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7. Κοινωνικό µοντέλο της τέχνης ή τέχνη στην καθηµερινή ζωή 

 

 

Σε αντίθεση µε τον ατοµικιστικό 

χαρακτήρα της προσέγγισης της 

ελεύθερης έκφρασης που εξετάσαµε 

νωρίτερα, το µοντέλο αυτό αποδίδει ένα 

πιο συλλογικό και κοινωνικό χαρακτήρα 

στην τέχνη και στην διδασκαλία της. Η 

τέχνη εξετάζεται ως ένα πολιτισµικό 

φαινόµενο, ιδιαίτερα στα πλαίσια 

διαφορετικών πολιτισµών αλλά και 

κοινωνικών οµάδων. Η ύλη του 

µαθήµατος ως εκ τούτου, επικεντρώνεται 

κυρίως σε σύγχρονα κοινωνικά ζητήµατα 

όπως ζητήµατα εθνικής ταυτότητας, πολυ-πολιτισµικών κοινωνιών, µέσων 

µαζικής ενηµέρωσης, τρόπου ζωής των νέων, των µεταναστών, ζητήµατα 

ρατσισµού, σεξισµού κλπ.  

Το κοινωνικό µοντέλο διδακτικής καλλιεργεί την συνείδηση του µαθητή 

ως προς τον κοινωνικό ρόλο της τέχνης και τον τρόπο που αυτή µπορεί να 

προσφέρει στην κοινωνία. Ζητείται από τον µαθητή να υιοθετήσει κριτική 

στάση σε ζητήµατα καθηµερινής ζωής και να εκφραστεί άµεσα για αυτά µε 

καλλιτεχνικό τρόπο. Θα µπορούσαµε να ισχυριστούµε ότι σε αυτή την 

περίπτωση ενθαρρύνεται ένα είδος ακτιβισµού στο χώρο της καλλιτεχνικής 

παιδείας όπου η κοινωνική αξία του έργου θεωρείται πιο σηµαντική από την 

αισθητική. Ο µαθητής συµµετέχει σε πολιτιστικές δραστηριότητες µέσα αλλά 

και έξω από το σχολείο, κατασκευάζοντας µοντέλα κατοικιών, φιλοτεχνώντας 

εικονογραφήσεις, αφίσες, και γενικότερα δηµιουργώντας δηµόσια τέχνη.  

Σύµφωνα µε αυτή την εκπαιδευτική άποψη, η ρουτίνα της καθηµερινής 

ζωής καθώς και τα αντικείµενα που χρησιµοποιούµε σε αυτήν αποκτούν 

σηµασία στην καλλιτεχνική παιδεία. Οι µαθητές ενθαρρύνονται να 

κατασκευάζουν πρακτικά ή διακοσµητικά αντικείµενα για να στολίζουν το 

σπίτι τους χρησιµοποιώντας φτηνά υλικά ή ακόµη και σκουπίδια 

συµµετέχοντας σε έναν οικολογικό προβληµατισµό.  
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Το πρόγραµµα του Ελληνικού Υπουργείου Παιδείας «Μελίνα» το οποίο 

απευθύνεται στις πρώτες τάξεις του δηµοτικού σχολείου, θα µπορούσε να 

θεωρηθεί ότι έχει στοιχεία και αυτού του µοντέλου, καθόσον υπογραµµίζει τον 

κοινωνικό ρόλο της τέχνης, ενθαρρύνοντας τον µαθητή να αντιληφθεί τον 

εαυτό του ως µέλος µίας οµάδας. Αυτό το εκπαιδευτικό πρόγραµµα αναζητά 

επίσης την σύνδεση του καλλιτεχνήµατος µε το περιβάλλον στο οποίο ζει ο 

µαθητής, την ιστορία και τον πολιτισµό του και θέλει την καλλιτεχνική παιδεία 

να συνεργάζεται και µε τα άλλα γνωστικά αντικείµενα του σχολικού 

προγράµµατος. Για αυτό το λόγο βλέπουµε συχνά το µάθηµα των 

καλλιτεχνικών να συνδυάζεται µε το σχεδιασµό άλλων µαθηµάτων µε σκοπό τα 

πραγµατικά προβλήµατα ζωής. Έτσι, καλλιτέχνες, µουσικοί και ηθοποιοί 

επιστρατεύονται και συµµετέχουν ενεργά στο σχολικό πρόγραµµα.  

Αυτή η εκπαιδευτική στάση είναι επίσης γνωστή ως «οι τέχνες στο 

σχολείο» και η προέλευσή της όπως είδαµε στο προηγούµενο κεφάλαιο, µπορεί 

να αναζητηθεί στην οικονοµική κρίση του 1929 βασικά στις ΗΠΑ. Καθόσον 

δεν υπήρχε η οικονοµική άνεση να χρησιµοποιούνται ακριβά ζωγραφικά υλικά, 

δινόταν έµφαση στην κατασκευή λειτουργικών αντικειµένων και στην 

απόκτηση δεξιοτήτων χρήσιµων για επαγγελµατική αποκατάσταση. Υπήρχε 

δηλαδή σε ένα βαθµό ένας βιοποριστικός προσανατολισµός και οι 

εκπαιδευτικοί πληροφορούσαν τους µαθητές για τις επαγγελµατικές προοπτικές 

της τέχνης, τόνιζαν την σηµασία των δεξιοτήτων στο σχεδιασµό αντικειµένων, 

στην διαφήµιση, στη διακόσµηση και στην χειροτεχνία. 

Έτσι δινόταν µεγαλύτερη προσοχή στις κοινωνικές και πρακτικές 

πλευρές της τέχνης απ» ότι στις δηµιουργικές και εκφραστικές. Αναζητήθηκε 

λοιπόν ένας πιο κοινωνικός, αλλά και οικονοµικά ωφέλιµος ρόλος της τέχνης, η 

οποία παύει να είναι προσωπική υπόθεση έκφρασης του µαθητευόµενου.  

Η θέση της τέχνης στην καθηµερινή ζωή υπάρχει και σήµερα ως 

προβληµατισµός στην καλλιτεχνική αγωγή. Συναντάται συχνά σε προγράµµατα 

τέχνης µε ευρύτερο πεδίο ενδιαφέροντος µε την µορφή στοιχείων διαµόρφωσης 

του περιβάλλοντος, διαφήµισης και άλλων εφαρµοσµένων τεχνών χρήσιµων 

στην καθηµερινή ζωή. Για αυτό το λόγο η αρχιτεκτονική, η κατεξοχήν µορφή 

τέχνης µε άµεση εφαρµογή στην καθηµερινή ζωή, αλλά και το πλέον 

παραγνωρισµένο είδος τέχνης στα σχολικά προγράµµατα, εδώ παρουσιάζεται 

ως ένα κατεξοχήν είδος δηµιουργικής απασχόλησης. Τα παιδιά καλούνται να 
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λύσουν ένα πρακτικό πρόβληµα σχετικό µε την σχεδίαση ενός συγκεκριµένου 

χώρου, π.χ. του ευρύτερου σχολικού χώρου, της παιδικής χαράς, δηµόσιων 

χώρων ή και κτηρίων.  

