оқу процесінде интерактивті 

заманауи ақпараттарды қолдану студенттердің көркем білім беру педагогика саласында 

ойларын кеңейтуге және тәжірибелік дағдыларын тереңдетуге мүмкіндік беретін түрлі 

ғылыми бағыттармен зерттеу негізделді . 

Түйін сөздер: көркем білім, педагогика, интерактивті стратегия, инновация, 

көркемөнер, көркем мәдениет,шеберлік 
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ХУДОЖЕСТВЕННОЕ ОБРАЗОВАНИЕ: РАЗВИТИЕ МЕЖПРЕДМЕТНЫХ СВЯЗЕЙ В 

ОБУЧЕНИИ СТУДЕНТОВ ПЕДАГОГИКЕ ЧЕРЕЗ СИСТЕМУ ИНТЕРАКТИВНЫХ 

СТРАТЕГИЙ 

Аннатация 

В целом в статье в области художественной педагогики рассматривается 

формирование межпредметных связей и развитие отдельных сторон учащихся в 

современном образовании с помощью системы инновационных интерактивных стратегий. 

Статья исследует взаимодействие традиционных и инновационных подходов в 

художественной педагогике, демонстрируя, как они дополняют друг друга и создают 

эффективный образовательный процесс. Здесь важным и актуальным вопросом является 

правильное использование эффективных интерактивных и междисциплинарных концепций 

художественной педагогики, основанных на системной стратегии обучения, 

соответствующей современности. Если рассматривать конкретные аспекты, то через 

междисциплинарные связи в системе образования базируется интеграция различных 

отраслей и всестороннее освоение студентами нескольких учебных дисциплин. В связи с 

этим необходимость синтеза знаний и развития междисциплинарной интеграции позволяет в 

полной мере овладеть ими, достичь профессионального уровня и применять полученные 

знания на практике в будущей деятельности.  

Следует показать практические результаты исследования, осуществляя комплексные 

междисциплинарные связи с помощью интерактивных методов в сфере художественной 

педагогики, соответствующей требованиям времени. Таким образом, в связи с увеличением 

количества научных дисциплин в настоящее время через развитие междисциплинарной 

интеграции открывается путь к расширению учебного процесса в области художественного 

образования. Это повышает способности учащихся в решении сложных задач. Иными 

словами, междисциплинарная коммуникация становится ключевым элементом 

взаимодействия в образовании. Что касается объектов исследования, то необходимо 

раскрыть студентам искусство в области художественной педагогики с различными 

междисциплинарными связями в интерактивной инновационной системе.  

В статье изложены основы нового подхода к развитию устойчивых межпредметных 

связей в современном образовании и полноценной подготовке по программам 

художественного образования. Использование современных интерактивных 

информационных ресурсов в процессе обучения основывается на исследованиях в различных 

научных направлениях, что позволяет студентам расширять свое мышление и углублять 

практические навыки в области педагогики художественного образования. 

Ключевые слова: художественное образование, педагогика, интерактивная 

стратегия, инновация, искусство, художественная культура, мастерство 

 

 

 

 

 

 

 

 

 

mailto:togabaevagulvira17@gmail.com


ВЕСТНИК КазНПУ им. Абая, серия «Художественное образование: искусство – теория – методика», № 4 (81), 2024 г. 

 

45 
 

 

Togabaeva G. 
1
Abai Kazakh National Pedagogical University, 1st year doctoral student of EP 8D01416 — Art 

Education, Graphics and Design, Almaty, Kazakhstan, e-mail: togabaevagulvira17@gmail.com 

 

ART EDUCATION: THE DEVELOPMENT OF INTERDISCIPLINARY CONNECTIONS 

IN TEACHING PEDAGOGY TO STUDENTS THROUGH A SYSTEM OF INTERACTIVE 

STRATEGIES 

 

Abstarct  

The article explores the formation of interdisciplinary connections and the development of 

individual student attributes within contemporary education through a system of innovative 

interactive strategies in the field of art education. The study examines the interplay between 

traditional and innovative approaches in art pedagogy, illustrating how they complement each other 

to create an effective educational process. An important and pressing issue is the effective 

application of interactive and interdisciplinary concepts in art pedagogy, grounded in a systemic 

teaching strategy that meets the demands of modern times. Specifically, interdisciplinary 

connections within the educational system facilitate the integration of various disciplines, enabling 

students to gain a comprehensive understanding of multiple subjects. This requires synthesizing 

knowledge and developing interdisciplinary integration to fully master these subjects, achieve a 

professional level, and apply the acquired knowledge in future endeavors. Moreover, it is crucial to 

elucidate the interdisciplinary connections within art education from both scientific and theoretical 

perspectives using a system of interactive strategies. The article should showcase practical research 

findings by implementing comprehensive interdisciplinary connections through interactive methods 

in art pedagogy that meet contemporary demands. Thus, with the increase in scientific disciplines, a 

pathway is now emerging through interdisciplinary integration to broaden the educational process 

in the field of art education. This enhances students' ability to solve complex problems. In other 

words, interdisciplinary communication becomes a crucial element of interaction in education. 

Concerning the objects of study, the article aims to introduce students to art within the 

context of art pedagogy, exploring various interdisciplinary connections within an innovative 

interactive system. The article outlines the foundations of a new approach to developing sustainable 

interdisciplinary connections in modern education and providing comprehensive training in art 

education programs. The use of modern interactive information resources in the learning process is 

grounded in research from various scientific fields, enabling students to broaden their thinking and 

deepen their practical skills in the field of art education pedagogy.  

Key words: art education, pedagogy, interactive strategy, innovation, art, artistic culture, 

mastery 

 

Кіріспе. Көркем білім беру саласында студенттерге интерактивті оқыту идеясын 

ілгерілендіру барысында дәстүрлі әдістер жүйесінен арылып заманауи оқытудың бет- 

бейнесін ашып көрсететін, жаһандану идеяларының таралуы да өз дамуын іске асыруда. 

Соған орай, көркем оқыту бағытында, интерактивті стратегиялар жүйесін алға жылжыту 

және пәнаралық бағыттарды дамыту ең маңызды алғы шарттардың бірі болып саналуда. 

Қазіргі білім беру кеңістігінде оны жеткізіп қана қоймай, сонымен қатар білімгерлермен 

әлемнің біртұтас көзқарасын қалыптастыра алатын, шығармашылық қабілеттері мен сыни 

ойлауын дамыта алатын мұғалімдерді даярлау қажеттілігі артып келеді. Осы бағытта, 

мысалы: Білім және гуманитарлық ғылымдардың халықаралық журналында: Цянь, Дж. 

(2024). «Бастауыш сыныпта дәстүрлі мәдениетті қазіргі заманғы көркемдік білім беруге 

кіріктіру жолдары» туралы [1]. мақаласында нақты дәстүрлі өнерден студентерге заманауи 

мәдени интреграцияның дамуын тиімді пайдалануға болатынын ашып көрсеткен болатын. 
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Жалпы, көркемдік білім бұл педагогикалық дайындықтың ажырамас бөлігі ретінде, осы 

мақсаттарға жетуде шешуші рөл атқарады. Ал, Салти, Теодордың. (2021).  

«Білім берудегі өнердің рөлі, пәнаралық оқыту және педагогикалық орталар туралы 

педагогтардың пікірлері» [2] атты жұмысында; пәнаралық оқытудың оқытушылар үшін 

ыңғайлы және ол оқушылардың қызығушылығын арттыратынын атап кеткен,осы арқылы 

түрлі дәйеккөздермен тұжырымдамалар жасай отырып, оқыту әдістемесін кеңінен ашып 

қарастырдық. Алайда, өнерді оқытудың дәстүрлі әдістері көбінесе теориялық біліммен ғана 

шектеледі және әрдайым практикалық дағдылар мен пәнаралық байланыстардың дамуын 

қамтамасыз ете бермейді. Сондықтан да, пәнаралық байланыс арқылы интеракативті 

заманауи оқыту жүйесімен жаңа идеяларды білімгерлерге толығымен ашып жеткізу арқылы 

көркем білім беру саласында арттыру. Пәнаралық байланыс бұл оқушылардың әлемді жан 

-жақты тұсынан егжей- тегжейлі түрлі заманауи көзқарастарын қалыптастыруда маңызды 

рөл атқарады. 

