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About

Pulse is a contemporary music journal. We provide a platform 

for researchers working on topics related to all aspects of 

musical expressions to engage with one another and to share 

their work with a global audience.

Pulse is published by PGVIM, an institute dedicated to the 

development of music and the arts within Southeast Asia. 

Through the promotion of musical diversity and innovation, 

the institute is paving the way for sustainable paths for the 

development of Southeast Asian creative practices in the 

world today.

Pulse endeavours to further support the development of 

musical culture here in Thailand and throughout the Southeast 

Asian region. To this end, Pulse is a blind peer-reviewed, 

non-profit, open-access journal. We encourage submissions 

from emerging artists and scholars, graduate students, and 

early-career professionals.
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Publication Frequency: two times per year

Issue 1 : February - July 

Issue 2 : July - December*
* Revised to comply with the TCI –Thailand Citation Index.

Aims and Scope: We aim to enliven scholarly debate 

and discussion on topics related to contemporary musical 

life, and to share with a global audience the distinct voices 

and perspectives of Southeast Asian musicians and scholars.

The journal invites submissions across a broad spectrum of 

music-related research topics, including: Performance Practice, 

Creative Practice, Innovation and Design, Interdisciplinary 

Studies, Learning and Teaching, Music and Society, Cultures,  
and Aesthetics.

Contact Information

Princess Galyani Vadhana Institute of Music

2010 Arun Amarin 36, Bang Yi Khan, Bang Phlat

Bangkok, Thailand 10700

Telephone: +66 (0) 2447 8594-7 Fax: +66 (0) 2447 8598

E-mail: pulse@pgvim.ac.th www.pulse.pgvim.ac.th
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Peer Review
Peer Review Process

All manuscripts submitted to Pulse are initially assessed by 

our editors to determine their suitability for the journal. Those 

deemed suitable progress to the peer-review stage.

Please note that manuscripts that do not conform to our 

submission guidelines will be returned to authors. They may 

be revised according to the guidelines and resubmitted for 

our consideration.

Double-blind reviews

Pulse uses a double-blind peer review process. This means 

that the identities of authors and reviewers are concealed 

from one another. Manuscripts accepted for review are 

anonymously evaluated by a minimum of three peer-

reviewers. A member of our editorial team manages the 

process. He or she forwards comments from reviewers to 

authors, assess the validity of the reviews, the response of 

the author to feedback, and the quality of the revised paper, 

should any revisions be made. The final decision as to whether 

to accept or reject the manuscript rests solely with the editor. 

The editor reserves the right to request further revisions or to 

submit the revised paper for a second round of peer reviews 

if they deem it necessary.
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In a world increasingly saturated with noise, the act of 

intentional listening becomes radical. PULSE: Journal for Music 

and Interdisciplinary, in No.6, Issue 1, invites us to listen, but 

to dwell in resonance. The articles echo and ripple outward 

from their local contexts—Philippine bamboo, Ghanaian 

classrooms, Thai exhibition spaces, and Rajabhat rehearsal 

halls—into broader questions of pedagogy, identity, power, 

and care.

We begin with Tultugan: Contextualizing Music Education 

through the Artisan’s Performance-Teaching Process by 

Hermie F. Cartagena, a lyrical ethnography that draws us 

into the world of indigenous bamboo musical practices in 

the Philippines. Through the TCTF, Transmission Framework,  

Cartagena reframes artistry as pedagogy and performance as 

epistemology. Here, knowledge is resonant—passed from 

hand to hand, ear to ear, in rhythm, in silence, in gesture.

This deep resonance finds institutional counterpoint in 

Amanut Chantarawirote’s Teacher Agency among Music 

Teachers in Thailand: An Ecological Perspective. With clarity 

and conviction, unpacking how Thai music teachers navigate 

shifting landscapes of reform, expectation, and tradition. 

Grounded in ecological theory, the article reclaims teacher 

agency as a dynamic process—emergent, adaptive, and 

intimately tied to community and cultural responsibility.

Forward
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The tempo shifts, geographically and conceptually, in  

Alfred Addaquay’s From Classroom to Career in Ghana, 

a powerful study that unearths the layers of social stigma, 

economic aspiration, and policy neglect that frame music 

education in Ghana. Anchored in Amartya Sen’s Capability 

Approach and decolonial thinking, Addaquay’s work is both 

critique and call: a reminder that when music is misused, 

so too are the dreams, identities, and potentials it carries. It 

inspires hope and shows the transformative power of music 

education.

Yet, even within formal institutions, music continues to 

space for healing and encounter. In Music Therapy in an 

Interdisciplinary Classroom, Smatya Wathawathana presents 

an elective course where students from diverse academic 

backgrounds engage with music as a therapeutic process. 

The Introduction of Music Therapy classroom becomes a 

liminal space—between disciplines, between certainty and 

vulnerability—where music restores, connects, and provokes.

These themes of immersion and reflection reach an aesthetic 

culmination in Art Pieces and Audiences on the Fading 

Boundary by Sarupong Sutprasert et al., in their poetic 

analysis of the immersive exhibition Voices Beneath the Loud 

Waves. Sound becomes solitude, the audience becomes 

participant, and the gallery becomes a site of collective 

introspection. The 52-hertz whale—forever singing alone—

becomes a metaphor and a mirror. This article highlighs the 

importance of the audience’s role in the immersive exhibition, 
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making them feel valued and integral to the experience.

This issue closes with a crescendo: Methods for Creating 

the Sound of the Rajabhat Samphan Winds by Adiwach 

Panapongpaisarn et al., chronicling a cross-institutional 

wind ensemble across eight Rajabhat universities. The article 

reveals how sonic cohesion is achieved through shared 

intention, careful pedagogy, and mutual listening, embodied 

in the legacy of Edward S. Lisk and Niphat Kanjanahut. 

This collaborative nature of the wind ensemble makes the 

audience feel connected and part of a community.

Across these six articles, we are challenged to think differently 

about how we teach, how we listen, and how we locate 

ourselves within ever-shifting soundscapes of meaning, which 

encompass the literal sounds we hear through the cultural, 

social, and personal contexts that shape our understanding 

of those sounds. May this PULSE issue linger within you like 

a sustained chord—resonating, provoking, and renewing 

your sense of what music and interdisciplinary practice might 

yet become.

The Pulse Editorial Team





The Princess Galyani Vadhana Institute of Music, Thailand 

takes a contemporary approach to classical music education, 

scholarship and performance. The institute was initiated in 

2007 as a royal project celebrating the occasion of the 84th 

birthday of Her Royal Highness Princess Galyani Vadhana Krom 

Luang Naradhiwas Rajanagarindra. The Princess graciously gave 

her name to the new endeavour, and thus the Princess Galyani 

Vadhana Institute of Music (PGVIM) was born.

PGVIM aims to be a leading international institute of music, 

with the following missions: 1) to support young Thai talents 

in their pursuit of musical excellence, 2) to promote a better 

understanding of music among the general public and expand 

the role of music within society, and 3) to develop new 

knowledge in music and through interdisciplinary research. 

Our undergraduate and master curricula and Music for Society 

programs provide opportunities for students and the general 

public to learn the skills of music-making while developing 

their ability to use music as a tool for advancement of 

humankind, both within their local communities and on the 

world stage.

The publication of Pulse is a logical step towards the 

consolidation of a process which started in 2014. Through its 

annual international Symposiums, regular workshops, concerts 

and continuous activities, PGVIM has gradually established 

itself as one of the most active centers for research and 

creation in music within the Southeast Asian area. Our growing 

and vibrant network includes an extensive list of active 

researchers and scholars, practitioners, creators and educators 

all over Southeast Asia and around the world.

PGVIM
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Abstract 

 The Philippine k-12 music education curriculum 

promotes engaging music classes through output-based 

learning.  Such a learning approach aims to develop 

students who are expressive, creative, socially and 

culturally sensible individuals. However, there are some 

limitations on how to deliver quality music education to 

our students due to limited information and resources 

on regional musical practices available for instruction. 

Such limitations call for studying local cultures and seeing 

possibilities of integrating local practices into formal 

education for a more contextualized music engagement 

among our students. This paper is anchored to Symbolic 

Interactionism with the aim to answer the question of 

how the Tultugan performance-teaching process be 

integrated into the formal education program using the 

Twelve Continuum Transmission Framework (TCTF) for 

a more contextualized music education. A qualitative 

ethnographic-case study was used to capture the context 

of our key-artisan from June 2021 to April 2025. Sources 
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TULTUGAN: CONTEXTUALIZING
MUSIC EDUCATION THROUGH THE ARTISAN’S 
PERFORMANCE-TEACHING PROCESS

H. F. CARTAGENA

of data are drawn from the interviews, pictures, and 

observations. Thematic analysis was followed in generating 

theme and validated through member-check. The data 

suggests that the artisan’s experiential process of teaching 

is beneficial in providing engaging musical activities where 

learners can make meanings and symbols reflecting 

quality music education experience.  Also, using the lens 

of TCTF, music educators can be able to reflect and assess 

the characteristics of their local music materials that can 

make an impact on the holistic learning growth of the 

learners, promoting their social and cultural sensibilities 

while simultaneously developing students’ expressive 

and performance competence. Thus, documenting 

and studying local music cultures, like the Tutugan, are 

necessary to deliver relevant and meaningful musical 

engagements to learners. 

Keywords: Tultugan, Performance-teaching process, Music 

education, Contextualization.
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Introduction

 The Municipality of Maasin is known as the bamboo Capital of the Visayas due 

to its abundance of bamboo supply. Such abundance has provided the people 

in the municipality an opportunity to explore and develop the various potentials 

of bamboo that can promote the community’s socio-economic conditions and 

creative expressions reflected in the Tultugan festival. The abundance of bamboo 

is also attributed to the Maasin’s watershed where it serves as a life source and an 

essential factor for the bamboo to thrive in the community (Marin, 2017; Province 

of Iloilo,” 2021).

 As the community’s way of celebrating the abundance of bamboo supply, 

the Tultugan festival was institutionalized in 1999 and celebrated every fourth 

week of December. The birth of Tultugan festival is drawn from the instrument 

called Tultug which means an act of making sound through pagpatik or striking. 

Through the Tultugan festival, the community can present their creative ideas 

through products and expressive performances (Marin, 2017; Jacinto, 2013) where 

lanug (sound reverberates to a distant place)  is heard from one point to another. 

 One must understand that the sound produced in a performance is a 

representation of expression and communication (Santos,1991, 2014; Maceda, 

1986; Muyco, 2016; Castro, 2017) where identity and culture are presented and 

promulgated while the community and society continue to adapt to the changing 

sociocultural dynamics (Kisliuk, 2008; Higgins, 2012). With that, music praxis in 

communities are socially mediated (Fredholm and Olsson, 2018; Grenier, 1995) 

and expressed through sound and performance expressions  (Seeger, 2004; 

Santos,1991) that, likewise, maintain harmony and order in the community (Stone, 

2015; Tomlinson, 1984). 

 The sound and performance expression mediated in the Tultugan festival is 

a social phenomenon (Falassi, 1987; Stone, 2015; Dimzon, 2016) that is similarly 

encountered by various cultures across the globe. In any performance expression, 

sound and expressive performances take various forms that vary from one culture 

16
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to another (Dimzon, nd).  The performance expression in a festival, like the 

Tultugan, provides a festive soundscape (Santos,1991, 2014) that can be observed 

in different platforms and performances (Cartagena, 2022; Falassi, 1987). Thus, 

cultural performances promote value, culture, identity, ideologies, and present 

continuity (Getz, 2010). 

 Realizing the importance of musical performances, like the Tultugan, it is 

necessary to look into its music education potential. Music Education can be 

strengthened by grounding it in various contexts and how such context corresponds 

to individual, community, culture, and society. These are important anthropological 

perspectives to be considered in developing a critical, creative, and musical mind 

among learners, providing them an opportunity to learn and an avenue to make 

meanings and find relevance through their experiences (Anderson, 2012; Campbell 

& Scott-Kassner, 2010; Schippers, 2010) contributing to learner’s holistic growth. 

 Also, discourses in education dwell on the global schooling demands for a 

standard program of education. The global standard posts a challenge on how 

to make the learning experience more relevant to our learners (Anderson-Levitt, 

2003; Cornelio and de Castro, 2016).. Scholars suggest there is a need to provide a 

contextualized and appropriate learning experience for the learners. Educators, as 

agents of education, need to find balance in such perspectives depending on the 

needs, context, and situation.  Drawing from such perspectives, music educators 

can develop advocacies that can uplift the current conditions of the learners 

and people of different communities, especially those who are marginalized by 

society (Swanwick, 2012; Kratus, 2012; Regelski, 2012). Applying anthropological 

approaches in studying music and expressions can elevate the quality of learner’s 

music encounters leading to the development of learner’s creative expressions 

as mediated by music education. Through anthropological lenses, information on 

current situations and a glimpse of hope for the next generations to come can be 

provided (Ingold, 2017, 2018, 2023; Gonzalez, 2010; Greenman, 2005). 
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 Ingold (2018) and Ergül (2017) explained that education is a way of acquiring 

knowledge through the correspondence between the teacher and the student. 

In the process of learning, learners may accommodate information and assimilate 

new knowledge drawn from their experiences – personal and social. Furthermore, 

the “commoning” between student and teacher provides learners an opportunity 

to be more critical in learning new ideas – a transmission of knowledge but not 

a complete transmission, however, there is transformation. In Asian countries, 

learning music and performance expressions are done through an apprenticeship 

where the student and teacher (Guru) correspond with one another as the student 

develops his or her performance and expressive competence (Santos,1991, 2014; 

Stone, 2015). Such practices promote the creativity, musicality, and performance 

competence of the learners allowing them to evaluate each situation in relation 

to their personal, social, cultural, economic, and political situations attributing to 

the learner’s wisdom and growth.  

 Furthermore, studying the performance practices in Tultugan using an 

ethnomusicological lens can supplement the music education program in the 

country. The documentation and learning of the indigenous and local musical 

practices (Cornelio and de Castro, 2016) is beneficial for the learners as they gain 

knowledge, information, and wisdom of culture and expressive practices anchored in 

the context of a specific community. These, in turn, provide learners the opportunity 

to understand diverse cultures, practices, and perspectives where learners learn 

to appreciate and value such (Anderson-Levitt, 2003, 2012, 2022).

  This paper explored the idea of how the Tultugan performance-teaching 

process of the artisan can be channeled and integrated into music education as 

a tool for providing meaningful musical engagements to our learners.  Likewise, 

enriching our musical knowledge through local or community musical expression 

informs readers, fellow scholars, and institutions of the music education possibilities 

of the Tultugan practice in Maasin, Iloilo, Philippines, making music education more 

relevant and meaningful to our learners. 
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 This paper anchored on Social Interactionism (Blummer, 1986)) where an 

individual gains an understanding of a phenomenon through his or her interaction 

with the social environment. Through interaction, one develops his or her 

consciousness as he or she interacts and communicates with one another which 

can both influence their view of expressive practices and performativity. Also, the 

Twelve Continuum Transmission Framework (TCTF) framework by Schippers (2010) 

is incorporated in the study to assess the musical and sociocultural characteristics 

of Tultugan anchored within the context of the learners and the community. With 

the above claim, this paper would like identify the Tultugan performance-teaching 

process of the artisan and determine how the Tultugan performance-teaching 

process of an artisan can be integrated into music education using TCTF.

Methodology

 Having been introduced to the artisan in 2021, I decided to conduct a study 

about her practices in transmitting performance and musical expressions. To capture 

the lived experiences and contexts, this paper used an ethnographic case study.  

Qualitative studies are appropriate for documenting and explaining the personal 

accounts and lived experiences of people within their contexts (Cohen et.al., 2002). 

I have coordinated with the artisan and set an interview with her following the 

research protocol and ethical procedures.  Ethnographic study was conducted in the 

municipality of Maasin, Iloilo, Philippines since 2021 up to 2025. Data sources are 

drawn from pictures, videos, interviews, and field observation which are subjected 

to a triangulation process following the thematic analysis procedure (Ryan and 

Bernard, 2003; Braun and Clarke, 2012): (a) data familiarization, (b) generating initial 

codes (c) searching for themes, (d) reviewing themes, (e) defining and naming 

themes, and (f) producing the report. Analyzed data are then member-checked 

for the validation process. 

 The findings of the study do not suggest an absolute approach to music 

education. The study only explored and suggested approaches that are beneficial in 
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uplifting music education in the country, specifically to the Municipality of Maasin, 

for a more engaging and relevant learning experience for learner contributing to 

their holistic growth. 

Tultugan’s Sociocultural Context

 Tultugan is a representation of Maasin’s culture where identity is in a 

continuous process of formation and reformation. In such a process, people in 

the community learn to associate meanings and symbols that vary from context 

to context, generation to generation. 

 Before the institutionalization of Tultugan in the late 90’s, people in the 

municipality used Tultug as a warning device expressed through rhythmic patterns. 

The absence of advanced technology in the previous generation has led people 

to devise alternative ways to communicate – in the form of a tultug instrument in 

the context of Maasin.  Tultug is described as one-node bamboo with a slit (the slit 

is 1 ½ inches from the node). Our interlocutor, Bayag explained that an important 

sound element in the tultug is its lanug – A sound that can reach a distant place. 

Because of the lanug created by Tultug, nearby communities are being alerted of 

possible trouble. Furthermore, the people in the community gather and decide 

on the possible rhythmic pattern that would mean warning or danger.  The sound 

heard by the people must codify the message and relay it as well to nearby 

communities using tultug instrument also: 

 At night, if there is an emergency… there are striking patterns oriented to  

 the people that when they hear that particular pattern, it means there is  

 an emergency.

 - Field interview, Bayag (2023)

 Tultug is an instrument that provides security and harmony in the community. 

Through the functionality of tultug to the community, people learn to be more 
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aware of the peculiarities around that call for their attention and immediate 

response or action on the matter. Being curious about the origin of the tultug,  I 

asked our respondent about it.  However, Bayag cannot determine the exact origin 

or influence of tultug. She explained that each household in the community has a 

tultug instrument for them to communicate in a distant place in times of emergency: 

 A long time ago, tultug had many uses in the community… in time of gathering,  

 Tultug is used to gather people…If the intention is to gather the people in  

 the barangay, the Tultug is being struck.

 - Field interview, Bayag (2023)

21

Photo 1: A picture of Tultug instrument taken during the Tultugan 
festival (Cartagena, field observation, 2023)
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 Aside from the tultug, the community values the importance of bamboo 

for it provided them a resource that led to economic growth that sustained the 

community until today. Bayag explained that the primary product or livelihood 

source of the community is the amakan and bamboo poles for construction supply: 

 The Tultugan gives… a great impact on the unity and prosperity of  

 the community… because the ultimate dream of the Tultugan… to make  

 the lives of the people in Maasin prosperous through Tultugan...

 - Field interview with Bayag (2024)

 Many of the people in the community are considered manug rara (weavers). 

Like the family of Bayag, her parents are called Manurukdap or manugsukdap and 

manug rara. As people in the community sukdap  and rara bamboo, they have 

explored creative ideas by creating different geometric patterns of amakan that 

can be used in different ways aesthetically. 

22

Photo 2,3: Kawayan Tinik (Field Observation, Cartagena, 2023)

One of the bamboo species found in the area is the “kawayan tinik” which is produced for 
commercial purposes with more than 2 million poles yearly.  Bamboo provides livelihood to the 
community as it is the primary material in producing local products and handicrafts (Marin, 2017). 
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 Likewise, the people in the community use bamboo materials in farming. As 

an agricultural land, people in the municipality use some methods to protect their 

agricultural products. Like the tala-tala, it is used to drive away birds in the rice 

field. Furthermore, people have utilized and exhausted the potential of bamboo 

by innovating and elevating bamboo materials and products. 

  However, as time goes by, the former function of such bamboo materials 

and devices has changed. Such materials are being appropriated for aesthetic (re)

presentation of the community as reflected in the Tultugan festival.  The changed 

cultural value of bamboo materials and devices is being elevated for aesthetic 

purposes. With that, Bayag has developed ways to enrich the sound of Tultugan 

instruments as informed by the training and workshops conducted in the community 

to integrate such innovations in the festival that likewise promote the bamboo 

industry of the municipality. Bayag added that the festival is the “brainchild” of the 

mayor where he envisioned the promulgation of the bamboo industry as mediated 

by the Tultugan festival. 

 In the first year of the festival, the tultug is the featured or highlighted 

23

Photo 4: A picture of gabbang instrument with amakan design in its body 
(Cartagena, field observation, 2024).
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instrument in the performance event. Most of the sound produced in the 

performance is highly rhythmic with some variations and contrasts.  With the help 

of the National Commission for Culture and the Arts (NCCA) commissioner Filipe de 

Leon, the instrument is furthered where sound colors and melodies are introduced 

in the Tultugan performances.  

 The integration of bamboo instruments in the Tultugan festival established 

the cultural identity and heritage of the municipality. What makes it distinct is the 

lanug that the instrument creates that reverberates to a distant place, where an 

ensemble of sound is heard by many with festive sonority.  Bayag also explained 

that the foundation of the Tultugan ensemble is the tultug instrument for it is highly 

flexible and can stand on its own even without the complementary instruments. 

The tultug alone can have dynamic rhythmic patterns played in different sizes 

with varied sonorities or sound colors where time and space (Santos, 1991, 2014; 

Maceda, 1986) are part of the performance elements. 

 Having been informed by the sociocultural context of Tultugan and 

understanding how it sprouted to become a festival, it is also important to look 

into the performance-teaching process of an artisan, as representative of the 

community, to understand how such performance practices are maintained and 

sustained. Such an approach can enlighten our music educators to look into the 

approaches of artisans and local practices to amplify music education. 

Performance-Teaching Process

 The continuity of a cultural practice lies in the process of transmission from one 

generation to another. In the context of the Tultugan festival, the transmission of 

musical performance practice is done informally through learning by experience. The 

performers learned such expressions as they participated in the Tultugan festival and 

the performers pass on such learned experience to the next generation. Their hands-

on experience has provided the performers with creative and musical knowledge 
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as they undergo the performance-teaching process such as (a) exploration and 

improvisation, (b) musical banking, (c) accommodation and assimilation, and 

(d) Tultugan performance.  Such a process has provided an opportunity for the 

performers to further elevate the Tultugan as the generations of artists (re)invent 

musical productions providing intensified performance experiences to everyone. 

Such experience has motivated the next generation of artists and performers that 

secure the continuity of their tangible and intangible cultural heritage. 

 Bayag plays an active role in the musical and creative development of the 

students/performers as reflected in their Tultugan performances. Her performance-

teaching approach can shed light on music educators on how we can develop the 

creative expression of our learners as we look into her process as a local artisan.

 According to Bayag, the first step in developing creativity and musicality is to 

allow the student/performer to explore and improvise by “just letting the children 

play” on the instrument. Bayag elaborated to me that she just observes the sound 

and rhythm created by the student and takes note of the patterns that she believes 

are aesthetically good and lets the student repeat the pattern as she describes 

that “any sound pleasing to ears are good music.” In the process of exploration, 

the student needs to be keen in terms of the sound produced by the bamboo. 

 What I do is, if there is a new instrument constructed, I let them [students]  

 make the sound… if the sound produced by the bamboo is not good, it should  

 be replaced 

 - Field interview with Bayag, (2023)

 We pick up patterns created by the student and develop the texture of sound  

 through the incorporation of other instruments 

 - Personal communication with Bayag through messenger (2025)
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 Such an approach provided an opportunity for the student to develop his 

or her individuality as the student explored and improvised more patterns that 

could later be infused into Tultugan’s expressive performance.  In my personal 

communication with Bayag she mentioned that “we bring out the best from our 

students and let them own their identified rhythmic pattern.”

 While the students explore and improvise, they also broaden their musical 

bank at the same time. The sound patterns created during exploration and 

improvisation are accumulated where the student/performer can later combine to 

create more complex sound patterns associated with creativity. Bayag explained that 

“the experiences of the student made them keener in terms of sound production… 

they were able to distinguish patterns.” Also, aside from being able to identify 

sound production, the students must be aware of the role of the instrument in 

the entirety of the musical performance to give justice and serve the purpose of 

the instrument in a performance. 

“Identify the kind of instrument that can be used and give justice to the instrument 

by knowing its role…each instrument must have its moment and can be heard 

when played” 

- Personal communication with Bayag through messenger (2025). 

 While exploration and improvisation are important in developing the musical 

bank of the student/performer, it is also important to realize that musical activities 

are social activities. Bayag believes that the weaving of sounds is a “collaborative 

effort” between her and her students.  Through interaction, the student/performer 

learns to accommodate new musical knowledge and assimilate such to a more 

complex performance expression that is later integrated into Tultugan’s expressive 

performance. Through the interactions of the students with one another and the 

artisan, they were able to enrich their musicality reflecting individuality that, likewise, 

is associated with creativity.  Assimilation and accommodation take place in our 
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social encounters that allow us to influence one another and further develop our 

existing musical knowledge and wisdom. 

 Furthermore, part of the assimilation and accommodation process is the 

ability of the performers to elevate the sound quality produced by the instrument 

informed by their experiences. Performers themselves learned to assess the quality 

and direction of the sound as they struck the bamboo during the exploration and 

improvisation phase. With that, the student/performer learns to consider different 

factors, structures, and properties of the material that can affect the sound quality 

of the instrument:

 If the instrument is constructed and when you play on it…. If the sound is  

 not good enough, it should be replaced…

 - Field interview with Bayag, (2023)

  When we talk about striking… and when the [tultug]moves… you should not  

 allow it… you should only strike in this section [and not on the slit]….  

 We decided to put rubber, and if there is a stand, we tie it with a lanot knot  

 and not allow it to vibrate since it’s made of bamboo…It should not vibrate  

 [on the stand] or else the sound will spread on its parts… the sound should  

 only be in the bamboo or else the sound will change… 

 - Field interview with Bayag (2023
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Photo 5 : Tultugan performance of Central 
Elementary school (Bayag, nd)
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 Lastly, the Tultugan performance of the students/performers is the product 

of the process where creative ideas are woven together informed by their personal 

and social engagements creating a colorful soundscape where listeners and 

performers have shared roles in weaving sounds in the Tultugan festival. In addition, 

according to Bayag, the weaving of sounds is also done through the “unique 

variation of sounds” alternating during the performance as if the instruments are 

“communicating with one another.” 

 In terms of performance expression, sound transformed from an improvised 

expression of sound to a semi-structured sound expression. We can recall that in 

the first phase of the process, the student/performer explores and improvises. But 

as soon as the performers weave their creative ideas, informed by their musical 

bank and social interactions, the performance becomes semi-structured in which 

the performers can determine the sequence of their sound performance.  

 My field observation and documentation of the Tultugan performance made 

me realize the hybridity of sound produced. Listening to the musical performance, 

one can observe the mixture of predictability and unpredictability of sound - an 

element of a drone can be heard in the performance mixed with Western tonality, 

played by Gabbang (wooden xylophone), for melodic component. The predictability 

and unpredictability of sound intensify our auditory experience which we attribute 

to creativity.  On the other hand, Bayag explained that lanug is an essential aesthetic 

sound element in the performance.  Lanug is an indicator that the bamboo 

instrument can sing because, for her, “not all bamboo has the potential to sing.” 

With that, lanug is describe as the ability  of the bamboo to sing where the sound 

created by the bamboo instrument reverberates to a distant place. 

 Bayag also expressed that the experiences of the students/performers allowed 

them to tighten their musical and creative abilities contributing to their performance 

competence. With such experiences, the learners can discriminate aesthetic qualities 

of Tultugan instruments that significantly affect their performance expression. The 

experiences of the learners, under the guidance of  Bayag,  made them the next 
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generation of trainers and community artists. 

 Furthermore, seeing the learners/performers themselves thriving and making a 

mark in the Tultugan performance only means that Bayag made an impact on their 

musical and creative journey. Bayag expressed that she felt rewarded as she was 

able to pass on her legacy by transmitting her musical and creative knowledge to 

the next generation of artists in the community through her performance-teaching 

process. Bayag hopes that the tultugan performance practice will be incorporated 

into the formal education program for a more relevant  and meaningful musical 

engagement in music education.  Such hope is also “echoed by the former NCCA 

Commissioner but failed to materialize before.” 

 The performance-teaching practice of Bayag is a transmission process crucial for 

their culture to survive. Along with the process is the evolution and development 

of sound as informed by the various experiences and engagements of trainers and 

performers that vary from one generation to another. Such transmissions are an 

opportunity for the new breed of artists to (re)create sound and expression that 

will provide more vibrant sonorities at the festival.  One must understand that 

as the community adapts to the changing social dynamics so as the expressive 

practice in the Tultugan festival, a social phenomenon that cannot be avoided 

(Shelemay, 2008; Kisluk, 2008;  Berger, 2008).  Thus, such a process is important 

to be integrated into formal education to deepen the understanding of students 

inculcating appreciation and valuation of practices in different socio-cultural 

contexts, essential for the sustainability of Tultugan bamboo performance culture.  

 Having discussed the performance-teaching process of the artisan, we can now 

look into its potential for music education as we contextualize music engagement 

using Tultugan as a local material complemented by the Twelve Continuum 

Transmission Framework (TCTF).

Twelve Continuum Transmission Framework (TCTF):  Contextualizing Music 

Education through Tultugan Performance.
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 Education is important in the knowledge development of the learners. There 

are a handful of methodologies formulated by various educators in meeting 

the demands and needs of the learners. In music education, there are various 

approaches and methods of teaching music that center on the musical and creative 

development of the learners. Some of these methods are Orff, Kodaly, and Dalcroze 

(Campbell and Scott-Kassner, 2010; Anderson, 2012; Lamb, 2010; Benedict, 2009). 

These methods and approaches are designed to provide a meaningful learning 

experience to learners. Furthermore, Central to these methods and approaches 

is the usage of various musics as a medium in the development of learner’s 

knowledge, as well as their musicality and creativity. Hence, these methods are 

designed to provide a holistic learning development for learners that would lead 

to their life-long learning success. 

 Music education was able to formulate and design a lot of approaches to 

learning music that tap into the creativity and musicality of learners. However, 

these music learning approaches may vary according to culture and types of 

learners. Hence, the learner’s learning experience must be varied, contextualized, 

differentiated, and creolized (Ergül,2017; Greenman, 2005; Lamb, 2010; Benedict, 

2009) which is suitable according to the learner’s needs and demands. 