 

8. Η τέχνη ως αναπτυξιακή δραστηριότητα – εκπαίδευση µέσω της τέχνης 

 

 

Βασική ιδέα αυτού του 

διδακτικού µοντέλου είναι ότι 

η ενασχόληση µε την τέχνη 

καλλιεργεί µία συγκεκριµένη 

στάση και άποψη για την ζωή 

η οποία πηγάζει από την ίδια 

την φύση της καλλιτεχνικής 

διαδικασίας. Αναφερόµαστε 

λοιπόν σε εκείνο το χαρακτηριστικό της διαδικασίας σύµφωνα µε το οποίο όταν 

κατασκευάζουµε ένα καλλιτεχνικό έργο, το αποτέλεσµα δεν είναι ποτέ απόλυτα 

γνωστό εκ των προτέρων. Αντίθετα µε τις µεθόδους µάθησης που προτείνονται 

από τα πιο θετικά γνωστικά αντικείµενα του σχολικού προγράµµατος, η 

καλλιτεχνική δηµιουργία, είναι µία «ανοιχτή» διαδικασία. Η ενασχόληση µε το 

εν τη γενέση καλλιτεχνικό έργο µπορεί δηλαδή να οδηγήσει σε αναπάντεχες 

ανακαλύψεις και αποτελέσµατα. Υπάρχει ένα είδος «διαλόγου» θα λέγαµε 

ανάµεσα στο έργο και στον δηµιουργό του, ο οποίος µαθαίνει ανακαλύπτοντας. 

Σε αυτή την περίπτωση λοιπόν εκτιµούµε την καλλιτεχνική διαδικασία ως αυτή 

που καλλιεργεί µία ιδιαίτερου τύπου γνωστική διεργασία και εµπειρία. 

(Περισσότερα για αυτού του είδους προσέγγιση της διδακτικής της τέχνης 

βλέπε κεφάλαιο για το «Γνωστικό µοντέλο»).  

 Έτσι η γνώση αποκτάται όχι µέσω της µεταβίβασης από τον ενήλικα 

και βάσει συγκεκριµένων κανόνων, αλλά ψάχνοντας και ανακαλύπτοντας. Και 

αυτή είναι µία γενικότερη στάση ζωής µε την οποία έρχεται σε επαφή ο 

µαθητής µέσω της καλλιτεχνικής εµπειρίας. Η ενασχόληση µε την τέχνη 

διδάσκει τον µαθητή όχι συγκεκριµένες τεχνικές ή σχετικές µε την τέχνη 

γνώσεις, αλλά έναν τρόπο σκέψης και αντίληψης της ζωής γενικότερα.  

Σύµφωνα µε αυτή την παιδαγωγική άποψη, η παραγωγή τέχνης 

συνεπάγεται διανοητικές, συναισθηµατικές και δηµιουργικές διαδικασίες οι 
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οποίες βοηθούν το παιδί να αποκτήσει µία ολοκληρωµένη και άρτια 

προσωπικότητα. Θα µπορούσαµε να πούµε ότι το παιδί ολοκληρώνεται µέσα 

από την τέχνη. Αυτή η αναπτυξιακή άποψη πρεσβεύει ότι όταν το παιδί 

προσπαθεί να αρθρώσει τις εµπειρίες του µε οπτικό τρόπο όλη η ύπαρξη του 

συµµετέχει ενεργά και µε αυτό τον τρόπο η καλλιτεχνική δηµιουργία συµβάλλει 

στην προσωπική του ωρίµανση.. 

Αυτή η άποψη όµως είναι περιορισµένης εµβέλειας καλλιτεχνική αγωγή 

καθόσον δεν προτείνει µία συγκεκριµένη µεθοδολογία διδακτικής της τέχνης, 

αλλά µία ασαφή περιγραφή των ευεργετικών συνεισφορών της καλλιτεχνικής 

δηµιουργίας. Σήµερα δεν απορρίπτουµε τελείως την αναπτυξιακή σκοπιά και 

την έµφασή της στην στην δηµιουργική διαδικασία, άλλα δίνουµε ισάξιο βάρος 

στην κριτική µελέτη έργων τέχνης που δηµιούργησαν ενήλικοι (βλέπε 

«Μοντέλο τέχνης ως ανεξάρτητου επιστηµονικού κλάδου»). Με αυτό τον τρόπο 

πιστεύεται ότι το παιδί αποκτά πλέον οργανωµένη άποψη του ρόλου της τέχνης 

στην κοινωνία και την δυνατότητά της να εκφράζει αξίες της καθηµερινής 

ζωής. 

Θα πρέπει να παρατηρήσουµε ότι αυτό το διδακτικό µοντέλο 

παρουσιάζει µία συγγένεια µε το µοντέλο της ελεύθερης έκφρασης που 

εξετάστηκε προηγουµένως, καθόσον φαίνεται να διαπαιδαγωγεί το άτοµο µε 

την ευρύτερη έννοια του όρου και να µην βασίζεται στην µεταφορά γνώσης. 

Ένα συγγενικό αυτής της άποψης µοντέλο είναι επίσης αυτό που ονοµάζουµε 

«Αισθητική Παιδεία». Ο επικρατέστερος των πολλών ορισµών που έχουν 

αποδοθεί σε αυτό το εκπαιδευτικό µοντέλο το θέλει να βασίζεται στα κοινά 

χαρακτηριστικά των διαφόρων µορφών τέχνης, δηλαδή των εικαστικών, της 

µουσικής, του θεάτρου και της λογοτεχνίας. Η βασική ιδέα είναι ότι όλες οι 

τέχνες ανεξαιρέτως προϋποθέτουν ένα συγκεκριµένο τρόπο σκέψης και 

µάθησης, βασικό συστατικό της καλλιτεχνικής δηµιουργίας. Γι» αυτό το λόγο 

συχνά παρατηρούµε την συνεργασία διαφόρων µορφών τέχνης στο µάθηµα των 

καλλιτεχνικών ή την συνεργασία των µαθηµάτων της µουσικής και των 

εικαστικών .  

Το σκεπτικό αυτής της εκπαιδευτικής προσέγγισης µπορεί σε ένα βαθµό 

να αναγνωριστεί στο πρόγραµµα «Μελίνα» το οποίο αναφέρθηκε 

προηγουµένως. Σε αυτό το πρόγραµµα οι δάσκαλοι όχι µόνο ενσωµατώνουν 

διαφορετικές µορφές τέχνης για την διδασκαλία ενός θέµατος, αλλά 
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χρησιµοποιούν την τέχνη στα πλαίσια µίας γενικότερης αισθητικής και 

πολιτιστικής παιδείας. Η τέχνη εδώ βέβαια γίνεται αντιληπτή όχι µε την 

αυστηρή έννοια των καλών τεχνών, αλλά ως τµήµα της ευρύτερης έννοιας του 

πολιτισµού και σε αυτήν την περίπτωση, του ελληνικού. Πραγµατικά το 

µοντέλο διδακτικής της τέχνης ως αναπτυξιακής δραστηριότητας, 

αντιλαµβάνεται την τέχνη στα πλαίσια µίας πλατύτερης πολιτιστικής παιδείας 

του ατόµου, για αυτό και είναι γνωστό και ως «εκπαίδευση µέσω της τέχνης».  