Зерттеу материалдары мен әдістері. Заман талабына сай интерактивті 

стратегиялардың ең маңызды ерекшелігі – көркем педагогика саласында олардың нақты 

үдеріс деңгейлерінің қайталануы, яғни; 

- Кез келген кезеңдердің сипаттамасы; 

- Мұғалім мен оқушының оқу мақсаттарына сәйкес іс-әрекетінің сипаты; 

- Педагогикалық нәтижелік көріністер; 

- Пәнаралық тапсырмаларды орындау барысында студенттердің өзара әрекеттесуін 

зерттеу; 

- Оқу тәрбие процесінде пәндердің инновациялық үйлесімін табу; 

Осылайша, әр түрлі педагогикалық интерактивті стратегиялардың әзірленген жүйесін 

пайдалана отырып, эксперименттік оқытуды дамыту методикасын қолдану. Жалпы, 

студенттерге көркем педагогика саласында интерактивті компьютерлік технологияларды 

белсенді үйретіп сан қилы жобалармен ғана шектеліп қоймай, оларды жан - жақты пән 

аралық жобалармен де таныс ете білу. Демек, адамзаттық құндылықтардың басымдылығын 

негізге ала отырып, бүгінгі бейнелеу өнері пәндерінің бағдарламаларын білімгерлер үшін 

әсіресе көркемдік білім берудің міндетті мазмұнын осылайша анықтауға болады. Мысалы: 

кез келген кезеңдердің сипаттамасына келсек; ол оқушылармен бірлесіп өнер туындыларын 

талқылауға, олардың шығармашылық қабілетін және коммуникативті дағдыларын дамытуға 

сол сияқты оқылатын материалды терең түсінуге талпындыру. Мұнда студенттерді 

еркіндікке және өз ойларын жеткізе білуге үйрету .Студент еркіндікке талпынған сайын, жеке 

тұлға болып машықтануға тырысады. Шығармашылық ой деңгейлері нығаяды. Осы арқылы 

1.2.суретте қамтылған көрініс бойынша студенттердің өзара әрекеттесуімен білімгерлердің 

оқу мақсаттарына сәйкес іс әрекеті де қалыптасады. 

 

 
 

Сурет 1. Шығармашылық талқылау 
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Сурет 2. Шығармашылық талқылау 

 

Негізінен, студенттермен шығармашылық талқылау жүргізу арқылы бірнеше 

нәтижиелерге жетуге болады. Мұнда, білімгерлердің рухани және мәдени деңгейлерінің 

жаңашылдық көзқарастарының түпті негізі өнерге деген қызығушылықтарының қалыптасуы 

мен дамуы арқылы көрініс табады. 

Ал енді, заман талабына сай инновациялық жаңалықтарды бейнелеу өнерін оқытуда 

белсенді түрі ол әрине интерактивті әдістер. Бұл «интерактивті» ұғымның өзі білім және 

көркем шығармашылыққа итермелейтін өзара әрекеттесуді білдіретін (inter - өзара, act - 

әрекет ету)деген мағынаны көрсетеді. Демек, интерактивті оқыту ең алдымен оны оқытушы 

мен студенттің арасындағы жеке әрекеттесу жүйесімен іске асыру. 

Нақты айтқанда, көркем білім беру педагогика саласы интерактивті оқытуда белгілі 

бір мақсатқа жетуге бағытталған танымдық бейнелеу әрекетін ұйымдастырудың ерекше түрі 

болып табылады. Соның бірі – оқушының өзін көркемдік-шығармашылық табысын, жеке 

және рухани-эмоционалдық құндылығын, интеллектуалдық сезінуіне жағдай жасау, бұл оқу 

процесінің өзін өнімді етеді. Көркем білім беру жүйесінде интерактивті оқытудың шынайы 

мәні, ол оның техникалық жағында ғана емес, қазіргі мультимедиялық құралдар беретін 

түрлі мүмкіндіктермен байланысуында. Әрбір, мултимедиялық құралдар арқылы 

білімгерлердің де ой өрісі де шынайы деңгейде өсуде. Осыған орай, әрбір көркем педагогика 

саласында оқытудың кез келген пән аралық негізгі маңызды шарттармен әдетте күтпеген 

жағдайлардан қамтиды, өйткені оқытушы мен студент арасындағы байланыс пен 

қайталанбас оқиғалар, траекториялар, қажеттіліктер мен сезімдер осы орайда туындайды. 

Жаңа пән аралық комбинациаларды игере отырып оқушы бойында еліктеу мен 

шығармашылық қасиет қалыптасады. Теориялық оқу элементтерін практикалық 

материалдандыру арқылы біріктірген тәжірибеде еліктеу-шығармашылық бірлігі мұғалімнің 

шеберлігін дамытудың маңызды принципі болып табылады. Осының нәтижесінде оқушының 

жеке тұлғасының дамуына жаңа мүмкіндіктер ашылып олардың шығармашылығы оянып, 

әлемді көру қабілеті кеңейеді. Осылайша, көркем педагогика саласында әртүрлі пәндерді 

біріктіре отырып, әрбір оқушының бойындағы таланттың гүлденуіне жол ашуға, олардың 

жан-жақты дамуына ықпал ете отырып олардың негізгі қасиеттерін көре білуіміз қажет. 

Соған орай, олардың бойында мынадай қасиеттер қалыптасады: 

1. Білімгерлердің оқу үрдісіне белсенді түрде қатысулары; 

2. Шығармашылық қабілеттері мен стандартты емес ойлау қабілеттерінің дамуы; 

3. Жеке аралық қатынастарды нығайтып, ынтымақтастыққа талпыну; 

4. Әртүрлі өнер түрлері арқылы оқу материалын терең меңгерулері. Міне осы 

бағыттарды , келесі 3 сурет арқылы көруімізге болады; 
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Сурет 3. Оқушының шығармашылық бағыты 

 

Осылайша, жоғарыда көрсетілген сурет негізінде берілген мәліметтер арқылы білім 

алушылардың ойлау қабілетінің тереңдеу деңгейін салыстыруға мүмкіндігі туады. Жеке 

және топтық тапсырмалардың нәтижелерін талдау арқылы балалардың шығармашылық 

ойлау қабілетінің даму ерекшеліктерін анықтай аламыз. Демек, мұндағы жұмыстарды 

салыстыру арқылы олардағы терең ойлар мен тұжырымдарды анықтау үшін зерттеу 

жүргізуге болады. Әрине, әрбір пән мұғалімі өз сабақтарында түрлі методикаларды қолдана 

отырып, оқушылардың белсенділігін бірнеше әдістермен пәнаралық байланыс жасай отырып 

бағалауға болады. Жалпы, көркем педагогиканың дамуы және нақты әдістері мен 

коррекциялық жұмыстарының түрлері арасындағы органикалық байланыс оқыту процесін 

тиімді етуге мүмкіндік береді. Сонымен қатар, ондағы негізгі жағдайды ескере отырып, 

олардың оңтайлы комбинациясындағы бірнеше әдістерін де өте мұқият таңдауды талап етеді. 

Оқытушы өз шеберлігін пән аралық стратегиялар жүйесі арқылы ұтымды қолданған жөн. 

Мысалы; тарихи көріністі еске түсіретін болсақ; 

1919 жылы Германия күйреуде болған, бірінші дүниежүзілік соғыста толық жеңіліске 

ұшыраған, қорқынышты гиперинфляция және халықтың көпшілігінің өмір сүруде 

үмітсіздігінің санасынан қараңғылығы қалыптасқан заман еді. Міне, осы әлеуметтік 

болмыстың қоқысында болашаққа деген нұрлы үміттің әлсіз сәулесіндей жаңа типтегі 

Вальдорф мектебі пайда болады, онда олар күш пен қатыгездік культіне негізделген көше 

мәдениетін , жалпы адамзаттық құндылықтарды үйретіп, ізгілік пен гуманизм идеяларына 

негізделген талаптар құрады. Бүгінгі таңда Германияда Р.Штайнердің ұтымды стратегиялық 

идеялары керемет ұлттық рухани мұраға айналған [3]. 