 To further contextualize (Ingold, 2017, 2018, 2023; Gonzalez, 2010) the music 

education experience of the learners, using indigenous or local knowledge and 

materials (Cornelio & de Castro, 2016) can intensify the music experience (Trinidad 

and Leviste, 2021) of the learners. In line with the contextualization, one may 

determine and become aware of the inclination or characteristics of the music 

materials to be used in the music classes that would promote holistic development 

of the learners. Considering Schipper’s (2010) TCTF may guide music educators to 

look into the characteristics of the material and assess its inclination that would 

benefit the learners the most.  
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 A musical foundation is necessary for developing learners’ performance 

competence. Introducing Tultugan in elementary years is essential in building 

students’ musical and performance potential. Likewise, Tultugan can be applied 

and appropriated to the context of high school students where rhythmic patterns 

and expression are more complicated than the elementary Tultugan experience.  

The level of difficulty or complexity of patterns and layers of sound and color 

becomes thicker and more expressive as the learner moves up from one level to 

another – a graduated Tultugan experience. With that, learners’ musical experiences 
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 One must understand that the Tultug instrument is constantly evolving as 

artists, trainers, and individual members of the community continue to innovate 

instruments brought by their interaction and socialization with other people and 

communities.  The interaction of people in the community allows them to adapt 

and adopt different instruments and approaches in playing where authenticity is 

continuously (re)constructed and develops a new identity (Santos, 1991, 2014, 1997; 

Kisliuk, 2008).   Furthermore, using the TCTF informs the music educator to provide 

Issues and Context

Static tradition       Constant Flux

‘reconstructed’       ‘New identity’
  authenticity        authenticity

‘Original’ context     Recontextualization

vary progressively and in a constructivist lens wherein learners construct patterns 

as they accommodate and assimilate knowledge from their experiences through 

personal and social engagements. 

 In the TCTF model, the students can use the Tultug instrument where they 

will be able to broaden their understanding in terms of its contexts, issues, and 

expressions. Likewise, student’s social interactions in musical activities through 

Tultugan will enable them to realize the complexity of the changing value of 

Tultugan practice in terms of functionality, performativity, and aesthetics.  

 Furthermore, the exploration of sound and patterns in the Tultugan allows 

students to be more imaginative and creative individuals. It is with such experiences 

that the students will be able to develop their expression and imagination which 

contributes to learner’s musicality and creativity (Cartagena, 2021; Anderson, 2012; 

Burnard & Dragovic, 2015; Campbell & Scott-kassner, 2010).  As music educators 

identify the issues and context of the material, they can assess and address concerns 

related to the material (see Figure 1). 
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Figure 1: Identifying the issues and context of Tultugan performance practice.
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Modes and Transmission

Atomistic/analytic      Holistic

Notation-based       Aural 

Tangible        Intangible

socio-cultural awareness among students by introducing the original contexts and 

functionality of the Tultug and how it is recontextualized by the community in 

various social paradigms. 

 The music educator should balance the musical development of learners by 

using the Tultug instrument. By applying the performance-teaching processes of the 

artisan—such as improvisation and exploration, musical banking, accommodation 

and assimilation, and Tultugan performance—music educators can provide both 

atomistic and holistic learning experiences, allowing students to explore and 

discover various patterns that contribute to their personal and overall development. 

Out of the discovered pattern in the improvisation and exploration, students may be 

able to create a combination and a sort of structure in an unstructured expression, 

informed by their musical bank which are furthered as they accommodate and 

assimilate knowledge through their interactions. An opportunity for the students 

to explore expressive possibilities through sound and rhythmic creation. Such a 

process, as done by the artisan, encourages students and individuals to develop 

their imagination and musicality (Racy, 1998; Cartagena, 2021; Campbell & Scott-

Kassner, 2010; Burnard & Dragovic, 2015; Anderson, 2012). With that, music educators 

must (re)purpose musical learning engagement using the Tultugan. In integrating 

Tultugan, music educators need to realize the nature of learning the instrument 

– through improvisation and exploration (See Figure 2). 
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Figure 2: Identifying the modes and transmission in using Tultugan as a learning material.
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 In the context of Tultugan, the learning process is done aurally. After 

developing the aural skills of the students, music educators may further introduce 

rhythmic notation in the latter part of the lesson where Western music literacy 

aspects come in. With that, the students can make themselves literate in the 

expression that is organic to their community and, likewise,  become knowledgeable 

of the Western music context – a balance between the global and local demands 

for music education. Thus, the music experience of the learners provides a tangible 

and intangible musical learning experience (Greenman, 2005;  Merriam, 1964) 

without emphasizing or having bias to the Western music concepts alone.

 In terms of dimension and interaction, music educators must ensure a balance 

of power distance while providing activities that cater to the individual and collective 

needs of the learners. Furthermore, music engagements using the Tultugan should 

be gender neutral which allows inclusivity and diversity where every student and 

individual is encouraged to promote self-expression. Likewise, to enable students 

to explore, imagine, take risks, and be creative, musical engagement for learners 

should be more on tolerating uncertainty for the students to have a sense of 

accountability and freedom of experience since the nature of the Tultugan is 

both structured and unstructured – with improvisatory characteristics. In effect, 

the Tultugan experience of the students should have a short-term and long-term 

orientation that can significantly build the character and musical potential of the 

students that will impact their performance competence. Thus, as educators, we 

must provide a safe space and environment to students that enables them to 

develop their creative and musical potential as they express their individuality (see Figure 3). 
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Dimension and Interaction

Large Power     Small Power
Distance      Distance

Individual      Collective
Central      Central

Strongly      Gender
Gendered     Neutral

Avoiding      Tolerating
Uncertainty     Uncertainty

Long-term     Short-term
Orientation     Orientation

 In introducing the Tultugan in music education, music educators must 

understand that the classroom has a diverse culture where students have their 

culture brought to the classroom (Schippers, 2010; Anderson, 2012; Campbell & 

Scott-Kassner, 2010). Thus, the music educator must have a multicultural (Tupas, 

2022) lens that will cater to the different learning needs of students with different 

cultures (see Figure 4).  

Approach to Cultural Diversity

Monocultural       Transcultural

Multicultural  Intercultural
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Figure 3: Identifying the dimension and interaction in using Tultugan as a learning material.

Figure 4: Identifying the approach to cultural diversity in using Tultugan as a learning material.
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 In line with multicultural education, music educators need to build or bank 

on materials that are context-based and promote local knowledge (Trinidad & 

Liveste, 2021), practices, and expressions.  There are still a lot of Filipino materials 

that need to be documented which can help uplift the education in the country. 

 In the context of music education, music expressions change through time 

as people engage with different cultures and communities (Santos, 1991, 2014; 

1997 Greenman, 2005). The interaction of people with other communities results 

in hybridity (Adorno, 1993; Taylor, 2007; Brown, 2000). The enculturation and 

acculturation processes play an important role in the evolution of performance 

and expressions (Ingold, 2017, 2018, 2023; Santos; 1997; Robertson, 1985). In music, 

we must recognize the original and hybridized form of music material wherein both 

of which are authentic and relevant to their specific period.  Music educators must 

recognize hybridity for us to understand how music evolves and is transmitted 

from one generation to another.  

 Also, Tultugan, as a musical activity, provides an avenue for children to (re)

discover their individuality as they express their thoughts and emotions while 

socially engaged with his or her social world (Azbell & Laking, 2006; Anderson, 2012 

Cartagena, 2021). Musical experience provides children with a meaningful music 

experience that leads to life-long learning experiences and success (Sze & Yu, 2004, 

Brock et. al., 2013). Likewise, Musical activities provide children with concrete, 

hands-on experiences that are essential to developing each child’s creativity and 

musicality (Hallam, 2010, Brock et. al., 2013; Campbell & Scott-Kassner, 2010). 

 Through banking and documentation of music material like the Tultugan, music 

educators and students will be aware of how music expression is reflected in the 

society of different generations, communities, practices, and cultures. Information 

must be grounded in various contexts that will empower and help music educators 

enrich their lessons and musical activities that will likewise engage their students 

in the classroom and provide a meaningful learning experience. 

 The TCTF is a learning design on how music educators navigate in teaching 
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music where students will have more engaging music experiences as they understand 

various contexts of different cultures. Through Tultugan, as an example of local 

music material, students can express themselves individually and socially as they 

interact with one another and with their socio-cultural environment, discovering 

various rhythmic patterns that contribute to the development of student’s music 

and creative potential. Thus, these interactions enable the students to make 

meanings and symbols personally, socially, and culturally.  

Discussion

 Music-making has creative processes that allow children to be musical and 

imaginative individuals (Campbell & Scott-Kassner, 2010; Anderson, 2012, Cartagena, 

2021). Musical experience and activities are viewed as an integral part of all 

children’s lives – children enjoy music making process (Siedliecki and Good, 2006; 

Choi et al., 2008; Yung et al, 2003; McKinney et., al. 1997; Adorno,1993).  Using the 

performance-teaching process of the artisan, guided by the TCTF, music educators 

can localize music education, making learning experience relevant to student’s 

contexts.  Thus, giving an opportunity and safe space for the students to explore, 

improvise, and innovate materials and performance expression through Tultugan 

performance practice can greatly impact student’s musical and creative potentials 

wherein the community can benefit the most as they establish their identity and 

present continuity of their cultural heritage from one generation to another. 

 Schenchner (1985, 2003) explained that people perform and play a certain 

role in society. Each role is under the structure of the society (Cvetičanin, 2012; 

Fontejon-Bonior, 2017)  that determines how we should act and play in the 

environment as our stage for performance. Huizinga (1980) also explained that all 

forms of human activity are considered play activity where an individual learns and 

develops skills and potentials through his or her environment. In connection to 

roles, schools have an essential role to play in shaping the next generation. Schools 

are institutional structures that transmit knowledge carried out by educators, as 
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agents of education. With that, music educators need to be knowledgeable and 

able to reflect on the needs of the students that will promote their holistic growth. 

 Meanwhile, Tultugan is a social activity that encourages interactions between 

paradigms where various roles are portrayed and carried on by human beings 

as agents of culture. Through Tultugan’s performance practice, members of 

the community develop their sociality, performativity, musicality, and creativity, 

mediated and contested socially and politically within structures. The learning 

experience of the performers and local artists in the community, as they perform 

their roles individually, socially, and culturally, encourages them to further explore 

and develop techniques through their pagpatik that will enrich and promote the 

Tultugan cultural practice in the community.

 Stone (2008) explained that cultural performances are important because 

they provide an avenue for people to exhibit their culture to larger societies. 

Likewise, the cultural performance by the people of Maasin is a way of displaying 

their hospitality (Higgins, 2012) and communicative competence (Adorno, 1993)  

in delivering the message to the audience. Performers showcase the relationship 

between the performance and the community (Magowan, 2001; Spiller, 2011). 

People perform and play their roles (Huizinga, 1980; Kartomi, 2014)  in relation 

to the community and society (Tomlinson, 1984; Cattermole, 2011). One must 

understand that the social environment itself is a big theater for people (Smith, 

2016; Turner, 1969) where various roles are portrayed and played in society. The 

Tultugan performance itself is part of the social process having different meanings 

and different levels that vary from one person to another, from one context to 

another (Schenchner, 1985, 2003; Bendrups, 2011; Bakan, 1999; Toynbee, 2012). 

 Realizing the significance of Tultugan in the conservation and continuity of 

Maasin’s bamboo performance culture, the education sector needs to look into 

how such practice can be integrated into formal music education. Integrating 

the Tultugan in the music education program, as supplemented by the TCTF,  

can provide a contextualized music education to our students where it enables 
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the students to connect to their social environment and find relevance in their 

musical-social activities (Anderson, 2012; Anderson-Levit, 2003; Brock et al., 2013; 

Burnard & Dragovic, 2015; Cartagena, 2021). Furthermore, integrating the Tultugan 

into the music education program of the municipality promotes sustainability of 

the culture where students learn their performance culture in formal, non-formal, 

and informal settings. With that, there is consistency in the transmission process 

which ensures the sustainability and continuity of Tultugan culture. Also, by 

applying the Tultugan performance-teaching process of  Bayag, our key-artisan, 

students can further learn and explore various rhythmic patterns that can elevate 

the production of the sound of Tultugan performance culture.  Such a process 

not only promotes the performance competence of the students but also their 

socio-cultural understanding where a sense of identity and cultural sensitivity are 

promoted to students ensuring the cultural sustainability of Tultugan bamboo 

performance culture. 

 Meanwhile, while we are building local materials and knowledge through the 

study of local performance culture, globalization presents a challenge to music 

education. The concept of globalization aims for the standardization of education 

(Anderson-Levitt, 2003), which raises concerns in music education regarding the need 

for relevant interaction and instruction to create meaningful learning experiences for 

students. Music educators must reflect on and assess the needs of their students to 

promote holistic growth. With TCTF as a guiding framework, educators can evaluate 

materials and recognize their potential to facilitate meaningful learning experiences. 

In doing so, this approach can help students develop a sense of individuality and 

identity, encouraging them to value diversity and the plurality of cultures across 

different nations worldwide.

 Also, educators must bear in mind and understand that both perspectives – 

global and local – are simultaneously conversing and complementing one another.  

There is a need for us music educators to emphasize the importance of experience, 

like the Tultugan performance practice, rather than highlighting the common 
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structure or music form (Anderson-Levitt, 2003). It is with the experiences that the 

students gain more knowledge and wisdom that generates critical and creative 

minds (Campbell & Scott-Kassner, 2010; Burnard et. al., 2015; Cartagena, 2021) 

learning from within and understanding the complexities brought by their wider 

world.  As explained by Ingold (2003), knowledge is personal and is constructed 

through attention. Through attention, students learn to embrace opportunities and 

liberate their minds of the various realities of different societies. 

 In relation to symbolic interactionism, as our students explore and experience 

their social world through Tultugan performances, students can associate meanings 

and symbols. Students’ personal, social, and cultural experiences with Tultugan 

performance activities, as integrated into music education and supplemented 

by TCTF, can shape student’s understanding of the world where the value and 

meaning of a certain practice, like the Tultugan, shifts from person-to-person and 

context-to-context. Such experience will help our learners understand the diversity 

of cultures locally and globally where its value varies contextually. 

 In summary, Tultugan performance practice, if integrated into music education, 

will provide students an experiential learning where students can create packets 

of meanings in different fields as they develop their performance and expressive 

competence. Relating the Tultugan to Symbolic Interactionism, each learner 

finds value and meaning in the activities done in Tultugan as informed by their 

experiences and the people whom they encountered that, in one way or another, 

influence each other’s point of view. The experiences of the students in the 

Tultugan, aided by the TCTF, will ground student’s idea of their culture in relation 

to their history, community, and festivals.  In conclusion, as the student navigates 

to different contexts through meaningful musical engagement, like the integration 

of Tultugan, meanings, and symbols will always vary from person to person, and 

context to context – a form of Symbolic Interactionism. 

 The study recommends the implementation of TCTF in music education, 

especially those non-music education graduate teachers who teach music. In 
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1 นัักวิิชาการอิสระ

บทคัดย่อ
บทควิามนั้�ม่�งวิิเคราะห์์ควิามเป็็นัครูผูู้�ก่�อก่ารห์รือพลัังก่ระทำ

ก่ารของครู ในับริบทของครูดนัตร้ในัป็ระเทศไทย โดยใช้�ก่รอบ

แนัวิคิดเช้ิงระบบนัิเวิศ ซึ่่�งมองวิ�าพลัังก่ระทำก่ารของครูเก่ิด

จัาก่ป็ฏิิสััมพันัธ์์ระห์วิ�างป็ระสับก่ารณ์์ในัอด้ต เงื�อนัไขของบริบท

ป็จััจับ่นัั แลัะวิสิัยัทศันัต์�ออนัาคต บทควิามนัำเสันัอก่ารวิเิคราะห์์

เช้ิงวิิพาก่ษ์์ต�อโครงสัร�างทางก่ารศ่ก่ษ์าท้�สั�งผู้ลัต�อพื�นัท้�ของครู

ดนัตร้ในัก่ารออก่แบบก่ารเร้ยนัรู� แลัะเสันัอข�อเสันัอเช้ิงระบบ

ในัสัามระดบั ได�แก่� ระดบันัโยบาย ระดบัสัถานัศก่่ษ์า แลัะระดบั

วิชิ้าช้พ้ เพื�อสั�งเสัรมิให์�ครสูัามารถรเิริ�มแลัะออก่แบบก่ารเรย้นัรู�ท้�

มค้วิามห์มาย โดยเชื้�อมโยงก่บัอตัลััก่ษ์ณ์ท์างดนัตร ้ทน่ัวิฒันัธ์รรม

ของผูู้�เร้ยนั แลัะเป็้าห์มายของก่ารเร้ยนัรู�เช้ิงค่ณ์ค�า บทควิาม

นั้�ม้จั่ดม่�งห์มายในัก่ารสัร�างควิามเข�าใจัเช้ิงล่ัก่ต�อบทบาทของ

ครูดนัตร้ในัฐานัะผูู้�ก่ระทำก่ารท้�ม้อำนัาจัเช้ิงวิิช้าช้้พ แลัะเสันัอ

แนัวิทางในัก่ารพัฒนัาโครงสัร�างท้�เอื�อต�อครูผูู้�ก่�อก่ารอย�างยั�งยืนั 

คำสำคัญ: ครูผูู้�ก่�อก่าร, พลัังก่ระทำก่ารของครู, ครูดนัตร้, 

ระบบนัิเวิศทางก่ารศ่ก่ษ์า, ก่ารออก่แบบก่ารเร้ยนัรู�
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TEACHER AGENCY AMONG MUSIC
TEACHERS IN THAILAND: 
AN ECOLOGICAL PERSPECTIVE

A. CHANTARAWIROTE

Abstract

This article examines the concept of teacher agency in the 

context of music teachers in Thailand, using an ecological 

perspective that conceptualizes agency as emerging from 

the dynamic interplay between past experiences, current 

contextual conditions, and envisioned futures. The study 

critically analyzes how educational structures impact music 

teachers’ capacity to design meaningful learning and proposes 

systemic support across three levels: policy, school, and 

professional community. It emphasizes the importance of 

recognizing music teachers as active professionals who initiate 

and shape learning in ways that align with students’ cultural 

identities and educational values. The article advocates for 

sustainable structures that nurture teacher agency and support 

creative pedagogical autonomy within the Thai educational 

system.

Keywords: Teacher Agency, Music Teachers, Professional 

Autonomy, Ecological Perspective, Educational Reform 
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บทนำ�

 ในัศตวิรรษ์ท้� 21 ระบบก่ารศก่่ษ์าทั�วิโลัก่มไิด�เพย้งเผู้ช้ญิก่ารเป็ลั้�ยนัแป็ลังทางเทคโนัโลัยแ้ลัะ

สัังคมเท�านัั�นั ห์าก่ยังเผู้ช้ิญคำถามสัำคัญเก้่�ยวิก่ับควิามห์มายของก่ารเร้ยนัรู�แลัะบทบาทของครู 

ในัฐานัะผูู้�ม้สั�วินัก่ำห์นัดทิศทางก่ารศ่ก่ษ์า1 ควิามคาดห์วิังต�อครูมิได�ห์ย่ดอยู�ท้�ก่ารถ�ายทอดเนัื�อห์า 

แต�ขยับสัู�ก่ารเป็็นั ผูู้�ออก่แบบป็ระสับก่ารณ์์ก่ารเร้ยนัรู�ท้�ม้ค่ณ์ภาพ ม้จัริยธ์รรม แลัะตอบโจัทย์ช้้วิิต

ของผูู้�เร้ยนั อย�างไรก็่ตาม ท�ามก่ลัางก่ารเร้ยก่ร�องต�อควิามยืดห์ย่�นั นัวิัตก่รรม แลัะก่ารเร้ยนัรู�เช้ิง

สัร�างสัรรค์ เสั้ยงของครูก่ลัับไม�ใช้�สัิ�งท้�ระบบเป็ิดรับอย�างแท�จัริง

 ในับริบทของป็ระเทศไทย ครูจัำนัวินัไม�นั�อยยังคงทำงานัภายใต�โครงสัร�างท้�รวิมศูนัย์  

ก่ารป็ระเมินัท้�เนั�นัผู้ลัลััพธ์์ แลัะวิาทก่รรมวิิช้าช้้พท้�จัำก่ัดก่รอบก่ารทำงานัครูไวิ�เพ้ยงก่าร “ป็ฏิิบัติ

ตามนัโยบาย” มาก่ก่วิ�าก่ารใช้�วิจิัารณ์ญาณ์เช้งิวิชิ้าช้พ้ ควิามย�อนัแย�งน้ั�ทำให์�เกิ่ดคำถามต�อแนัวิคิด 

“ควิามเป็น็ัครูผูู้�ก่�อก่าร” ท้�ภาครัฐแลัะแวิดวิงวิชิ้าก่ารก่ลั�าวิถง่อย�างก่วิ�างขวิาง นัั�นัคือ ครูจัะสัามารถ

เป็็นัผูู้�ริเริ�มก่ารเป็ลั้�ยนัแป็ลังได�จัริงห์รือไม� ห์าก่ระบบไม�ยืนัยันัควิามช้อบธ์รรมของก่ารริเริ�มนัั�นั

 แนัวิคิด “ควิามเป็็นัครูผูู้�ก่�อก่าร” ในับทควิามนั้� ห์มายถ่งควิามสัามารถของครูในัก่ารใช้�

ป็ระสับก่ารณ์์เดิมป็ระเมินัสัถานัก่ารณ์์ปั็จัจ่ับันั แลัะจิันัตนัาก่ารถ่งควิามเป็็นัไป็ได�ในัอนัาคต เพื�อ

นัำไป็สัู�ก่ารตัดสัินัใจัท้�ม้ควิามห์มายต�อผูู้�เร้ยนัแลัะบริบท2 แนัวิคิดนั้�ไม�มองครูเป็็นัเพ้ยงผูู้�ก่ระทำเช้ิง

ป็ัจัเจัก่ ห์าก่แต�เป็็นัผู้ลัลััพธ์์ของพลัวัิตระห์วิ�างท่นัช้้วิิต บริบทเช้ิงระบบ แลัะเจัตจัำนังสั�วินับ่คคลั 

ภายใต�ก่รอบคิดเช้ิงระบบนิัเวิศ (ecological agency) ครูผูู้�ก่�อก่ารจั่งมิใช้�ครูท้�เก่�ง แต�คือผูู้�ท้�ก่ลั�า

ทำห์นั�าท้�เช้ิงจัริยธ์รรม ท�ามก่ลัางแรงต�านัของบริบท

 บทบาทของควิามเป็็นัครูผูู้�ก่�อก่าร จั่งม้ควิามสัำคัญยิ�งในัสัาขาวิิช้าท้�เก่้�ยวิข�องก่ับวิัฒนัธ์รรม 

อตัลักั่ษ์ณ์ ์แลัะควิามคดิสัร�างสัรรคเ์ช้�นัวิชิ้าดนัตร ้ซึ่่�งก่ารเรย้นัรู�มไิด�วิดัผู้ลัจัาก่คำตอบถกู่ผู้ดิทั�งห์มด 

แต�เก่ดิจัาก่ก่ารสัร�างควิามห์มายร�วิม บรบิทของครดูนัตรใ้นัป็ระเทศไทยโดยเฉพาะในัระบบโรงเรย้นั 

จั่งเป็็นัพื�นัท้�ท้�สัะท�อนัทั�งศัก่ยภาพแลัะข�อจัำก่ัดของควิามเป็็นัครูผูู้�ก่�อก่ารอย�างช้ัดเจันั บางคนัอาจั

ใช้�ดนัตรส้ัร�างพื�นัท้�ก่ารเรย้นัรู�ให์ม� บางคนัก่ลับัถกู่ระบบจัำก่ดัให์�ทำห์นั�าท้�จัดัก่จิัก่รรมป็ระก่วิดห์รือ

พิธ์้ก่ารเท�านัั�นั

 บทควิามนั้�ม่�งวิิเคราะห์์ควิามเป็็นัครูผูู้�ก่�อก่าร ในับริบทของครูดนัตร้ในัป็ระเทศไทย โดย

เนั�นัไป็ท้�ครูท้�ป็ฏิิบัติงานัในัระบบโรงเร้ยนั ผู้�านัก่รอบคิดเช้ิงระบบนิัเวิศ โดยเช้ื�อมโยงวิรรณ์ก่รรม

สัาก่ลัเข�าก่บัข�อถก่เถย้งในัระบบก่ารศก่่ษ์าไทย แลัะเสันัอมม่มองเช้งิโครงสัร�างเพื�อเสัรมิสัร�างพื�นัท้� 

ก่ารก่ระทำของครูดนัตร้ให์�เติบโตอย�างม้ควิามห์มาย

1 From Gert Biesta, Mark Priestley, and Stavroula Philippou, Teacher Agency and the Curriculum: Rethinking Teachers’ Work in Changing Times 

(London: Routledge, 2023).
2 Gert Biesta, The Beautiful Risk of Education (Boulder, CO: Paradigm Publishers, 2014).
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2. กรอบแนวคิดว่าด้วยความเป็นครูผู้ก่อการ

 แนัวิคิดเรื�อง teacher agency ซึ่่�งบทควิามนั้�ใช้�คำวิ�าพลัังก่ระทำก่ารของครู มิได�ห์มาย

ถ่งค่ณ์ลััก่ษ์ณ์ะเฉพาะตัวิของปั็จัเจัก่ ห์าก่เป็็นัภาวิะท้�เกิ่ดจัาก่ก่ารป็ฏิิสััมพันัธ์์ระห์วิ�างท่นัช้้วิิตของ

ครู บริบททางสัังคม แลัะวิิสััยทัศน์ัต�ออนัาคต ในับริบทของป็ระเทศไทย ซึ่่�งระบบก่ารศ่ก่ษ์ามัก่

ม้ลััก่ษ์ณ์ะรวิมศูนัย์ ก่ารก่ระทำของครูท้�ท�าทายโครงสัร�าง ห์รือออก่แบบก่ารเร้ยนัรู�ให์ม�อย�างม้

จัริยธ์รรม จั่งอาจัเร้ยก่ได�วิ�าเป็็นัครูผูู้�ก่�อก่าร คำซึ่่�งบทควิามนั้�ใช้�เพื�ออธ์ิบายลััก่ษ์ณ์ะเฉพาะของครู

ท้�ใช้�พลัังก่ระทำก่ารในัทิศทางของก่ารเป็ลั้�ยนัแป็ลัง

 2.1 กรอบคดิเชงิระบบนเิวศ: พลังัก่ระทำก่ารของครใูนัฐานัะป็ราก่ฏิก่ารณ์ท์้�ป็ระก่อบสัร�าง

พร้สัต์ลั้ย์ บ้เอสัตาแลัะโรบินัสัันั3 ได�เสันัอก่รอบคิดเช้ิงระบบนัิเวิศ (ecological perspective) ซึ่่�ง

อธ์ิบายวิ�าพลัังก่ระทำก่ารของครู (teacher agency) มิได�ตั�งอยู�บนัแรงจูังใจัห์รือศัก่ยภาพสั�วินั

บ่คคลัเพ้ยงลัำพัง ห์าก่เกิ่ดจัาก่พลัวัิตของสัามมิติท้�สััมพันัธ์์ก่ันั ได�แก่� 1) ป็ระสับก่ารณ์์ในัอด้ต 

(iterational dimension) เช้�นั ควิามเช้ื�อ ควิามรู� แลัะท่นัช้้วิิตท้�สัะสัม 2) ก่ารป็ระเมินัแลัะก่าร

ตดัสันิัใจัในัสัถานัก่ารณ์ปั์็จัจ่ับันั (practical-evaluative dimension) ซึ่่�งรวิมถง่ข�อจัำกั่ดเช้งิบริบท 

เช้�นั โครงสัร�างโรงเร้ยนั ก่ารบริห์าร ห์รือนัโยบาย แลัะ 3) จัินัตนัาก่ารถ่งควิามเป็็นัไป็ได�ในัอนัาคต 

(projective dimension) อนััห์มายถ่งวิิสัยัทัศนั ์เป็า้ห์มาย แลัะคณ่์ค�าท้�ครปู็รารถนัาให์�เกิ่ดข่�นั ทั�ง

สัามมิตินั้�ไม�ใช้�องค์ป็ระก่อบท้�แยก่จัาก่ก่ันั ห์าก่แต�ทำงานัร�วิมก่ันัอย�างต�อเนัื�อง แลัะเป็็นัตัวิก่ำห์นัด

วิ�าครูสัามารถห์รอืไม�สัามารถก่ระทำบางสัิ�งในัห์�องเรย้นัได� พลังัก่ระทำก่ารของครจูัง่ไม�ใช้�เพย้งควิาม

สัามารถในัก่ารทำสัิ�งใดแต�คือพื�นัท้�ก่ารต�อรองระห์วิ�างอด้ต ป็ัจัจั่บันั แลัะอนัาคต ท้�ครูต�องป็ระคับ

ป็ระคองแลัะเลัือก่สัรรอย�างม้จัริยธ์รรม

 2.2 พลัังกระทำการของครูกับข้อจำกัดเชิงโครงสร้าง

แม�แนัวิคิดเรื�องพลัังก่ระทำก่ารของครูจัะเป็ิดพื�นัท้�ให์�ครูม้บทบาทในัก่ารสัร�างควิามห์มายของก่าร

เร้ยนัรู� แต�ในัควิามเป็็นัจัริง ครูจัำนัวินัมาก่ต�องป็ฏิิบัติงานัภายใต�ระบบท้�ม้ข�อจัำก่ัด เช้�นั โครงสัร�าง

เวิลัาเร้ยนัตายตวัิ นัโยบายป็ระเมนิัผู้ลัท้�เนั�นัตวัิเลัข ห์รือวิฒันัธ์รรมโรงเรย้นัท้�ให์�คณ่์ค�าก่บัควิามเป็น็ั

ระเบ้ยบมาก่ก่วิ�าก่ารคิดอย�างม้วิิจัารณ์ญาณ์ พาร์ทท้แลัะเวิสัเตอร์ลัันัด์4 เตือนัวิ�า ควิามเข�าใจัแบบ