Η ιστορική αναγκαιότητα αυτής της παιδαγωγικής προσέγγισης µπορεί 

να αναζητηθεί στα επακόλουθα του Β΄ Παγκόσµιου Πόλεµου και συγκεκριµένα 

στις οδυνηρές εµπειρίες που συνδέονταν µε αυτόν. Στα µεταπολεµικά χρόνια η 

καλλιτεχνική αγωγή στράφηκε προς τις ανθρωπιστικές διαστάσεις της τέχνης 

όπου κυρίαρχο θέµα της έγινε η ανάπτυξη του ανθρώπου µέσω της 

δηµιουργικής αυτοέκφρασης. Θεωρείτο ότι η ανάπτυξη της ανθρώπινης 

δηµιουργικότητας η οποία βασίζεται στην ελευθερία της έκφρασης θα 

εξασφάλιζε την ειρήνη. Είναι χαρακτηριστικό, ότι οι ωφέλιµες ψυχολογικά και 

κοινωνικά συνέπειες της καλλιτεχνικής δηµιουργίας αποκτούν θεραπευτική 

δυνατότητα µε µία ευρύτερη σηµασία, διότι µέσω της δηµιουργικής έκφρασης 

των εµπειριών τους τα παιδιά πιστεύεται ότι απαλλάσσονται από την 

καταπιεστική επιρροή των προτύπων των ενηλίκων. Οι καταβολές αυτού του 

µοντέλου µπορούν να αναζητηθούν στον H. Read που στο πρώτο µισό του 20
ου

 

αιώνα πρότεινε πρώτος ένα πιο ανθρωπιστικό και κοινωνικό ρόλο της τέχνης. 

Ισχυρίστηκε ότι το έργο των παιδιών µπορεί να εκφράσει πανανθρώπινες αξίες 

και να διαπραγµατευτεί ιδέες που έχουν να κάνουν µε τον πολιτισµό, το ήθος 

και την δηµοκρατία. Αναγνωρίζουµε λοιπόν έναν ανθρωπιστικό ρόλο της 

τέχνης ο οποίος εµφανίζεται όταν η ανθρωπότητα δοκιµάζεται από τις 

συνέπειες της µαζικής καταστροφής του πολέµου. 
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9. Η τέχνη ως ανεξάρτητου επιστηµονικού κλάδου  

 

 

Αυτό το εκπαιδευτικό µοντέλο 

επανεξετάζει την θέση της τέχνης στην 

εκπαίδευση η οποία περιγράφεται ως ένα 

γνωστικό αντικείµενο µε συγκεκριµένο και 

οργανωµένο περιεχόµενο σπουδών και 

µεθόδους έρευνας. Το µάθηµα της τέχνης 

θεωρείται αυτόνοµο και ισάξιο µε τα άλλα 

µαθήµατα του σχολικού προγράµµατος και 

πρέπει να διδαχτεί στα παιδιά µε την 

µεθοδικότητα των άλλων σχολικών 

µαθηµάτων. Είναι σηµαντικό επίσης να 

αναφέρουµε ότι το µάθηµα των εικαστικών 

έχει, για πρώτη ίσως φορά, συγκεκριµένη  

διδακτική ύλη η οποία οργανώνεται σε ενότητες που στηρίζονται από κατάλληλα 

εποπτικά µέσα και κριτήρια αξιολόγησης. Ως πρότυπα χρησιµοποιούνται τα 

µαθήµατα της γλώσσας, των µαθηµατικών, της ανθρωπολογίας και άλλων 

επιστηµών (κυρίως όσον αφορά την µεθοδολογία και τους τρόπους αξιολόγησης).  

Το µοντέλο αυτό προτείνει µία πιο κριτική και θεωρητική προσέγγιση 

της τέχνης, αλλά και του οπτικού πολιτισµού γενικότερα. Το µάθηµα 

οργανώνεται γύρω από τρεις βασικούς άξονες: την κριτική παρατήρηση και 

ανάλυση των καλλιτεχνικών επιτευγµάτων του παρελθόντος, την ιστορία της 

τέχνης και την πρακτική. Η διδασκαλία της τέχνης δηλαδή δανείζεται πολλά 

στοιχεία από την αισθητική, την φιλοσοφία και την ιστορία της τέχνης. ∆ίνεται 

λοιπόν βάρος στην µελέτη και αξιολόγηση ιστορικών έργων τέχνης, καθώς και 

στην αναγνώριση της καλλιτεχνικής τους αξίας. Για αυτό το λόγο αυτό το 

µοντέλο διδακτικής της τέχνης έχει περιγραφεί ως φορµαλιστικό καθόσον 

επικεντρώνει την προσοχή σε αυτά καθαυτά στοιχεία του έργου τέχνης σε βάρος 

των κοινωνικών του διαστάσεων. Οι στόχοι του µαθήµατος λοιπόν καθορίζονται 

ως εξής: 

1. Η γνωριµία µε έργα µεγάλων καλλιτεχνών 
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2.  Η εκτίµηση της τέχνης ως ενός πολύτιµου τοµέα της ανθρώπινης 

εµπειρίας 

3. Η παραγωγή καλλιτεχνικού έργου 

4. Η ικανότητα του µαθητή να κρίνει έργα τέχνης και να υποστηρίζει αυτές 

του τις κρίσεις. 

Σε αντίθεση µε το µοντέλο της ελεύθερης έκφρασης που έχει βασικό 

προσανατολισµό την απρόσκοπτη πρακτική και δηµιουργία καλλιτεχνικού 

έργου ανεξάρτητα από κανόνες και θεωρητική υποστήριξη, το µοντέλο αυτό 

δίνει λιγότερη σηµασία στην πρακτική και περισσότερη στην κριτική 

παρατήρηση. Αυτή η αλλαγή προσανατολισµού χαρακτηρίζει και την 

καινοτοµία στους στόχους αυτής της προσέγγισης, ότι δηλαδή ο στόχος δεν 

είναι η εκπαίδευση του καλλιτέχνη, αλλά του καλλιεργηµένου θεατή. Το 

µοντέλο εδώ δεν είναι πια ο ροµαντικός καλλιτέχνης, αλλά ο κριτικός και 

ιστορικός της τέχνης, ο ευαισθητοποιηµένος θεατής.  