Жалпы, Рудольф Штайнердің педагогикалық көзқарастары негізінде құрылған 

Вальдорф мектептері бүгінде күнде әлемнің көптеген елдерінде, соның ішінде Германияда 

кең таралған. Штайнердің педагогикалық тұжырымдамасы баланың жалпы дамуына 

бағытталған, жастардың интеллектуалды, эмоционалды және рухани қабілеттерін дамытуға 

баса назар аударады. Ал енді, Штайнердің негізгі идеяларына сүйене отырып, оқытудың 

интерактивті стратегияларын жан-жақты тұсынан қарастыратын болсақ: 

-Оқушының тұтастығы: баланы тұтас бірлік ретінде қарастыру, оның физикалық, 

эмоционалды және рухани аспектілерін бір-бірімен тығыз байланысты етіп қарау. 

-Еркін оқыту: Оқыту процесінде баланың табиғи қызығушылығы мен қабілеттерін 

ескеру. Балалардың өз бетінше ойлауы мен шығармашылығын ынталандыру. 

- Өнердің маңыздылығы: Өнер пәндерінің байланысы (сурет салу, мүсін, графика, 

музыка, театр т.б) баланың жан-жақты дамуы үшін өте маңызды құрал . Өнер арқылы 

балалар әлемді сезінеді, түсінеді және өздерін тани біледі. 

-Әлеуметтік даму: Мектептерде, жоғары оқу орындарында білімгерлердің бір-

бірімен және қоршаған ортамен өзара әрекеттесуіне ерекше көңіл бөлу. Бұл олардың 

әлеуметтік дағдыларын дамытуға көмектеседі. 
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-Оқытушың рөлі: Мұғалім бұл әрдайым бала үшін үлгі болып табылады және оның 

рухани өсуіне үлес қосады. 

Демек, осы әдістер арқылы көркем білім беру барысында пәнаралық байланыстарды 

тереңірек қолдана келе , өнердің әр түрлі салаларында шығармашылық үрдістермен өзара 

тығыз байланыстырып оның маңыздылығын бағалау. 

Зерттеу нәтижелері. Осы тұста айта кететін болсақ, студенттерге көркем білім беру 

саласында жаңа техниканың гуманитарлық әлеуетін заманауи стартегиялар жүйесі арқылы 

ашып, оның мақсатты аудиториясымен таныс ету. Яғни, әрбір студенттің субъективті 

тәжірибесін пән аралық байланыс арқылы нақтылап көрсету. Олардың әрқайсысына 

біріктірілген мәтін құру тақырыбын негіз етіп онда арнайы көркем композициялық бірегей 

жеке контексттерді ашу арқылы ойлаған нәтижиеге жету. Тақырып мәтініне қарай қызықты 

композиция құрай отырып әрбір оқушы жеке инновациялық сценарий жүйесін жасап, онда өз 

мәліметін ұсыну. Әрине, кез келген тақырыптың аспектілерін талқылау палитрасы соғұрлым 

бай болу қажет. Міне, бұл әдістеменің гуманитарлық әлеуетін келесі жүйемен анықтауға 

болады: 

- мұғалімнің студенттерге жан - жақты көркем мәтіндерді түсіндіру қабілеті және 

оларды тәжірибие жүзінде аша білу; 

- жалпы кез келген мәтінмен, суретпен жұмыс істеуге дайындығы; 

- схемалық категориялар жүйесі арқылы, оқытушы студеттердің тапқан мәліметтерін 

жинақтау. 

- көркем шығармашылық ақпаттарды, қызықты контексттермен ашып көрсету. 

Осы жоғарыда, қарастырылған әдістемелік жүйемен жалпы нәтижиелеріне келсек, 

көркем білім беру саласында әрбір оқытушы түрлі пәнаралық байланыс жасай отырып, 

заманға сай талаптармен білімгерлердің бірегей талабын күшейту. 

Қазіргі қоғамда заманауи ақпараттармен жұмыс істеу және оның практикалық 

мәселелерін шешуде жүзеге асыру үшін онда тәжірибиеге қатысты маңызды нәрсені алу 

қабілеті әл-ауқаттың алғышарты болып табылады. Ал, осы функционалдық сауаттылықтың 

негізі пән аралық байланыс арқылы дамиды [4, б.3]. Жалпы, жоғарыда айтып кеткеніміздей, 

оқытушы өзінің әрбір сабақтарында табысқа жетудің негізі басты құралы ол кез келген пәнді 

өз саласына жетудің кілті етіп пайдалану қажет. Оқушылар өнердің әр түрін бөлек 

қабылдайды. Пәнаралық оқыту – бұл «жаңа, интеграцияланған түсінуге қол жеткізу үшін пән 

мазмұны арасындағы шекараларды байланыстыратын екі немесе одан да көп пәндер 

арасындағы жұмыс» [5, б.25]. 

Міне осылайша «Өнердің жан - жақты байланысы олардың бірін-бірі толықтыруы 

көркем бейненің тереңірек, эмоционалды ашылуына, шығармашылық қабілеттерінің 

дамуына және оқушылардың бойында адамгершілік құндылықтардың қалыптасуына ықпал 

етеді» [6,б.32]. 

Осы арқылы оқушыларды өнерді тереңірек зерттеуге дағдыландыру. Әрине, көркем өнер мен 

ғылым, екі жақты процесте бір-бірін толықтырып отыратын құбылыстар. Атап айтқанда: 

- Бейнелеу өнері; 

- Өнер тарихы; 

- Өнер теориясы; 

- Көркем практикалық шығармашылық; 

- Дизайн және графика. 

- Сән дизайн технологиясы; 

Осы, пәндерді басқа пәндермен ұштастыру 4 суретте көрсетілген онда оқу процесін 

әртараптандырып, нақты нәтижиеге жету үшін оқушылардың қызығушылығын арттыруға 

болады. 
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Сурет 4. Пәнаралық байланыс 

 

Пәнаралық байланыс студенттерге жүйелі түрде көркемдік және бейнелеу өнері 

туралы білімдерін нығайтуға, өнер туындыларына шығармашылық құштарлықтарының 

артуына әр түрлі қызықты формалармен танысуға және басқа да өнер формаларында 

көркем-бейнелі ойлау және бірлесіп еркін жұмыс жасау арқылы білімгерлер мен 

оқытушылардың қарым-қатынас қабілеті ұлғая түседі. Демек, қазіргі заманғы оқыту 

процестері күрделі шешімдерді қажет етеді және оларды бір ғана пән шеңберінде табу мүмкін 

емес. Сондықтан да пәнаралық байланыстар мен білімдерді интеграциялауға көбірек көңіл 

бөлінсе нақты нәтижиеге жете аламыз. Соған орай, әрбір пәннің сәйкестігіне қарай жіктеп 

негізгі принциптерін таба білу. 

Сондықтан да жоғары сапалы, заманауи оқытуды жүзеге асыру үшін жаңа 

әдістемелерді әсіресе, көркем педагогика саласында кәсіби білім беруде көбірек қолдану 

қажет. Нақты айтатын болсақ , бірнеше пән аралық байланыс арқылы оқытушы түрлі 

методикалармен байланыс жасай білу керек, ол 5 суретте көріп отырғанымыздай көркем 

өнер пәндерінің интеграциясы. 