อ่ดมคติต�อพลังัก่ระทำก่ารของครอูาจัก่ลัายเป็น็ัเครื�องมอืท้�ระบบใช้�ในัก่ารผู้ลััก่ภาระนัวิัตก่รรมมา

ไวิ�ท้�ครู โดยไม�เป็ลั้�ยนัแป็ลังโครงสัร�างท้�เก่้�ยวิข�อง

3Mark Priestley, Gert Biesta, and Sarah Robinson, Teacher Agency: An Ecological Approach (London: Bloomsbury Academic, 2015).
4Heidi Partti and Heidi Westerlund, “Navigating Professional Learning as Music Educators: A Critical Reflection,” International Journal of Music 

Education 39, no. 1 (2021): 45–59.
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 คอนัเนัลั ได�วิิพาก่ษ์์เพิ�มเติมวิ�า ห์าก่รัฐห์รือองค์ก่รก่ารศ่ก่ษ์าเนั�นัก่ารเสัริมสัร�างพลัังของครู 

โดยไม�ยอมเป็ลั้�ยนัระบบท้�ก่ดทับครูอยู� เช้�นั ระบบบริห์ารแบบสัั�งก่าร–ควิบค่ม ห์รือก่ารป็ระเมินั

แบบเช้ิงป็ระสิัทธิ์ภาพ (performance-based evaluation) ย�อมทำให์�แนัวิคิดเรื�องพลัังก่ระทำ

ก่ารของครูก่ลัายเป็น็ัเพ้ยงแนัวิคิดแนัวิคิดห์น่ั�ง มาก่ก่วิ�าจัะเป็น็ัเครื�องมือท้�แท�จัริงในัก่ารสัร�างอำนัาจั

ให์�ก่ับครู5

 ในัแง�น้ั� ควิามเป็น็ัครผููู้�ก่�อก่ารจัง่มใิช้�เพย้งผูู้�มค้วิามสัามารถเช้งินัวัิตก่รรม แต�คือผูู้�ท้�ต�องเผู้ชิ้ญ

แรงเสัย้ดทานัของระบบ แลัะตดัสันิัใจัลังมอืก่ระทำสัิ�งท้�ตนัไตร�ตรองแลั�วิวิ�ามค้วิามห์มาย แม�จัะต�อง

เผู้ช้ิญควิามคลั่มเครือ ห์รือก่ารถูก่มองวิ�าไม�อยู�ในัก่รอบ

 2.3 พลัังกระทำการของครูกับมิติทางจริยธรรม

 บเ้อสัตา เสันัอวิ�าห์วัิใจัของก่ารศก่่ษ์าคอื ก่ารตดัสันิัใจัเช้งิคณ่์ค�า (value-based judgment) 

ไม�ใช้�เพย้งก่ารป็ฏิบิตัติามแนัวิทางท้�ถกู่ต�องทางเทคนิัค (technical correctness) ในัทัศนัะนั้� พลังั

ก่ระทำก่ารของครูจั่งไม�ใช้�เพ้ยงควิามสัามารถในัก่ารออก่แบบก่ิจัก่รรม ห์รือก่ารวิางแผู้นัก่ารสัอนั 

แต�คือ ควิามก่ลั�าห์าญทางจัริยธ์รรม (moral courage) ในัก่ารทำสิั�งท้� “ควิรทำ” แม�อาจัไม�ตรง

ก่ับสัิ�งท้�ระบบต�องก่ารให์�ทำ

 ควิามก่ลั�าห์าญดงัก่ลั�าวิ มไิด�ตั�งอยู�บนัควิามรู�ห์รอืทกั่ษ์ะเพย้งลัำพงั แต�คอืก่ารใช้�วิจิัารณ์ญาณ์

ในัสัภาวิะท้�ไม�แนั�นัอนัแลัะมัก่ป็ราศจัาก่คำตอบท้�ช้ัดเจันั6 ตัวิอย�างเช้�นั ก่ารตัดสัินัใจัของครูท้�จัะ

เป็ดิพื�นัท้�ให์�ผูู้�เร้ยนัได�ใช้�เสั้ยงของตนัเองในัช้ั�นัเร้ยนั แม�อาจัขดัก่บัแนัวิทางก่ารควิบค่มท้�โรงเร้ยนัใช้�

อยู� ห์รือก่ารเลัือก่ท้�จัะไม�จััดก่ารแสัดงท้�เนั�นัควิามเนั้�ยบเพ้ยงเพื�อก่ารป็ระก่วิด แต�ห์ันัมาออก่แบบ

ก่ระบวินัก่ารเร้ยนัรู�ท้�เป็ดิโอก่าสัให์�ผูู้�เร้ยนัได�สัำรวิจัตนัเองผู้�านัเสั้ยงดนัตร้ สัิ�งเห์ลั�านั้�อาจัดูเลั็ก่นั�อย

ในัสัายตาระบบ แต�คือก่ารก่ระทำท้�ม้นั�ำห์นััก่ทางจัริยธ์รรมอย�างลั่ก่ซึ่่�ง

 ในัห์ลัายก่รณ้์ ครูท้�ม้จัิตสัำนั่ก่ต�อผูู้�เร้ยนัในัฐานัะมน่ัษ์ย์ มิใช้�เพ้ยงผูู้�รับบริก่ารของระบบก่าร

ศ่ก่ษ์า อาจัเลัือก่ท้�จัะต�อต�านันัโยบายบางป็ระก่ารอย�างเง้ยบ ๆ ห์รือแสัวิงห์าช้�องวิ�างในัระบบเพื�อ

สัร�างก่ารเร้ยนัรู�ท้�ม้ควิามห์มาย สัิ�งเห์ลั�านั้�แสัดงให์�เห์็นัวิ�าพลัังก่ระทำก่ารของครู มิใช้�ก่ารก่ระทำท้�

เป็น็ัก่ลัางทางคณ่์ค�า ห์าก่แต�ตั�งอยู�บนัคำถามสัำคญัวิ�าอะไรคอืสัิ�งท้�ดส้ัำห์รบัผูู้�เรย้นัในัสัถานัก่ารณ์น์ั้� 7 

5Raewyn Connell, “Good Teachers on Dangerous Ground: Towards a New View of Teacher Quality and Professionalism,” Critical Studies in 

Education 50, no. 3 (2009): 213–229, https://doi.org/10.1080/17508480902998421.
6Gert Biesta, Educational Research: An Unorthodox Introduction (London: Bloomsbury Academic, 2020).
7Gert Biesta, Mark Priestley, and Stavroula Philippou, Teacher Agency and the Curriculum: Rethinking Teachers’ Work in Changing Times 

(London: Routledge, 2023).
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8สำานัักงานัคณะกรรมการการศึกษาขั้นัพื้นัฐานั. หลักสูตรแกนกลางการศึกษาขั้นพื้นฐาน พุทธศักราช 2551. กรุงเทพฯ: โรงพิมพ์ชุมนัุมสหกรณ์การเกษตรแห่ง

ประเทศไทย, 2551.
9Vitchulada Laovanich et al., “An Investigation into the Status of Thailand’s Music Education Systems and Organisation,” British Journal of 

Music Education 38, no. 2 (2021): 131–144.

 ครูผูู้�ก่�อก่าร ในัควิามห์มายนั้� มิใช้�เพ้ยงผูู้�สัร�างสัรรค์ แต�คือผูู้�ท้�ยืนัยันัวิ�าก่ารเป็็นัครู คือก่าร 

รับผู้ิดช้อบต�อช้้วิิตของผูู้�เร้ยนั ไม�ใช้�เพ้ยงรับผู้ิดช้อบต�อเอก่สัารราช้ก่าร ก่ารก่ลั�าทำสัิ�งให์ม� มิได�เก่ิด

จัาก่ก่ารฝึกึ่อบรมเพย้งอย�างเดย้วิ ห์าก่เก่ดิจัาก่ก่ารท้�ครไูด�รบัก่ารยนืัยนััวิ�าเส้ัยงของตนัมค้วิามห์มาย 

แลัะก่ารก่ระทำของตนัม้ควิามช้อบธ์รรม

3. บริบทของครูดนตรีในประเทศไทย

 ก่ารวิิเคราะห์์พลัังก่ระทำก่ารของครูดนัตร้ จัำเป็็นัต�องตั�งอยู�บนัควิามเข�าใจัต�อบริบทท้�

ครูเห์ลั�านั้�ดำรงอยู� ทั�งในัเช้ิงระบบนัโยบาย โครงสัร�างโรงเร้ยนั ควิามเชื้�อวัิฒนัธ์รรม แลัะควิาม

สััมพันัธ์์เช้ิงอำนัาจัในัสัถานัศ่ก่ษ์า บทควิามน้ั�ม่�งเนั�นัเฉพาะครูดนัตร้ในัระดับก่ารศ่ก่ษ์าขั�นัพื�นัฐานั

ในัป็ระเทศไทย ซึ่่�งทำงานัในัระบบโรงเรย้นัของรฐัแลัะเอก่ช้นั โดยตระห์นักั่วิ�าครเูห์ลั�านั้�มไิด�ก่ระทำ

ก่ารในัพื�นัท้�วิ�าง ห์าก่ดำรงอยู�ท�ามก่ลัางเงื�อนัไขท้�ซึ่ับซึ่�อนัแลัะบางครั�งก่็ขัดแย�งก่ันั

 3.1 โครงสร้างระบบการศึกษาแลัะผลักระทบต่อวิชาดนตรี

โครงสัร�างห์ลักั่สูัตรแก่นัก่ลัาง พ.ศ. 2551 ก่ำห์นัดให์�ศิลัป็ะเป็็นัก่ล่ั�มสัาระก่ารเรย้นัรู�ห์ลักั่ก่ล่ั�มห์น่ั�ง8  

แต�ในัทางป็ฏิิบัติ ดนัตร้ในัโรงเร้ยนัก่ลัับมัก่ถูก่ลัดควิามสัำคัญ ทั�งในัด�านัเวิลัาเร้ยนั จัำนัวินัครู แลัะ

ก่ารสันัับสันั่นังบป็ระมาณ์9 ก่ารวิางตำแห์นั�งวิิช้าดนัตร้ในัห์ลััก่สัูตรจั่งอยู�ในัสัถานัะก่่�งภาคบังคับ 

ก่ลั�าวิคือเป็น็ัวิชิ้าท้�อยู�ในัห์ลักั่สูัตร แต�ไม�ใช้�วิชิ้าท้�ถกู่วัิดผู้ลัอย�างจัริงจังัในัระบบสัอบห์รือก่ารป็ระเมินั

เช้ิงมาตรฐานั

 นัอก่จัาก่นั้� ระบบก่ารบรรจั่ครูยังไม�เป็ิดพื�นัท้�เพ้ยงพอให์�ผูู้�ม้ควิามเช้้�ยวิช้าญเฉพาะด�านั เช้�นั 

ดนัตร้ไทยห์รือดนัตร้พื�นับ�านั ซึ่่�งอาจัไม�ได�สัำเร็จัก่ารศ่ก่ษ์าตามสัายท้�คณ์ะก่รรมก่ารข�าราช้ก่ารครู

แลัะบ่คลัาก่รทางก่ารศ่ก่ษ์า รับรองไวิ� สั�งผู้ลัให์�โรงเร้ยนัห์ลัายแห์�งต�องใช้�ครูต�างสัายมาทำห์นั�าท้�

สัอนัดนัตร้ ซึ่่�งม้ผู้ลัโดยตรงต�อควิามมั�นัคงทางวิิช้าช้้พ แลัะควิามต�อเนืั�องในัก่ารพัฒนัาก่ารเร้ยนัรู�

ของผูู้�เร้ยนั

 3.2 วัฒนธรรมโรงเรียนแลัะอำนาจที�ไม่สมมาตร

 ในัระดบัโรงเรย้นั ครูดนัตรมั้ก่ถกู่วิางไวิ�ในับทบาทท้�เป็น็ัเพย้งสั�วินัเสัริมของกิ่จัก่รรม มาก่ก่วิ�า

จัะได�รับก่ารยอมรับในัฐานัะครูวิิช้าห์ลััก่ ก่ารสัอนัดนัตร้จั่งไม�เพ้ยงแต�ถูก่จัำก่ัดด�วิยเวิลัาเร้ยนัท้�

นั�อยก่วิ�าวิิช้าอื�นั แต�ยังถูก่ก่ลืันัเข�าไป็ในัระบบก่ิจัก่รรมของโรงเร้ยนั เช้�นั ก่ารแสัดงต�อนัรับแขก่  

ก่ารแข�งขนัั ห์รอืก่ารป็ระก่วิดต�าง ๆ  ซึ่่�งมัก่เนั�นัผู้ลัลัพัธ์ท์้�จับัต�องได� เช้�นั ถ�วิยรางวัิลัห์รอืภาพลักั่ษ์ณ์์ 

มาก่ก่วิ�าก่ารสั�งเสัริมก่ระบวินัก่ารเร้ยนัรู�เช้ิงค่ณ์ค�าของผูู้�เร้ยนั
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 ภายใต�บรบิทดงัก่ลั�าวิ ควิามสัมัพนััธ์เ์ช้งิอำนัาจัระห์วิ�างผูู้�บรหิ์ารโรงเรย้นัก่บัครวูิชิ้าดนัตรม้กั่

สัะท�อนัให์�เห์น็ัถง่โครงสัร�างท้�ไม�สัมมาตร ก่ลั�าวิคอื อำนัาจัในัก่ารตดัสันิัใจั ก่ารก่ำห์นัดนัโยบาย ห์รอื

ก่ารออก่แบบก่ารเร้ยนัรู� ไม�ได�ก่ระจัายอย�างเท�าเท้ยม แต�ก่ลัับก่ระจั่ก่ตัวิอยู�ท้�ผูู้�บริห์ารห์รือครูวิิช้า

ห์ลััก่ เช้�นั คณ์ิตศาสัตร์ วิิทยาศาสัตร์ ห์รือภาษ์าไทย

 คำวิ�า “อำนัาจั” (power) ในัท้�นั้�ห์มายถ่ง ความสามารถในการมอีิทิธิพิลต่อ่ิการต่ดัสนิใจหรอืิ

การกระทำในระดบัโครงสรา้งหรอืิการปฏิบิติั่10 ซึ่่�งไม�จัำเป็น็ัต�องอยู�ในัรูป็ของก่ารสัั�งก่ารโดยตรง แต�

อาจัป็ราก่ฏิผู้�านับรรทัดฐานัของโรงเร้ยนั เช้�นั วิิช้าไห์นัสัำคัญ ห์รือใครม้สัิทธ์ิออก่แบบก่ิจัก่รรม

 ในัขณ์ะท้�คำวิ�า “สัมมาตร” (symmetry) ใช้�อธ์บิายภาวิะท้�ผูู้�เก่้�ยวิข�องมอ้ำนัาจัต�อรองอย�าง

เท�าเท้ยมก่ันั โครงสัร�างท้�ไม�สัมมาตรจั่งห์มายถ่งสัถานัก่ารณ์์ท้�บางก่ลั่�มม้อำนัาจัในัก่ารก่ำห์นัด

แนัวิทาง แต�บางก่ลั่�มไม�ม้แม�แต�โอก่าสัจัะม้เสั้ยง (voice) ในัก่ระบวินัก่ารตัดสัินัใจันัั�นั

 แม�ครูดนัตร้บางคนัอาจัม้พลัังเช้ิงจัินัตนัาก่ารสัูง ม้ควิามสัามารถในัก่ารออก่แบบก่ารเร้ยนัรู�

ท้�สัร�างสัรรค์แลัะสัอดคลั�องก่ับบริบทของผูู้�เร้ยนั แต�ห์าก่โครงสัร�างโรงเร้ยนัไม�เป็ิดพื�นัท้�ให์�ครูเห์ลั�า

นั้�สัามารถใช้�เสั้ยง ห์รือริเริ�มได� ควิามเป็็นัครูผูู้�ก่�อก่ารย�อมถูก่ก่ดทับอยู�ภายในั ทั�งในัเช้ิงอำนัาจัแลัะ

เช้ิงควิามห์มายของบทบาททางวิิช้าช้้พ

 3.3 ทุนวัฒนธรรมกับความเป็นวิชาชีพดนตรี

 ในัก่รณ์ข้องดนัตรไ้ทยห์รอืดนัตรพ้ื�นับ�านั ทน่ัวิฒันัธ์รรมของคร ูซึ่่�งป็ระก่อบด�วิยป็ระสับก่ารณ์์

ตรง ก่ารสัืบทอดองค์ควิามรู� แลัะควิามสััมพันัธ์์ก่ับช้่มช้นัดนัตร้ ถือเป็็นัทรัพยาก่รสัำคัญของก่าร

เร้ยนัรู� แต�ระบบโรงเร้ยนัไม�ได�ให์�ก่ารรับรองห์รือยอมรับท่นัเห์ลั�านั้�ในัฐานัะค่ณ์สัมบัติทางวิิช้าช้้พ 

สั�งผู้ลัให์�ครูบางคนัท้�ม้ภูมิป็ัญญาในัทางดนัตร้ แต�ขาดค่ณ์ว่ิฒิทางก่ารศ่ก่ษ์า ก่ลัับถูก่ก่ันัออก่จัาก่

ระบบ ห์รือถูก่จัำก่ัดโอก่าสัในัก่ารเติบโตทางวิิช้าช้้พ11

 ขณ์ะเด้ยวิก่ันั ควิามห์ลัาก่ห์ลัายทางวิัฒนัธ์รรมของดนัตร้ในัแต�ลัะภูมิภาค ยังถูก่ลัดทอนัให์�

เห์ลัอืเพ้ยงแบบฝึกึ่หั์ดก่ลัางห์รอืก่จิัก่รรมท้�ตอบสันัองต�อก่รอบมาตรฐานัเด้ยวิกั่นัทั�วิป็ระเทศ ควิาม

พยายามในัก่ารรัก่ษ์าอัตลััก่ษ์ณ์์เฉพาะถิ�นั ห์รือก่ารออก่แบบก่ารเร้ยนัรู�ท้�สััมพันัธ์์ก่ับช้่มช้นัท�องถิ�นั 

จั่งก่ลัายเป็็นัภาระท้�ครูต�องรับผู้ิดช้อบแต�เพ้ยงลัำพัง

10Michel Foucault, Power/Knowledge: Selected Interviews and Other Writings, 1972–1977, ed. Colin Gordon (New York: Pantheon Books, 1980).
11Lindsey R. Williams and Somchai Trakarnrung, “Thai Pre-Service Music Educators and Their Future in Music Education and Its Role in 

Society,” International Journal of Music Education 33 (2015): 1–16.
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4. การเช่�อมโยงกรอบแนวคิด “ความเป็นครูผู้ก่อการ” กับบริบทของครูดนตรีในประเทศไทย

 ก่รอบแนัวิคิดเช้ิงระบบนิัเวิศวิ�าด�วิยควิามเป็็นัครูผูู้�ก่�อก่าร ท้�เสันัอโดยพร้สัต์ล้ัย์ บ้เอสัตา 

แลัะโรบินัสัันั12 เปิ็ดพื�นัท้�ให์�เราทบทวินับทบาทของครู ไม�ใช้�ในัฐานัะผูู้�ม้อิสัระสัมบูรณ์์ห์รือผูู้�ถูก่

ก่ำห์นัดโดยโครงสัร�างฝึ่ายเด้ยวิ ห์าก่แต�เป็็นัผูู้�ท้�ป็ฏิิสััมพันัธ์์ก่ับบริบทผู้�านัท่นัช้้วิิต ก่ารตัดสัินัใจัในั

สัถานัก่ารณ์ ์แลัะจิันัตนัาก่ารต�ออนัาคต เมื�อนัำก่รอบคิดน้ั�มาเช้ื�อมโยงกั่บสัถานัก่ารณ์ข์องครูดนัตร้

ในัป็ระเทศไทย จัะพบควิามซึ่ับซึ่�อนัท้�ไม�สัามารถอธ์ิบายด�วิยคำวิ�า “ข�อจัำก่ัด” อย�างผู้ิวิเผู้ินั ห์าก่

ต�องมองในัฐานัะระบบนัเิวิศแห์�งก่ารบบ้อดั (constrained ecologies of practice) ซึ่่�งเป็ลั้�ยนัครู

ให์�ก่ลัายเป็็นัก่ลัไก่ในัพิธ์้ก่รรมทางก่ารศ่ก่ษ์า มาก่ก่วิ�าผูู้�สัร�างสัรรค์ก่ารเร้ยนัรู�

 4.1 มิติอดีต: ทุนชีวิตภายใต้การผลัิตซ้้ำของวาทกรรม

 ครดูนัตรใ้นัป็ระเทศไทยจัำนัวินัมาก่เตบิโตข่�นัจัาก่ระบบก่ารศก่่ษ์าแลัะวิฒันัธ์รรมทางดนัตร้

ท้�มค้วิามโนั�มเอย้งแบบอนัร่กั่ษ์นัยิม ซึ่่�งให์�ควิามสัำคญัก่บัควิามช้ำนัาญในัก่ารป็ฏิิบตัมิาก่ก่วิ�าควิาม

สัามารถในัก่ารแป็ลังควิามรู�สัู�ก่ารเร้ยนัรู�ของผูู้�เร้ยนั ท่นัช้้วิิตของครูจั่งมัก่ถูก่ผูู้ก่ติดก่ับก่ารเป็็นั  

“ผูู้�รัก่ษ์าแบบแผู้นั” มาก่ก่วิ�าก่ารเป็็นั “ผูู้�สัร�างสัรรค์ก่ระบวินัก่าร”

 ระบบก่ารผู้ลัิตครูดนัตร้ท้�ยังเนั�นัก่ารสัอบ ก่ารแสัดง ห์รือก่ารป็ระก่วิด เป็็นัห์ลััก่ฐานัของ

ก่ระบวินัก่ารผู้ลัิตซึ่�ำทางวิาทก่รรม (discursive reproduction) ท้�เป็ลั้�ยนัครูให์�เป็็นัผูู้�สัืบทอด

มาก่ก่วิ�าผูู้�ต้ควิาม เมื�อท่นัช้้วิิตในัอด้ตถูก่ผู้นั่ก่อยู�ก่ับค่ณ์ค�าบางช่้ด ควิามเป็็นัครูผูู้�ก่�อก่ารจั่งอาจัไม�

เก่ิดข่�นั แม�ในัภาวิะท้�ครูม้เจัตจัำนัง เพราะพื�นัฐานัเช้ิงก่ารรู�คิด (epistemic framing) ยังไม�เป็ิด

ให์�ครูมองตนัเองในัฐานัะผูู้�ออก่แบบก่ารเร้ยนัรู�

 4.2 มิติปัจจุบัน: โครงสร้างที�จำกัดพ่้นที�ทางจริยธรรมแลัะวิชาชีพ

  ในัระดับป็ฏิิบัติก่าร ครูดนัตร้ในัป็ระเทศไทยป็ฏิิบัติงานัภายใต�โครงสัร�างท้�ม้เจัตนัาควิบค่ม

ค่ณ์ภาพก่ารจััดก่ารเร้ยนัรู�อย�างเป็็นัระบบ เช้�นั ก่ารจััดสัรรเวิลัาเร้ยนัตามห์ลััก่สูัตรแก่นัก่ลัาง  

ก่ารป็ระเมินัผู้ลัสััมฤทธ์ิ�ของผูู้�เร้ยนั แลัะก่ารติดตามผู้ลัลััพธ์์เช้ิงนัโยบายจัาก่ระดับโรงเร้ยนัแลัะ

สัำนััก่งานัเขต อย�างไรก็่ตาม โครงสัร�างเห์ลั�าน้ั�อาจัสั�งผู้ลัให์�ครูจัำนัวินัห์น่ั�งรู�ส่ัก่วิ�าพื�นัท้�ในัก่ารใช้�

วิิจัารณ์ญาณ์ทางจัริยธ์รรมแลัะเช้ิงวิิช้าช้้พม้จัำก่ัด โดยเฉพาะเมื�อต�องจััดก่ารก่ับควิามคาดห์วิังท้�

เนั�นัผู้ลัลัพัธ์ท์้�วิดัได� มาก่ก่วิ�าก่ระบวินัก่ารเรย้นัรู�ท้�สัมัพนััธ์ก์่บับรบิทของผูู้�เรย้นัแลัะศกั่ยภาพเฉพาะ

ด�านัของวิิช้าดนัตร้13,14

12Gert Biesta, Mark Priestley, and Stavroula Philippou, Teacher Agency and the Curriculum: Rethinking Teachers’ Work in Changing Times 

(London: Routledge, 2023).
13สำานัักงานัคณะกรรมการการศึกษาขั้นัพื้นัฐานั. รายงานการใช้เวลาการเรียนรู้กลุ่มสาระศิลปะระดับการศึกษาขั้นพื้นฐาน ปี 2563. กรุงเทพฯ: สำานัักงานัคณะกรรมการ

การศึกษาขั้นัพื้นัฐานั, 2563.
14Gert Biesta, The Beautiful Risk of Education (Boulder, CO: Paradigm Publishers, 2014).
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 ตัวิอย�างท้�พบทั�วิไป็ เช้�นั ก่ารใช้�เวิลัาก่ารสัอนัเพื�อเตร้ยมก่ารป็ระก่วิด ก่ารแสัดงพิธ์้ก่าร ห์รือ

ก่ิจัก่รรมท้�ตอบโจัทย์เช้ิงภาพลััก่ษ์ณ์์ของโรงเร้ยนั แม�จัะม้ป็ระโยช้นั์ในับางมิติ แต�ก่็อาจัลัดทอนั

โอก่าสัในัก่ารพัฒนัาทัก่ษ์ะด�านัควิามคิดสัร�างสัรรค์ ห์รือก่ารเร้ยนัรู�ผู้�านัก่ารม้สั�วินัร�วิมของผูู้�เร้ยนั 

ซึ่่�งถือเป็็นัห์ัวิใจัสัำคัญของวิิช้าดนัตร้แลัะอัตลััก่ษ์ณ์์ทางวิัฒนัธ์รรม15

 ครูดนัตร้จัำนัวินัห์นั่�งจั่งจัำเป็็นัต�อง “ป็รับตัวิ” เพื�อให์�อยู�รอดในัโครงสัร�างท้�ม้ข�อจัำก่ัด แลัะ

ในับางก่รณ์้อาจัทำห์นั�าท้�เป็็นั “ผูู้�ดำเนิันัก่ารตามแนัวิทาง” ท้�ก่ำห์นัดไวิ� มาก่ก่วิ�าผูู้�ร�วิมออก่แบบ

ก่ระบวินัก่ารเร้ยนัรู�โดยอิสัระ สั�งผู้ลัให์�ควิามเป็็นั “ครูผูู้�ก่�อก่าร” มิได�ลัดลังเพราะขาดแรงจูังใจั  

แต�เพราะระบบยังไม�ได�ออก่แบบให์�เป็ิดพื�นัท้�อย�างเพ้ยงพอซึ่่�งสัอดคลั�องก่ับแนัวิคิดของบ้เอสัตา

 4.3 มิติอนาคต: เจตจำนงที�รอระบบย่นยันความชอบธรรม

 แม�ครดูนัตรจ้ัำนัวินัห์น่ั�งจัะมเ้จัตจัำนังท้�จัะเป็ลั้�ยนัแป็ลัง เช้�นั ก่ารใช้�ดนัตรเ้พื�อสัื�อสัารป็ระเดน็ั

ทางสัังคม ห์รือก่ารสัร�างพื�นัท้�ให์�ผูู้�เร้ยนัออก่แบบเสั้ยงดนัตร้ของตนัเอง ควิามพยายามเห์ลั�านั้�มัก่

ไม�สัามารถเติบโตได� ห์าก่ไม�ม้ระบบท้�ยืนัยันัควิามช้อบธ์รรม เช้�นั ก่ารป็ระเมินัท้�ยอมรับนัวิัตก่รรม 

ก่ารสันัับสันั่นัจัาก่ผูู้�บริห์าร ห์รือก่ารเป็ิดพื�นัท้�ทดลัองในัช้ั�นัเร้ยนั

 เมื�อไม�ม้โครงสัร�างท้�รองรับ ควิามเป็็นัครูผูู้�ก่�อก่ารจั่งดำรงอยู�ในัสัภาวิะ “ม้ป็ีก่แต�ไร�ทิศทาง” 

แม�ครบูางคนัจัะมเ้จัตจัำนังแลัะศกั่ยภาพในัก่ารรเิริ�ม แต�ก่ลับัขาดระบบท้�จัะยนืัยนััควิามห์มายห์รอื

ช้้�นัำสัู�ก่ารเป็ลั้�ยนัแป็ลังท้�แท�จัรงิ ครทู้�พยายามดั�นัด�นัออก่แบบสัิ�งให์ม�ภายใต�แรงเสัย้ดทานัของระบบ 

ผูู้�ท้�พยายามเป็ลั้�ยนัแป็ลังอาจัไม�ได�รับก่ารยอมรบั ห์รอืถกู่เข�าใจัผู้ดิวิ�าไม�ป็ฏิบิตัติามก่ฏิก่ติก่า ซึ่่�งมใิช้�

เพ้ยงควิามเสั้�ยงของปั็จัเจัก่ ห์าก่คือก่ารบั�นัทอนัจิันัตนัาก่ารเช้งิวิชิ้าช้พ้ของครูดนัตรร่้�นัให์ม�โดยรวิม

5. ข้อเสนอเชิงระบบเพ่�อสนับสนุนครูผู้ก่อการ

 ห์าก่ครูคือผูู้�ม้บทบาทสัำคัญในัก่ารสัร�างควิามห์มายของก่ารเร้ยนัรู� ก่ารสั�งเสัริมพลััง

ก่ระทำก่ารของครูดนัตร้ในัป็ระเทศไทย ย�อมมิใช้�ภารก่ิจัของครูเพ้ยงลัำพัง ห์าก่เป็็นัควิามรับ

ผู้ิดช้อบของระบบท้�ต�องเปิ็ดพื�นัท้�ให์�ครูสัามารถใช้�ควิามสัามารถแลัะจิันัตนัาก่ารของตนัอย�างมค้วิามห์มาย 

บทควิามน้ั�จั่งขอเสันัอแนัวิทางเช้ิงระบบ 3 ระดับ ได�แก่� ระดับนัโยบาย ระดับสัถานัศ่ก่ษ์า  