Ο Ε. Eisner, εµπνευστής αυτής της εκπαιδευτικής προσέγγισης, µας 

εφιστά βέβαια την προσοχή στο γεγονός ότι αντίθετα µε τα άλλα µαθήµατα, το 

εργαστήριο της τέχνης είναι ένα πολύπλοκο, σε ένα βαθµό απρόβλεπτο, 

οργανικό περιβάλλον. Σε αυτό το περιβάλλον, το τελικό αποτέλεσµα, το έργο 

του παιδιού, δεν είναι πάντα κάτι που ο διδάσκων µπορεί να ελέγξει. Μερικά 

αποτελέσµατα µέσα στο εικαστικό εργαστήριο είναι απρόβλεπτα και γίνονται 

αντιληπτά µετά το τέλος του µαθήµατος. Με αυτό τον τρόπο βέβαια περιγράφει 

µία ενδιαφέρουσα αναλογία ανάµεσα στο διδακτικό έργο του δασκάλου τέχνης 

και την δραστηριότητα του καλλιτέχνη. Θα έλεγε κανείς, ότι σύµφωνα µε τον 

Eisner το µάθηµα τέχνης είναι σε ένα βαθµό εξπρεσιονιστικό. 

Επίσης υπογραµµίζει την αναγκαιότητα, η διδακτική της τέχνης στο 

σχολείο, να λάβει υπόψη της τα ζητήµατα που θέτουν οι τελευταίες εξελίξεις 

στη σύγχρονη τέχνη τόσο όσον αφορά καινούργιες καλλιτεχνικές πρακτικές, 

όσο και φιλοσοφικές µεταµοντέρνες θεωρήσεις. Επιδιώκει λοιπόν την 

καλλιέργεια οπτικά ευαισθητοποιηµένων µαθητών, οικείων µε την δύναµη της 

εικόνας ως µέσου επικοινωνίας στην σηµερινή κοινωνία της πληροφόρησης. (Η 

οποία παρεµπιπτόντως έχει καθαρά οπτικό χαρακτήρα).  

Το µοντέλο αυτό έχει παρόλα αυτά υποστεί κριτική ακριβώς για την 

µείωση της πρακτικής εξάσκησης που προτείνει στα πλαίσια του µαθήµατος 

των καλλιτεχνικών. Επίσης έχει θεωρηθεί ότι προωθεί µία αναχρονιστική 
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άποψη της τέχνης καθώς δίνει βάρος στην «υψηλή» τέχνη του παρελθόντος και 

όχι στα άµεσα και πιο σύγχρονα ενδιαφέροντα του µαθητή. 

Το µοντέλο διδασκαλίας της τέχνης ως ανεξάρτητου επιστηµονικού 

κλάδου ανταποκρίνεται στο ορθολογικό και τεχνοκρατικό πνεύµα της εποχής. 

Εµφανίστηκε την δεκαετία του 60 και χαρακτηρίζεται από την έµφαση που 

δόθηκε στην σχολική επίδοση κυρίως στην Αµερική. Στην Ελλάδα καθορίζεται 

για πρώτη ίσως φορά συγκεκριµένη διδακτική ύλη για το µάθηµα των 

καλλιτεχνικών στην Β΄βάθµια εκπαίδευση µε το βιβλίο Εικαστικών Α΄ Ενιαίου 

Λυκείου του Υπουργείου Παιδείας το οποίο χρησιµοποιεί στοιχεία του 

µοντέλου της διδακτικής της τέχνης ως ανεξάρτητου επιστηµονικού κλάδου.  

Στις σύγχρονες τάξεις συναντάµε πολύ συχνά, ένα συνδυασµό δύο 

εκπαιδευτικών µοντέλων: αυτό της τέχνης ως αναπτυξιακής δραστηριότητας, 

και της τέχνης ως ανεξάρτητου επιστηµονικού κλάδου. Σύµφωνα µε την πρώτο 

µοντέλο όπως είδαµε, οι καλλιτεχνικές εµπειρίες αποτελούν µέσο ωρίµανσης. 

Μέσω της καλλιτεχνικής δηµιουργίας, το παιδί αναπτύσσει την ταυτότητα του 

και την δεκτικότητά του απέναντι στην εµπειρία. Θα µπορούσαµε να 

ισχυριστούµε ότι ενθαρρύνεται να ολοκληρωθεί σαν άνθρωπος µέσω της 

τέχνης. Για αυτό το λόγο αυτή η προσέγγιση στην διδακτική της τέχνης 

ονοµάζεται και εκπαίδευση µέσω της τέχνης. 

Με το µοντέλο όµως της τέχνης ως επιστηµονικού κλάδου, το παιδί 

εισάγεται στις βασικές έννοιες της τέχνης και σε µεθόδους έρευνας που του 

επιτρέπουν να µάθει για το ίδιο το αντικείµενο της τέχνης. Ακριβώς επειδή 

λοιπόν αποκτά γνώση σχετικά µε την τέχνη και την ιστορία της ονοµάζεται 

εκπαίδευση στην τέχνη. Σήµερα λοιπόν θεωρούµε ότι η ανάπτυξη του ατόµου 

µέσω της τέχνης είναι εξίσου σηµαντική όσο και το τι µαθαίνει αυτό το άτοµο 

για την τέχνη. 
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10. Μοντέλο ∆ιαθεµατικής Προσέγγισης ∆ιδακτικής της Τέχνης 

(Integrated Curriculum) 

 

 

Αυτή η προσέγγιση αναφέρεται 

σε µία γενικότερη εκπαιδευτική 

πολιτική η οποία όµως 

εφαρµόζεται και στον τοµέα της 

διδακτικής της τέχνης. Όπως 

πολλοί επιστηµονικοί κλάδοι, 

έτσι και ο κλάδος της διδακτικής 

της τέχνης αποδοµείται, χάνει την αυτονοµία του και γίνεται µέσο µίας 

διαθεµατικής προσέγγισης της γνώσης γενικότερα. Αυτό είναι εξάλλου 

χαρακτηριστικό της µεταµοντέρνας περιόδου και της τάσης για αλληλεπίδραση 

και συνεργασία µεταξύ διαφορετικών γνωστικών αντικειµένων.  

Φαίνεται όµως ότι εξαιτίας της φύσης της, η τέχνη προσφέρει «ιδέες-

κλειδιά» οι οποίες µπορούν να διευκολύνουν και να εµπλουτίσουν την 

µαθησιακή διαδικασία άλλων µαθηµάτων. Έτσι τα µαθηµατικά, η ιστορία, η 

γεωγραφία και η γλώσσα µπορούν να σχεδιαστούν έτσι ώστε να 

χρησιµοποιήσουν στην διαδικασία µάθησης στοιχεία εικαστικών τεχνών, αλλά 

και θεάτρου και µουσικής. Θα µπορούσαµε να ισχυριστούµε ότι σε αυτή την 

περίπτωση επιχειρείται µέσω της τέχνης η ενοποίηση της γνωστικής 

διαδικασίας διαφόρων µαθηµάτων του σχολικού προγράµµατος όπως των 

φυσικών επιστηµών, της ιστορίας, των ανθρωπιστικών και κοινωνικών 

επιστηµών. Σκοπός αυτής της ενοποίησης ή αλληλοσυµπλήρωσης των βασικών 

συνισταµένων του σχολικού προγράµµατος, είναι µία πιο ολιστική εµπειρία και 

κατανόηση η οποία προσφέρεται στον µαθητευόµενο.  