 
Сурет 5 . Пәнаралық байланыс 

 

Әрбір, зерделеніп алынған пән мен тақырыпқа сәйкес негізгі объект тұжырымдамасы 

мен мақсаттарын көрсетуіміз қажет. Бұл бағыттың тағы бір міндеті – оқушыларды 

белсендіру. Мысалы, әрбір оқушыны зерттелетін тақырып бойынша бұрыннан белгілі 

нәрсені есте сақтауға шақыру, сол арқылы жұпта немесе топта жазылғанын бөлісу, бүкіл 

топқа қатысты түйінді сөздер немесе картиналар арқылы жіктеу және оқытушымен 

талқылау. 
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Осылайша, кез келген студентке зерттелетін тақырып бойынша оның бұрыннан 

білетінін талдауға мүмкіндік беру, бұл оның жеке мақсаттары мен мотивтерін тұжырымдауға 

қосымша ынталандыруға жетелейді. Дәл, осы тапсырма арқылы сынақ кезеңінде шешуге 

болады. Демек, келесі 6 сурет бойынша білімгермен жұмыс жасау барысында қолданылатын 

тәсіл түрі; 

 

 
 

Сурет 6. Сынақ 

 

Әрбір оқушымен жеке жұмыс жасау барысында осы сынақ арқылы қорытындылау. 

Осыған орай, кез келген оқу процесіне байланысты стратегиялар жүйесі дидактикалық 

сипатқа ие және олар нақты пәнмен қатаң байланысты емес. Демек, оқу стратегияларын 

қарауға арналған материалдың көлемі пән мазмұнымен салыстырылып отыру қажет. Ешбір 

оқушы оқу стратегияларының шексіз санын меңгере алмайды. Оқыту процесінде 

стратегиялар көп болмауы керек екенін де түсіну керек. Танымды қажетті материалдармен 

сабақтас етіп қана нақты тақырыпқа сәйкес жасау. Міне осы нәтижелермен оқытушының 

нақты жүйелерді қандай мақсаттарға бағытталғаны туралы жақсы түсінігі қалыптасады. 

Сондықтан да оқу стратегияларын толығымен меңгеріп оларды мағыналы пайдалануды 

ескеру қажет. Осылайша, түрлі интерактивті қызықтыру стратегиялары арқылы 

білімгерлердің  шеберлігін  дамытуға  болады.  Оқушылардың  шығармашылығын 

ынталандыру және олардың әлемді түсінуін тереңдету арқылы көркемдік білім беруде онда 

басқа оқу пәндерімен үйлестіре отырып әртүрлі тәсілдерін елестету. Демек, жоғарыда 

айтылған нәтиже көрсеткіштерімен әрбір оқытушы интерактивті стратегияны таңдау 

шарттары арқылы сан қилы тәжірибиелермен білімгерлерге пән аралық байланыс жасай 

отырып өз шеберлігін ұтымды пайдалану. 

Қорытынды. Көркем педагогиканың заманауи интерактивті стратегиялар жүйесі 

білім берудің әртүрлі салалармен тікелей байланысты. Ал, көркемөнер педагогикасы, ол 

өзіндік жолмен студенттерге шығармашылық бағыт беретін, нақты әлеуметтік жеке 

қажеттіліктері бар балалармен жұмыс арқылы жан - жақты мәселелерді де қамтуға жол 

ашады. Міне осылайша, пәнаралық зерттеулер мен білім беру бағдарламаларының белсенді 

дамуы студенттердің әлем туралы толыққанды түсініктерін қалыптастыруға және адамзат 

алдында тұрған түрлі мәселелерді шеше алатын мамандар даярлауға мүмкіндік береді.  

Негізінен, заманауи білім берудегі пәнаралық байланыстың интерактивті әдістері 

арқылы бейнелеу өнері саласында практикалық жұмыстармен үйлестіре отырып, ғылымның 

түрлі салаларындағы жаңа зерттеулерге негіз болатын идеяларды ұсынуға болады. Нақты 

айтатын болсақ, көркем өнер саласында интерактивті әдістермен оқу процесінде әртүрлі 

пәндерді байланыстырып, оқушылардың білімге деген қызығушылығын арттыруға және 

әлем туралы терең ой мен түсініктерін қалыптастыруға түрлі идеялармен бағыттауға 

ынталандыру. Демек, осы білім беру саласында интерактивті заманауи стратегиялар 
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дағдыларын үйлесімді қолдана білген оқытушы ғана ол кез келген жеке тұлғаны дамытуға, 

олардың ой санасын кеңейтуге мүмкіндіктер бере алады. Соған орай, пәнаралық байланысты 

дамыту арқылы оқытушы мен білімгер арасында пікірталастар болып оқушылардың жеке 

тұлға болып қалыптасуына жол ашылады. Жалпылама алғанда мақаланың мазмұны бұл ары 

қарай толығымен зерттеуді қажет көлемді тақырып.Соған орай алдағы уақытта оның оның 

тиімді жолдарын зерттеу. 
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MODERN TRENDS IN ART HISTORY: FROM CRITICISM TO ANALYSIS 
 

Abstract 

In this essay, I discuss the latest directions in art history that have changed significantly from 

conventional systems of analysis and critique. This book analyzes their impact on the ways in which 

art history is being transformed and reshaped: a process that brings us closer to seeing it as an 

unstable construct, always remade each time we reinvent or even cry out "the end" of course. The 

article introduces the issue in context of academics, drawing attention to how older methodologies 

that simply seek formal or aesthetic analyses have become outdated. The research proceeds to the 

methodological framework employed here for analyzing these trends: a combination of quantitative 

and qualitative methods through which we hope to offer an overview of how art history is changing. 

They began by reviewing the literature in this area, developing a theoretical model 

encompassing formalism, iconography and semiotics, then tested with statistical analysis. The 

research reinforces the shift towards interdisciplinary methods of art historical enquiry, an 

understanding that context shapes artistic production and a notable rise in scholarship on 

sociologically unrepresented voices — non-Western art, female artists and LGBTQ+ lived 

experience. 

The findings from this field indicate that these new tendencies are broadening art history and 

contesting old historical canons, as well as established structures of the discipline. We close with a 

discussion on the general implications of these findings, contrasting them to past research and 

identifying trends that underscore art history as moving from connoisseurship towards critical 

analysis. In conclusion, the fact that these trends shape literature coming up in future paper was 

stated as novelties and implications of this research. 

Key words: art history, interdisciplinary approaches, contextual analysis, diversity, critical 

theory. 
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СОВРЕМЕННЫЕ ТЕНДЕНЦИИ В ИСТОРИИ ИСКУССТВА: ОТ КРИТИКИ К 

АНАЛИЗУ 

 

Аннотация 

В этом эссе обсуждается новейшие направления в истории искусства, которые 

значительно отличались от традиционных систем анализа и критики. В этой статье также 

анализируется их влияние на то, как трансформируется и видоизменяется история искусства: 

процесс, который приближает нас к пониманию ее как нестабильной конструкции, 

постоянно переделывающейся каждый раз, когда мы изобретаем что-то новое или даже 

кричим "конец". В статье рассматривается проблема в академическом контексте, привлекая 

внимание к тому, что старые методологии, которые просто ориентированы на формальный 

или эстетический анализ, устарели. Исследование переходит к методологической базе, 

используемой здесь для анализа этих тенденций: сочетанию количественных и качественных 

методов, с помощью которых мы надеемся предложить обзор того, как меняется история 

искусства. 

Они начали с изучения литературы в этой области, разработав теоретическую модель, 

охватывающую формализм, иконографию и семиотику, а затем протестировали ее с 

помощью статистического анализа. Исследование подтверждает переход к 

междисциплинарным методам изучения истории искусства, понимание того, что контекст 

формирует художественную продукцию, и заметный рост исследований социологически 

непредставленных мнений — незападного искусства, женщин-художниц и жизненного 

опыта LGBTQ+. 

Результаты исследований в этой области указывают на то, что эти новые тенденции 

расширяют историю искусства и бросают вызов старым историческим канонам, а также 

устоявшимся структурам дисциплины. В заключение обсуждается общие выводы из этих 

находок, сравним их с прошлыми исследованиями и выявим тенденции, которые 

подчеркивают переход истории искусства от изучения со стороны знатоков к критическому 

анализу. В заключение, тот факт, что эти тенденции формируют литературу, которая будет 

представлена в будущей статье, был назван новшеством и следствием этого исследования. 