แลัะระดับวิิช้าช้้พ เพื�อสันัับสันั่นัให์�ครูผูู้�ก่�อก่าร สัามารถดำรงอยู�ได�อย�างไม�โดดเด้�ยวิ

15Heidi Partti and Heidi Westerlund, “Navigating Professional Learning as Music Educators: A Critical Reflection,” International Journal of Music 

Education 39, no. 1 (2021): 45–59.
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 5.1 ระดับนโยบาย: เปลัี�ยนจากการควบคุมสู่การออกแบบระบบที�เอ่้อให้ครูมีพลััง

 นัโยบายก่ารศก่่ษ์าในัห์ลัายป็ระเทศ รวิมถ่งป็ระเทศไทย มกั่ถูก่ออก่แบบเพื�อควิบคม่คณ่์ภาพ

ของก่ารจััดก่ารเร้ยนัรู�ผู้�านัก่รอบมาตรฐานั ผู้ลัสััมฤทธ์ิ� แลัะเอก่สัารรับรองมาก่ก่วิ�าก่ารไวิ�วิางใจัครู

ในัฐานัะผูู้�ออก่แบบก่ารเร้ยนัรู�ท้�ม้ควิามห์มาย แนัวิโนั�มนั้�สั�งผู้ลัให์�ครูจัำนัวินัมาก่ขาดพื�นัท้�ในัก่าร

แสัดงออก่ทางวิิช้าช้้พ แลัะลัดทอนัควิามเป็็นัเจั�าของก่ระบวินัก่ารเร้ยนัรู�ของตนัเอง ห์าก่ต�องก่าร

สั�งเสัรมิครใูห์�เป็น็ัผูู้�ก่�อก่ารอย�างแท�จัริง รฐัควิรเป็ลั้�ยนัจัาก่ระบบท้�ควิบคม่ ไป็สัู�ระบบท้�สัร�างเงื�อนัไข

เอื�อให์�ครูสัามารถตัดสัินัใจัเช้ิงจัริยธ์รรมได�ภายใต�บริบทของตนัเอง เช้�นั 

	 1)	การจัดัสรรเวลาในหลกัสตูร ควิรเป็ดิโอก่าสัให์�โรงเรย้นัมอิ้สัระมาก่ข่�นัในัก่ารจัดัก่ารเรย้นัรู� 

ตามบริบท โดยเฉพาะในัวิิช้าดนัตร้ ซึ่่�งต�องอาศัยก่ระบวินัก่ารสัม�ำเสัมอแลัะยืดห์ย่�นั

	 2)	ระบบประเมินิครู	ควิรป็รับให์�ลัดภาระเอก่สัารเช้งิป็ริมาณ์ แลัะหั์นัมาเนั�นัก่ารสัะท�อนัคิด 

ก่ารออก่แบบ แลัะก่ารสัร�างค่ณ์ค�าท้�สััมพันัธ์์ก่ับผูู้�เร้ยนั

	 3)	นโยบายการพััฒนาครู	สัถาบันัฝึึก่ห์ัดครูดนัตร้ควิรจััดก่ารเร้ยนัก่ารสัอนัท้�สั�งเสัริม 

ให์�ผูู้�เร้ยนัม้ควิามเข�าใจัแลัะควิามสัามารถท้�เป็็นัพื�นัฐานัของควิามเป็็นัครูผูู้�ก่�อก่าร ทั�งยังควิรเปิ็ด

โอก่าสัให์�ครูได�เลัือก่เสั�นัทางก่ารพัฒนัาท้�สัอดคลั�องกั่บท่นัทางวัิฒนัธ์รรม ท�องถิ�นั แลัะควิาม

เช้้�ยวิช้าญเฉพาะทาง เช้�นั ดนัตร้ไทย ดนัตร้พื�นับ�านั

 

 5.2 ระดับสถานศึกษา: การสร้างวัฒนธรรมองค์กรที�เอ่้อให้ครูมีพ่้นที�ทางวิชาชีพ

 ในัระดับสัถานัศก่่ษ์า “พื�นัท้�” ท้�ครจูัะสัามารถเป็น็ัผูู้�รเิริ�มได�นัั�นั ไม�ได�เกิ่ดข่�นัจัาก่ศัก่ยภาพของ

ครเูพย้งลัำพัง แต�เกิ่ดจัาก่วัิฒนัธ์รรมก่ารบริห์าร ก่ารก่ระจัายอำนัาจั แลัะควิามไวิ�เนัื�อเช้ื�อใจัท้�ครูได�

รบัจัาก่ระบบโรงเรย้นั ห์าก่โรงเรย้นัยังคงมองวิชิ้าดนัตรเ้ป็็นัเพย้งกิ่จัก่รรมเสัริม ห์รอืรองจัาก่วิชิ้าห์ลััก่ 

ควิามเป็น็ัไป็ได�ท้�ครดูนัตรจ้ัะออก่แบบก่ารเรย้นัรู�ท้�มค้วิามห์มายก็่จัะถูก่จัำกั่ดโดยโครงสัร�างเอง เช้�นั 

	 1)	กระจัายอำนาจัเชิงิวชิิาชิพีั ให์�ก่ลั่�มสัาระก่ารเรย้นัรู�สัามารถร�วิมออก่แบบแผู้นัก่ารจัดัก่าร

เร้ยนัรู� ห์ลััก่สัูตรเพิ�มเติม ห์รือก่ิจัก่รรมพิเศษ์ โดยไม�ต�องรอก่ารอนั่มัติจัาก่ผูู้�บริห์ารเป็็นัขั�นั ๆ เช้�นั 

ก่ารร�วิมก่ันัออก่แบบก่ารจััดก่ารเร้ยนัก่ารสัอนัท้�แป็ลังตัวิช้้�วิัดตามห์ลััก่สัูตรให์�ก่ลัายเป็็นัก่ารเร้ยนั

รู�ผู้�านักิ่จัก่รรมดนัตร้ท้�สัอดคลั�องกั่บผูู้�เร้ยนัแลัะบริบทของโรงเร้ยนัแทนัก่ารให์�ข�อมูลัควิามรู�ตาม

ห์นัังสัือเร้ยนั

	 2)	บริหารจััดการเวลาและพั้�นที่ี�การเรียนรู� ควิรบริห์ารจััดก่ารเวิลัาแลัะพื�นัท้�ก่ารเร้ยนัรู�ให์�

ยืดห์ย่�นัมาก่ข่�นั 
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 เพื�อสันับัสันัน่ัก่ารเรย้นัรู�ตามจังัห์วิะของผูู้�เรย้นั (learner-paced learning) แลัะก่ารเรย้นัรู�

แบบโครงงานัเป็็นัฐานั (project-based learning) ซึ่่�งเห์มาะสัมก่ับธ์รรมช้าติของรายวิิช้าดนัตร้ท้�

มค้วิามห์ลัาก่ห์ลัายด�านัรูป็แบบ ก่ารเรย้นัรู�ลักั่ษ์ณ์ะน้ั�สัอดคลั�องกั่บทฤษ์ฎ้ีก่ารเรย้นัรู�ของวิกิ่อตสัก่้16 

ท้�ช้้�วิ�า ก่ารเรย้นัรู�เก่ดิได�ดท้้�สัด่ในั “พื�นัท้�รอยต�อพฒันัาก่าร” (zone of proximal development) 

ซึ่่�งผูู้�เร้ยนัต�องก่ารเวิลัา พื�นัท้� แลัะก่ารสันัับสันั่นัอย�างต�อเนัื�องเพื�อสัำรวิจัควิามสัามารถของตนัเอง 

ขณ์ะเด้ยวิก่ันัทฤษ์ฎ้ีก่ารสัร�างควิามรู�ด�วิยตนัเอง (constructivism) ของเพ้ยเจัต์17 แลัะดิวิอ้ย์18 

ก่็เนั�นัย�ำควิามสัำคัญของก่ารสัร�างควิามรู�ผู้�านัป็ระสับก่ารณ์์จัริงแลัะบริบทท้�ผูู้�เร้ยนัม้สั�วินัร�วิม โดย

เฉพาะในัวิิช้าดนัตร้ท้�ก่ารลังมือป็ฏิิบัติอย�างเป็็นัระบบแลัะม้จั่ดม่�งห์มายม้ควิามสัำคัญยิ�ง

	 3)	เสริมิสร�างวัฒนธรรมิการสนับสนุน	(supportive	culture) เช้�นั ก่ารป็ระช้่มครูท้�เป็ิด

พื�นัท้�ให์�แลัก่เป็ลั้�ยนัแนัวิป็ฏิิบัติท้�แตก่ต�างก่ันั ไม�ใช้�เพื�อควิบค่มควิามเป็็นัเอก่ภาพ ห์าก่เพื�อสั�งเสัริม

นัวิัตก่รรมเฉพาะบริบทก่ารสัร�างวัิฒนัธ์รรมดังก่ลั�าวิจัะทำให์�โรงเร้ยนัมิใช้�เพ้ยงองค์ก่รท้�ควิบค่มครู 

แต�เป็็นัพื�นัท้�ร�วิมสัร�าง ท้�ครูรู�สั่ก่วิ�าเสั้ยงแลัะก่ารก่ระทำของตนัม้นั�ำห์นััก่ทางวิิช้าช้้พ

 5.3 ระดับวิชาชีพ: การพัฒนาเคร่อข่ายแห่งการเรียนรู้แลัะความหมายร่วม

 ครผููู้�ก่�อก่ารมกั่ต�องดำเนิันัก่ารภายใต�แรงต�านัของระบบ แลัะในัห์ลัายก่รณ์ ้ก่ารรเิริ�มท้�แห์วิก่

ก่รอบก่ลัับถูก่ทำให์�ก่ลัายเป็็นัข�อยก่เวิ�นัห์รือควิามลััก่ลัั�นัมาก่ก่วิ�าจัะได�รับก่ารยอมรับวิ�าเป็็นัพลััง

สัร�างสัรรค์ของวิิช้าช้้พ ก่ารสัร�างระบบสันัับสัน่ันัในัระดับวิิช้าช้้พจั่งจัำเป็็นัต�องม่�งเนั�นัก่ารยืนัยันั

ควิามห์มายของควิามพยายามแลัะ เช้ื�อมโยงครูเข�าห์าก่ันั เช้�นั

	 1)	พัฒันากลไกแลกเปลี�ยนเชิิงวิชิาชีิพ เช้�นั เวิทเ้ลั�าป็ระสับก่ารณ์ ์ก่รณ์ศ้ก่่ษ์า ห์รอืวิงเสัวินัา 

ท้�ครูสัามารถถ�ายทอดสัิ�งท้�ได�เร้ยนัรู�จัาก่ก่ระบวินัก่าร ไม�ใช้�เพ้ยงผู้ลังานัท้�สัำเร็จัแลั�วิ งานัวิิจััยของ

ซึ่นิัดเ์บริก์่ พบวิ�า community of practice แบบนั้�ช้�วิยให์�ครดูนัตรรู้�สัก่่ “ถกู่เห์น็ั” แลัะเสัรมิสัร�าง

ควิามรู�สั่ก่เป็็นัสั�วินัห์นั่�งของวิิช้าช้้พ19 

	 2)	ส่งเสริมิการตั�งกลุ่มิร่วมิเรียนรู�	(collaborative	inquiry)	ท้�ม้ลััก่ษ์ณ์ะไม�เป็็นัทางก่าร 

เช้�นั ก่ลั่�มครูดนัตร้ป็ระจัำเขตพื�นัท้� อาจันััดพบกั่นัได�ทั�งในัพื�นัท้�โรงเร้ยนัแลัะนัอก่พื�นัท้�โรงเร้ยนั  

โดยพบป็ะกั่นัเพื�อสัะท�อนัคิดถ่งบทบาทตนัเอง วิิธ์้คิดในัก่ารทำงานัก่ับผูู้�เร้ยนั ป็ัญห์าเช้ิงวิิช้าช้้พ

แลัะแนัวิทางในัก่ารจัดัก่าร ซึ่่�งก่ารพบป็ะดงัก่ลั�าวิไม�จัำเป็น็ัต�องมเ้อก่สัารป็ระเมนิั จัาก่ก่ารวิจิัยัพบ

วิ�าก่ิจัก่รรมดังก่ลั�าวิสัามารถช้�วิยลัดควิามรู�สั่ก่โดดเด้�ยวิ แลัะสันัับสันั่นัก่ารพัฒนัาวิิช้าช้้พได�จัริง20

16Lev S. Vygotsky, Mind in Society: The Development of Higher Psychological Processes, ed. Michael Cole, Vera John-Steiner, Sylvia Scribner, 

and Ellen Souberman (Cambridge, MA: Harvard University Press, 1978).
17Jean Piaget, Science of Education and the Psychology of the Child, trans. Derek Coltman (New York: Orion Press, 1970).
18John Dewey, Experience and Education (New York: Macmillan, 1938).
19Laura K. Sindberg, “Perceptions and Perspectives of Music Teachers in Urban Settings: Isolation, Conversation and Collaboration,” Music 

Education Research 16, no. 4 (2012): 387–403, https://doi.org/10.1080/14613808.2013.848849.
20David M. Rolandson and Lana Ross-Hekkel, “Virtual Professional Learning Communities: A Case Study in Rural Music Teacher Professional 

Development,” Journal of Music Teacher Education 31, no. 3 (2022): 1–15, https://doi.org/10.1177/10570837221077430.58
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	 3)	ออกแบบระบบพีั�เลี�ยงและเคร้อข่่ายแนวราบ ซึ่่�งครูร่�นัให์ม�สัามารถเชื้�อมโยงกั่บครูท้�ม้

ป็ระสับก่ารณ์ ์โดยไม�อยู�ในัลักั่ษ์ณ์ะควิบคม่ แต�เป็น็ัก่ารร�วิมค�นัห์าทางเลัอืก่เช้งิจัรยิธ์รรมแลัะควิาม

ห์มายในัวิิช้าช้้พในัลััก่ษ์ณ์ะเพื�อนัคู�คิด ห์รือเป็็นัพื�นัท้�ในัก่ารรับฟัังป็ัญห์าแลัะควิามท�าทายท้�ครูร่�นั

ให์ม�ต�องพบเจัอ ก่�อนัจัะร�วิมก่ันัออก่แบบแนัวิทางในัก่ารจััดก่ารป็ัญห์าดังก่ลั�าวิ

 ก่ารพัฒนัาเครือข�ายในัลััก่ษ์ณ์ะนั้� ไม�เพ้ยงสั�งเสัริมก่ารเร้ยนัรู�ของครูแต�ลัะคนั แต�ยังช้�วิย

เป็ลั้�ยนับทสันัทนัาในัวิชิ้าช้พ้ครู จัาก่ก่ารจัดัก่ารกั่บปั็ญห์าเฉพาะห์นั�า ไป็สัู�ก่ารร�วิมออก่แบบอนัาคต

ของก่ารเร้ยนัรู�ร�วิมก่ันั

บทสรุป

 ห์าก่ควิามเป็น็ัครมูใิช้�เพย้งอาช้พ้ ห์าก่คอืภารก่จิัในัก่ารธ์ำรงควิามเป็น็ัมนัษ่์ยใ์นัโลัก่ท้�ซึ่บัซึ่�อนั 

ครยู�อมต�องก่ารพื�นัท้�ในัก่ารคิดใคร�ครวิญ ลังมอืก่ระทำ แลัะออก่แบบก่ารเรย้นัรู�ให์�สัมัพนััธ์ก์่บัควิาม

เป็น็ัจัริงแลัะควิามฝัึนัของตนัเอง แนัวิคิดเรื�องครูผูู้�ก่�อก่าร จัง่มิใช้�เพย้งคำขานัเรย้ก่ให์ม�ในัวิงวิชิ้าช้้พ 

ห์าก่คือก่ารยืนัยันัวิ�า พลังัก่ระทำก่ารของครูนัั�นัมอ้ยู�จัริง แลัะควิรได�รับก่ารเอื�อให์�เกิ่ดผู้ลัก่ระทบต�อ

ช้้วิิตของผูู้�เร้ยนัในัเช้ิงค่ณ์ค�า ไม�ใช้�เพ้ยงผู้ลัสััมฤทธ์ิ�ตามมาตรฐานั

 บทควิามนั้�ช้้�ให์�เห์็นัวิ�า พลัังก่ระทำก่ารของครูมิได�ดำรงอยู�ในัสั่ญญาก่าศ ห์าก่ป็ระก่อบสัร�าง

จัาก่ท่นัช้้วิิต เจัตจัำนัง แลัะโครงสัร�างท้�รายลั�อม ในับริบทของครูดนัตร้ในัป็ระเทศไทย ก่ารเป็็นัครู

ผูู้�ก่�อก่ารจั่งเป็็นัทั�งควิามเป็็นัไป็ได�แลัะควิามยาก่ลัำบาก่ เป็็นัพื�นัท้�ท้�ครูต�องต�อรองก่ับเงื�อนัไขเช้ิง

ระบบ ต�องเผู้ช้ิญกั่บควิามคลั่มเครือ แลัะบางครั�งต�องยืนัอยู�ในัควิามเง้ยบของระบบท้�ไม�เป็ิดช้�อง

ให์�เสั้ยงของตนัได�สั�งไป็ถ่ง

 ก่ารจัะม้ครูผูู้�ก่�อก่ารอย�างยั�งยืนั จั่งต�องอาศัยก่ารป็รับเป็ล้ั�ยนัระดับระบบ ไม�วิ�าจัะเป็็นัก่าร

ออก่แบบนัโยบายท้�ไวิ�วิางใจัจัริยธ์รรมของครู ก่ารสัร�างวิัฒนัธ์รรมโรงเร้ยนัท้�เห์็นัค่ณ์ค�าของก่าร

เร้ยนัรู�เช้ิงควิามห์มาย แลัะก่ารสัร�างพื�นัท้�แห์�งก่ารแลัก่เป็ลั้�ยนัท้�ทำให์�ครูไม�รู�สั่ก่โดดเด้�ยวิ แนัวิคิด

เรื�องพลัังก่ระทำก่ารของครูจัะม้ควิามห์มาย ก่็ต�อเมื�อระบบยอมรับวิ�าครูไม�ใช้�เพ้ยงผูู้�ดำเนิันัก่าร

ตามแผู้นัแต�คือผูู้�ออก่แบบก่ารเร้ยนัรู�ท้�ม้ช้้วิิต ผูู้�ซ่ึ่�งก่ารก่ระทำแม�เพ้ยงเล็ัก่นั�อย อาจัเป็ล้ั�ยนัแป็ลัง

อนัาคตของผูู้�เร้ยนัแลัะอนัาคตของวิิช้าช้้พ
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Abstract 

 This study examines the prevalent undervaluation 

of music education in Ghana, where formal training 

in the arts is frequently perceived as economically 

imprudent and socially peripheral. This paper employs 

a mixed-methods approach, incorporating document 

analysis, surveys, and interviews with music graduates, 

to investigate the perceptions, structures, and funding of 

music education within Ghana’s educational system. This 

research utilises Amartya Sen’s Capability Approach and 

Decolonial Education Theory to identify significant patterns 

of underfunding, social stigma, and curricular exclusion. 

Research indicates that music graduates often face financial 

difficulties and social stigma, despite acknowledging 

personal development and their contributions to their 

communities. The exclusion of music as a fundamental 

subject in national curricula has intensified these 

perceptions, separating music education from Ghana’s 

overarching development strategy. Comparative policy 

reforms in Africa suggest that music education can enhance 
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cultural identity, foster social cohesion, and contribute to the 

development of the creative economy. The paper concludes 

by presenting practical strategies for repositioning music as a 

developmental asset instead of a non-essential luxury.

Keywords: Music education, Ghana, Capability approach, 

Curriculum reform, Decolonial theory, Educational policy, Creative 

economy 

Introduction

 The notion that pursuing music education yields minimal financial benefits 

is a prevalent sentiment in many regions globally. Graduates in music and related 

artistic fields typically make far less money than those in other fields, according to 

several studies conducted in various nations. Music was classified near the bottom 

(ranked 152 of 159) in the United States, according to a 2021 study of 159 college 

majors, which revealed that “visual and performing arts were the least valuable 

degrees, with average pay of $35,500 (World Economic Forum 2021).” On the other 

hand, STEM majors were at the top of the earnings list, with recent grads typically 

earning around $90k. Other nations share this difference. According to the Sutton 

Trust, creative arts graduates in the UK earn the least, £14–15k per year, compared 

to medical, engineering, and finance. UK graduates in medicine or engineering fields 

receive starting salaries approximately 50% higher, with a premium of around £8,000, 

compared to graduates from music or other arts programs. (Britton et al. 2019). 

 Other national surveys further support this trend. For example, recent 

research conducted in Australia has revealed that the average incomes of arts 

and creative workers are significantly lower than those of other professionals. For 

example, arts workers earn an average of A$63k, while they earn an average of 

A$100k in different industries. Additionally, underemployment and the need to 

hold multiple jobs are common among arts graduates. According to one study, 

82% of Australian artists had to work at other jobs to supplement their income 
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because their art wasn’t enough to support them (Cadzow 2025). The notion of 

music as a “low-pay” professional path is influenced by the fact that, generally, 

across various situations, music and arts education yield significantly lower financial 

returns in terms of wages and stable employment compared to other disciplines.

 According to Bartleet et al. (2019), the music industry faces considerable 

financial risks, particularly within popular and classical music genres. The authors 

argue that artists must manage creative risks and navigate an unpredictable market, 

leading to frequent financial instability for musicians. Miksza and Hime (2015) found 

that music educators generally reported higher incomes compared to musicians. 

Approximately 75% of music instructors earned between $20,000 and $60,000, 

which remains below the national average salary for teachers. Conversely, slightly 

more than 10% of musicians indicated earnings exceeding $60,000, while the 

majority reported incomes within the $10,000 to $20,000 range. This indicates a lack 

of financial stability within the music industry. According to Gómez-Zapata et al. 

(2021), the music education program offers significant academic and social benefits, 

including increased cultural participation, improved academic performance, and 

a higher quality of life. These elements may facilitate long-term personal growth, 

potentially leading to enhanced financial prospects in the future.

 Economic considerations can often exacerbate scepticism about the financial 

sustainability of music education in African and other Global South cultures. An 

ancient joke that highlights how occupations in the arts are sometimes written off 

as unfeasible in terms of status and wealth is that in many African households, 

“you are either a doctor, engineer, lawyer, or nothing (Mumo 2021).” Parents and 

society in regions like West Africa often discourage people from pursuing careers 

in music, favouring occupations that are seen as more secure or profitable. The 

fact that the music and artistic industries frequently lack structural financial 

backing and security in these areas is the reality that underlies this mindset. For 

instance, only roughly one in seven musicians (14.6%) has any kind of pension or 

retirement savings, according to a recent study of Ghanaian musicians that found 

significant economic uncertainty in the industry (Collins-Sowah et al. 2013). The 
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great majority—more than 85%—do not make contributions to a pension plan, 

primarily due to a lack of funds. 

 This indicates significant irregularities or inadequacies in the incomes of 

music practitioners in Ghana, supporting the notion that a career in music does 

not ensure future financial stability. Leaders in Ghana’s creative sector argue that 

the nation has historically undervalued the crucial role of the creative arts in 

development, resulting in persistent underinvestment (Ghana News Agency, 2018). 

Ultimately, the result is a societal narrative that music and arts education are 

luxury items that are difficult to purchase, with little financial return unless one 

has personal or family wealth. Cultural policymakers are gradually challenging this 

narrative; however, the stereotype of the underappreciated (or underemployed) 

musician remains very much in place. Even international organisations recognise 

the vulnerability of creative livelihoods; according to UNESCO’s 2022 report, the 

pandemic led to a decline in revenue and employment in the cultural sector, 

exacerbating the already insecure working conditions faced by artists worldwide. 

This precariousness translates into a strong caution against pursuing a profession 

in music instruction, particularly in developing nations. Thus, from Ghana to other 

countries, the dominant opinion is consistent with the worldwide trend: music 

education is frequently viewed as a poor financial investment that should be 

avoided until major reforms are implemented to support the creative sectors.

 Comparative wage statistics, societal preconceptions, and African contexts all 

support the idea that music instruction has low economic benefits. The 2020–2025 

research shows that in many civilisations, the arts (and music in particular) are 

valued for their cultural and personal benefits but depreciated financially. The 

“starving artist” myth persists because it often represents the experiences of music 

graduates compared to their counterparts in other fields (Grand Canyon University, 

2021; World Economic Forum, 2021). As a result, parents, students, legislators, and 

even artists themselves now view music and arts education as a financially risky 

endeavour with little to no financial benefit. Although the data reveals the significant 

financial discrepancies, it remains challenging for schools and music advocates 
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to counter these assumptions by highlighting success stories and advocating for 

enhanced support systems. 

 In Ghana, this perception has become deeply ingrained in the culture and is 

evident in daily public discourse. The expression “Ghana music no dey pay” reflects 

a widespread sentiment in Pidgin, suggesting that pursuing a music career is not 

financially viable and discouraging formal education or professional engagement in 

this field. A video by a Ghanaian artist in 2024, which claimed that “Ghana music 

no dey pay,” gained significant attention, emphasising a sentiment that has been 

reiterated multiple times within the industry (Riot Radio 2024). This cliché reflects 

the prevalent misconception that a career in music does not yield financial success. 

 It is suggested that formal music education lacks financial viability, as 

expressed by the saying, “music we no go chop,” indicating that one cannot 

sustain a livelihood solely through music. Pundits frequently express on social 

media and radio that pursuing a music career in Ghana constitutes “thankless 

employment,” characterised by inadequate compensation, thereby perpetuating 

this cynicism (Graphic Online, 2024)—experiences recounting the challenges he 

faced in supporting his crowdfunding efforts. Numerous individuals are deterred 

from pursuing degrees in music due to ongoing public discourse about the low 

salaries within the music industry.

 In addition to financial issues, music and arts education face a pervasive 

intellectual and academic stigma. The educational value of music and arts is often 

met with scepticism. A widespread notion exists that individuals lacking talent in 

core academic subjects should refrain from engaging in creative arts, such as music. 

Andersson (2023) challenges these claims. He emphasises that all human groups 

exhibit creativity, suggesting that it is not solely a characteristic of those deemed 

“skilled” (see Addaquay 2025). Conversely, Piirto (2011) notes that musical ability 

often runs in families, suggesting that artistic genius may have a hereditary aspect. 

The examples of the Mozart and Bach families indicate that individuals engaged 

in the creative arts may possess a higher likelihood of being gifted. Some argue 

that music and arts education lack academic value and should be reserved for 
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the “gifted.” However, research suggests that artistic ability may be influenced by 

genetics and that creativity is a universal human characteristic.

 In Ghana, this academic stigma is exacerbated by significant cultural bias. 

A 2024 editorial from Ghana discusses the “erroneous idea that the arts are the 

province of school dropouts.” Informing parents of a desire to pursue music or the 

arts in Ghana may result in being perceived as “an outcast,” as there is a prevailing 

belief that individuals in these fields are destined to become “paupers” (Aikins 

2024). There has been an incorrect interpretation regarding the family’s financial 

resources. In other terms, formal music instruction is perceived as a final option 

for students who struggle academically and do not qualify for “prestigious and 

profitable” careers such as accountancy, law, or medicine. 

 This stigma is commonly expressed in talk shows and households, where 

parents and experts advise children against pursuing artistic endeavours. Unlike 

science or business, structured discourse often depicts music and related topics 

as superfluous or trivial. A prevalent misconception persists that dance and music 

are activities designated for those deemed “less talented” in academic subjects, 

suggesting that individuals who do not excel in mathematics or literature are 

relegated to music. This concept has gained such prevalence that educators refer 

to it as a myth that requires correction. Insults of this nature frequently occur in 

public discourse and contribute to the perception that formal music education is 

socially and intellectually subordinate.

 The language used in Ghanaian public discourse has evolved to satirise the 

discipline itself. The term “Dondology,” employed pejoratively to refer to the 

academic examination of traditional drumming (specifically the dondo drum) or 

music broadly, serves as a notable illustration. Research on Ghanaian music and 

dance has been dismissed by specific segments of the public as irrelevant, as noted 

in a 2025 article by the Ghana News Agency. The term “Dondology” is often used 

disparagingly. Referring to an individual as a graduate of “Dondology” in informal 

discourse or on television serves as a method of derision for possessing a degree 

perceived as lacking practical utility. 
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 This mockery implies that a graduate of such calibre wasted time studying 

a trivial and obscure subject. Notable actor David Dontoh commented on the 

“controversy” surrounding the use of “dondology” as an insult and encouraged 

Ghanaians to revive pride in the study of indigenous music (Ghana Agency News, 

2025). The issue became significant enough that experienced figures in the arts 

publicly criticised the mockery. The term “dondology,” used humorously, highlights 

a prevalent societal trend: the trivialisation of formal music education, perceived 

as insignificant unless it yields notable recognition or financial benefit

 Public narratives often characterise music degrees as suboptimal investments, 

yielding low returns and limited career opportunities. A January 2024 article from 

Ghana characterised music degrees as “a tremendous waste of time and money” 

unless the individual aims to pursue a career in teaching. It has been identified 

as one of the “Top 10 degrees to avoid” (Patstune Ghana 2024). The assertion is 

made that obtaining employment in this field in Ghana is significantly difficult, with 

music being classified as one of the least valuable degrees available. The analysis 

observed that a significant number of music majors are engaged in leading worship 

at churches, a role characterised by modest compensation. It further questioned 

the rationale behind pursuing a degree that may lead to substantial unemployment 

following considerable investment. 

 Public sentiment is often expressed on social media, highlighting cases such 

as a university music graduate who takes on the role of a church organist or faces 

unemployment. This mockery often emphasises the distinctions between various 

fields and prominent individuals. Many of Ghana’s prominent musicians have 

achieved considerable wealth and recognition without possessing formal music 

degrees. The 2024 article emphasises this point by listing successful artists like 

Shatta Wale, Sarkodie, and Samini, all of whom attained notable success without 

a university degree. The implication is that formal education in music may be 

unnecessary for success and could be an impractical path, as individuals who opt 

to “drop out” or forgo tertiary education seem to perform better in the music 

industry.
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 Ghanaian public discourse consistently undermines formal music education 

through proverbs, viral memes, and media commentary. These indicate significant 

economic concerns and cultural stereotypes linking music training to low income, 

reduced status, and restricted career advancement.