Ακόµη µία φορά το πιλοτικό πρόγραµµα «Μελίνα» φαίνεται να έχει 

στοιχεία αυτής της  προσέγγισης, δηλαδή την συνεργασία µαθηµάτων µε την 

τέχνη για την προσέγγιση ενός θέµατος π.χ. την αλφάβητο, το περιβάλλον κλπ. 

Αποσκοπεί δε σε µία ολιστική προσέγγιση της γνώσης συνδέοντάς την µε το 

περιβάλλον και τον πολιτισµό. Για αυτό το λόγο παρόµοια προγράµµατα 

διαθεµατικής προσέγγισης έχουν ονοµαστεί «ευέλικτη ζώνη». 
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Αδυναµία αυτού του µοντέλου είναι ότι υποβαθµίζει τα ιδιαίτερα 

εκπαιδευτικά χαρακτηριστικά της τέχνης όπως αυτά έχουν περιγραφεί σε 

προηγούµενα µοντέλα διδακτικής. Επίσης φαίνεται να έρχεται σε αντίθεση µε 

τη βασική δοµή του σχολείου δηλαδή την τµηµατοποίηση σε γνωστικά 

αντικείµενα.   

 

11. Η Μελέτη του Οπτικού Πολιτισµού  

 

Σε αυτή την περίπτωση, ο όρος «Εικαστική Παιδεία» αντικαθιστάται από το 

«Σπουδές Οπτικής Επικοινωνίας» ή ακόµα και από τον όρο «Κοινωνιολογία 

του Οπτικού Πoλιτισµού» (Visual Cultural Studies). Αυτή η εκπαιδευτική 

πρακτική βασίζεται στη διαπίστωση ότι σε µεγάλο βαθµό, η τεχνολογία και τα 

µέσα µαζικής ενηµέρωσης, βασικά χαρακτηριστικά της σύγχρονης µετα-

µοντέρνας κοινωνίας έχουν εικονικό χαρακτήρα. Σύµφωνα µε αυτή την άποψη, 

η εικαστική παιδεία συµµετέχει ενεργά στην προετοιµασία του µαθητή για την 

κοινωνία της πληροφορίας. 

 

   

 

 

 

Ο τρόπος που οι εικόνες γενικότερα και όχι 

µόνο τα έργα τέχνης χρησιµοποιούνται από 

τον οπτικό πολιτισµό απασχολούν την 

διδακτική της τέχνης.         

 Εδώ το αντικείµενο µελέτης είναι ευρύτερο καθόσον συµπεριλαµβάνει 

όλες τις µορφές οπτικής επικοινωνίας και πληροφόρησης οι οποίες 

κατακλύζουν τη σηµερινή κοινωνία όπως η τηλεόραση, οι διαφηµίσεις, οι 

αφίσες, τα περιοδικά, ο κυβερνοχώρος κλπ. και οι οποίες θεωρούνται πλέον 

εξίσου σηµαντικές µε τις ιστορικά καταξιωµένες καλές τέχνες. Είναι ένα 

µοντέλο διδασκαλίας που έχει σκοπό να µορφώσει και να προετοιµάσει έναν 

θεατή ευαισθητοποιηµένο όχι µόνο στην αισθητική αξία ιστορικών έργων 

τέχνης, αλλά στη γλώσσα, κατά κύριο λόγο οπτική, της πληροφορίας και της 

τεχνολογίας. Συνεπώς δίνεται έµφαση στην καλλιέργεια των αντιληπτικών και 
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κριτικών ικανοτήτων του µαθητή και στην εξοικείωσή του µε την δύναµη της 

εικόνας ως µέσου επικοινωνίας.  

Οι εικόνες που προωθούνται από την βιοµηχανία του θεάµατος 

θεωρούνται ένα κοινωνικό εργαλείο το οποίο διαµορφώνει την πολιτιστική µας 

ταυτότητα και σε ένα µεγάλο βαθµό ελέγχει το τρόπο που αντιλαµβανόµαστε 

τον εαυτό µας. Ο τρόπος λοιπόν που τα ΜΜΕ (µέσα µαζικής επικοινωνίας) 

αναπαριστούν την πραγµατικότητα, έναν ρόλο που παλιά είχε η εκκλησία, 

αποκτά παιδευτικό ενδιαφέρον και γίνεται θέµα έρευνας και κριτικής εξέτασης 

µέσα στην τάξη. Σύµφωνα µε αυτή την προσέγγιση, µία εικόνα ή έργο τέχνης 

ερευνάται ως προς:   

1. το κοινωνικό/πολιτιστικό πλαίσιο που τα ανέδειξε  

2. τα λανθάνοντα νοήµατα που εµπεριέχουν 

3. το κοινό στο οποίο απευθύνονται 

4. τους µηχανισµούς λειτουργίας τους, αλλά και 

5. την εικόνα του εαυτού µας που προτείνουν  

Ερωτήσεις όπως οι παρακάτω γίνονται το επίκεντρο του ενδιαφέροντος: 

1. Γιατί µπορεί να µας αφορά σήµερα ένα έργο τέχνης του 16
ου

 αιώνα; 

2. Ποια θα µπορούσε να θεωρηθεί η σηµερινή Μαντόνα; 

3. Με ποιο τρόπο παρουσιάζει σήµερα η τηλεόραση τα ζητήµατα των δύο 

φύλων, των νέων κλπ; 

Έτσι η διδακτική της τέχνης έρχεται κοντύτερα στην σύγχρονη 

καθηµερινή πραγµατικότητα και ανάγκες, και αποκτά πιο κοινωνικό πρόσωπο. 