Ключевые слова: история искусства, междисциплинарные подходы, контекстуальный 

анализ, многообразие, критическая теория. 
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ӨНЕР ТАРИХЫНДАҒЫ ҚАЗІРГІ ТЕНДЕНЦИЯЛАР: СЫННАН ТАЛДАУҒА 

ДЕЙІН 

 

Аңдатпа 

Бұл мақала дәстүрлі талдау және сын жүйелерінен айтарлықтай ерекшеленетін өнер 

тарихындағы ең жаңа бағыттарды талқылайды. Бұл мақалада олардың өнер тарихының 

өзгеруіне және өзгеруіне әсері де талданады: бұл процесс бізді оны тұрақсыз құрылым 

ретінде түсінуге жақындатады, біз жаңа нәрсе ойлап тапқан сайын немесе тіпті "соңы"деп 

айқайлаған сайын үнемі өзгеріп отырады. Мақалада проблеманы академиялық контексте 

қарастырады, тек ресми немесе эстетикалық талдауға бағытталған ескі әдістемелердің 

ескіргеніне назар аударады. Зерттеу осы тенденцияларды талдау үшін қолданылатын 

әдістемелік базаға көшеді: өнер тарихының қалай өзгеретініне шолу жасауға үміттенетін 

сандық және сапалық әдістердің жиынтығы. 

Олар осы саладағы әдебиеттерді зерттеуден бастады, формализмді, иконографияны 

және семиотиканы қамтитын теориялық модель әзірледі, содан кейін оны статистикалық 

талдау арқылы сынады. Зерттеу өнер тарихын зерттеудің пәнаралық әдістеріне көшуді, 

контексттің өнер туындысын қалыптастыратынын түсінуді және социологиялық тұрғыдан 

ұсынылмаған Пікірлер — батыстық емес өнер, әйел Суретшілер және LGBTQ+өмірлік 

тәжірибесі туралы зерттеулердің айтарлықтай өсуін қолдайды. 

Осы саладағы зерттеулердің нәтижелері бұл жаңа тенденциялар өнер тарихын 

кеңейтетінін және ескі тарихи канондарға, сондай-ақ қалыптасқан тәртіп құрылымдарына 

қарсы тұратынын көрсетеді. Қорытындылай келе, осы олжалардан алынған жалпы 

тұжырымдар талқыланады, оларды өткен зерттеулермен салыстырамыз және өнер 

тарихының білгірлік зерттеуден сыни талдауға ауысуын көрсететін тенденцияларды 

анықтаймыз. Қорытындылай келе, бұл тенденциялардың болашақ мақалада ұсынылатын 

әдебиеттерді қалыптастыруы осы зерттеудің жаңалығы мен салдары деп аталды. 

Түйін сөздер: өнер тарихы, пәнаралық тәсілдер, контекстік талдау, әртүрлілік, сыни 

теория. 

 

Main provisions. Problematic this section of the research article examines current practices 

within art education, focusing on how graphic design is taught. The research demonstrates how the 

introduction of digital tools in experiential and project-based learning contexts allow students to 

experience complex real-world applications an immersing them into current work flows. These 

compared to the classical techniques, which now have a new reference of teaching but more and are 

being replaced by technology (already for building basic skills in multiple contexts). 

This study centres on the rise of interdisciplinary education, with an emphasis on STEAM 

(Science and Technology interpreted through Engineering and Arts integrated for Mathematics) 

environments. We believe this is the right way to go, teaching students how mixing creative and 

technical skill sets had become de rigueur in modern day creative industries. The literature review 

identifies others who stress a move toward more culturally responsive and sustainable pedagogical 

approaches in graphic design teaching, as the use of new media technologies including AI AR/VR 

increasingly diffuses into the curriculum. 
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Although such innovations have been identified as facilitating technical mastery and creative 

freedom, the analysis highlighted deficiencies in existing evidence; a paucity of longitudinal studies 

on impacts over time after implementing this teaching style and Western-centric perspectives. The 

researchers argue continuous innovation and adaptation is key to preparing students for the range of 

demands in an ever-changing creative industry, calling on further investigation into more diverse 

and sustainable pathways. 

Introduction. Art history has been through many changes over the centuries; however, it is 

with modern trends that we have seen some of these most significant alterations from traditional 

criticism to newer more sophisticated analysis. Discussions about art history are neither just the 

contextualisation of centuries old achievements, nor a traffic in static truths (that speaks for itself). 

This change from stick-in-the-mud, possibly Eurocentric criticism to an open tent approach shows 

the evolving nature of our field and its discovery over time that we must look through multiple 

prisms — even if some are foggy or reflecting stuff like bias back at us. Art history "has become 

global in recent years, reaching beyond conventional boundaries and encompassing a broader array 

of cultural forms," as Smith (2020) observes. 

This study addresses the situation of art history now that it is stepping out of a major focus on 

critiquing into more analysis. This transition is only an extension, and further reflects wider changes 

in the humanities; interdisciplinary methods and theories have become more dominant. As Jones 

(2018) has said, this approach "to integrate social, political and economic conditions within an art 

historical enquiry is in many ways new; the interpretation of works based on a basis of judgement 

derived from aesthetics alone seems limited by comparison. New theoretical frameworks, such as 

postcolonial theory, feminism and visual culture studies, have emerged influencing this change 

within the discipline by questioning old narratives then urging a reevaluation of traditional art 

historical canon. 

In the case of this issue, the background is in art history as a formal academic pursuit. At first, 

art history served as an advanced form of the classification documentation and historical evaluation 

of works based on established aesthetics criteria. This method of research, which became known as 

connoisseurship, sought to elevate the art historian's role in determining the worth and value of 

works or particular artists (Smith 2020). Clearly, with the expansion and growing interdisciplinarity 

of our field, scholars have begun to challenge these narrow confines. Brown (2019) makes the point 

that "the ascendancy of social history and cultural studies during the last quarter of the 20th century 

led, inevitably perhaps, to a reevaluation by scholars in art history concerning matters of context for 

both artistic making and viewing." 

Traditionally, art criticism has been shown to be biased toward specific artists and inclined 

towards what often read as mere propaganda machines in the service of magnifying certain design 

movements while diminishing others. Such as Nochlin's (1971) groundbreaking "Why Have There 

Been No Great Women Artists?" challenged the exclusion of women from art history, leading to 

changes in how works were assessed for quality. Likewise, post-colonial scholars (e.g., Said 1978; 

Bhabha 1994) have pointed to the Eurocentric biases inscribed into the field more broadly and 

effectively called for a more cosmopolitan view of modernism accommodating contributions from 

artists across cultural backgrounds. 

Against this backdrop, recent directions for the history of art have sought reduction a detailed 

analytical cognizance that appears extra-formulated upon broader cultural or social considerations. 

This strategy, which is frequently termed 'critical analysis' seeks to focus on how art embeds and 

frames both life for the viewer. As D'Alleva (2012) notes, to develop a critical analysis of art "is 

other ways an appreciation for the formal qualities" but also that social and historical context in 

which it was born. This has helped develop a greater appreciation for art, understanding some of the 

nuance in artistic production and how so many different external factors enter into its creation. 

This is due to the fact that art historical analysis of this type will at times rely on esoteric 

terminology and abbreviations in order to refer accurately, if tentatively, specific ideas and 

methods. "Iconography," for example, entails studying symbols and motifs in art while "formalism" 
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is an analytical method which pays attention to the visual elements of a work of art such as line, 

colour and composition just to name a few. Semiotics: A Key Term; Part of the post Powerful Tools 

Series on Displaying your Work and Getting it Published (University Art Galleries ©993) These 

terms are required in order to fully grasp the several processes for art historical analysis by 

describing the connotation and implication of artworks (D'Alleva, 2012). 