 This paper aims to examine societal narratives and policy legacies by analysing 

the marginalisation of formal music education in Ghana within cultural discourse 

and institutional design. This paper examines the historical exclusion of music 

from core curricula through the lens of Amartya Sen’s Capability Approach and 

Decolonial Education Theory, highlighting its wider developmental consequences. 

This document advocates for a renewed national vision that re-establishes music 

education as a means for fostering identity, cultural continuity, and socio-economic 

development.

Literature Review

Theoretical	Foundations	for	Reclaiming	Music	Education:	Cultural	Capital,	

Praxis,	and	Postcolonial	Perspectives

 The marginalisation of music education in Ghana can be analysed through 

various theoretical frameworks. Bourdieu’s theory of cultural capital offers a 

sociological framework for analysing the valuation of specific forms of knowledge 

and culture, particularly those associated with the elite, within formal education 

systems. This idea, when applied to music education, contends that traditional 

school curricula have denigrated indigenous or popular musics while elevating 

“refined” musical preferences (such as Western classical music) as a form of 

capital. Attempts to “elevate” pupils’ tastes by introducing them to high-end 

music may unintentionally perpetuate cultural and social disparities. (Bates 

2021). This manifests as a persistent preference for European musical traditions 

introduced during colonial education, rather than indigenous musical forms, in 

Ghana’s postcolonial setting. According to Bourdieuian theory, the low status of 

music education is an educational habitus that places a lower value on local arts, 

which is rooted in social inequality and a colonial past.
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 Philosophical discussions in music curriculum theory further clarify the 

importance (or lack thereof) of music in education. Bennett Reimer and other 

music educators promoted an aesthetic education concept for a large portion of 

the late 20th century, contending that the main reason music should be taught in 

schools is to help students develop their aesthetic sensibility by exposing them to 

great musical compositions. However, the aesthetic justification has come under 

scrutiny for being ambiguous and having a limited, quantifiable effect. Regelski 

(2022) notes that the assumption that music listening provides inherent educational 

benefits has resulted in “legitimation crises,” prompting school boards to question 

the tangible value of music in the curriculum. In response, praxial philosophies of 

music education—most notably those expressed by Thomas Regelski and David 

Elliott—rethink music as a tool for practical human endeavours, or “musicking,” as 

opposed to a subject of artistic reflection. According to proponents of praxial theory, 

music education should prioritise students’ active creation of music, inventiveness, 

and practical musicianship skills that they can apply in their daily lives and within 

their communities. This method emphasises music’s educational value through 

performance, creation, and social participation.

 Praxialists argue that by conceptualising music as a social praxis, music 

education can yield outcomes such as personal discipline, teamwork, and cultural 

literacy, which are both observable and socially esteemed, thus challenging the 

notion of music as a “luxury” subject. In the context of Ghana, these theoretical 

insights suggest that a music curriculum centred on practical musicianship, 

community music-making, and local culture may garner increased respect, aligning 

with societal values and expectations (see Addaquay 2024).

 On the other hand, this study analyses Amartya Sen’s capacity approach 

within the framework of music education programs designed for social development 

(Jitduangprem 2023). Three case studies—including El Sistema in Venezuela—are 

examined by Jitduangprem to demonstrate how music projects could increase the 

actual freedoms and capacities of impoverished young people. The author discovers 

that Sen’s conception of justice and human capacity aligns with the objectives of 
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these musical initiatives, which are to uplift underprivileged communities. Notably, 

the article contends that music education can “grow and engage the capability 

of poor people to have the freedom to access economic and other resources 

for quality of life.” The paper emphasises the importance of music education in 

human development and social justice in the Global South through Sen’s ideas 

of agency and freedom.

 Beagle’s (2021) study, conducted in South Africa employs Sen’s capability 

approach in conjunction with critical pedagogy to structure an arts-based teaching 

intervention within higher education. The article describes a university “Workplace 

Preparation” subject that used creative arts to help underprivileged pupils. Research 

shows that arts education increases student engagement, voice, and agency in the 

classroom. Again, the author mentions that Melanie Walker’s capacity approach 

emphasises diversity and egalitarian education. The research finds that adding 

culturally appropriate arts (music, drama, visual art) to the curriculum increased the 

program’s “capability” to provide more fair and empowering learning experiences. 

Engagement, belonging, and empowerment increased among students. This 

source explains how a capabilities lens justifies arts education reforms by focusing 

on students’ functionings and agency to “enable involvement and emotions of 

belonging” for marginalised learners.

 Cassim (2020) critiques the Eurocentric nature of design curricula in South 

African higher education through the lens of decolonial theory in arts education. The 

article presents playful learning as an element of the decolonisation initiative within 

a communication design program. Cassim critiques design education’s methodology 

and curricular material (e.g. Western-based design-for-development courses). A case 

study shows how play-based learning disrupted colonial classroom dynamics. The 

study suggests that “playful learning in design higher education” can foster localised 

design knowledge and practice. The paper supports decolonial education theory 

by defining design as a culturally-situated profession rather than a Western export. 

It even contextualises the academic decolonisation discussion. Cassim found that 

local knowledge, intersubjective interactions, and student agency through play might 
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“favour localised practise” and unlock design education students’ self-realization. 

This source demonstrates how to decolonise an arts curriculum in Sub-Saharan 

Africa, emphasising local culture and student empowerment, making it applicable 

to music/arts education reform.

 Wamwa Mwanga’s (2025) recent journal article offers a theoretical critique 

of the management of “world music” and diversity initiatives within higher 

music education, drawing on a decolonial perspective. The author contends that 

contemporary approaches to teaching music diversity remain entrenched in colonial 

frameworks, with Western institutions perceiving the Global South as a source of 

exotic material. 

 Utilising insights from decolonial scholars such as Aníbal Quijano and Walter 

Mignolo, Mwanga reveals the imbalanced power structure that positions the Western 

classical canon as central, while relegating non-Western musics to the status of 

token inclusions. The thesis of the article posits that the dominant perspective 

on musical diversity represents a revival of Western hegemony, effectively 

reconstituting colonial dynamics. Mwanga advocates for the decanonization of 

the music curriculum, representing a decolonisation process that reorients the 

geography of knowledge away from Eurocentric dominance. He advocates for the 

dismissal of the idea that the Western canon serves as the default “centre” of 

music education, proposing instead the elevation of indigenous and local musical 

epistemologies. This source is pertinent as it directly applies decolonial theory to 

music education within a global framework. This presents a compelling case for 

countries such as Ghana to rigorously assess the valuation of knowledge within 

the music curriculum and to “delink” from colonial influences, thereby reclaiming 

musical education according to their own standards.

 This recent empirical study focuses on practical strategies for decolonising 

music education curricula by incorporating Indigenous African Music (IAM) into 

a university setting (Ngoma & Fikelepi-Twani, 2024; also see Addaquay, 2024). 

Ngoma and Fikelepi-Twani examine the potential for the transmission of Nguni 

traditional music practices from rural villages to formal higher education within 
72



FROM CLASSROOM TO CAREER IN GHANA: 
RETHINKING MUSIC EDUCATION IN A CULTURE OF 
ECONOMIC ASPIRATION 

A. P. ADDAQUAY

the Xhosa and Zulu communities. This research is based on the praxial philosophy 

of music education and Ubuntu theory, highlighting the importance of collective, 

community-engaged learning. The authors present an ethnographic study conducted 

at Walter Sisulu University, wherein community music experts, specifically local 

master musicians, were engaged to instruct preservice music teachers in the use 

of indigenous instruments. 

 The research underscores the bias inherent in colonial and apartheid-era 

education. Despite curriculum reforms implemented post-1994 in South Africa, 

universities continue to prioritise Western art music, resulting in educators being 

inadequately equipped to teach African music traditions. The project demonstrated 

a decolonial approach by involving community custodians of culture in the 

classroom, thereby dismantling the hierarchy between academic knowledge and 

indigenous knowledge. The outcome was a collection of “appropriate and effective 

models” for teaching African music that respect indigenous learning methods, such 

as oral transmission and experiential learning. This source is pertinent for Ghana 

and analogous contexts as it offers a framework for the reclamation of indigenous 

music education. This work applies decolonial theory, demonstrating that prioritising 

local knowledge and community involvement in arts education can initiate the 

liberation of education from the prevailing influences of Western music.

 Yeboah (2025) notes that Ghana’s formal art curriculum has marginalised 

local Ghanaian art and knowledge due to the lasting effects of British colonialism. 

The thesis argues that colonial-era curricula enforced Eurocentric aesthetics while 

marginalising local artistic knowledge, thereby limiting the creativity and epistemic 

agency of Ghanaian learners. Yeboah proposes a “reparative art praxis” informed 

by decolonial education theory, engaging with thinkers such as Frantz Fanon and 

Mignolo. This methodology consists of three steps: deconstruction, decentering, and 

healing, aimed at reforming art education in Ghana. This entails a critical examination 

of Eurocentric content in curricula, shifting the focus from Western knowledge to 

African perspectives, and employing art-making as a method for healing cultural 

identity and memory. 
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 Yeboah’s study incorporates practical art projects, such as those focused on 

African hair symbolism and the Door of No Return, as decolonial interventions aimed 

at reconnecting educators with indigenous heritage. This study is relevant to the 

reintegration of music education in Ghana, as it demonstrates that colonial biases 

influence the country’s arts curriculum and presents a theoretical framework for 

promoting local Ghanaian art forms and knowledge. Adopting decolonial approaches 

in music education entails recognising traditional Ghanaian music practices within 

educational institutions, thus addressing the colonial disconnection and empowering 

students through their cultural art forms.

 All of these sources substantiate the theoretical rationale for the reintegration 

and reevaluation of music and arts education in Ghana and analogous contexts. 

Collectively, they demonstrate that Amartya Sen’s Capability Approach positions 

arts education as essential for enhancing human freedoms and agency, rather 

than as a luxury, while Decolonial Education Theory advocates for the re-centring 

of indigenous cultural knowledge and pedagogies in curricula to rectify the biases 

of colonial-era education. These academic publications provide both theoretical 

rationales and practical perspectives on transforming music and arts education to 

better benefit students in the Global South.

 The capability approach literature demonstrates that music and arts education 

enhances human development outcomes, including well-being, empowerment, and 

equity. This supports the argument that reinstating music education can enhance 

students’ capabilities and opportunities, which is particularly relevant for education 

policy in Ghana, where improving quality and equity is a key objective. The sources 

of decolonial theory illustrate the significance of culturally relevant curricula. The 

authors emphasise the importance of local musical forms, languages, and learning 

methods as essential components of practical arts education. In Ghana, this supports 

the argument that reintroducing music education must accompany curricular 

reforms that emphasise Ghanaian music traditions and knowledge systems, thus 

facilitating the decolonisation of the educational framework.

74



FROM CLASSROOM TO CAREER IN GHANA: 
RETHINKING MUSIC EDUCATION IN A CULTURE OF 
ECONOMIC ASPIRATION 

A. P. ADDAQUAY

Figure 1: Matrix of Theoretical Frameworks for Music Education Reform

Theory Key Concepts Application to 
Music Education

Relevance to 
Ghana

Bourdieu’s 
Cultural Capital

Praxial Music 
Education

Amartya Sen’s 
Capability 
Approach

Decolonial 
Education Theory

Habitus, 
capital, social 
reproduction

Musicking, 
social praxis, 
performance-
based learning

Functionings, 
agency, freedom, 
well-being

Epistemic 
disobedience, 
delinking, 
coloniality of 
knowledge

Examines 
how Western 
classical music 
is privileged 
in education, 
reinforcing social 
inequalities 

Focuses on 
music as 
practical, 
community-
oriented activity, 
promoting 
creativity and 
collaboration 

Views music 
education as 
expanding 
human freedoms 
and capabilities, 
not just 
economic utility 
collaboration

Critiques 
Eurocentric 
curricula and 
re-centres 
local musical 
knowledge 
systems

Explains why 
indigenous 
Ghanaian music 
is undervalued 
in curricula and 
seen as
“non-academic”

Supports 
inclusion of 
Ghanaian 
drumming, 
choral practices, 
and communal 
musicking in 
schools

Reframes music 
education as a 
developmental 
tool for 
empowerment 
and emotional 
well-being

Advocates for 
curriculum 
reform to 
prioritise 
Ghanaian music 
traditions and 
community-
based pedagogy
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Historical Status and Removal of Music Education as a Core Subject

 Music was formally integrated into Ghana’s early post-independence 

curriculum. The introduction of a national syllabus for music in 1959 aimed to 

standardise music education in primary schools (see Asare-Aboagye et al. 2024). 

Singing and the fundamentals of Western music theory were the main components 

of music in elementary school during the 1960s and 1970s. Although its content was 

western-oriented primarily and not yet completely incorporated with indigenous 

culture, music was treated as a foundational subject at the primary level (all 

students engaged in singing/music activities). Music’s significance in the educational 

system at the time was underscored by its inclusion as a fundamental component 

of teacher training institutes during this period.

 At the junior high level, which was introduced as Junior Secondary School (JSS) 

following the 1987 reform, music was not initially recognised as an independent 

core subject. Before 1987, the curriculum for middle schools did not include a 

specific music subject, aside from singing activities that were part of co-curricular 

programs. In 1987, the inception of the JSS system saw music incorporated into 

a comprehensive subject known as Cultural Studies, rather than being offered as 

an independent class (Otchere 2019). The Cultural Studies syllabus, established in 

the 1987 education reforms integrated music, dance, drama, folklore, and religious 

knowledge as elements of Ghanaian culture (Adjepong & Obeng 2018). As a result, 

music was included in the curriculum, albeit not as a stand-alone core topic but 

rather as a component of a larger cultural course. A distinct “Music and Dance” 

subject was added to basic schools by the late 1990s (following changes detailed 

below), although it was not examinable after junior high, thereby limiting its practical 

standing. Although music and dance were taught in schools as practical subjects 

(about three periods per week at JHS), they were not considered core in terms of 

assessment or priority (NaCCA 2019). 

 Music has traditionally been offered only as an elective at the senior high 

level, rather than as a required subject. All SHS students in Ghana are required 
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to take core subjects such as English, mathematics, science, social studies, and, 

more recently, information and communication technology (UNESCO, n.d.). Music 

has not been included among the core subjects in Senior High Schools, and it is 

primarily available as an optional elective in the Arts track at a limited number 

of institutions, typically those with specialised programs or resources. Historically, 

performing arts in secondary education were primarily regarded as extracurricular 

activities. The Ministry’s recent curriculum document on performing arts indicates 

that, historically, these disciplines were regarded as co-curricular activities, except 

Music, which was offered in select prestigious schools and was examinable.

 In summary, a limited number of well-funded schools provided formal music 

education at the Senior High School level, and even in those instances, it was not 

included in the compulsory core curriculum. Before recent reforms, music was 

included in the core curriculum for all students only at the basic level, where its 

role varied. At the Senior High School level, it remained consistently peripheral to 

the mainstream curriculum.

Year

1959

1987

1998

2007

2019

Reform/Event

Post-independence Syllabus

Education Reform

Music and dance syllabus

Creative Arts Reforms

Standards-Based Curriculum

Effect on Music Education

Music Introduced
at Basic level

Music Diluted to Cultural 
Studies

Reintroduced as
Non-examined subject

Music merged and excluded 
at JHS level

Re-emphasised Crative Arts 
with music

Table 1: Timeline of Ghanaian Curriculum Reforms Affecting Music Education
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 Music was eliminated or devalued as a stand-alone core topic in Ghana’s  

pre-tertiary education due to numerous significant curriculum and legislative 

changes. The Education Reform of 1987 was the first significant shift. Music was 

incorporated into the new Cultural Studies curriculum and the JSS system, which 

were introduced as a result of this reform. Before 1987, music was taught separately 

in primary schools; however, the reform incorporated music into Cultural Studies 

along with other social and cultural subjects. At the elementary school level, 

music was no longer taught as a stand-alone topic; instead, it was taught as one 

component of a larger course. Since the new Cultural Studies subject required 

a single teacher to cover music, Ghanaian language, and religion all at once, 

education experts at the time, including the Ghana Music Teachers Association, 

expressed concern that “music was going to be lost completely from the children’s 

education” as a result of this integration. The 1987 revision essentially eliminated 

music as a separate subject from the core curriculum, diluting it into a more general, 

non-specialist course. As a result, music’s importance and evaluation in the core 

curriculum declined after 1987.

 In the mid-1990s, the Ministry of Education revised the Cultural Studies 

curriculum in response to criticism. A 1995 review group, prompted by the Music 

Teachers’ Association, advocated focusing on music. The Curriculum Research and 

Development Division created a new Music and Dance syllabus in 1998 for basic 

schools. This reform (often cited as part of the 2002 education review procedures 

but implemented by the late 1990s) restored music as a separate subject at primary 

and JHS levels, sometimes coupled with dance and drama. Critically, the Basic 

Education Certificate Examination deleted Music and Dance as an exam subject. 

Although all basic schools were required to teach it, many schools neglected it 

because it was not assessed in the countrywide BECE. At the time, research found 

that some schools “ignored the teaching of the subject” since there was no pressure 

to prepare children for exams. Thus, even if the late-90s reform reintroduced music 

in the curriculum, its marginal status as an unobserved and frequently unenforced 

topic hindered music study for most students.
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 Next, the 2007 Education Reform revised the pre-tertiary curriculum. The 

2007 reform (after the 2004 White Paper on Education and the 2008 Education 

Act) added Creative Arts to the basic school curriculum. Primary schools now 

have a Creative Arts curriculum instead of a Music/Dance curriculum. Visual arts, 

craft, and performing arts (music, dance, theatre) were taught in Creative Arts for 

basic education. The reform framework required primary schools to teach Physical 

Education, Music, Dance, and other Creative Arts as practical, non-exam topics to 

foster creativity. However, the 2007 reform did not include music or arts as key 

courses in junior high. The JHS curriculum now emphasises English, Mathematics, 

Integrated Science (with Agriculture), Social Studies, a Ghanaian language, pre-

technical vocational skills, and French. From 2007 forward, no arts topic was 

examinable at JHS, and schools typically cut or combined arts education with other 

activities. Some JHSs offered Music and Dance as a non-core, non-exam lesson 

(education officials suggested a few periods each week for it alongside Physical 

Education), but this was at the school’s discretion and had no influence on the 

BECE. The 2007 policy removed music from the JHS core curriculum, keeping it 

only in lower-level Creative Arts.

 At the senior high school level, the 2007 reform maintained the existing 

framework: music was not incorporated as a new core requirement. The reform 

identified core subjects for Senior High School as English, Mathematics, Integrated 

Science, Social Studies, and ICT, allowing students to select elective tracks such as 

General Arts, Sciences, Business, and Technical/Vocational. In the General Arts track, 

several schools continued to offer music as an elective, similar to the pre-2007 

context. However, this option was pursued by a limited number of students and 

was contingent upon the availability of teachers and facilities. By the conclusion 

of the 2007 reforms, music education had been significantly marginalised: at the 

primary level, it was incorporated into a broad Creative Arts subject; at the Junior 

High School level, it held no significance in examinations; and at the Senior High 

School level, it remained a specialised elective. 
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 The Musicians Union of Ghana observed in 2017 that music education was 

eliminated from basic schools in Ghana during the restructuring of the educational 

curriculum, resulting in students having to pursue music only at the Senior High 

School or tertiary level (Music Education Works 2017)1. This encapsulates the 

marginalisation: following these reforms, music was no longer a required component 

of the evaluated curriculum, allowing a Ghanaian student to finish basic education 

without receiving any significant official training in the subject.

Official Rationale and Justifications for These Changes

 Each reform wave that changed the status of music was accompanied 

by specific policy justifications, as evidenced in official reports and curriculum 

guidelines. The 1987 education reforms incorporated music into cultural studies, 

motivated by cultural nationalism and the need for curricular efficiency. The 

government aimed to “decolonize and indigenize” the curriculum, shifting from a 

strictly colonial academic model to incorporate more Ghanaian cultural content. 

 In 1985, the Ministry of Education initiated the Curriculum Enrichment 

Programme (CEP) to promote indigenous cultural arts within educational institutions. 

Official CEP documents highlighted the importance of instilling national pride and 

cultural knowledge in students. Integrating music into cultural studies was viewed 

as a method to ensure that all students acquired knowledge of Ghana’s music and 

traditions, along with associated cultural insights, rather than considering music 

as a separate discipline centred on European theory. The 1987 Cultural Studies 

syllabus emphasised Ghanaian music and dance as fundamental elements of 

the nation’s culture. The rationale behind the 1987 reform was to offer a more 

comprehensive and culturally enriched education. Policymakers contended that 

this multidisciplinary subject would instill values, cultural pride, and a wider range 

of skills, moving beyond the previous “music-for-music’s-sake” approach of the 

1Recent developments since 2019 under the new standards-based curriculum and Common Core Programme have re-emphasized Creative 

Arts and introduced a dedicated Performing Arts curriculum at the Senior High School level. This discussion centres on the reforms that 

eliminated music from the core curriculum, which the advocacy for reintegration addresses.
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earlier syllabus. The integration of music with language, religion, and folklore was 

believed to enhance each of these domains within a constrained timeframe (Critics 

observed that this rendered music education “unchallenging” and susceptible to 

neglect by teachers lacking specialisation in the field).

 In the mid-1990s, the Ministry acknowledged the limitations of Cultural 

Studies, addressing concerns regarding the neglect of music. The formation of a 

committee in 1995 to evaluate the fundamental curriculum, with a focus on Cultural 

Studies, resulted from this feedback. The Music and Dance syllabus, implemented 

in 1998, was explicitly justified to ensure adequate focus on performing arts and 

to enhance children’s creative abilities. The primary objectives of the 1998 Music 

and Dance curriculum, as outlined in the official syllabus, were to foster a strong 

desire in children to engage in the Performing Arts with imagination, to develop 

their expressiveness through music and dance, and to promote creativity and 

appreciation of the arts. The policy rationale was that music and dance warrant a 

dedicated position in basic education to encourage creativity and preserve cultural 

art forms. Government curriculum documents from 1998 emphasise a practical, 

skills-oriented approach to music education, transitioning from a focus on theoretical 

training to encompass composition, performance, and Ghanaian indigenous music 

forms.

 The exclusion of Music and Dance from the BECE was a deliberate policy 

decision, aimed at alleviating academic pressure and emphasising core literacies. The 

Ministry aimed to promote the study of music as a compulsory yet non-examined 

subject, emphasising enjoyment and cultural enrichment over examination 

performance (Anderson & Addo 2007). Officially referred to as “an innovation 

aiming to replace the Cultural Studies curriculum,” the 1999 Music and Dance 

curriculum sought to teach students useful abilities in both composition and 

performance. Therefore, even though the absence of assessment unintentionally 

suggested a lower priority, the argument was that music and arts instruction should 

be experiential and enhance the child’s creative skill set. The non-exam status had 
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the unexpected result of causing many schools and students to ignore the topic, 

according to later evaluations (Nii-Dortey & Arhine, 2019).

 The government’s official justifications for the 2007 curriculum reforms were 

based on providing a broad-based, creative education in the early grades, while 

focusing academic efforts on core subjects in later grades. The introduction of 

Creative Arts as a new learning area at the primary level is supported by policy 

documents that emphasise the necessity of fostering creativity, critical thinking, 

and problem-solving skills in young learners (MingyComputersGH 2014). 

 The curriculum framework and syllabus documents from the Ministry highlight 

that national creativity is essential for national development, asserting that a robust 

foundation in Creative Arts fosters imaginative thinking and innovation from an early 

age. The reformers aimed to provide children with a comprehensive exposure to 

the arts by integrating music, dance, drama, and visual arts into a single subject. 

The Creative Arts syllabus articulates a rationale that encompasses cultural and 

skills-based objectives, emphasising the enhancement of “our indigenous music, 

dance and drama” and the use of the arts to foster critical and imaginative thinking 

among students. Integrative arts education, according to policymakers, would 

improve cultural identity and social cohesion while also encouraging practical skills 

(e.g., creating a groundwork for creative industries and design technology).

 The 2007 reform justified the exclusion of music and arts from the JHS exam 

subjects by emphasising the enhancement of literacy, numeracy, and science 

outcomes. The government’s White Paper on reforms and the Education Strategic 

Plan of the 2000s emphasised STEM and ICT as key drivers of national development. 

In practice, this indicated that curricular space at JHS was allocated to subjects 

deemed essential for economic advancement, whereas creative arts were regarded 

as supplementary. A summary of the reform issued by the Ministry indicated that at 

the Junior High School level, the specified subjects would be academic, excluding 

arts. In contrast, at the primary level, Physical Education, Music, Dance, and other 

Creative Arts will be taught as practical subjects. 
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This suggests that the official position is that arts education should primarily take 

place in the early years and be delivered in a practical format, rather than being 

integrated into the high-stakes examination system. The rationale was likely to 

prevent overloading the BECE with excessive subjects and to prioritise examinable 

competencies in language, mathematics, science, and related areas. However, 

the trade-off was that music reverted to being an “extra.” One analysis noted 

that since 2007, the GES policy effectively eliminated music from the examinable 

curriculum. Coupled with the extensive scope of the new Creative Arts subject, 

this rendered it “too unwieldy to be taught by one specialist teacher,” thereby 

complicating effective implementation. The policy justification aimed to streamline 

the curriculum and prioritise core subjects for assessment, while ostensibly providing 

creative arts for a well-rounded education. However, this approach ultimately 

marginalised music. 

 In summary, Ghanaian official documents and curricula reveal a tension 

between the value placed on music and cultural education and the prioritisation of 

curricular objectives. The historical status of music transitioned from a standalone 

core subject in primary schools after independence to a more integrated and 

de-emphasised role during significant reforms. The reforms of 1987 and 2007 

specifically resulted in the elimination of music as an independent core subject 

at multiple educational levels. The rationale for these changes was based on 

cultural integration in 1987 and an emphasis on holistic creative skills and core 

literacies in 2007. Official rationales are recorded in policy papers and curriculum 

guides, including the CEP’s cultural pride objectives and the Creative Arts syllabus’s 

focus on creativity and national development. The changes led to the unintended 

marginalisation of music in practice, highlighting the current demand to reintegrate 

music education as a fundamental component of Ghana’s curriculum.

 The literature reviewed (in this section) indicates that the marginalisation of 

music education constitutes both a theoretical and structural issue, fundamentally 

linked to colonial legacies, economic anxieties, and curricular biases. Theoretical 
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perspectives, including Bourdieu’s concept of cultural capital and praxial and 

capability-based philosophies, highlight the extensive social and developmental 

benefits of music education, extending beyond its direct economic returns. Empirical 

studies in Africa and the Global South demonstrate the persistent challenge 

of incorporating culturally relevant music practices into mainstream education 

and promoting music from a marginal to a foundational role. This body of work 

establishes the scholarly basis for the current study’s intervention, which critically 

analyses the devaluation of music education in Ghana and identifies necessary 

reforms to restore its intellectual, cultural, and economic legitimacy.

Methodology

 This research employed a mixed-methods design with a qualitative emphasis 

to investigate perceptions regarding the value of music education in Ghana. A multi-

method approach was employed to triangulate historical and socio-cultural insights 

derived from document analysis, in-depth personal perspectives obtained through 

interviews, and broader trends identified via a survey. The integration of qualitative 

and quantitative techniques facilitates the collection of both open-ended, nuanced 

data and structured, closed-ended data, ensuring comprehensiveness. The design is 

exploratory and interpretive, appropriate for analysing the complex issue of music 

education devaluation within its cultural context.

 Document analysis was employed to examine secondary sources that provide 

context regarding policy and public discourse. Essential national education policy 

documents and curriculum reform reports were gathered, encompassing historical 

syllabi and government white papers from the 1987 and 2007 education reforms, 

along with subsequent updates. The documents outline the progressive elimination 

or marginalisation of music within the basic and secondary curricula in Ghana. The 

study also examined media commentary and public discourse that reveal societal 

attitudes regarding music as a profession. Included in the sources were newspaper 

articles, online opinion pieces, and broadcast transcripts—such as a Graphic Online 
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article that characterised music in Ghana as a “thankless job” and viral discussions 

captured by the phrase “Ghana music no dey pay” (which translates to “music 

[in Ghana] doesn’t pay”). A thorough examination of pertinent academic literature 

and reports, including those from UNESCO and the Ghana Education Service, was 

conducted to enhance the contextual understanding.

 All gathered documents underwent a thorough review and were coded using 

qualitative content analysis methods. The examination concentrated on uncovering 

persistent themes and narratives related to the condition of music education, the 

official justifications for curriculum modifications, and societal views on the financial 

(un)viability. For example, policy documents were analysed for the reasons provided 

for excluding the arts from essential curricula. At the same time, media content 

was examined for recurring themes, such as the depiction of music degrees as 

having low returns or being undesirable. This process enabled the team to outline 

historical trends and dominant sentiments that characterise music education as 

financially imprudent or non-essential. The analysis of the document established 

a crucial context and guided the creation of the interview guides, ensuring that 

the primary data collection focused on significant issues (e.g., the “music doesn’t 

pay” narrative) highlighted in secondary sources.

 Semi-structured interviews with Ghanaian tertiary music graduates provided 

the primary qualitative data. Participants were selected using purposive sampling 

to ensure gender, location, and job diversity among music degree holders. Recent 

graduates and individuals with several years of experience from prominent 

universities, including University of Ghana, University of Education, Winneba, and 

University of Cape Coast, were included. Interviews with 15–20 graduates (final 

sample size to be confirmed) continued until informational saturation was achieved. 

Given the niche target audience, alumni networks and snowball sampling helped 

recruit. Each interview was conducted in English (Ghana’s tertiary language) in 

person or via phone/video call. The 45–60 minute interviews followed a structured 

process, allowing participants to describe their experiences openly. Participants’ 
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career paths and current employment, perceptions of music careers’ economic 

viability, educational experiences (e.g., support or stigma), curriculum relevance, 

and societal attitudes (with prompts about “music no dey pay”) were discussed. 

With consent, interviews were recorded and transcribed verbatim for analysis. 

Participants were given pseudonyms, and transcripts were anonymised.