Η έννοια της αισθητικής εµπειρίας αντικαθίσταται από την έννοια της «οπτικής 

εµπειρίας» τουλάχιστον στον σύγχρονο δυτικό πολιτισµό. Αυτό είναι µία 

πρόκληση που πρέπει σήµερα να αντιµετωπίσει η εικαστική παιδεία αν αυτή 

θέλει να διατηρήσει τον παιδευτικό της ρόλο. Μία κριτική που υφίσταται 

παρόλα αυτά αυτό το µοντέλο είναι ότι, όπως και µε την περίπτωση της 

διαθεµατικής διδακτικής της τέχνης, µειώνει το παιδευτικό ρόλο των 

αισθητικών ποιοτήτων του έργου τέχνης. 
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12. Η τέχνη ως µέσο µάθησης – Γνωστικό µοντέλο διδακτικής της τέχνης 

Το µοντέλο αυτό βασίζεται στην άποψη ότι η ενασχόληση µε την τέχνη 

προϋποθέτει όχι µόνο συναισθηµατική εµπλοκή του ατόµου, αλλά και 

διανοητικές διεργασίες. Συνεπώς όταν ένα µικρό παιδί σχεδιάζει ή ζωγραφίζει 

αυτή η δραστηριότητα συνεισφέρει στην γνωστική του ανάπτυξη. Πιο 

συγκεκριµένα: 

1. Από πολύ µικρά τα παιδιά όταν 

σχεδιάζουν εµπλέκονται σε µία 

συµβολική διαδικασία. Τόσο οι 

πρώτες µουτζούρες όσο και τα προ-

αναπαραστατικά σηµάδια που κάνουν 

πάνω στο χαρτί µπορούν να θεωρηθούν 

ως µία διαδικασία αυθόρµητης 

συµβολοποίησης.                                                                                       

Το παιδί που έκανε την µουτζούρα 

αυτή µπορεί να µην είχε στο µυαλό του  

                     

 

ένα συγκεκριµένο αντικείµενο ή πρόσωπο στο οποίο αυτή αναφέρεται, αλλά 

δεν θα διστάσει εάν ερωτηθεί «τι είναι αυτό;» να την κατονοµάσει ως κάτι. 

Το ίδιο ισχύει και για την περίπτωση των 

προ-αναπαραστατικών σηµαδιών του 

σχεδίου αυτού το οποίο αν και µη 

αναγνωρίσιµο ως ρεαλιστική 

αναπαράσταση, δεν είναι πλέον µουτζούρα. 

Αποτελείται από αυτόνοµες γραµµές οι 

οποίες σχηµατίζουν κύκλους. Έχουν δε  
 

γίνει µε µία αποφασιστικότητα και ακρίβεια που υποδεικνύει την εµπρόθετη 

προσπάθεια του παιδιού να αναφερθεί σε κάτι συγκεκριµένο (π.χ. παιδιά που 

παίζουν γύρω-γύρω-όλοι). Όταν λοιπόν τα παιδιά σχεδιάζουν ακόµη και αυτά 

τα πρωτόλεια σηµάδια, εµπλέκονται σε µία διανοητική/συµβολική διαδικασία: 

αντιλαµβάνονται ότι τα σηµάδια πάνω στο χαρτί µπορούν να αναφέρονται σε 

ένα αντικείµενο ή πρόσωπο στον πραγµατικό κόσµο.  
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Η εµφάνιση της ανθρώπινης φιγούρας, του πρώτου αναγνωρίσιµου οπτικού 

συµβόλου, όσο πρωτόλειο και εάν είναι, αποδεικνύει την συνειδητή πλέον 

προσπάθεια του παιδιού να δηλώσει κάποιο πρόσωπο στον πραγµατικό κόσµο.       

 

Αυτό µάλιστα ισχύει ακόµη και εάν το παιδί 

ονοµάζει το ίδιο σχέδιο την µία στιγµή 

«µαµά» και την άλλη «µπαµπά». Παρόλο που 

είναι ευκαιριακή, η πράξη ονοµασίας είναι 

συµβολική: οι γραµµές στο χαρτί δηλώνουν 

ένα πρόσωπο. Ουσιαστικά η διανοητική 

διαδικασία συνίσταται στο ότι το παιδί 

συνειδητοποιεί ότι τα σηµάδια πάνω στο χαρτί 

έχουν δύο υποστάσεις: είναι γραµµές πάνω µία επιφάνεια και ταυτόχρονα ένα 

τρισδιάστατο πρόσωπο στην πραγµατική ζωή. Σύµφωνα µε τους οπαδούς του 

γνωστικού µοντέλου, είναι παρόµοιες διεργασίες κατά την πράξη του 

σχεδιασµού που αποδεικνύουν την εισαγωγή του µικρού παιδιού σε συµβολικές 

διαδικασίες.   

 

2. Ο γνωστικός ψυχολόγος N. Freeman (1972, 1980) παρατήρησε ότι όταν ένα 

παιδί σχεδιάζει αναγκάζεται να πάρει µία σειρά από αποφάσεις, να λύσει 

σχεδιαστικά προβλήµατα και να αποκτήσει συγκριµένες σχεδιαστικές 

στρατηγικές. Ισχυρίστηκε δε ότι οι καθεστηκυίες µέθοδοι 

ανάλυσης του παιδικού σχεδίου εξετάζουν µόνο την 

τελική, επιφανειακή µορφή του έργου παραβλέποντας το 

ρόλο που παρόµοια οργανωτικά και διαδικαστικά 

προβλήµατα παίζουν στο καθορισµό της. Παραβλέπουν 

π.χ. την αλληλουχία που ακολουθεί το παιδί όταν 

σχεδιάζει την ανθρώπινη φιγούρα ξεκινώντας από το 

κεφάλι προς τα κάτω καθορίζοντας µε αυτό τον τρόπο το 

µέγεθος του υπόλοιπου σώµατος. Το παιδί που σχεδίασε  

 

αυτή την  φιγούρα ξεκίνησε µε ένα κύκλο για το κεφάλι στο επάνω µέρος της 

σελίδας τόσο µεγάλο όσο να χωρέσει τα χαρακτηριστικά του προσώπου. 

Κάνοντας αυτό δεν προγραµµάτισε σωστά τον εναποµείναντα χώρο για το 
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υπόλοιπο σώµα µε αποτέλεσµα ένα υπερµέγεθες κεφάλι σε ένα αναλογικά 

µικρό σώµα.  

Ο προγραµµατισµός κατά την διάρκεια του σχεδιασµού φέρνει το παιδί 

αντιµέτωπο µε µία σειρά από παρόµοια προβλήµατα: τι θα σχεδιάσει πρώτο, 

πόσο µεγάλο πρέπει να γίνει, πόσο χώρο θα αφήσει για τα άλλα στοιχεία, µε 

ποια σειρά θα ακολουθήσουν αυτά κλπ. 

Το σχέδιο της οικογένειας δίπλα 

είναι ένα παράδειγµα κακού 

προγραµµατισµού: µη έχοντας  

υπολογίσει σωστά τον χώρο για την 

κάθε µία από τις φιγούρες της 

σύνθεσης, η µεσαία ροζ φιγούρα 

δεν έχει χέρια και οι δύο ακριανές  
 

µωβ φιγούρες έχουν γείρει για να χωρέσουν στην σελίδα. Αυτό είναι  το γνωστό 

πρόβληµα συναγωνισµού για χώρο των στοιχείων της σύνθεσης. Τα 

παραδείγµατα αυτά επιδεικνύουν πως το τελικό αποτέλεσµα πάνω στο χαρτί 

έχει καθοριστεί σε µεγάλο βαθµό από την σχεδιαστική διαδικασία την οποία 

ακολουθεί το παιδί. Η µελέτη λοιπόν της διαδικασίας παραγωγής του σχεδίου 

αποκαλύπτει τον χειρισµό πολύπλοκων γνωστικών εννοιών όπως χωρικές 

σχέσεις, αλληλουχία και αφαίρεση. Οι αποφάσεις που καλείται να πάρει ενώ 

σχεδιάζει ένα παιδί προϋποθέτουν σκέψη και συνεπάγονται καλλιέργεια 

γνωστικών ικανοτήτων.  