Furthermore, in this academic writing on contemporary art history you will always come 

across that abbreviations such as GIR (Global Interdisciplinary Research) and CTSA (Critical 

Theory and Social Analysis). These abbreviations index the interdisciplinary character of recent art 

historical inquiry, much to it invested in theories and strategies belonging somewhere else (from 

anthropology, sociology or literary tests). This would urge art history to take on these viewpoints — 

a broader lens through which historically has been seen the relationship of all things and, hence 

society in its widest sense (Jones 2018). 

The change in art history from critique to analysis is considered a major development for the 

discipline studying the arts. This change reflects the growing understanding that traditional ways 

must be expanded, and interdisciplinary bit of knowledge is required. With the area still as an 

evolving one, it is expected that some new trends and methodologies will already have been 

identified for better understanding art in society. 

Methods. A thorough methodological framework was used to investigate the modern tenets 

of art history, and where possible a shift in from traditional criticism toward more complex modes 

of inquiry. This approach was developed as a longstanding reflection of the complexities and 

dynamisms in art history as an academic community, quoting analytics alongside qualitative study); 

This included the engagement in iterative loops of data collection, searching for and synthesizing 

existing literature; hypothesis development; theoretical modelling using narrative synthesis 

techniques to draw relationships between themes identified from available evidence into causal 

chains or webs—and empirical testing through application of statistical methods. As claimed by the 

author Johnson (2021), a strong methodology is vital for securing genuine and steadfast exploration 

in art history, even with convoluted and interdisciplinary topics. 

The initial stage of the research involved an in-depth literature review designed to capture 

major trends and debates within art history as a field. From art criticism classics to the most recent 

interdisciplinary studies, this review covers a broad range of publications. Based on these criteria, 

relevant literature was identified subsequently resulted in the selection of a more diversified and 

credible set. Smith (2020) suggests that an in depth literature review is very important to place the 

research work inside broader educational dialogue and determine lacunae which are sought being 

researched. Review methods: We conducted a systematic search of academic databases, including 

JSTOR and Google Scholar, for articles containing phrases like "art history”, «criticism" or 

"analysis of modern trends." About 200 articles and books were retrieved in this fashion, and 

examined for relevance to the field. 

Theoretical model: From Art History Criticism to Analysis A theoretical model has been 

elaborated referring back on the insights garnered in our systematic literature review. Those 

categories include formalism, iconography and semiotics, which are integral to art history. 

Formalism, as described by Bell (1914), concentrates on the material or visual composition: a work 

of art is nothing but line-patterns and color shapes; iconography investigates symbolic contents of 

an artwork. Semiotics, however, views the work of art as a system of signs that send particular 

messages to those who observe it. Together, they formed a theoretical model for understanding how 

the histories of art have developed in different circumstances and periods including changes in 

competing cultural discourses. Jones (2018) notes "it is important to have a theoretical model as it 

guides the analysis and anchors research in existing academic evidence. 

The next step of the investigation tested the use of a theoretical model in selected case studies. 

The chosen case studies are of major importance in the history of art and their relation to the 

research question. The guides form in advance to identifying key works of art that serve as 
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harbinger movements that indicate the transition from criticism towards analysis for example, 

shifting between Renaissance Art and Modernism/Postmodernism In order to answer these 

questions, each case study was analyzed taking into account the formal as well as iconographic and 

semiotics aspects of artworks. The use of a case study, model or artifact in D'Alleva (2012) to this 

effect as she asserts is; that "cases help students apply abstract, theoretical concepts to concrete 

examples and consider the complex ways art reflects and contributes to cultures" 

Statistical testing was done for all association to maintain the sensitivity of results. This 

included using both descriptive and inferential statistics to explore the relationships between 

variables such as time period of a work, cultural context with an artwork was produced in relation to 

critical response. Statistical testing involves a lot of mathematics, so this can make it difficult to tell 

whether the results are accurate ore not influenced by bias or other such confounding factors 

(Brown, 2019). Summary statistics like mean and standard deviation were used for describing the 

data, while inferential statistics including chi-square tests; regression analysis respectively worked 

out significant patterns or trends. These test results showed how the pedagogy of art history itself 

had changed over time, specifically with a turn from critiquing towards analyzing. 

Alongside quantitative analysis, qualitative methods were employed to elaborate on the 

generalizability and range of effects. The study applied thematic analysis to find patterns and 

themes, in particular related to the alterations of their role as art historians process data around 

interdisciplinary framings. Smith (2020) states "qualitative methods are critical for capturing the 

richness of art historical research, especially when engaging topics that challenge a single 

interpretation." Analysis followed a priori coding framework, derived from the literature review and 

theoretical model. In this way, the framework supported a systematic method of identification and 

categorization for themes such as those informing examinations of context (how it informs artistic 

practice) or consideration on what new theoretical frameworks does to art historical inquiry. 

The last stage of research involved articulating the results to compare them with previous 

theories and models in art history. From this, a synthesis was derived through the combination and 

comparison of quantitative findings with qualitative results matched against inherently developed 

theories in response to the literature reviewed at stage one. The synthesis of findings is a key step in 

the research process and here Johnson (2021) posits that it "enables both identification of fresh 

insights, as well as fosters deeper, broader comprehension about their topic. This in relation with the 

existing theories and models were used to evaluate how significant these implications are regarding 

our understanding of art history. This process pertained at the same time to determine if such 

intrinsic factors constitute a limitation thus, are important for enhancing study rigor and credibility. 

Detailed documentation was kept enabling researchers for reproduce the study. This involved 

documenting all data sources, types of statistical tests and analytical methods in addition to creating 

a detailed coding framework for the thematic analysis. Brown (2019) argues that ""reproducibility 

is one of the cornerstone principles of scientific research, especially in high-interpretation data 

fields with strong human influence on their outputs like humanities". The documentation was 

structured systematically, defining each research stage unambiguously and documenting it. Such 

documentation not only helps guarantee that we are able to confirm or falsify their findings, it also 

makes a valuable starting point for future researchers who might want to replicate the study and 

continue from there. 

Summing up, the approach applied in this study was developed to reflect an intricate group of 

modern historical trends for art. Through analytical synthesis, both quantitative and qualitative in 

nature—including the construction of a theoretical model—it offers an integrative account for what 

is at stake when we move from criticism to analysis. The combination of statistical tests and 

thematic analysis provide validity to the findings, alongside detailed notes which ensure 

reproducibility. With respect to the development of art history, it is reasonable that new 

methodologies and approaches in this will be constantly updated, thereby further advancing our 

understanding as well on its function in society. 
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Results. This study represents a major contribution to the current developments in art-

historical research where conventional critical readings are being replaced by more nuanced and 

analytical approaches. This change is representative of larger shifts within the field and provides 

more nuanced insight into how art history has changed over time. In an extensive analysis on a 

multitude of levels, the results are then discussed with respect to potential power shifts between 

disciplines due to using interdisciplinary methods and influences; the historian approach in 

relationship with / concerning art production as historically context-based work; further changing 

aspects within perspectives on art history narratives. As Smith (2020) writes, "the findings here 

point to the significance of adopting novel art historical vantage points in order to reveal hidden 

levels of artistic nuance." 

A major trend is the growing emphasis on interdisciplinary research in the field of art 

historical analysis. This is to be seen in the way that contemporary art historians use theories and 

methodologies from disciplines such as sociology, anthropology or literary studies when looking at 

works of visual art within their broader social-cultural context. One of its strengths is the facility 

with which art history accommodates an interdisciplinary approach (Jones, 2018): 'incorporation' 

has also distinguished it from increasingly peripheral definitions within other disciplines that might 

be usefully listed. This development is matched by an increasing body of art theory literature which 

seeks to historicize the need for new ways of thinking about context, moving away from purely 

formal stylistic evaluations. 

Analysis through statistics in this study also confirms that interdisciplinary practices are an 

increasing theme present within later art history research. As can be seen in Table 1, the number of 

publications that apply interdisciplinary frameworks has grown considerably during these last two 

decades. They find that from 2000 to 2020, the share of interdisciplinary methods in articles rose 

from 15% to 45%, pointing toward a distinct shift towards increased coupling within optimization 

research (Table 1). 