 To supplement qualitative observations, a questionnaire was devised to 

collect quantitative and breadth-oriented data from more music graduates. The 

secure web form-based poll was sent via university alumni associations, arts 

graduate social media groups, and professional networks. It includes Likert-scale 

and multiple-choice questions, as well as some open-ended prompts. The closed-

ended questions collected demographic data (graduation year, institution, and 

occupation) and sentiments regarding the financial viability and social significance 

of music education. Graduates disagreed or agreed with claims like “My music 

education	has	been	financially	rewarding” and “Society respects music as much 

as other professions.” They also disclosed their income, employment status, and 

field change considerations. Short answers to open-ended questions asked about 

music career hurdles and music education improvements. Approximately 50–100 

people responded to the survey (sample size to be determined). This non-random 

sample provided a broad perspective on graduate outcomes and perceptions 

nationwide, validating whether others shared similar interview topics. For survey 

items, frequencies, percentages, and averages were calculated and compared to 

qualitative findings for convergence or divergence.

 Regional variety was ensured by the 15-20 interviewees, who were balanced 

in terms of gender and represented diverse institutions. From 2010 to 2024, 

graduates represented early-career and established views. Survey respondents, 

like interviewees, were primarily in their early 20s to 30s (median ~25 years) and 

involved in teaching, performing, or arts management.

 The study examined the transition from college to career, focusing on 

graduates rather than current students, and identified the economic and social 
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obstacles they face. Ghanaian tertiary music graduates (18 years or older) were 

required for ethical inclusion. Purposive and snowball sampling captured unique 

opinions in the sample, which was not statistically representative of all music 

graduates.

 Data collection used qualitative thematic analysis to find patterns in textual 

data. As Braun and Clarke (2006) suggested, researchers read transcripts to produce 

early codes. Inductive and deductive coding revealed themes such as perceived 

financial returns, stigma, curricular relevance, and educational culture. Using 

qualitative analysis software (NVivo), related codes were grouped into themes 

like “Music as Financial Risk versus Personal Fulfillment” and “Marginalization in 

Curriculum.” Peer debriefing and triangulation ensured consistency and enhanced 

interpretation, thereby boosting the credibility of the analysis.

 To quantify music grads’ perceptions, descriptive statistics were used to 

analyse survey data. Calculations included unemployment, underemployment, 

average income, and percentages indicating that “music education is undervalued 

in Ghana.” Statistics helped explain qualitative findings, such as underemployment. 

Cross-tabulations revealed demographic disparities in perceptions. Triangulation 

linked qualitative worries about financial instability to survey data trends, improving 

validity.

 All subjects gave informed consent, ensuring anonymity and voluntary 

participation. Participants were anonymous, and institutional names were 

generalised. To reduce risk, I stored digital material securely and managed 

sensitive opinions. Document and interview data were interpreted using Amartya 

Sen’s Capability Approach and Decolonial Theory. Emerging topics connected to 

human capabilities and colonial legacies in education were analysed using these 

frameworks. Arts education is vital for extending individual freedoms and agency, 

according to the Capability Approach. This attitude helps graduates value personal 

growth and social benefits from their music studies over financial achievements.

 Colonial histories impact educational values and curriculum, according to 
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Decolonial Theory. This lens highlighted the marginalisation of indigenous Ghanaian 

music in formal schooling and the necessity to honour local arts. Decolonial critiques 

examined policy papers, such as the incorporation of music into a general “Cultural 

Studies” curriculum, to show how reforms reinforced Eurocentric frameworks. 

Decolonial scholarship led researchers to rethink whose knowledge schooling 

values.

 Overall, the theoretical framework enhanced the study by linking empirical 

data to human growth and cultural relevance. The Capability Approach emphasises 

that music education is essential to human development, while Decolonial 

Theory highlights colonial legacies in curriculum decisions and critiques music 

education’s devaluation. These lenses enabled discussions to delve beyond surface 

observations and examine graduates’ chances, as well as how historical power 

dynamics influence education priorities.

 The methodology integrates data interpretation with its conceptual framework 

by incorporating these theoretical views, solving the research challenge on practical 

and philosophical levels. To meet rigour standards, this explicit, theory-informed 

approach describes how data were obtained, analysed, and comprehended in 

light of the study’s goals. This research supports inclusivity and equity in music 

education by recognising multiple musical traditions and using diverse pedagogical 

techniques to improve African music education.

Results

 Insights gathered from interviews and survey responses highlighted a consistent 

issue: the perceived and actual economic constraints linked to music degrees in 

Ghana. About 62% of those surveyed indicated that they earned less than the 

national monthly minimum wage within two years after graduating. An additional 

21% found themselves either unemployed or underemployed, engaged in work 

outside the music sector despite possessing degrees in music or music education. 

These figures support the prevailing narrative that associates music education with 

lower income levels.
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 The narratives from the interviews provided a more comprehensive 

understanding of the subject. Numerous participants articulated their deep passion 

for music, yet they recognised the financial challenges involved. They noted that 

although music offered significant cultural enrichment, it seldom resulted in a 

reliable source of income. One participant, a graduate teaching part-time at a 

private school, noted: “My family still questions why I didn’t pursue a degree in 

accounting.” Even now, they observe my challenges and merely shake their heads. 

It was observed that even individuals who attained professional competency, such 

as choir directors and instrumental instructors, encountered challenges related to 

job security and inadequate compensation, especially in areas beyond Accra.

 A significant majority—85% of the graduates surveyed—concurred with 

the assertion, “Individuals	 in	my	community	do	not	regard	music	education	

as a serious or respectable discipline.” Participants in the study confirmed this, 

sharing experiences where they were labelled “Dondologists” or criticised for 

investing resources in what was perceived as a non-viable field. The narratives 

provided evidence that societal ridicule, as highlighted in popular media and 

previous sections, persists in influencing the experiences of graduates. Numerous 

participants recalled receiving counsel from their extended family discouraging 

them from “wasting time” on additional music studies, despite already having 

obtained a degree. In one instance, a male participant revealed that his fiancée’s 

parents opposed their engagement, remarking: “He’s a musician.” That indicates 

he’s financially struggling. This societal undervaluation repeatedly manifested as a 

psychological burden and obstacle to engaging in further education or performance 

opportunities.

89



FROM CLASSROOM TO CAREER IN GHANA: 
RETHINKING MUSIC EDUCATION IN A CULTURE OF 
ECONOMIC ASPIRATION 

A. P. ADDAQUAY

 In the face of economic challenges, numerous participants indicated significant 

personal growth, resilience, and enhanced emotional depth resulting from their 

training. In open-ended survey responses, graduates articulated that music education 

serves as a foundation for identity, emotional clarity, and a sense of belonging. A 

female graduate currently leading a youth choir in Kumasi expressed, “It is music 

that kept me going when I was depressed.” “Regardless	of	its	financial	outcome,	

it enriches my humanity.” 

 A consistent motif was “satisfaction in the face of financial scarcity.” 

Participants expressed that their capacity to teach, perform, or compose music 

offered them a sense of daily purpose and enabled them to make contributions 

to their communities through leading worship, organising community festivals, or 

participating in school clubs. The insights gained align closely with Sen’s Capability 

Approach, demonstrating that music education significantly improved graduates’ 

agency and quality of life, despite limited material benefits.

Employment Category

Fully employed in music

Underemployed

Employed outside of music

Unemployed

Percentage (%)

17

35

27

21

Notes

Often in teaching/
performance

Mostly part-time,
contract-based

In admin, education,
others

Searching for inactive

Table 2: Employment and Income Status of Ghanaian Music Graduates
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 The initial analysis indicated a slight gender imbalance in post-graduation 

experiences. Male participants showed a greater inclination towards pursuing 

music as a full-time career, encompassing areas like performance, teaching, or 

production. In contrast, female graduates often shifted to other professions, 

including administration, media, or education, in fields that were not directly 

related. In discussions regarding obstacles, numerous female participants highlighted 

societal expectations concerning marriage and stability, characterising music as “too 

unstable a path for a woman.” This gendered reality indicates that women might 

encounter additional stigma in their pursuit of music careers, as they are expected 

to achieve financial success while also maintaining familial reputations. This dynamic 

underscores the notion that economic viability is not the sole obstacle—social 

acceptability significantly influences career paths.

 The data revealed thematic patterns that were closely aligned with 

Amartya Sen’s Capability Approach and Decolonial Education Theory. Graduates 

consistently expressed a wish for education to fulfil broader human development 

objectives—such as emotional expression, community contribution, and cultural 

preservation—even when high financial returns were not guaranteed. At the same 

time, numerous individuals expressed concerns about the curriculum for favouring 

Western paradigms, thereby reinforcing Eurocentric value systems and diminishing 

Ghanaian musical epistemologies.

 This alignment confirms that the “devaluation” of music education extends 

beyond economic factors to encompass symbolic and structural dimensions as 

well. Participants advocated for a comprehensive reevaluation of music’s role in 

education—not merely as a supplementary subject but as a fundamental means 

for fostering agency, dignity, and innovation.
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Statement

My music education
has been financially
rewarding

I feel respected by society 
because of my music degree

I would choose music 
education again if given
the chance

My degree helped me 
contribute meaningfully
to my community

I feel music is unfairly
treated compared to
other academic disciplines

Agree
(%)

22%

15%

48%

74%

81%

Disagree
(%)

61%

70%

30%

12%

10%

Neutral/
Uncertain

(%)

17%

15%

22%

14%

9%

Table 3: Perceptions of Music Graduates on Employment, Income,
and Social Respect

Analysis

 This analysis elaborates on the empirical findings by contextualising them 

within the broader structural, cultural, and developmental systems that affect 

music education in Ghana and similar contexts. This section critically examines the 

institutional neglect, policy disinterest, and cultural ambivalence that undermine 

music education, drawing on themes of economic marginalisation, social stigma, 

curricular limitations, and emotional value identified in the results. The analysis 

transitions from examining underfunding and policy gaps at the tertiary level to 

exploring broader developmental implications, demonstrating the systematic 

disconnection of music education from Ghana’s national development objectives. 

This analysis examines the impact of these conditions on the perceptions and 

lived experiences of music graduates, emphasising the convergence of capability 
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deprivation, colonial curricular residues, and weak institutional integration in 

reinforcing the discipline’s fragility.

Underfunding	of	Tertiary	Music	and	Arts	Programs

 The ongoing underfunding and delayed construction of music and arts 

facilities in Ghanaian universities is a glaring sign of neglect. One notable example 

is the School of Performing Arts at the University of Ghana, where a multipurpose 

structure for theatre, dance, and music has been sitting empty for 20 years (and 

over). Established in 2004, the school’s dean bemoaned that “people don’t think 

the arts deserve the best... we are being neglected” and that the building is still 

a “haunting evidence to neglect (The Fourth Estate 2024).” Officials estimate that 

an extra GHS 20 million is required to finish the project, which has been put on 

hold because of a “lack of funds” from the Ghana Education Trust Fund (GETFund). 

Because it lacks an auditorium of its own, the Performing Arts school is forced to 

rent spaces from other departments for classes and events, using more than GHS 

100,000 of its meagre resources for conference rentals. This type of financial deficit 

highlights how music and arts departments are frequently underfunded, resulting in 

vital infrastructure deterioration and requiring faculty to utilise their limited internal 

resources to perform even the most basic academic tasks. This lack of funding 

directly impacts the standard of tertiary music education and training in Ghana.

Critics argue that music and arts education lack national policy backing and 

strategic funding. Recent government budgets have ignored the creative arts. In 

2020, the Ministry of Tourism, Arts, and Culture received “only details tourism 

projects and completely overlooks the creative arts and culture” in the Budget 

Statement (Mensah 2019). Governments in Ghana have come under fire for 

allegedly neglecting “the creative arts” while heavily investing in other sectors, 

such as sports. Stakeholders have been complaining about the delayed progress 

of promised initiatives, and this trend has persisted into the 2020s. In late 2020, a 

bill establishing a special fund for the creative arts was passed, supposedly to fill 
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funding gaps in the creative economy (Music In Africa, 2020). 

 Implementation has been slow; by 2023, industry representatives continued 

to call on the government to allocate funds to the creative arts sector, similar 

to those assigned to other industries. They pointed out that numerous aspiring 

creatives lack the resources to function independently (Ghana News Agency, 2023). 

There is a policy gap in the absence of any meaningful national initiative aimed at 

promoting music education or the growth of the creative arts (beyond legislation 

and rhetoric). There haven’t been many, if any, consistent government efforts to 

improve music instruction in higher education. There haven’t been any significant 

national strategies to incorporate arts education into development planning, 

special grants, or equipment upgrades. Due to this policy neglect, music education 

is primarily dependent on small university budgets and sporadic donor financing, 

without the steady national priority support it needs.

 Ghana’s institutional hierarchy’s low regard for music and the arts has also 

resulted in minimal support and exposure for academic programs and music 

educators. According to insiders, the arts are just “not anybody’s priority” at the 

highest levels. Music departments are often given less consideration in government 

and university planning than disciplines such as science and technology. A science 

faculty “wouldn’t be left [neglected] for this long,” according to the acting dean 

of the University of Ghana’s performing arts school, but her arts facility has been 

left to decay for years. This sentiment encapsulates how academics frequently feel 

that music educators and those in other artistic disciplines are underappreciated. 

In fact, despite its genuine contributions, “uninformed [officials] have packaged the 

creative arts industry as fantasy,” according to one critic, and it is not deserving 

of significant support. In reality, this implies that national education agendas or 

growth programs rarely include music professors or departments. Prioritising tourism 

promotion over bolstering creative arts education has been a tendency of previous 

government leaders with “Arts and Culture” portfolios (BusinessGhana 2018). 

 Additionally, practitioners in the creative arts are under-represented in 
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important decision-making organisations. For instance, Ghana did not have active 

cultural attachés or other positions to ensure that the arts and culture were 

incorporated into development diplomacy until recently (MyJoyOnline, 2024). All 

of this results in little support for the work of music educators and limited use of 

their knowledge in developing curricula or policy. The end effect is an academic 

culture in which music programs are marginalised and fight for resources and 

respect.

 The lack of institutional support beyond university education makes it hard 

for Ghanaian music and arts graduates to enter the workforce. With few industry 

linkage programs or creative career services, many graduates are lost. After national 

service, talented alumni from the University of Ghana’s School of Performing Arts, 

University of Education Winneba’s School of Creative Arts, University of Cape 

Coast’s arts programs, and others “continually wallow in a labyrinthine maze of 

unemployment”. Music and arts graduates lack a government program to support 

internships, placements, or creative enterprises. Due to ‘lack of government backing, 

insufficient infrastructure and [lack of] incentives’, some arts graduates have left 

the field to work in banking, offices and the clergy. 

 Institutional neglect has far-reaching effects. Ghana’s unique musical legacy 

is threatened by inadequate music education assistance. A flourishing creative 

arts sector is “vital for keeping cultural relevance alive” because it preserves and 

shares national identity through cultural tourism. When music and arts programs are 

marginalised, the nation risks losing traditional music and eroding cultural variety, 

which education is supposed to protect. Music education neglect hurts Ghana’s 

creative industry and innovation economically and socially. Industry stakeholders 

warn that underinvestment in arts infrastructure and education “hampers the 

development of the arts industry, limits possibilities for artists, and undermines 

the potential economic benefits” of a robust creative sector. 

 The abandoned performing arts centre illustrates how a lack of venues and 

facilities restricts educational activities, artistic output, and live performances, 

stifling the music and events industry. Experts say cities like New York and London 
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fund the arts because they know it creates jobs and spurs innovation, but Ghana’s 

government has been “rather short-sighted” in ignoring this sector. Neglecting music 

and arts education neglects creativity, a critical ingredient. To develop creative 

thinkers in Ghana, advocates recommend incorporating the arts into science and 

technology education, shifting from STEM to STEAM. Ghana may be hindering its 

cultural life and future creative advances by sidelining music instruction. Cultural 

creativity and arts training are strongly linked. The 2020–2025 data show that a 

decrease in music education without major institutional accountability and support 

can damage cultural preservation, hinder creative sector growth, and diminish the 

country’s creative potential.

Cultural and Developmental Relevance of Music Education

 Studies conducted after 2020 show that students’ emotional intelligence 

(EI) and related personal qualities can be significantly improved through music 

education. Students majoring in music exhibited much greater levels of emotional 

intelligence than students majoring in visual arts or general education, according 

to a 2020 study by Nogaj. This was especially true when it came to the ability to 

recognise, articulate, and productively utilise one’s emotions. Elevated emotional 

intelligence in young musicians correlates with enhanced creativity, social 

competence, and overall quality of life.

 A recent systematic review (2024) of the emotional dimensions of music 

education concluded that it conveys emotion and supports socio-emotional learning 

(Váradi et al. 2024). The review highlights that music instruction aids students in 

acquiring, recognising, and managing emotions, which are essential skills for fostering 

healthy social relationships and making responsible decisions. This review highlights 

the significance of music in promoting self-awareness and empathy, emphasising 

the positive effects of music education on socioemotional learning and mental 

health.

 Real-world music programs support these results. Programs modelled 
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after El Sistema, the well-known Venezuelan youth orchestra organisation, have 

demonstrated several advantages for personal growth: Along with improved 

musical abilities, participants report increased self-esteem, emotional control, and 

psychological well-being (RILM 2025). Research on El Sistema and comparable 

efforts in the 2010s found that student pride, tenacity, ensemble belonging, peer 

mentoring, and frequent performance chances boost youngsters’ confidence 

and emotional resilience. Personal growth outcomes show music education’s 

unique ability to engage pupils emotionally, teaching perseverance, discipline, 

and emotional self-expression. Contemporary evidence strongly suggests that 

learning music increases emotional intelligence and intrapersonal skills, laying the 

groundwork for well-rounded personal growth.

 Music education has emerged as a significant catalyst for civic engagement 

and social activism among youth, particularly in African and global South contexts. 

Recent research indicates that music influences youth identity, promoting active and 

informed citizenship (Chen 2024). Hip-hop education initiatives, for instance, have 

been demonstrated to empower young people, especially Black young people, 

to “express resistance against systematic injustice while simultaneously asserting 

their cultural identity.” Hip-hop and other music genres enable young people 

to develop a sense of community and collective purpose by providing a forum 

for addressing societal issues through songs and artistic expression. According to 

Anyiwo et al. (2022), hip-hop culture can inspire civic self-efficacy in underprivileged 

young people, thereby encouraging them to engage actively in public affairs. In this 

sense, young music cultures included in music education initiatives are fostering 

interaction with social and political concerns.

 Beyond neighbourhood involvement, music education helps foster a sense 

of global citizenship. According to Hess (2021) and others, music is a powerful 

tool for promoting global awareness since it can transcend linguistic and cultural 

barriers. Learning songs and musical genres from diverse cultures fosters empathy 

and cross-cultural understanding, which are crucial to global citizenship. Youth who 
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listen to international music begin to perceive themselves as part of a worldwide 

community and think globally about human issues. Indeed, internet music-sharing 

platforms enable young people from diverse countries to cultivate a “common 

voice” and engage in debates on global issues through music. This shows how 

digital-age music participation may lead to global civic engagement. Importantly, 

the social action origins of music education are deeply rooted: Fairbanks (2022) 

posits a “centuries-long story of socio-musical activism” in which music education 

has directly addressed social inequalities.

 Music programs in Africa and the global south frequently specifically seek to 

train young people to be change agents in their communities. For example, the 

African Union emphasised during Africa’s 2021 Year of Arts, Culture, and Heritage 

that music and other forms of art and culture are “levers for building the Africa 

We Want,” essential for fostering Pan-African unity, shared values, and a sense of 

shared destiny (AU Agenda 2063 Aspiration 5; see African Union 2020). 

 Recent research has shown that music instruction has a positive effect on 

mental health. Participating in ensembles, community music, or formal instruction 

has all been associated with better coping mechanisms and emotional health. 

According to some researchers, there is mounting evidence that listening to music 

enhances mental health and overall well-being, primarily by improving emotional 

intelligence (Faulkner, 2022; Hedemann & Frazier, 2017). Making music is an excellent 

way for young people to decompress, improve their mood, and “forget about their 

troubles.” It is also a helpful instrument for mood control and stress alleviation. 

In particular, group music-making (such as in a band or choir) fosters personal 

fulfilment and social support, which can operate as a protective barrier against 

loneliness and stress. According to one meta-ethnography, music-related activities 

enhance emotional regulation, self-improvement, problem-solving, and social 

interaction, all of which contribute to well-being. In summary, individuals who 

actively compose music tend to experience better mental health outcomes than 

those who are passive listeners, as active engagement fosters social bonds and a 
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sense of accomplishment. Importantly, increased emotional competence—which 

is known to promote mental health—has been linked to longer hours of music 

practice and improved musical accomplishment.

 Policymakers and practitioners in the Global South have acknowledged the 

positive effects of music education on mental health. At a time of extreme stress 

and trauma caused by the COVID-19 pandemic, the African Union advocated for 

the use of cultural workers, such as musicians, in the health response. According to 

AU policy documents, artists and musicians can communicate health messages and 

maintain social connections while also helping to mitigate the social and mental 

health effects of the COVID-19 pandemic. 

 UNESCO-backed arts-based psychosocial therapies; for instance, in 2024, the 

organisation collaborated with Palestinian groups to provide trauma rehabilitation 

through music, dance, and art to children (UNESCO 2024). Children were able to sing 

together and create a sense of joy and camaraderie through group music-making 

during these sessions, which allowed them to express themselves freely despite 

the difficulties. Joy, expression, and social support are examples of outcomes that 

have a substantial protective effect on mental health. Youth participating in these 

cultural events reported feeling happier and experiencing more emotional relief, 

according to participants and observers. Even group singing therapies have been 

investigated as treatments for clinical depression. According to a recent scoping 

study (2013–2023), group singing can improve emotional well-being and reduce 

depressed symptoms, most likely through positive affect and social connection 

(The Tabernacle Choir n.d.).

 The ability of music education to foster social cohesiveness and increase 

community resilience may be its most well-documented social benefit over the 

last five years. Community music initiatives are being used to “create bonding 

and bridging social capital” across various groups and to mend divisions in South 

Africa and many other African societies. Van der Merwe & Morelli (2022) created a 

theoretical framework that explains how participation in communal music promotes 
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social cohesion through “ritualised belonging.” According to their research, “joyful 

musicking rituals” encourage people to come together despite their differences by 

serving as a catalyst for trust and hope among participants.

 Collaborative music-making necessitates physical presence and shared 

attention, fostering cooperation and empathy among participants. When individuals 

engage in music together and share cultural expressions, they experience a profound 

sense of belonging and connectedness. Over time, these shared joyous experiences 

facilitate the development of bonding and bridging social capital among musicians, 

resulting in strong ties within their group and connections to other groups. Enhanced 

social capital subsequently elevates the quality of life within communities and 

fosters social cohesion, thereby establishing a virtuous cycle in which each musical 

gathering reinforces societal bonds. Van der Merwe & Morelli’s research is situated 

within the South African context of post-apartheid fragmentation, highlighting that 

following instances of unrest, there have been appeals to utilise music for nation-

building and healing. Community choirs and drumming circles throughout Africa 

frequently seek to promote unity and reconciliation. When individuals engage in 

collective music-making, “when music flourishes, people flourish too,” highlighting 

music’s significance in fulfilling fundamental human needs for recognition, identity, 

and connection.

 Policymakers in Africa have recognised the advantages of social cohesion. The 

African Union’s Agenda 2063 (Aspiration 5) envisions a continent characterised by a 

robust cultural identity, advocating for the role of culture and the arts in fostering 

social integration and peace (African Union 2020). By this, the AU has recently formed 

a partnership with the Music In Africa Foundation to elevate the music sector as a 

catalyst for unity. In January 2025, the AU Commissioner for Social Development 

articulated, “Music is a powerful force for unity and development…a critical tool 

for social transformation,” underscoring the essential role of music in fostering 

social cohesion across the continent.

 The AU-MIAF collaboration emphasises leveraging African music to promote 

social cohesion and cultural exchange, while generating employment and economic 
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prosperity. Community-level initiatives reflect this continental vision: for instance, 

in underprivileged townships and refugee camps, collective music workshops have 

been employed to transcend ethnic or religious differences and provide participants 

with a common objective, thereby enhancing tolerance and mutual understanding. 

Empirical research in Kenya, Uganda, and South Africa has demonstrated how choir 

groups, drum ensembles, and school band programs can mitigate social isolation and 

enhance communal cohesion, thereby strengthening communities against conflict 

or adversity, as frequently reported in NGO reports and case studies. Anecdotal 

evidence from numerous African community music initiatives since 2020 indicates 

that music fosters unity, exemplified by songwriting circles that restore community 

trust in post-conflict Liberia and collaborative school orchestras that unite youth 

from diverse tribes in Nigeria.

 In addition to its socioemotional advantages, music education fosters creativity 

and advances more general developmental objectives. Music training is recognised 

to promote creative thinking, and creativity is increasingly viewed as the foundation 

of innovation. Scholars have discovered unmistakable connections between 

creativity and learning music. For example, Nogaj’s study found that music students 

with higher emotional intelligence also exhibited better creativity and imagination 

in problem-solving. In their research, Narikbayeva et al. (2023) focused on ways to 

foster creativity in aspiring music educators. They found that incorporating music 

improvisation and music therapy into teacher training programs can significantly 

enhance emotional intelligence and creative thinking abilities. Their study showed 

that reflective, student-centered music engagement increased teachers’ originality 

and creativity, demonstrating the importance of music education in developing 

innovators. Other educational research has shown that music students have 

improved divergent thinking and pattern recognition, which can lead to innovation 

in STEM and other fields.

 Policy discussions underscore the significance of arts education in cultivating 

the creative economy and promoting sustainable development. The African 
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Union’s continental framework designates Arts Education as fundamental to the 

advancement of the creative economy in Africa. Equipping youth with creative skills 

through music and arts programs contributes to cultural industries, a burgeoning 

sector that fosters economic diversification, job creation, and innovation in African 

nations. The AU is developing a Continental Policy on Arts Education that aligns with 

the Plan of Action on Cultural and Creative Industries, emphasising the importance 

of investing in music and arts education for the enhancement of a strong creative 

sector and knowledge economy. This is consistent with UNESCO’s global promotion 

of arts education as an integral component of comprehensive quality education (SDG 

4) and as a strategy to fulfil various Sustainable Development Goals. The United 

Nations has formally recognised the role of culture in sustainable development. 

Incorporating culture, including arts education, into development agendas can 

enhance creativity, preserve cultural heritage, stimulate economic growth, and 

address social and environmental challenges (Kalyan & Nagar, 2025). The human 

capital for creative industries can be directly developed through music education; 

students who are skilled in music and the arts today will become tomorrow’s 

designers, innovators, and cultural entrepreneurs, propelling progress.

 Importantly, music inspires innovation in other fields. Music classes teach 

composition, improvisation, active listening, and teamwork, which can be applied to 

science and technology. A 2021 study in Interdisciplinary Science Reviews found that 

incorporating music and the arts into schools promotes sustainable innovation by 

encouraging systems thinking and creative problem-solving (see Zhongsheng 2025). 

Even those in the corporate sector have noticed the connection: big businesses now 

fund school music programs because they understand the connection between 

an inventive and flexible workforce and the emotional and creative thinking skills 

gained from arts education.

Revitalizing Music Education in Ghana and Africa: Policies, Campaigns, and 

Partnerships
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 A strategic approach has been to reintegrate music and arts into basic 

school curricula. In Ghana, a newly implemented standard-based curriculum in 

2019 designated Creative Arts – encompassing music, dance, and drama – as a 

fundamental topic for basic education (Asare-Aboagye et al. 2024). Due to this 

reform, performing arts are no longer viewed as optional or prestigious pursuits, 

but are now required and evaluated for all students from kindergarten through 

junior high (Thian 2024). Using music education as a vehicle for creativity, critical 

thinking, and holistic learning, education officials characterise the transformation 

as “revolutionising” arts instruction to fulfil national development and Sustainable 

Development Goal aims. A new Cultural Education Unit and national school arts 

festivals are examples of early implementation measures that ensure the curriculum 

is translated into engaging classroom instruction.

 Several African nations have implemented analogous curriculum reforms. The 

revised 2020 curriculum in Zimbabwe explicitly includes arts, culture, and heritage 

as examinable subjects at primary and secondary levels, indicating their importance 

in a comprehensive education. The policy seeks to enhance learners’ appreciation 

of music, dance, theatre, and visual arts, while fostering creativity and originality, 

positioning arts education as a potential avenue for future entrepreneurship 

(UNESCO, n.d.). Zimbabwe’s education ministry strongly legitimised music and the 

arts as being on par with other essential courses by making them mandatory and 

examinable. These national initiatives demonstrate how policies can institutionalise 

the arts in the curriculum to encourage well-rounded abilities and preserve cultural 

history, thereby reintegrating music into classrooms.

 Campaigns to increase awareness of music and arts education have been 

launched by both government and civil society actors, frequently changing public 

opinion in the process. The Musicians Union (MUSIGA) in Ghana has been an 

outspoken supporter. For instance, in 2024, MUSIGA President Bessa Simons openly 

called on the government to reinstate regular music instruction at the elementary 

school level, providing children with a solid foundation for future musical abilities 

(MyJoyOnline, 2024).
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 During a discussion on a well-known radio platform, he emphasised the 

importance of early music exposure in developing cognitive skills and shaping 

cultural identity, making it clear to the audience that music is not merely an 

indulgence, but essential for the growth and development of young people. This 

call resonated with the enduring requests of artists and educators, arriving just 

after a wider push for advocacy within the creative industry. 

 In 2022, Ghana’s state-led Creative Arts Agency established a Creative Arts 

Education Committee, comprising artists, media personalities, and academics, to 

advocate for enhanced arts education policies. The committee was tasked with 

collaborating with the Education Ministry to draft a bill for Parliament. This process 

garnered media attention and signalled that arts education was emerging as a 

national priority. This prominent advocacy, which unites musicians, cultural leaders, 

and government supporters, has gradually transformed perceptions, positioning 

music education as essential to Ghana’s cultural and economic future, rather than 

merely an extracurricular luxury.