 

3. Η ενασχόληση µε την τέχνη προάγει την ανάπτυξη ιδιαίτερων γνωστικών 

ικανοτήτων και διαδικασιών σκέψης που σπάνια συναντώνται σε άλλα 

γνωστικά  αντικείµενα. Το 5χρονο    
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κορίτσι που έκανε αυτό το σχέδιο ακολουθούσε την 

οδηγία κατασκευής µίας αυτοπροσωπογραφίας. Αφού 

ιχνογράφησε την σόλα του παπουτσιού της, της 

απέδωσε τα χαρακτηριστικά της αγαπηµένης της γάτας 

και ολοκλήρωσε την διαδικασία λέγοντας: «Αυτή είµαι 

εγώ!». Συνδύασε δηλαδή µε δική της πρωτοβουλία 

στοιχεία από δύο διαφορετικά πεδία αναφοράς: του   

µεγέθους του πέλµατός της και της γάτας της. Κάνοντας αυτό δηµιούργησε µία 

τρίτη έννοια: του εαυτού της όπως τον αντιλαµβάνεται µέσα από την φαντασία 

της. Θα µπορούσαµε να πούµε ότι δηµιούργησε  µία νέα έννοια συνδυάζοντας 

και αναδιοργανώνοντας δύο άλλες οικείες εµπειρίες.             

Το 5χρονο παιδί που έκανε το σχέδιο αυτό 

χρησιµοποίησε το αριθµητικό σύµβολο «4» για τα 

σχεδιάσει το ένα πόδι και το ίδιο σύµβολο µε 

ανάποδο προσανατολισµό, για το άλλο. Κάνοντας 

αυτό συνδύασε και πάλι γνώσεις από δύο 

διαφορετικά πλαίσια αναφοράς: του σχεδίου και 

της αριθµητικής. Προφανώς οι δραστηριότητες  
 

της γραφής και του σχεδίου δεν έχουν ακόµη διαφοροποιηθεί. Θα µπορούσαµε 

να ισχυριστούµε ότι ένα αριθµητικό σύµβολο που το σχολικό περιβάλλον 

επιβάλλει, εντάσσεται εδώ στο πλαίσιο των οικείων, αυθόρµητα 

δηµιουργηµένων οπτικών συµβόλων. Πιθανά µεταφέροντας το σύµβολο «4» 

από τον χώρο της αριθµητικής που συµβατικά ανήκει, στο γνώριµο περιβάλλον 

της τέχνης το µικρό αυτό παιδί προσπάθησε να οικειοποιηθεί ένα κατεξοχήν 

δύσκολο να σχεδιαστεί σύµβολο. Είναι ακριβώς αυτή η ευελιξία µεταφοράς 

γνώσεων από ένα πλαίσιο αναφοράς σε ένα άλλο που προσδίδει στην 

ενασχόληση µε την τέχνη (εδώ µέσω του σχεδίου) γνωστικές διαστάσεις. 

Προσφέρει την δυνατότητα στο παιδί να βρει ατοµικούς τρόπους επίλυσης 

προβληµάτων χρησιµοποιώντας πιο ευέλικτες γνωστικές λειτουργίες.  
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4. Τέλος η ενασχόληση µε τις τέχνες καλλιεργεί 

ιδιαίτερα στα µικρά παιδιά ένα υψηλό βαθµό 

κινητοποίησης. Η παρατεταµένη προσοχή και 

προσήλωση µε την οποία αυτά καταγίνονται µε την 

τέχνη και το σχέδιο είναι ενδείξεις της 

συναισθηµατικής τους ταύτισης µε αυτό που 

δηµιουργούν. Αυτή η ταύτιση µε την σειρά της 

καλλιεργεί την αυτογνωσία και αυτοεκτίµηση του 

παιδιού. Η κινητοποίηση και η αυτοεκτίµηση που 

περιθάλπει η συναναστροφή µε τις τέχνες είναι 

βασικές προϋποθέσεις γνωστικών λειτουργιών.    

 

 

∆ύο µέθοδοι διδασκαλίας που βασίζονται στο γνωστικό µοντέλο διδακτικής της 

τέχνης είναι αφενός αυτή του συνεργατικού σχεδίου («collaborative drawing») 

και αφετέρου του σχεδίου διαπραγµάτευσης («negotiated drawing»). Η µέθοδος  

διδασκαλίας του σχεδίου που βασίζεται στην 

συνεργασία ενήλικα-παιδιού έχει προταθεί 

από τους B. και M. Wilson (2009). Αυτή 

πρεσβεύει ότι τα µικρά παιδιά είναι σε θέση 

να διδαχθούν σχέδιο δουλεύοντας µαζί µε 

έναν ενήλικα. Αυτός λαµβάνει ως αφετηρία   

το σχέδιο το οποίο κάνει το παιδί από µόνο του και το παρακινεί µε λεκτικές 

προτροπές και κατάλληλες σχεδιαστικές παρεµβάσεις να προχωρήσει σε αυτό 

που µπορεί εν δυνάµει να σχεδιάσει. Αυτή η προσέγγιση βασίζεται στις ιδέες  

του Vygotsky και συγκεκριµένα στην 

έννοια της «ζώνης εγγύτερης 

ανάπτυξης». Σύµφωνα µε αυτήν την 

άποψη ο ενηµερωµένος ενήλικας µπορεί 

να υποστηρίξει το παιδί να προχωρήσει 

από αυτό που µπορεί να σχεδιάσει από 

µόνο του σε αυτό που µπορεί να 

καταφέρει µε βοήθεια.  
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Η µέθοδος διδασκαλίας σχεδίου γνωστή ως σχέδιο διαπραγµάτευσης έχει 

προταθεί από τους Cook, Griffin και Cox (1998) για εφαρµογή µέσα στο  

περιβάλλον της τάξης. Αυτή η µέθοδος 

βασίζεται στην πεποίθηση ότι όταν τα µικρά 

παιδιά καθοδηγηθούν να παρατηρήσουν ένα 

αντικείµενο µπροστά τους ξεπερνούν τους 

περιορισµούς της στερεότυπης 

αναπαράστασης στην οποία κατά κανόνα  

καταφεύγουν. Η παρέµβαση αυτή οργανώνεται στο χώρο της τάξης όπου ένας 

ενήλικας προσπαθεί να σχεδιάσει στον πίνακα ένα αντικείµενο που είναι 

τοποθετηµένο µπροστά στους µαθητές. Ξεκινά κάνοντας λάθη και ζητώντας 

από τα παιδιά να τον βοηθήσουν να το σχεδιάσει σωστά. Με αυτό τον τρόπο τα 

αναγκάζει να κοιτούν το αντικείµενο και τα σηµάδια στον πίνακα 

αναγνωρίζοντας τα σχεδιαστικά λάθη και αναζητώντας τις λύσεις τους. Χωρίς 

να ολοκληρωθεί το σχέδιο στον πίνακα, ζητείται από τα παιδιά να σχεδιάσουν 

το αντικείµενο ανακαλώντας την διαδικασία σχεδίασης που µόλις βίωσαν. 