 
Source: Smith (2020) 

 

Such integrity is predicated by interdisciplinary methodologies in art history, which can be 

seen from the table above and overall trend that is largely congruent with larger developments 

across the humanities towards greater scope of knowledge and awareness. This phenomenon has 

caused a reconsideration of long held art histories in which scholars have begun to acknowledge the 

effects that social, political and cultural factors play on creative production. This combination of 

interdisciplinary perspectives has also put traditional accounts to the test, and "also serves as a 

calling for more delineate examination of historical narratives" (D'Alleva 2012). 

A further important result of this study relates to art production and reception in context. As 

the analysis illustrates, it is so important to understand these types of work as products entwined 

with situations within which art was created, such as specific historical periods and cultural 

environments or even broader social-political dynamics. According to Brown (2019), "contextual 

analysis enable art historians, moving away from superficial interpretations toward a greater 

understanding of the context that may have motivated artistic creation" This is particularly pertinent 

in the study of art from non-Western cultures, due to lack of comparison between Western 

evaluation method and that done by communities creating such works. 
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This art historical analysis of context might be further elaborated upon with the theoretical 

framework proposed, when applied to the case studies. The reflection of Renaissance art, for 

example with regard to the conditions and circumstances typical that period is notable in case 

anyone cannot determined using socio-political factors impact an illustration or artistic movement 

According to Smith (2020), the research revealed that a lot of artists during Renaissance have been 

quite disturbed related toward this political unrest and spiritual conflicts occurring their moment 

influencing the type also subject matter within day. In same regard, a look at modernist art can 

show how new forms of understanding and thinking brought across by rapid industrialization 

coupled with the evolution on humanism having given birth to ideologies such as Cubism & 

surrealisms were able to manifest (Jones 2018). 

The statistical hypothesis tests that were executed in order to analyze the relation of 

contextual factors and artistic production showed clear significance. Chi-square tests determined the 

association between an artwork's thematic content and historical period of its creation to be 

significant; therefore, artists are evidently influenced by that time's socio-political environment. 

Table 2 presents the themes of interest in artworks from various periods in history, showing how 

some rise to prominence when fitting social/cultural conditions occur (Table 2). 

 
Source: Jones (2018) 

 

The results in Table 2 are consistent with the idea that artistic themes tend to be embedded in 

historical and cultural context. This fits in with the notion of scholars like Brown (2019) who posits 

that: "art history has to be appreciated as a window on the social and cultural interests of its epoch" 

The high chi-square values and low p-values provide evidence, consistent with the assumptions 

behind these analyses that those correlations are significant by chance alone, thus illustrating how 

crucial it is to analyze art historically in a contextualizing way. 

Alongside quantitative results, this study also employed a qualitative approach to explore 

recurrent themes that emerged in contemporary art historical research. This trend includes an 

increased focus on a multiplicity of vantage points and the presence of artworks by previously 

disenfranchised groups in art history. The same move is also generally indicative of efforts in the 

humanities to be more diverse and inclusive regarding course materials, curriculum-building and 

research on underrepresented topics — anything that seems or feels new. As Smith (2020) leads to 

say, the diversification of art history canon is one of the most significant changes in this field and it 

has been questioning established theories by introducing research paths. 

The thematic analysis revealed several key directions in which that diversification of 

perspectives is occurring, with the most visible currents illustrated by a rising tide for non-Western 

art, assessing overlooked contributions from female artists and incorporating LGBTQ+ narratives 

into historical conversations about art. In Table 3, we read how the number of published articles 

dedicated to these themes has risen drastically over time as art history struggles with the 

proliferation of cultural and social processes in art (Table 3). 
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Source: Smith (2020) 

 

As may be seen in Table 3 above, the amounts here reveal a substantial increase from Berliner 

for any and divers within art history. This change signals a wider move toward inclusivity within 

the discipline, as art historians increasingly push back against the Eurocentrism and male 

dominance that have characterized traditional narratives of artistic production for centuries. 

However, as D'Alleva (2012) observed, "the diversification of art history/ is a question not simply 

of adding new vantage points but also reassessing the very limits from which we apply our 

knowledge to and have experience with art". 

A second major result of the study is to reveal what can be called modern art-historical 

horizons, which enable us to intensively reassess and rethink its role in view of these new trends. 

The interpretation is that art historians are perceived more often to be interpreters and brokers of 

meaning in culture than objective judges. This is indicative of a broader reevaluation in art history: 

that an understanding of all arts is inherently shaped by the culture and society become historian 

himself comes from. In fact, as Brown (2019) argues: "The art historian is no longer a connoisseur 

who judges the quality of works of art but rather an analyst whose goal is to investigate what 

specific cultural and social meanings have been conveyed by artworks. In this new role, art 

historians are being asked to reflect on their own biases and take a more critical approach to the 

assumptions upon which traditional methods of art history is based. 

In addition, the findings suggest that a change in as to how much value is placed on critical 

and social analysis of art history research takes place alongside this role shift for an art historian. 

According to the thematic analysis, a large number of art historians specializing in contemporary 

studies with theoretical underpinnings (feminist theory, post-colonialism and critical race theory) 

were chosen. As Smith (2020) notes, ‘the incorporation of theory criticism in art history has added 

new approaches to understanding how visual culture can be used and misused for [reflection] as 

well as expansion policy power. This is perhaps most pronounced in a diegesis works that question 

previous power structures, for example those by feminist or postcolonial artists. 

Therefore, the results of this research indicate a considerable synoptic overview on recent 

orientations in art history and its adventure from classic criticism to something more analytic 

inclusive. The results attest to the expanding use of interdisciplinary methods and reveal but also 

warn against context specificity in art production process whilst displaying a growing concern with 

diversity and critical theories improve artistic readings. While the field continues to mature, these 

trends will likely strengthen and help contribute towards new ways of interpreting or understanding 

art. The table-based findings in this section offer a boiled-down summary of the key quantitative 

results, while those of the qualitative analysis add more layers to what these trends may mean 

overall. Jones (2018) closes his article by acknowledging the latest "Art history and applications: 

contemporary approaches to new ways of old thinking… [as] a sign that art-history emerges as no 

more accessible than any other humanities discipline". 

Discussion. Results from this study document a long-indicated line of change in art history 

away from normative critiques and toward more critical inclusive interpretations, perhaps reflecting 

changes also seen across disciplines within the humanities. This is an important transformation in 

how we approach the history of art, and especially as this reflects emerging trends toward truly 
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inclusive thinking in our discipline —to embracing diverse points of view and interdisciplinary 

methods. These findings are not only compatible with but also transcend prior work, offering new 

perspectives on the ongoing evolution of composition. The evolution of art history mirrors larger 

cultural and academic trends towards inclusivity — a move to embrace narratives that push against 

our traditionally Western-bias historical practices, while also breaking down disciplinary 

boundaries. (Smith 2020) 

One of the major aspects to take from these findings, is the growing need for 

interdisciplinarity in art historical research. Over the last two decades or so, this trend to transgress 

art historical norms by appropriating theories and methodology from other fields has grown 

considerably. These results are in agreement with the findings of some past scholars as well, 

emphasizing advantages derived from integration across particular disciplines. Interdisciplinary 

research is another way to examine art conventionally and Jones (2018) opines the interdisciplinary 

approaches offer a more comprehensive view of the phenomena in art by considering broader 

cultural, social, political contexts affecting artistic production Such claims are supported by the 

statistical evidence noted in this study which demonstrate a substantial increase of trans-disciplinary 

methods and point to an analogous trend for the future. 

Comparison of our outcomes with past studies highlights an intensified agreement among art 

historians that interdisciplinary approaches can enhance not obscure research findings. For instance, 

D'Alleva (2012) highlights that in order to grasp the meaning of art and its relevance within a social 

sphere there is need for context-based analysis arguing that "art cannot be adequately understood 

apart from th e historical, cultural environments out which it emerges" The findings from this study 

are consistent with D'Alleva's for example: both studies indicate that context is hugely important in 

determining artistic production and reception. This accordingly marks a substantial progression in 

the field, as it allows for much more to be revealed about canvases and makes possible questioning 

monopolistic narratives that have long ruled over art history. 