 Civil society-led initiatives in various African contexts bolster this trend. In 

Uganda, the Uganda Society for Musical Arts Education (USMAE) has initiated an 

advocacy effort to reform music education in schools (Music In Africa 2023). USMAE 

critiques the predominance of Eurocentric methodologies, advocating for the 

inclusion of African musical perspectives and indigenous aesthetics as fundamental 

components of the curriculum. This advocacy urges policymakers to implement 

curriculum changes while simultaneously informing the public about the significance 

of indigenous arts knowledge, thus enhancing pride in local music traditions. 

Advocates are transforming the narrative of music education by emphasising the 

inclusion of local instruments, songs, and philosophies. This shift reframes arts 

education from a perception of being non-essential or colonial to recognising it 

as a means of cultural empowerment and the development of relevant skills. 

Campaigns led by artist unions, NGOs, or educators exemplify effective public 

advocacy models that have prioritised arts education and initiated a shift in public 
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perception, recognising music and the arts as essential components of quality 

education.

 Collaborative initiatives throughout Africa demonstrate that cross-sector 

partnerships in education, culture, health, and media can enhance music education 

and expand its advantages. The recent initiatives in Ghana serve as a pertinent 

example. The Creative Arts Agency of the government has collaborated with the 

Ministry of Education, media organisations, and cultural institutions to enhance arts 

education. In 2022, the Agency’s Creative Arts Education Committee convened 

stakeholders from educational institutions, the creative arts sector, and the media to 

develop enhancements to arts curricula. This interdisciplinary team acknowledged 

Figure 1. Students from Ghanaian basic schools present a traditional drama and music 
performance at a local cultural festival. Festivals organised by the Ghana Education Service’s 
culture unit serve to unite schools and communities in the celebration of heritage through 

music, dance, and drama.

that effective reform in arts education requires widespread support, encompassing 

trained educators from the education sector, subject matter experts from the 

cultural sector, and increased public awareness through media. The result was a 

strategy aimed at revitalising arts education in teacher training colleges, ensuring that 

new teachers possess arts skills, along with a draft of the Creative Arts Education 

Bill. Ghana is fostering a coalition that integrates ministries and media, recognising 
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music education as a collective responsibility across various sectors rather than 

solely the domain of educational institutions.

 To encourage youngsters to perform indigenous arts in front of their 

communities (Figure 1), Ghana’s Basic Schools Art and Culture Festival, for example, 

is co-organized by local culture officers and education officials. The event “educates 

both students and the public in varied ways,” according to officials, who view 

culture as “the lifeblood of a dynamic community (GBC Ghana Online 2023).” 

These activities, which involve parents and community people, help dispel the 

myth that school arts are “simply drumming and dancing” or “archaic,” instead 

highlighting the social significance of music instruction in sustaining identity and 

fostering students’ creativity and self-confidence. The festival platform successfully 

transforms a school activity into a community-wide learning and advocacy event 

by leveraging local attendance and media attention to foster a positive impression 

of the arts in education.

 Cross-sector partnerships connect music education with health and social 

development objectives. The Field Band Foundation (FBF) in South Africa exemplifies 

a non-governmental organisation that operates within the educational, cultural, and 

health sectors. FBF operates community-based youth marching bands in partnership 

with schools and health educators, utilising music as a tool to impart life skills 

and public health information. The program engages thousands of participants in 

disadvantaged areas by incorporating comprehensive HIV/AIDS education into music 

and dance training, utilising the arts as both a social intervention and an educational 

tool (Music In Africa 2015). The fundamental idea is that although health seminars 

incorporated into rehearsals address important concerns like HIV prevention, the 

discipline of learning an instrument or dance, along with teamwork in a band, can 

empower youngsters with resilience and confidence.

 This type of cross-sector program has measurable effects on youth 

development: participants improve their literacy and numeracy (through FBF’s 

academy), develop their musical abilities, and become more health conscious, 
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all of which support the idea that music education can enhance both individual 

and collective well-being. Similarly, a partnership between academic researchers, 

regional non-governmental organisations, and health professionals in northern 

Ghana produced interactive “dance plays” to disseminate public health messages 

about disease prevention, utilising theatre traditions and popular music to educate 

illiterate locals (University of Alberta n.d.). These examples demonstrate the 

power of synergy when the education, health, and cultural sectors collaborate. 

For example, music education is revitalised not only inside schools but also as 

a force for social change, whether it promotes national unity or teaches people 

more about public health.

 In conclusion, Ghana and its African counterparts are promoting and reforming 

music education through various approaches. As demonstrated by the policy 

changes in Ghana and Zimbabwe, updating curricula to reinstate music as a key 

topic guarantees that every child is exposed to the arts. The academic and cultural 

significance of music is being emphasised by grassroots and high-level advocacy 

initiatives, as seen by the steadfast demands of educators and musicians’ unions. 

Lastly, to integrate music education into society, cross-sector partnerships—from 

government committees to community festivals and non-governmental organisation 

programs—are bringing education, culture, media, and health together. Every 

strategy advances the understanding that fostering the arts and music in schools 

promotes holistic education, cultural identity, and sustainable development for 

African countries rather than just creating artists (Thian 2023). These initiatives 

have had the effect of gradually changing the way music education is viewed and 

practised, shifting it from an optional hobby to an essential component of youth 

empowerment and national development.

 This analysis reveals that the devaluation of music education in Ghana is 

a systemic issue, rooted in national policy priorities, institutional structures, and 

sociocultural attitudes, rather than being solely a matter of graduate outcomes or 

media narratives. The disparity between educational goals and national funding, 
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the absence of a cohesive arts policy, and the cultural stigmatisation of creative 

fields collectively perpetuate a cycle of undervaluation. However, international 

case studies and continental reforms demonstrate that this trajectory is not 

predetermined. The strategic reintegration of music into development frameworks, 

bolstered by cross-sector collaboration and curricular reforms, has the potential to 

reframe music education as a national asset. This repositioning is essential for the 

future of graduates, as well as for preserving cultural identity, enhancing emotional 

resilience, and promoting innovation within society at large. This section presents 

specific recommendations for reform.

Conclusion

 The marginalisation of music education in Ghana cannot be attributed solely 

to public derision or individual financial consequences. This study illustrates a 

fundamental structural and ideological issue rooted in policy neglect, colonial 

legacies, and development priorities that consistently marginalise the arts. Music 

education has experienced underfunding, curricular marginalisation, and cultural 

devaluation across various levels, from primary to tertiary and formal to informal 

settings. Despite these challenges, the research revealed significant narratives of 

personal growth, identity, and emotional fulfilment among graduates, underscoring 

the non-economic values of music education. The findings support Amartya Sen’s 

Capability Approach and Decolonial Education Theory, indicating that music 

education enhances human freedom, cultural agency, and socio-emotional well-being.

 To restore the significance of music education, Ghana should reintegrate it into 

the core curriculum at all educational levels, recognising it not merely as artistic 

enrichment but as a vital contributor to national development. Recommendations 

are as follows: (1) restore music as a core, examinable subject in primary and junior 

high schools; (2) invest in tertiary infrastructure and faculty development for music 

programs; (3) launch public advocacy campaigns to reframe music education as 

a legitimate profession; and (4) develop policies that integrate music into health, 
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civic, and innovation initiatives. This repositioning will enhance student and graduate 

outcomes while ensuring that music occupies its appropriate position within Ghana’s 

educational and developmental framework.
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แก่�นััก่ศ่ก่ษ์าจัาก่ห์ลัาก่ห์ลัายสัาขาวิิช้า โดยม้เป็้าห์มายเพื�อสัร�าง

ควิามเข�าใจัพื�นัฐานัเก่้�ยวิก่ับศาสัตร์ดนัตร้บำบัดในัฐานัะศาสัตร์

สัห์วิิทยาก่ารท้�ผู้สัานัดนัตร้ จัิตวิิทยา แลัะก่ารแพทย์เข�าด�วิยก่ันั 

เพื�อสั�งเสัริมสั่ขภาวิะทางก่ายแลัะใจัของผูู้�รับบริก่าร รายวิิช้าน้ั�

ออก่แบบให์�ยืดห์ย่�นัต�อพื�นัฐานัของผูู้�เรย้นัแต�ลัะก่ล่ั�ม ทั�งนักั่ศ่ก่ษ์า

ดนัตร้ นััก่ศ่ก่ษ์าสัายสั่ขภาพ แลัะผูู้�ท้�ไม�ม้พื�นัฐานัเฉพาะทาง โดย

ยงัคงเนัื�อห์าห์ลััก่ทั�งด�านัแนัวิคิด ก่ระบวินัก่ารบำบัดแบบ active 

แลัะ receptive แลัะอ�างอิงตามมาตรฐานัสัาก่ลั เช้�นั แนัวิทาง

จัาก่ National Association of Schools of Music (NASM) 

เนืั�อห์าบทเร้ยนัม่�งเนั�นัให์�ผูู้�เร้ยนัเช้ื�อมโยงองค์ควิามรู�ด�านัดนัตร้

บำบดัก่บัวิชิ้าช้พ้ของตนั ผู้�านักิ่จัก่รรมท้�ออก่แบบตามบรบิทของ

ผูู้�เร้ยนั ผู้ลัก่ารเร้ยนัรู�ท้�เก่ิดข่�นัสัะท�อนัถ่งก่ารเข�าใจัศาสัตร์ดนัตร้

บำบัดอย�างถูก่ต�อง ก่ารเป็ิดม่มมองทางวิิช้าช้้พให์ม� แลัะก่าร
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เห์็นัแนัวิทางก่ารป็ระย่ก่ต์ใช้�จัริง อาทิ นััก่ศ่ก่ษ์าดนัตร้เก่ิดแรงบันัดาลัใจัในัก่ารใช้�ดนัตร้เป็็นัเครื�อง

มือในัก่ารดูแลัผูู้�อื�นั นััก่ศ่ก่ษ์าสัายสั่ขภาพพัฒนัาแนัวิคิดในัก่ารสั�งต�อผูู้�ป็่วิยสัู�ก่ารบำบัดทางเลืัอก่ 

แลัะนักั่ศก่่ษ์าจัาก่สัาขาอื�นั ๆ  มองเห็์นัช้�องทางก่ารพัฒนัาดนัตรบ้ำบัดในัระดับระบบองค์ก่รณ์ห์์รือ

ช้่มช้นั บทควิามยังก่ลั�าวิถ่งข�อจัำก่ัดสัำคัญ เช้�นั เวิลัา ทรัพยาก่ร แลัะควิามห์ลัาก่ห์ลัายของผูู้�เร้ยนั 

ซึ่่�งลั�วินัเป็็นับริบทสัำคัญในัก่ารพัฒนัาห์ลััก่สัูตรดนัตร้บำบัดในัอนัาคต

คำสำคัญ: ดนัตร้บำบัด, ก่ารสัอนัดนัตร้, รายวิิช้าเลัือก่, สัห์วิิทยาก่าร, ระดับป็ริญญาตร้

Abstract

 This article presents the teaching experience of an undergraduate elective 

course, “Introduction to Music Therapy,” which is designed for students from diverse 

academic backgrounds. The course aims to establish a foundational understanding 

of music therapy as an interdisciplinary field that integrates music, psychology, and 

medicine to promote physical and mental well-being. The course was designed 

with flexibility to accommodate students with various levels of prior knowledge, 

including music major students, health-science related students, and those from 

unrelated disciplines, while preserving essential content, including both active 

and receptive approaches to therapy, based on international standards such as 

those of the National Association of Schools of Music (NASM). The curriculum 

emphasizes relevance by allowing students to connect music therapy concepts 

with their disciplines through context-specific activities. Learning outcomes include 

improved understanding of music therapy, broader career perspectives, and greater 

awareness of its practical applications. The article also highlights challenges such 

as time limitations, resource constraints, and learner diversity. This article also 

highlights factors that will need to be considered in the future development of 

music therapy education.

Keywords: Music Therapy, Music Education, Elective Course, Interdisciplinary, 

Undergraduate Level
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บทนำ

 ดนัตร้บำบดั ห์รอื Music Therapy เป็น็ัศาสัตรท์้�บรูณ์าก่ารระห์วิ�างศิลัป็ะแลัะวิิทยาศาสัตร์ 

โดยอาศัยดนัตร้เป็็นัเครื�องมือในัก่ารสั�งเสัริม ฟั้�นัฟัู แลัะเย้ยวิยาภาวิะสั่ขภาพของบ่คคลัอย�างเป็็นั

ระบบแลัะม้เป้็าห์มายชั้ดเจันั ก่ระบวินัก่ารบำบัดดำเนิันัก่ารโดยนััก่ดนัตร้บำบัดผูู้�ม้ค่ณ์สัมบัติแลัะ

ได�รับก่ารรับรองวิิช้าช้้พ ครอบคลั่มกิ่จัก่รรมทางดนัตร้ท้�ห์ลัาก่ห์ลัาย เช้�นั ก่ารฟััง ก่ารร�องเพลัง  

ก่ารเลั�นัดนัตร ้ก่ารแต�งเพลัง ก่ารเคลัื�อนัไห์วิ แลัะก่ารสัะท�อนัป็ระสับก่ารณ์ท์างดนัตร ้ทั�งน้ั�เพื�อตอบ

สันัองต�อควิามต�องก่ารในัมิติทางก่าย อารมณ์์ สัังคม ก่ารรู�คิด แลัะจัิตวิิญญาณ์ของผูู้�รับบริก่าร1 

 บทควิามนั้�มว้ิตัถป่็ระสังคเ์พื�อนัำเสันัอข�อค�นัพบแลัะข�อสังัเก่ตจัาก่ป็ระสับก่ารณ์ก์่ารจัดัก่าร

เร้ยนัก่ารสัอนัรายวิิช้าดนัตร้บำบัดเบื�องต�นัในัระดับป็ริญญาตร้ ซึ่่�งดำเนิันัก่ารต�อเนัื�องมาเป็็นั

เวิลัาก่วิ�า 6 ป็ีในัช้ั�นัเร้ยนัท้�ป็ระก่อบด�วิยนััก่ศ่ก่ษ์าจัาก่ห์ลัาก่ห์ลัายสัาขา ทั�งทางด่ริยางคศาสัตร์ 

แพทยศาสัตร์ พยาบาลัศาสัตร์ สัห์วิิช้าช้้พสั่ขภาพ มนั่ษ์ยศาสัตร์ จัิตวิิทยา ก่ารศ่ก่ษ์าพิเศษ์ แลัะ

อื�นั ๆ  ควิามห์ลัาก่ห์ลัายของผูู้�เร้ยนัก่ลั่�มนั้�มิใช้�อ่ป็สัรรค ห์าก่แต�เป็ิดโอก่าสัให์�เก่ิดก่ารเร้ยนัรู�ร�วิมก่ันั

ในัลััก่ษ์ณ์ะสัห์วิิทยาก่าร ซึ่่�งสั�งเสัริมก่ารแลัก่เป็ลั้�ยนัองค์ควิามรู�แลัะม่มมองอย�างม้ควิามห์มาย

 ก่ารถอดบทเร้ยนัจัาก่ชั้�นัเร้ยนัในับริบทเช้�นัน้ั� ช้้�ให์�เห็์นัศัก่ยภาพของวิิช้าดนัตร้บำบัดเบื�อง

ต�นัในัฐานัะพื�นัท้�ก่ลัางของก่ารเร้ยนัรู�ข�ามสัาขา ท้�เอื�อต�อก่ารพัฒนัาแนัวิคิด ควิามเข�าใจั แลัะก่าร

ป็ระย่ก่ต์ใช้�ศาสัตร์ดนัตร้บำบัดในับริบทวิิช้าช้้พต�าง ๆ โดยเฉพาะในัสัังคมไทยท้�ยังอยู�ในัระยะเริ�ม

ต�นัของก่ารบรูณ์าก่ารดนัตรบ้ำบัดในัระบบสัข่ภาพ บทควิามนั้�จัง่ม่�งห์วิงัให์�ข�อค�นัพบจัาก่ก่ารเรย้นั

ก่ารสัอนัดังก่ลั�าวิสัามารถนัำไป็สัู�ก่ารพัฒนัาห์ลััก่สัูตรแลัะแนัวิทางก่ารจััดก่ารเร้ยนัก่ารสัอนัท้�ตอบ

สันัองต�อผูู้�เร้ยนัห์ลัาก่ห์ลัายก่ลั่�มอย�างม้ป็ระสัิทธ์ิภาพแลัะยั�งยืนัในัอนัาคต

วิวัฒนาการของการศึกษาดนตรีบำบัด

 แม�แนัวิคดิในัก่ารใช้�ดนัตรเ้พื�อก่ารรกั่ษ์าจัะป็ราก่ฏิอยู�ในัวิฒันัธ์รรมมนัษ่์ยม์าเป็น็ัเวิลัายาวินัานั 

แต�ก่ารจััดระบบให์�ดนัตร้บำบัดเป็็นัศาสัตร์เฉพาะทางท้�ม้ห์ลััก่สัูตรก่ารศ่ก่ษ์าแลัะแนัวิป็ฏิิบัติท้�เป็็นั

รปู็ธ์รรมเพิ�งเริ�มต�นัในัช้�วิงคร่�งแรก่ของครสิัตศ์ตวิรรษ์ท้� 20 โดยเฉพาะอย�างยิ�งห์ลัังสังครามโลัก่ครั�ง

ท้�สัอง เมื�อม้ก่ารนัำดนัตร้มาใช้�เพื�อก่ารฟั้�นัฟูัสัภาพจัิตใจัของทห์ารผู้�านัศ่ก่ในัสัห์รัฐอเมริก่า ควิาม

สัำเร็จัของก่ารใช้�งานัจัริงในัโรงพยาบาลัแลัะสัถานัพยาบาลัสั�งผู้ลัให์�ม้ก่ารวิางราก่ฐานัระบบก่าร

ศ่ก่ษ์าดนัตร้บำบัดอย�างเป็็นัทางก่าร มห์าวิิทยาลััยแห์�งแรก่ท้�เป็ิดห์ลััก่สัูตรป็ริญญาดนัตร้บำบัดคือ 

มห์าวิิทยาลััยรัฐมิช้ิแก่นั (Michigan State University) ในัป็ี ค.ศ. 1944 ก่�อนัท้�สัมาคมวิิช้าช้้พ 

1World Federation of Music Therapy. “About: Who We Are.” Last modified 2011. https://www.wfmt.info/about#who-we-are.
2William Davis and Susan Hadley, “A History of Music Therapy,” in Music Therapy Handbook, ed. Barbara L. Wheeler (New York: The Guilford 

Press, 2017), 17.
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National Association for Music Therapy จัะถูก่ก่�อตั�งในัป็ี ค.ศ. 1950 แลัะก่ลัายเป็็นัแรงขับ

เคลัื�อนัห์ลััก่ในัก่ารก่ำห์นัดมาตรฐานัก่ารศ่ก่ษ์าแลัะก่ารป็ฏิิบัติวิิช้าช้้พในัระดับป็ระเทศ2

 นับัแต�นัั�นัมา ห์ลักั่สัตูรดนัตรบ้ำบดัในัระดบัป็รญิญาตร ้โท แลัะเอก่ ได�แพร�ขยายไป็ยงัภมูภิาค

ต�าง ๆ ทั�งในัย่โรป็ ออสัเตรเลั้ย เอเช้้ย แลัะลัะตินัอเมริก่า โดยม้ควิามแตก่ต�างก่ันัในัรายลัะเอ้ยด

ตามบริบทวัิฒนัธ์รรมแลัะระบบสั่ขภาพของแต�ลัะป็ระเทศ ตัวิอย�างเช้�นั ในัย่โรป็ ดนัตร้บำบัดมัก่

เนั�นัแนัวิคิดแบบจัิตวิิเคราะห์์ (psychodynamic) แลัะก่ารบำบัดท้�เนั�นัก่ารใช้�ดนัตร้แบบด�นัสัด 

(improvised music therapy) ขณ์ะท้�ในัสัห์รัฐอเมรกิ่าเนั�นัก่ารบูรณ์าก่ารแนัวิทางแบบพฤติก่รรม

แลัะม่�งผู้ลัลััพธ์์เช้ิงคลัินัิก่ท้�ป็ระเมินัได�อย�างเป็็นัรูป็ธ์รรม3

 ในัป็ระเทศไทย แนัวิคิดดนัตร้บำบัดเริ�มเป็็นัท้�รู�จััก่ในัแวิดวิงวิิช้าก่ารแลัะวิิช้าช้้พสั่ขภาพ

ตั�งแต�ป็ลัายทศวิรรษ์ 2530 โดยม้นััก่ดนัตร้ นััก่จัิตวิิทยา แลัะบ่คลัาก่รทางก่ารแพทย์บางก่ลั่�ม

ริเริ�มนัำดนัตร้มาใช้�เพื�อสั�งเสัริมสั่ขภาพ ป็ี พ.ศ. 2551 วิิทยาลััยด่ริยางคศิลัป์็ มห์าวิิทยาลััย

มห์ิดลั ได�จััดตั�งห์นั�วิยบริก่ารดนัตร้บำบัดอย�างเป็็นัทางก่าร โดยควิามร�วิมมือก่ับห์นั�วิยงานัด�านั

ก่ารแพทย์ แลัะได�รับก่ารสันัับสันั่นัทางวิิช้าก่ารจัาก่ Associate Professor Dr. Dena Register  

จัาก่ University of Kansas ในัปี็เดย้วิกั่นั ยงัมก้่ารทดลัองใช้�ดนัตรเ้พื�อลัดควิามกั่งวิลัผูู้�ป็ว่ิยทันัตก่รรม  

โดย รศ. นัพ. ป็ัญญา ไข�ม่ก่ พัฒนัาก่ารสัำคัญเกิ่ดข่�นัในัปี็ พ.ศ. 2556 เมื�อวิิทยาลััยด่ริยางคศิลัป์็

เป็ดิห์ลักั่สัตูรป็ริญญาโทด�านัดนัตรบ้ำบัดอย�างเป็น็ัทางก่าร ซึ่่�งนับัเป็น็ัห์ลััก่สูัตรแรก่ในัป็ระเทศไทย

แลัะเอเช้้ยตะวิันัออก่เฉ้ยงใต�4

 ต�อมา จั่ฬาลังก่รณ์์มห์าวิิทยาลััยแลัะมห์าวิิทยาลััยขอนัแก่�นัได�ริเริ�มจััดตั�งห์ลััก่สัูตรป็ริญญา

โทท้�เก่้�ยวิข�องก่บัดนัตร้บำบดัในัรปู็แบบต�าง ๆ  เพื�อสันับัสันัน่ัก่ารบรูณ์าก่ารศาสัตรแ์ห์�งดนัตร้เข�าสัู�

ก่ระบวินัก่ารเยย้วิยาในัภาคป็ฏิบัิตจิัรงิ อย�างไรก็่ตาม ในัระดับป็รญิญาตร ้ป็จััจับ่นััยงัไม�มห้์ลักั่สูัตร

เฉพาะทางด�านัดนัตร้บำบัด แต�ม้ควิามพยายามแทรก่องค์ควิามรู�เบื�องต�นัของศาสัตร์นั้�เข�าไป็ในั

รายวิิช้าในัห์ลััก่สัูตรดนัตร้ ห์รือห์ลััก่สัูตรท้�เก่้�ยวิข�องก่ับสั่ขภาพแลัะก่ารพัฒนัาเด็ก่

 รายวิิช้าดนัตร้บำบัดเบื�องต�นัจั่งก่ลัายเป็็นัช้�องทางสัำคัญในัก่ารสัร�างควิามเข�าใจัพื�นัฐานั

แลัะจั่ดป็ระก่ายควิามสันัใจัในัศาสัตร์น้ั�ให์�แก่�นััก่ศ่ก่ษ์าร่�นัให์ม� โดยม้ก่ารเปิ็ดสัอนัในัห์ลัายสัถาบันั 

อาทิ วิิทยาลััยด่ริยางคศิลัป็์ มห์าวิิทยาลััยมห์ิดลั คณ์ด่ริยางคศาสัตร์ มห์าวิิทยาลััยอัสัสััมชั้ญ 

สัำนััก่วิิช้าด่ริยางคศาสัตร์ สัถาบันัดนัตร้ก่ัลัยาณ์ิวิัฒนัา แลัะวิิทยาลััยก่ารดนัตร้ มห์าวิิทยาลััย

ราช้ภัฏิบ�านัสัมเด็จัเจั�าพระยา รวิมถ่งก่ารบรรจ่ัเนัื�อห์าดังก่ลั�าวิในัห์ลััก่สูัตรแพทยศาสัตร์  

3 William B. Davis, Kate E. Gfeller, and Michael H. Thaut, An Introduction to Music Therapy: Theory and Practice, 3rd ed. (Silver Spring, MD: 

American Music Therapy Association, 2008), 32.
4 สมชัย ตระการรุ่ง, “เรื่องประวิัติดนัตรีบัำาบััดในัประเทศไทย,” วารสารอักษรศาสตร์ มหาวิทยาลัยศิลปากร 43, ฉบัับัที่ 2 (กรกฎาคม–ธันัวิาคม 2564): 188–201.
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5 National Association of Schools of Music (NASM), Competency Standards for Music Therapy Majors, in NASM Handbook 2024–25 (Reston, 

VA: NASM, 2025), 122, https://nasm.arts-accredit.org/wp-content/uploads/sites/2/2025/01/M_2024-25_Handbook_Final_01-17-2025.pdf.

คณ์ะแพทยศาสัตร์ศิริราช้พยาบาลั มห์าวิิทยาลััยมหิ์ดลั ทั�งในัรูป็แบบของวิิช้าเลืัอก่เสัร ้

(free elective) วิิช้าเลัือก่ห์มวิดบูรณ์าก่าร แลัะก่ิจัก่รรมเลัือก่เสัริม

แนวทางการจัดการเรียนการสอนวิชา Introduction to Music Therapy

 วิชิ้า Introduction to Music Therapy เป็น็ัก่ารเรย้นัในัระดับป็รญิญาตรใ้นัฐานัะวิชิ้าเลืัอก่

เสัร ้ท้�เปิ็ดรับนักั่ศก่่ษ์าจัาก่ห์ลัาก่ห์ลัายสัาขา ป็ระก่อบด�วิย ดร่ยิางคศาสัตร์ แพทยศาสัตร์ พยาบาลั

ศาสัตร์ จัิตวิิทยา สัังคมศาสัตร์ ห์รือแม�แต�นััก่ศ่ก่ษ์าคณ์ะวิิช้านัอก่สัายสั่ขภาพ เช้�นั บริห์ารธ์่รก่ิจั 

ห์รอืเศรษ์ฐศาสัตร์ จัด่ม่�งห์มายของรายวิชิ้าน้ั�จัง่ไม�ได�ม่�งผู้ลัตินักั่ดนัตรบ้ำบัดโดยตรงแต�เป็น็ัก่ารเปิ็ด

พื�นัท้�ให์�ผูู้�เร้ยนัได�ทำควิามเข�าใจัศาสัตร์ดนัตร้บำบัดเช้ิงภาพรวิมผู้�านัก่ารบูรณ์าก่ารระห์วิ�างดนัตร ้

จัิตวิิทยา แลัะสั่ขภาพ

โครงสร้างการสอนจึงตั้งอยู่บน 3 แกนความรู้หลััก ได�แก่�

 1. ศาสัตรด์นัตรบ้ำบัด มโ้ครงสัร�างในัก่ารนิัยาม ป็ระวิตัศิาสัตร ์ทฤษ์ฎีห้์ลััก่ แลัะแนัวิป็ฏิิบัติ

 2. จัิตวิิทยาแลัะพัฒนัาก่ารมนั่ษ์ย์ โครงสัร�างก่ารเร้ยนัก่ารสัอนัเนั�นัก่ารทำควิามเข�าใจั

พฤติก่รรม ก่ารตอบสันัองทางอารมณ์์ แลัะป็ฏิิสััมพันัธ์์ทางสัังคมท้�เก่้�ยวิข�องก่ับดนัตร้

 3. ควิามรู�ทางสั่ขภาพแลัะก่ารแพทย์เบื�องต�นั ม้แก่นัควิามรู� อาทิ ก่ารทำงานัของร�างก่าย 

สัมอง แลัะก่ลัไก่ป็ระสัาทสััมผู้ัสั ก่ารฟั้�นัฟัูสัมรรถภาพ แลัะภาวิะเจั็บป็่วิยท้�เก่้�ยวิข�อง

 แนัวิทางก่ารเร้ยนัก่ารสัอนัม่�งเนั�นัก่ิจัก่รรมเช้ิงป็ระสับก่ารณ์์ท้�นััก่ศ่ก่ษ์าท่ก่ก่ลั่�มสัามารถเข�า

ถ่งได� ไม�จัำเป็็นัต�องม้ทัก่ษ์ะดนัตร้ เช้�นั ก่ารฟัังเพลังอย�างม้เป็้าห์มาย (guided listening) ก่าร

ผู้ลัิตเครื�องดนัตร้จัาก่วิัสัด่เห์ลัือใช้� ก่ารเคลัื�อนัไห์วิป็ระก่อบจัังห์วิะ ก่ารสัังเก่ตป็ฏิิก่ิริยาของตนัเอง

ต�อเสั้ยงดนัตร้ เพื�อให์�เกิ่ดก่ารเร้ยนัรู�เช้ิงลั่ก่แลัะสัามารถนัำไป็เช้ื�อมโยงกั่บศาสัตร์ของตนัได� ทั�งน้ั� 

เพื�อให์�เนัื�อห์าในัรายวิิช้า Introduction to Music Therapy ม้มาตรฐานั รัก่ษ์าควิามถูก่ต�องทาง

วิชิ้าก่ารแลัะเช้ื�อมโยงก่บัมาตรฐานัสัาก่ลั ผูู้�สัอนัได�ยด่แนัวิทางจัาก่สัมาคม National Association 

of Schools of Music (NASM)5 สัห์รัฐอเมรกิ่า ซึ่่�งก่ำห์นัดก่รอบองคค์วิามรู�สัำห์รบัห์ลััก่สูัตรดนัตร้

บำบัดระดับป็ริญญาตร้ไวิ�อย�างช้ัดเจันั ในัสัามสััดสั�วินัก่ารเร้ยนัรู� ป็ระก่อบด�วิย

 1) ทัก่ษ์ะทางดนัตร้ (Music Competencies): 45–50%

 2) เนัื�อห์าด�านัดนัตร้บำบัดแลัะคลัินัิก่ (Therapy and Clinical Studies): 30%

 3) วิิช้าก่ารศ่ก่ษ์าทั�วิไป็ (General Studies): 20–25%

 แม�รายวิิช้านั้�ไม�ใช้�ห์ลััก่สูัตรวิิช้าช้้พโดยตรง แต�เพื�อให์�ผูู้�เร้ยนัเข�าใจับริบทก่ารทำงานั
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6 Ryan Johnson, Music Theory and the Music Therapy Curriculum: A Descriptive Study and Implications for the Curriculum (PhD diss., The 

Florida State University, 2022), ProQuest Dissertations & Theses.