Και τα δύο διδακτικά µοντέλα βασίζονται στην πεποίθηση ότι η σχεδιαστική 

διαδικασία προϋποθέτει σκέψη, λήψη αποφάσεων και επίλυση προβληµάτων. Η 

συνεργασία µε τον ενήλικα και στις δύο περιπτώσεις εγγυάται ότι τα παιδιά 

οδηγούνται µε ελεγχόµενο τρόπο από το σχεδιαστικό στάδιο στο οποίο 

βρίσκονται σε ένα πιο ανεπτυγµένο, εµπλεκόµενα σε µία καθαρά διανοητική 

διαδικασία.   

Το γνωστικό µοντέλο διδακτικής της τέχνης εµπνέεται από τα συµπεράσµατα 

των ερευνών της γνωστικής/αναπτυξιακής ψυχολογίας. Ένα παράδειγµα 

εφαρµογής της στο χώρο της τέχνης βρίσκουµε στο έργο του γνωστού ερευνητή 

της γνωστικής διάστασης της τέχνης, R. Arnheim (Τέχνη και Αντίληψη, 1956). 

Αυτός ισχυρίστηκε ότι η εξέλιξη στα σχέδια των παιδιών είναι το αποτέλεσµα 

διανοητικής, γνωστικής διεργασίας. Σύµφωνα µε αυτόν η οπτική αντίληψη, 

αλλά και η παραγωγή εικόνων συνεπάγεται γνώση. Όταν κοιτάµε τόσο τον 

περιβάλλοντα χώρο όσο τις εικόνες χρησιµοποιούµε ερµηνευτικές διαδικασίες 

σκέψης όπως την επιλογή, την αφαίρεση και την γενίκευση. Με άλλα λόγια η 

οπτική αντίληψη συνεπάγεται την διαχείριση αφηρηµένων εννοιών. Με τον ίδιο 

τρόπο η σχεδιαστική διαδικασία προϋποθέτει διανοητικές διεργασίες όπως π.χ. 
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την ικανότητα του σχεδιαστή να σκέφτεται στα πλαίσια των περιορισµών του 

εκφραστικού µέσου το οποίο χρησιµοποιεί. Για να εξηγήσει αυτόν τον 

ισχυρισµό, ο Arnheim χρησιµοποίησε το παράδειγµα της αναπαράστασης της 

ανθρώπινης φιγούρας µέσω του σχεδίου και του πηλού. 

Όταν σχεδιάζει την ανθρώπινη 

φιγούρα ένα παιδί είναι 

ικανοποιηµένο µε ένα κύκλο για το 

κεφάλι της. Όταν όµως χρησιµοποιεί 

πηλό ανακαλύπτει την τρισδιάστατη 

σφαίρα. Εξαιτίας δηλαδή της 

διαφορετικής φύσης των δύο υλικών,  
 

λύνει το ίδιο αναπαραστατικό πρόβληµα µε διαφορετικούς τρόπους. Παροµοίως 

σχεδιάζει δύο γραµµές για τα πόδια ενώ µε τον πηλό χρησιµοποιεί δύο 

κυλίνδρους. Παρόµοιες ενέργειες αποδεικνύουν την εµπλοκή σε διανοητικές 

διαδικασίες για την επίλυση αναπαραστατικών προβληµάτων. 

 

Χωρίς να αποκλείει την συναισθηµατική ανάµειξη του παιδιού µε το έργο του, 

το γνωστικό µοντέλο διδακτικής της τέχνης αναδεικνύει τις διαδικασίες σκέψεις 

που συνοδεύουν την σχεδιαστική δραστηριότητα. Με αυτό τον τρόπο απαντά 

στις αδυναµίες των προηγούµενων µοντέλων που εξετάστηκαν: 

1. Μόνο οι θετικές επιστήµες προϋποθέτουν υψηλότερες διανοητικές 

λειτουργίες σε αντίθεση µε  την ενασχόληση µε την τέχνη. Το γνωστικό 

µοντέλο διδακτικής της τέχνης αποδίδει σε αυτήν διανοητικές 

διαστάσεις. 

2. Η διδακτική της τέχνης στο σχολείο εξυπηρετεί άλλα γνωστικά 

αντικείµενα όπως στην περίπτωση του διαθεµατικού µοντέλου ή του 

µοντέλου της εκπαίδευσης µέσω της τέχνης. Η διδακτική της τέχνης 

αποκτά τώρα αυτοδύναµο χαρακτήρα και δεν χάνει την αυτονοµία της 

ως γνωστικό αντικείµενο.  

3. Οι εικαστικές τέχνες προτείνονται ως µία υποκατηγορία του οπτικού 

πολιτισµού και η εκπαιδευτική συνεισφορά των ειδικών 

χαρακτηριστικών τους υποβαθµίζεται. Το γνωστικό µοντέλο λαµβάνει 

υπόψη τα ειδικά χαρακτηριστικά των εικαστικών τεχνών όπως τα 
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σχεδιαστικά προβλήµατα που αντιµετωπίζει κάποιος όταν σχεδιάζει ή 

ζωγραφίζει πάνω σε µία επιφάνεια και τις διαδικασίες που αυτά τα 

προβλήµατα προϋποθέτουν για την επίλυσή τους.  

4. Η παραγωγή τέχνης συνδέεται κατά αποκλειστικότητα µε την έννοια της 

αυθόρµητης εκφραστικής δηµιουργίας. Όταν εφαρµόζεται στο 

περιβάλλον της εκπαίδευσης αφαιρεί από τις τέχνες την προσφορά που 

µπορούν να παρέχουν στην γνωστική ανάπτυξη του ατόµου. Σύµφωνα 

µε το γνωστικό µοντέλο η δηµιουργία τέχνης συνεπάγεται όχι µόνο 

συναισθηµατικές, αλλά και γνωστικές λειτουργίες.  

5. Τα εικαστικά έργα των παιδιών αντιµετωπίζονται ως ένα περιβάλλον 

δράσης όπου το παιδί διαµορφώνει στρατηγικές αναπαράστασης και 

τρόπους σκέψης. Σαν τέτοια αποκτούν την δυναµική ενός εργαλείου 

µάθησης στα χέρια των παιδιών, αλλά και ενός παιδαγωγικού µέσου 

στην διάθεση του εκπαιδευτικού.  

 

 

 

 

 

 