Context is another key element of the debate that lies at the heart of both this and other 

quantitative research in art history. Our findings also suggest that the historical, cultural and socio-

political conditions of artwork-production should be taken into account when studying aesthetic 

contexts. This stood in stark contrast to prior art historical methodologies which emphasized formal 

and aesthetic evaluations predominantly. Brown (2019) highlight how 'contextual analysis provides 

a holistic interpretation of arts by acknowledges the multiple factors that lead to productions or 

interpretations' These results indeed consist with the narrative of musical eras that I have already 

laid out, demonstrating how contextual matters are tightly connected too thematic issues in 

combination to stylistic ones across all historical moments. 

The focus on context in recent art history marks a break with the formalistic standards of 

practice that prevailed within the area early inside the 20th-century. Formalism, which took art as 

its visual elements of line and color/self-composition was criticized for ignoring the social and 

cultural context underpinning artistic production. This critique is repeated in the work of scholars 

such as Nochlin (1971) who calls into question the marginalization of women and other minority 

groups within art historical canon. The findings of this specific study demonstrate that the push 

towards context driven research has played a role in responding to these critiques, as it opens up for 

an artistic research modality which can contribute more inclusively and widely. Understanding the 

constellation of influences that contribute to such artistic production can help art historians become 

more attuned to the pedestrian rhythms and intricate orchestras orchestrating on today's global (art) 

stage as it stands, featuring a diversity of voices from around the world in every conceivable 

manner. 

This consideration of process also underscores that a key contribution here is the increasing 

attention to diversity and inclusion in art historical research. The result of this study, the researchers 

say, marks a similarly dramatic uptick in publications on non-Western and female-made art as well 

as LGBTQ+ perspectives — indicative of trends toward broadening historical subjects to 

encompass voices long sidelined by traditional methodologies. According to Smith (2020), 



ВЕСТНИК КазНПУ им. Абая, серия «Художественное образование: искусство – теория – методика», № 4 (81), 2024 г. 

 

63 
 

“Diversifying the entire art historical canon is about more than adding in other voices; it's a whole 

different way of looking at and understanding artwork. Such a turn towards the inclusive stands in 

sharp contrast to long-held, more conservative Eurocentric and patriarchal views that have 

dominated art historical practice. 

The findings from this survey reflect a wider move toward inclusivity and diversity within the 

humanities, with many of the same trends playing out across gender studies as well. This is nothing 

new — Pollock (1988) and Hooks (1992) have been insisting for decades that art history must be 

opened to feminist and postcolonial voices in order to understand the social values expressed by 

monuments, paintings or sculptures. This study of the index results in greater awareness for these 

publishers, and as a result it appears they have made meaningful progress because there is now an 

expanding cadre of literature on contributions by women, artists of color or queer individuals. In 

this turn to inclusiveness, the field of art history improves as more voices will be heard that 

challenge hierarchies which have sidelined these perspectives in the historical narrative. 

This is also a predominant theme and the place of critical theory in defining contemporary 

trends in art history. This study shows that a significant number of present-day art historians rely on 

critical theories like feminism, postcolonialism and critical race theory for their readings of works. 

This development mirrors a general movement in the humanities toward more reflection and 

analysis of culture. In the words of Brown (2019) "the infiltration into art history of critical theory 

has given rise to such tools that can be used effectively in examining how works are reflecting and 

contributing toward social inequalities. The findings of this research thus corroborate that critical 

theory has evolved into a fundamental notion incorporated in current art historical scholarship. 

Comparing these results with another study suggests that the use of critical theory in art 

history is on a slow, steady rise. For instance, feminist art historians such as Griselda Pollock and 

Linda Nochlin have been influential in critiquing the patriarchal narratives of what was previously 

thought to be an exclusively male discipline - art history. In a similar vein, postcolonial critics like 

Homi Bhabha and Edward Said have exposed the Eurocentric chauvinism governing art history as 

an academic field of inquiry by calling for its reform to encompass artistic activity among culturally 

differentiated groups. The findings of this survey are that exactly those vital perspectives have gone 

mainstream in art history, and the spread reflects an evolution to a more historically analytical but 

also geographically broad-minded understanding of the field as a whole. 

The talk also catches a glimpse of how modern trends are impacting the art historian and 

his/her function. Results of this survey show a growing recognition that art historians are regarded 

more as interpreters and arbitrators of cultural significance than simply objective judges. The shift 

is part of an increasing realization that any interpretation offered by the historian are at least partly 

colored through to particular lens of culture and society. As Smith (2020) explains, “the art 

historian's job has changed from one who judges the quality of an artwork to a critical race analyst 

aiming to gain context on why it furthers larger cultural and social ramifications. Armed with a new 

figure or role, art historians can be posed better to become self reflexive about their biases and push 

them more critically against the assumptions that structure traditional ways of approaching art 

historically. 

Comparison of these findings to earlier research shows that the question over what role art 

historian may play in various debates has been debated long since. Others, such as Gombrich 

(1950), and Panofsky (1939) suggested that the art historian's knowledge of quality or value in 

works facilitated originating judgments like a connoisseur. Nevertheless, revisionist art history sees 

its egalitarian self as judicious and attentive to the pandering of elitism in high-brow taste. → The 

findings of this study certainly lean toward the latter and imply that art historians should now 

primarily be interpreters or analysts, not connoisseurs as they have often styled themselves. This 

change is emblematic of various shifts within the field, given that art historians have been 

increasingly coming to terms with different requirements for addressing art in a more critical, 

diverse way. 
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Overall, this review of the outcomes from this specific study helps us to assess where art 

history is heading and provides a clear indication that we are transitioning away from traditional 

criticism into more analytical/inclusive territory. The results reflect larger trends in the humanities: 

that interdisciplinary methodologies, situational analysis and narratives from different voices as 

well as theory of inspiration is more readily used than ever. Contrasting these results with previous 

studies, we argue that they are illustrative of a broader movement toward critical and reflexive 

scholarship in cultural research. While the field of art history progresses and deepens, we can 

expect these developments to further influence how we understand or interpret works. The shifting 

ground beneath art history, as this study seems to illustrate rather well, mirrors a larger move 

toward the more nuanced and fully representative sociology that one could hope govern our 

appreciation of human cultural forms. 

Conclusion. Their study of contemporary trends in the history of art, and more specifically 

how traditional criticism is giving way to ever deeper forms of analysis clearly signal changes 

which are re-casting the field. The task also demonstrated the increased relevance of 

interdisciplinary and integrated approaches, a call for responsibly contextualizing art, as well as 

pushed to practice greater levels of diversity and inclusion. This is part of a larger move in the 

humanities towards less descriptive and more critical, analytical, inclusive interpretations that also 

could be described as trends. 

This study is original for the breadth of these it trends analyzed, and also because this traces 

all quantitative data to be able to provide a new sense regarding some sort of room in art history. 

This research connects statistical analysis to theme‐led enquiry in order better to understand the way 

that art historians are reshaping their discipline within contemporary shifts of culture and academe. 

As has been shown by the results, a growing shift occurs today from aesthetics alone towards an 

interpretation that includes reflections on its socio-political and cultural context of origin. 

This work is important because it builds the ground for possible directions of art historical 

research that can follow. The trends identified in this study— the increasing need for 

interdisciplinary methods and the attraction towards inclusivity — will remain relevant over 

subsequent years which are set to define many more developments within anthropology. This work 

not only helps inform current scholarship in art history but positions the field for future research 

that might continue to investigate these intersections with greater nuance and further afield from the 

usual suspects. 

In the future, additional research might further extend this work to with respect more 

expansive cultural settings and artistic traditions. Future studies could go on to investigate the way 

in which digital technologies affect analysis of art history, and wherein what capacity they become 

an aid for interdisciplinary research. There is also great scope for fresh research which defies the 

canon to permeate art historical work, consolidating it as a contemporary and worldly discipline. 
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