จัริง เนัื�อห์าจั่งครอบคล่ัมหั์วิข�อห์ลััก่จัาก่มาตรฐานั Competency Standards ของ NASM  

ในั 6 ป็ระเด็นัทางด�านัทัก่ษ์ะแลัะควิามรู� ดังนั้� 

 1) Performance Skills ควิามสัามารถในัก่ารร�องแลัะเลั�นัเครื�องดนัตรเ้พื�อใช้�ในัก่ารสัื�อสัารบำบดั

 2) Advanced Keyboard Skills: ก่ารเลั�นัเปี็ยโนัเพื�อก่ารถ�ายทอดควิามรู�ส่ัก่แบบด�นัสัด 

แลัะควิามสัามารถในัก่ารป็รบัเป็ลั้�ยนับนััไดเสัย้งของบทเพลังทนััทเ้พื�อให์�สัอดคลั�องก่บัควิามเห์มาะ

สัมในัก่ารบำบัด 

 3) Guitar and Vocal Skills: ก่ารใช้�เสั้ยงแลัะก่้ตาร์เพื�อเช้ื�อมโยงอารมณ์์ก่ับผูู้�รับบริก่าร

 4) Knowledge of Human Development and Psychology: ห์ลักั่จิัตวิทิยาก่ารสัื�อสัาร

เพื�อเข�าใจัควิามต�องก่ารของก่ลั่�มเป็้าห์มายท้�ห์ลัาก่ห์ลัาย

 5) Clinical Planning and Documentation: ตั�งแต�ก่ารป็ระเมนิัระดบัควิามสัามารถของ

ผูู้�เข�ารับบริก่าร ก่ารวิางแผู้นัก่ารบำบัด ดำเนัินัก่าร วิัดผู้ลั แลัะติดตามผู้ลั

 6) Professional Ethics and Interdisciplinary Work: ก่ารเร้ยนัรู�จัริยธ์รรมวิิช้าช้้พแลัะ

ก่ารทำงานัร�วิมก่ับท้มสั่ขภาพ

 ก่ารนัำมาตรฐานัเห์ลั�านั้�มาใช้�ช้�วิยให์�ผูู้�เร้ยนัมองเห์็นัภาพรวิมของวิิช้าช้้พดนัตร้บำบัด เข�าใจั

ก่รอบควิามรู�ท้�นััก่ดนัตร้บำบัดต�องพัฒนัา แลัะสัามารถป็ระเมินัควิามสััมพันัธ์์ระห์วิ�างควิามรู�ก่ับ

ทัก่ษ์ะท้�ตนัม้

 นัอก่จัาก่แนัวิทางจัาก่ NASM แลั�วิ งานัศ่ก่ษ์าของ Johnson (2022)6 ยังช้้�ให์�เห็์นัถ่ง  

บทบาทสำคัญของวิชาทฤษฎีีดนตรีในหลัักสูตรดนตรีบำบัด โดยพบวิ�า ทฤษ์ฎี้ดนัตร้มิใช้�เพ้ยง

เครื�องมือด�านัเทคนัคิ แต�ยงัเป็็นัราก่ฐานัท้�สั�งเสัรมิก่ารเลั�นัดนัตรเ้พื�อถ�ายทอดอารมณ์์ควิามรู�ส่ัก่ ก่าร

วิเิคราะห์์เพลัง แลัะก่ารป็ระย่ก่ต์ใช้�ดนัตร้ในัสัถานัก่ารณ์์บำบัดจัริง

 Johnson ยังเสันัอวิ�า หลัักสูตรดนตรีบำบัดควรเช่�อมโยงวิชาทฤษฎีีดนตรีเข้ากับ

ประสบการณก์ารบำบัดใหม้ากขึน้ โดยออก่แบบกิ่จัก่รรมก่ารบำบัดให์�สัอดคลั�องกั่บรปู็แบบดนัตร้

ท้�ใช้�จัริงในัแต�ลัะก่ล่ั�มผูู้�เข�ารับบริก่าร เช้�นั เพลังพื�นับ�านั เพลังร�วิมสัมยั ห์รอืบทเพลังเพื�อช้ม่ช้นั ไม�ใช้�

จัำก่ัดอยู�แค�ในัขอบเขตของดนัตร้คลัาสัสัิก่ห์รือทฤษ์ฎี้ตะวิันัตก่เพ้ยงอย�างเด้ยวิ

 สัำห์รับรายวิิช้า Introduction to Music Therapy แม�จัะไม�ได�ลังล่ัก่ถ่งทฤษ์ฎี้ดนัตร้

โดยตรง แต�แนัวิคิดของ Johnson เป็็นัป็ระโยช้นั์อย�างยิ�งในัก่ารออก่แบบก่ิจัก่รรมท้�ช้�วิยให์�ผูู้�เร้ยนั

เข�าใจัโครงสัร�างแลัะห์นั�าท้�ของดนัตร้ในับริบทก่ารบำบัด เช้�นั ก่ารฟัังวิิเคราะห์์โครงสัร�างเพลังท้�
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7 Sueng-A Kim and Annette Whitehead-Pleaux, “Cultural Diversity,” in Music Therapy Handbook, ed. Barbara L. Wheeler (New York: The 

Guilford Press, 2017), 62–71.

ใช้�ในัก่ล่ั�มผูู้�สัูงอาย่ ห์รือก่ารทดลัองเลั�นัเครื�องดนัตร้แบบด�นัสัดอย�างง�ายร�วิมกั่บเพื�อนัในัช้ั�นัเร้ยนั  

เพื�อเข�าใจัอารมณ์์ท้�แฝึงอยู�ในัองค์ป็ระก่อบดนัตร้

การวางโครงสร้างแลัะปรับเน่้อหาให้เหมาะสมกับผู้เรียนที�มีความหลัากหลัาย

 ผูู้�เร้ยนัในัรายวิิช้านั้�ม้ควิามห์ลัาก่ห์ลัายทั�งในัด�านัพื�นัฐานัควิามรู� ควิามสัามารถทางดนัตร้ 

ควิามเข�าใจัด�านัสั่ขภาพ แลัะภูมิห์ลัังทางวิัฒนัธ์รรม ผูู้�สัอนัจั่งพัฒนัารูป็แบบก่ารสัอนัท้�ยืดห์ย่�นั 

โดยม้ห์ลััก่ก่ารสัำคัญคือ “ก่ารเข�าถ่งเนืั�อห์าได�โดยไม�ถูก่จัำกั่ดด�วิยทัก่ษ์ะทางดนัตร้” ทั�งน้ั�อ�างอิง

แนัวิคิดก่ารศ่ก่ษ์าพห์่วิัฒนัธ์รรมตาม Kim แลัะ Whitehead-Pleaux (2017)7 ท้�เนั�นัก่ารให์�ควิาม

สัำคัญก่ับควิามห์ลัาก่ห์ลัายแลัะควิามเข�าใจัร�วิมทางวิัฒนัธ์รรมในัช้ั�นัเร้ยนัดนัตร้บำบัด

กลัยุทธ์การสอนที�ใช้ ได้แก่

 1) ก่ารสัร�างควิามเข�าใจัพื�นัฐานัท้�ใช้�ได�ก่ับท่ก่ก่ลั่�ม ก่ารเริ�มต�นัด�วิยก่ารนิัยามแลัะอธิ์บาย

ภาพรวิมของดนัตรบ้ำบดัในัเช้งิวิชิ้าก่าร ไม�เนั�นัก่ารแสัดงออก่ทางทกั่ษ์ะ แต�เนั�นัให์�ผูู้�เรย้นัวิเิคราะห์์

บทบาทของดนัตร้ต�อสั่ขภาพก่าย ใจั แลัะสัังคมของมนั่ษ์ย์

 2) ก่ารเรย้นัรู�ผู้�านัป็ระสับก่ารณ์ต์รง “เข�าใจัได�โดยไม�ต�องเลั�นัดนัตรเ้ป็น็ั” ใช้�ก่จิัก่รรมท้�ผูู้�เรย้นั

สัามารถ รู�สัก่่แลัะเข�าใจัโดยไม�ต�องเลั�นัดนัตร ้เช้�นั ก่ารฟังัแบบวิเิคราะห์ ์ก่ารใช้� body percussion 

ก่ารเลั�าเรื�องด�วิยเสั้ยง ห์รือก่ารทดลัองเคลัื�อนัไห์วิร�วิมก่ับดนัตร้แบบง�าย ๆ

 3) ก่ารเชื้�อมโยงก่ับก่รอบสั่ขภาพแลัะจัิตวิิทยา เพื�อให์�ผูู้�ท้�ไม�ม้พื�นัฐานัทางดนัตร้เข�าใจัได�

ง�ายข่�นั ผูู้�สัอนัใช้�ก่รอบทางก่ารแพทย์แลัะจัิตวิิทยามาอธ์ิบาย เช้�นั ก่ารอธ์ิบายก่ลัไก่ของสัมองแลัะ

ป็ระสัาทท้�ตอบสันัองต�อดนัตร้ ก่ารเช้ื�อมโยงเสั้ยงก่ับควิามทรงจัำ ห์รือบทบาทของดนัตร้ในัภาวิะ

เฉพาะทาง เช้�นั อัลัไซึ่เมอร์ห์รือโรคซึ่่มเศร�า

 4) ก่ารเป็ิดพื�นัท้�ก่ารแลัก่เป็ลั้�ยนัข�ามสัาขา (interdisciplinary learning) จััดก่ิจัก่รรมท้�

นักั่ศก่่ษ์าจัาก่แต�ลัะสัาขาได�แลัก่เป็ลั้�ยนัควิามรู� เช้�นั แพทย์อธ์บิายภาวิะทางสัข่ภาพ นักั่เรย้นัดนัตร้

ช้�วิยออก่แบบก่จิัก่รรมฟังัเพลัง นักั่ศก่่ษ์าจัติวิทิยาช้�วิยวิเิคราะห์อ์ารมณ์ห์์รอืพฤตกิ่รรมจัาก่เคสัศ่ก่ษ์า 

สัิ�งนั้�สั�งเสัริมก่ารเร้ยนัรู�แบบองค์รวิม

 5) บทบาทของผูู้�สัอนัในัฐานัะผูู้�เช้ื�อมโยง (integrator) ผูู้�สัอนัทำห์นั�าท้�เป็็นัผูู้�ป็ระสัานัองค์

ควิามรู�จัาก่ศาสัตร์ต�าง ๆ โดยใช้�ภาษ์าท้�เข�าใจัง�าย ควิบคู�ไป็ก่ับก่ารรัก่ษ์าควิามแม�นัยำทางวิิช้าก่าร 

เพื�อทำให์�แนัวิคดิของดนัตรบ้ำบดัเข�าถ่งได�สัำห์รบัผูู้�เรย้นัทก่่ก่ล่ั�ม แลัะก่ระต่�นัให์�เก่ดิควิามตระห์นักั่

ในับทบาทของดนัตร้บำบัดในัสัังคมไทย

122



MUSIC THERAPY IN AN INTERDISCIPLINARY
CLASSROOM:  UNDERGRADUATE TEACHING
EXPERIENCES IN THE CONTEXT OF DIVERSE
ACADEMIC BACKGROUNDS

S. WATHAWATHANA

ประสบการณ์การเรียนรู้ที�เกิดขึ้นจริงจากนักศึกษาหลัากหลัายกลัุ่ม

 ก่�อนัท้�จัะก่ลั�าวิถง่ป็ระสับก่ารณ์ก์่ารเรย้นัรู�ของนักั่ศ่ก่ษ์าแต�ลัะก่ลั่�ม ผูู้�เขย้นัขออธ์บิายแนัวิทาง

ก่ารป็ระย่ก่ต์ใช้�ดนัตร้ในังานับำบัดเพื�อสัร�างควิามเข�าใจัเบื�องต�นัเก่้�ยวิกั่บก่ระบวินัก่ารท้�ผูู้�เร้ยนัได�

สััมผู้ัสัจัริงตลัอดรายวิิช้า

แนวทางการใช้ดนตรีในการบำบัด

 ในัห์นังัสัอื Defining Music Therapy ของ Kenneth Bruscia8 ผูู้�เขย้นัได�เสันัอวิธิ์ก้่ารบำบดั

ด�วิยดนัตร้ห์ลััก่ 4 วิิธ์้ โดยแบ�งแยก่ป็ระเภทก่ิจัก่รรมจัาก่พฤติก่รรมของผูู้�เข�ารับบริก่าร ได�แก่� ก่าร

ให์�ผูู้�เข�ารับบริก่ารฟัังเพลัง (receptive), ก่ารเลั�นัดนัตร้ห์รือร�องเพลังจัาก่บทเพลังท้�ม้อยู�แลั�วิ (re-

creative), ก่ารเลั�นัดนัตรแ้บบด�นัสัดให์�สัอดคลั�องก่บัสัภาพอารมณ์ ์(improvisation) แลัะก่ารแต�ง

เพลัง (composition) ซ่ึ่�งสัามารถจัำแนัก่ออก่เป็็นั 2 ก่ลั่�มให์ญ�ได�คือ 1) วิิธ์้ก่ารบำบัดด�วิยดนัตร้

แบบรับฟััง (receptive music therapy method) แลัะ 2) วิิธ์้ก่ารบำบัดด�วิยดนัตร้แบบม้สั�วินั

ร�วิม (active music therapy method) ซึ่่�งม้เป็้าห์มายแลัะลััก่ษ์ณ์ะก่ารม้สั�วินัร�วิมของผูู้�เข�ารับ

บริก่ารแตก่ต�างก่ันั ดังนั้�

1. Receptive Music Therapy Method

 แนัวิทางนั้�เนั�นั “ก่ารฟัังดนัตร้” โดยผูู้�เข�ารับบริก่ารไม�จัำเป็็นัต�องทำก่ิจัก่รรมทางดนัตร้ใด ๆ  

ด�วิยตนัเอง ก่ิจัก่รรมท้�ใช้�ในัวิิธ์้นั้� ได�แก่� ก่ารฟัังดนัตร้เพื�อผู้�อนัคลัาย (music and relaxation) ก่าร

ฟังัดนัตรพ้ร�อมก่ารแนัะนัำให์�ผูู้�รบัฟังัจันิัตนัาก่าร ห์รอืสัะท�อนัควิามรู�สัก่่ผู้�านัก่ารพดูคย่ภายห์ลัังก่าร

ฟังั ทั�งน้ั� ผูู้�บำบัดสัามารถใช้�ได�ทั�งก่ารบรรเลังดนัตรส้ัดห์รือเปิ็ดเพลังบันัทก่่เสัย้ง โดยวิธิ์น้้ั�เห์มาะกั่บ

ก่ลั่�มผูู้�เข�ารับบริก่ารท้�อ�อนัแรง เคร้ยด ซึ่่มเศร�า ห์รือม้ข�อจัำก่ัดทางร�างก่ายแลัะก่ารสัื�อสัาร แลัะยัง

เป็น็ัก่จิัก่รรมท้�เห์มาะก่บัก่ารแนัะนัำให์�นักั่ศก่่ษ์าท้�ไม�มพ้ื�นัฐานัในัก่ารเลั�นัดนัตรไ้ด�ลัองมส้ั�วินัร�วิมในั

ก่ารทำก่จิัก่รรมดนัตรบ้ำบัด เนัื�องจัาก่นักั่ศก่่ษ์าสัามารถเลืัอก่เปิ็ดเพลังผู้�อนัคลัายจัาก่เพลังบนััทก่่ได�

2. Active Music Therapy Method

 แนัวิทางนั้�เนั�นัให์�ผูู้�เข�ารบับรกิ่ารมส้ั�วินัร�วิมทางดนัตรอ้ย�างก่ระตอืรอืร�นั ผู้�านัก่จิัก่รรมก่ารร�อง

เพลัง ก่ารแต�งเพลัง ก่ารเคลัื�อนัไห์วิร�างก่ายตามจัังห์วิะ ก่ารเลั�นัเครื�องดนัตร้ ห์รือแม�ก่ระทั�งก่าร

สัร�างจังัห์วิะด�วิยร�างก่าย เช้�นั ก่ารตบมอืห์รอืดด้นัิ�วิ วิธิ์น้ั้�ผูู้�บำบดัจัำเป็น็ัต�องมพ้ื�นัฐานัทางดนัตรเ้พย้ง

พอท้�จัะนัำก่ิจัก่รรมได�อย�างคลั�องตัวิ ทั�งยังต�องม้ควิามสัามารถในัก่ารป็รับเป็ลั้�ยนัรูป็แบบก่ิจัก่รรม

ให์�เห์มาะสัมก่ับควิามต�องก่ารเฉพาะของผูู้�เข�ารับบริก่ารแต�ลัะราย เช้�นั ป็รับระดับควิามเร็วิของ

จัังห์วิะ ห์รือก่ารเลัือก่โทนัเสั้ยงของเครื�องดนัตร้ให์�สัอดคลั�องก่ับอารมณ์์ของผูู้�ร�วิมก่ิจัก่รรม9

8 Kenneth E. Bruscia, Defining Music Therapy, 3rd ed. (Garrison, NY: Barcelona Publishers, 2014), 28.
9 Susan Gardstrom and Suzanne Sorel, “Music Therapy Methods,” in Music Therapy Handbook, ed. Barbara L. Wheeler (New York: The 

Guilford Press, 2017), 116.
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 ทั�งสัองแนัวิทางนั้�ไม�ได�แยก่ขาดจัาก่ก่ันัอย�างเด็ดขาด ผูู้�บำบัดสัามารถสัลัับห์รือผู้สัมผู้สัานั

ก่ารใช้� receptive แลัะ active ในัก่ระบวินัก่ารบำบดัครั�งเดย้วิก่นัั ทั�งนั้�ข่�นัอยู�ก่บัเป็า้ห์มายทางก่าร

บำบัด แลัะควิามสัามารถของผูู้�เข�ารับบริก่ารเป็็นัสัำคัญ

ประสบการณ์จากผู้เรียนสามกลัุ่ม

 ในัรายวิิช้าดนัตร้บำบัดเบื�องต�นั ผูู้�เร้ยนัมาจัาก่ห์ลัาก่ห์ลัายสัาขาวิิช้า ซ่ึ่�งสั�งผู้ลัให์�แต�ลัะก่ลั่�ม

ม้ม่มมองแลัะควิามสันัใจัต�อเนืั�อห์าท้�แตก่ต�างก่ันั ผูู้�สัอนัได�ป็รับวิิธ์้ก่ารสัอนัให์�ตอบโจัทย์ลััก่ษ์ณ์ะ

เฉพาะของแต�ลัะก่ลั่�มดังม้รายลัะเอ้ยดต�อไป็นั้�

1. กลัุ่มนักศึกษาดุริยางคศาสตร์

 นักั่ศก่่ษ์าก่ลั่�มนั้�มค้วิามเช้้�ยวิช้าญด�านัเทคนัคิดนัตร ้มค้วิามค่�นัเคยก่บัองค์ป็ระก่อบของดนัตร้ 

เช้�นั บนััไดเสัย้ง โครงสัร�างจังัห์วิะ อารมณ์ข์องทำนัอง ฯลัฯ สัิ�งท้�พวิก่เขาสันัใจัจัง่อยู�ท้�ก่ารนัำเครื�อง

ดนัตร้มาใช้�เป็็นัก่ลัไก่ในัก่ารบำบัดอย�างม้ป็ระสิัทธิ์ภาพ เช้�นั ก่ารเลืัอก่ใช้�โห์มดของเส้ัยงเพื�อสั�งผู้ลั

ต�ออารมณ์์ผูู้�ฟััง ก่ารป็รับ tempo เพื�อก่ระต่�นัห์รือผู้�อนัคลัายระบบป็ระสัาท ก่ารวิิเคราะห์์ควิาม

แตก่ต�างของเสั้ยงเครื�องดนัตร้แต�ลัะป็ระเภทในัเช้ิงจัิตวิิทยา ผูู้�เร้ยนัก่ลั่�มนั้�แสัดงออก่ถ่งควิามคิด

สัร�างสัรรค์ในัก่ารทดลัองออก่แบบกิ่จัก่รรมดนัตร้บำบัด โดยใช้�ทัก่ษ์ะด�านัดนัตร้ของตนัเป็็นัแก่นั

ห์ลััก่ พวิก่เขาสัามารถแต�งเพลังห์รือป็รับเร้ยบเร้ยงดนัตร้ให์�เห์มาะสัมก่ับก่ล่ั�มเป็้าห์มายท้�ต�องก่าร

บำบัดได�อย�างยืดห์ย่�นั อ้ก่ทั�งยังแสัดงควิามเข�าใจัในับริบททางจิัตวิิทยาแลัะส่ัขภาพได�ด้ข่�นัเมื�อได�

รับคำอธ์ิบายเช้ิงทฤษ์ฎี้ควิบคู�ไป็ก่ับก่ิจัก่รรมก่ารจัำลัองสัถานัก่ารณ์์

2. กลัุ่มนักศึกษาแพทย์แลัะสหวิชาชีพด้านสุขภาพ

 ผูู้�เร้ยนัก่ล่ั�มน้ั�ให์�ควิามสันัใจัวิ�าดนัตร้สัามารถสั�งผู้ลัต�อร�างก่าย สัมอง แลัะระบบป็ระสัาทได�

อย�างไร พวิก่เขามัก่ตั�งคำถามวิ�า ดนัตร้ป็ระเภทใดเห์มาะก่ับผูู้�ป็่วิยแต�ลัะก่ลั่�ม เช้�นั ผูู้�ป็่วิยห์ลัอด

เลัือดสัมอง เด็ก่ออทิสัติก่ ผูู้�ป็่วิยซึ่่มเศร�า ฯลัฯ โดยมองห์าตัวิอย�างเพลังห์รือก่ิจัก่รรมท้�สัามารถนัำ

ไป็ป็ระยก่่ต์ใช้�ได�จัริงในัคลิันักิ่ห์รือโรงพยาบาลั ก่ารสัอนัก่ล่ั�มน้ั�เนั�นัให์�ผูู้�เรย้นัสัมัผัู้สัผู้ลัของดนัตร้อย�าง

ตรงไป็ตรงมา เช้�นั ก่ารแยก่องค์ป็ระก่อบของดนัตร้ออก่มาทำก่ิจัก่รรมท้ลัะอย�าง เช้�นั ก่ารตบมือ

ให์�ตรงจัังห์วิะ ก่ารขยับตัวิตามจัังห์วิะเพลัง เพื�อแสัดงให์�เห์็นัวิ�า จัังห์วิะเพ้ยงอย�างเด้ยวิก่็สัามารถ

ก่ระต่�นัก่ารเคลัื�อนัไห์วิได� โดยไม�จัำเป็น็ัต�องเข�าใจัทฤษ์ฎีด้นัตรล่้ัก่ซึ่่�ง ผูู้�สัอนัยังสัาธ์ติก่ารใช้�ดนัตรส้ัด

เพื�อควิบค่มบรรยาก่าศในัห์�อง เช้�นั ก่ารลัดควิามวิิตก่ก่ังวิลัผู้�านัเสั้ยงเป็ียโนัท้�เลั�นัในัจัังห์วิะท้�ช้�าลัง

อย�างเป็็นัระบบ

3. กลัุ่มนักศึกษาจากคณะอ่�น ๆ (เช่น บัญชี บริหาร ภาษาศาสตร์)

 ผูู้�เรย้นัก่ล่ั�มน้ั�จัะไม�มพ้ื�นัฐานัทั�งทางดนัตรแ้ลัะสัข่ภาพ แต�ก่ม็ม้ม่มองท้�นั�าสันัใจั โดยเฉพาะในั
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ด�านั ก่ารสัื�อสัารแลัะบริบททางสัังคม นััก่ศ่ก่ษ์าภาษ์าศาสัตร์มัก่สันัใจัก่ารเลัือก่ใช้�ถ�อยคำในัก่ารให์�

ก่ำลัังใจั ก่ารใช้�โทนัเสั้ยง แลัะภาษ์าก่ายในัก่ารบำบัด สั�วินัผูู้�เร้ยนัจัาก่สัายบริห์ารห์รือบัญช้้ สันัใจั

ก่ารนัำศาสัตร์ดนัตร้บำบัดไป็พัฒนัาเป็็นัโมเดลัธ์่รก่ิจั เช้�นั ก่ารจััดบริก่ารดนัตร้บำบัดในัสัถานัดูแลั

ผูู้�สัูงอาย่ ห์รือก่ารทำแคมเป็ญป็ระช้าสััมพันัธ์์ให์�คนัทั�วิไป็เข�าใจัวิ�าดนัตร้บำบัดม้ป็ระโยช้นั์อย�างไร 

ก่ารสัอนันััก่ศ่ก่ษ์าก่ล่ั�มนั้�จั่งม่�งเนั�นัก่ารสัร�าง ควิามเข�าใจัแบบองค์รวิมของศาสัตร์ดนัตร้บำบัดในั

ฐานัะเครื�องมอืเพื�อก่ารเยย้วิยาท้�เชื้�อมโยงมนัษ่์ยใ์นัห์ลัายมติ ิไม�วิ�าจัะเป็น็ัด�านัร�างก่าย อารมณ์ ์ห์รอื

สัังคม ผู้�านัก่ิจัก่รรมจัำลัองสัถานัก่ารณ์์ ก่ารออก่แบบสัื�อสัาระ ห์รือก่ารนัำเสันัอแนัวิทางธ์่รก่ิจัเพื�อ

สัังคม (social enterprise) ท้�เก่้�ยวิข�องก่ับดนัตร้บำบัด

ผลัลััพธ์การเรียนรู้ที�สังเกตได้จากนักศึกษา

 จัาก่มม่มองของผูู้�สัอนั ก่ารจัดัก่ารเรย้นัก่ารสัอนัรายวิชิ้าดนัตรบ้ำบดัเบื�องต�นัให์�ก่บันักั่ศก่่ษ์า

ท้�มาจัาก่ห์ลัาก่ห์ลัายคณ์ะ ได�เป็ดิโอก่าสัให์�เห์น็ัถง่ศกั่ยภาพในัก่ารบรูณ์าก่ารองคค์วิามรู�จัาก่ศาสัตร์

ต�าง ๆ อย�างม้ค่ณ์ค�า รวิมถ่งช้�วิยสัะท�อนัถ่งควิามต�องก่ารแลัะแรงบันัดาลัใจัท้�แตก่ต�างก่ันัของ

นััก่ศ่ก่ษ์าแต�ลัะก่ลั่�ม ซึ่่�งนัำไป็สัู�ก่ารเร้ยนัรู�อย�างลั่ก่ซึ่่�งตามแนัวิทางของตนัเอง ดังนั้�

1. นักศึกษาเอกดนตรี เปิดโลักทางเลั่อกใหม่ของสายวิชาชีพดนตรี

 นััก่ศ่ก่ษ์าดนัตร้จัำนัวินัมาก่เมื�อเข�าสัู�ระดับป็ริญญาตร้สั�วินัมาก่ม่�งห์วิังไป็สูั�อาช้้พในัวิงก่าร

ดนัตร้ เช้�นั นััก่แสัดง นััก่แต�งเพลัง ครูสัอนัดนัตร้ ห์รือผูู้�ทำงานัเบื�องห์ลัังในัวิงก่ารศิลัป็ะ แต�เมื�อ

ได�เร้ยนัวิิช้าดนัตร้บำบัด นััก่ศ่ก่ษ์าก่ลั่�มนั้�เริ�มสัำรวิจัตนัเองวิ�า ดนัตร้สัามารถเป็็นัเครื�องมือเย้ยวิยา

ผูู้�คนัได�จัริงห์รือไม� แลัะตนัเองรู�สั่ก่เช้ื�อมโยงกั่บบทบาทของผูู้�ช้�วิยเห์ลืัอมาก่เพ้ยงใด ผู้ลัก่ารเร้ยนั

รู�ท้�ป็ราก่ฏิชั้ดคือ ควิามตื�นัตัวิในัด�านัก่ารป็ระย่ก่ต์ควิามรู�ทางดนัตร้เพื�อป็ระโยช้น์ัทางสัาธ์ารณ์ส่ัข 

นััก่ศ่ก่ษ์าบางคนัเริ�มค�นัพบวิ�าตนัเองรู�สั่ก่พ่งพอใจัแลัะม้ควิามสั่ขเมื�อสัามารถใช้�ดนัตร้ช้�วิยให์�ผูู้�อื�นั

ผู้�อนัคลัาย ห์รือสัื�อสัารก่ับผูู้�ท้�ไม�สัามารถพูดได� เช้�นั เด็ก่ออทิสัติก่ ห์รือผูู้�ป็่วิยห์ลัอดเลัือดสัมอง สัิ�ง

นั้�ช้�วิยให์�พวิก่เขามองเห์็นัอ้ก่เสั�นัทางห์นั่�งท้�เป็็นัไป็ได�ในัอนัาคต ทั�งยังเป็็นัสัายงานัท้�ม้เก่้ยรติแลัะ

สัร�างผู้ลัก่ระทบเช้ิงบวิก่ต�อสัังคม นัอก่จัาก่น้ั� วิิช้าน้ั�ยังเป็็นัสัะพานัเชื้�อมให์�นััก่ศ่ก่ษ์าดนัตร้ได�รู�จััก่

งานัด�านัสั่ขภาพจัิตแลัะสั่ขภาวิะอย�างม้ระบบ ซ่ึ่�งเป็็นัป็ระเด็นัท้�ก่ำลัังได�รับควิามสันัใจัในัระดับ

โลัก่ แลัะเปิ็ดโอก่าสัให์�พวิก่เขาคิดต�อยอดไป็ถ่งก่ารเร้ยนัต�อด�านัดนัตร้บำบัดในัระดับป็ริญญาโท

ห์รือป็ระก่าศนั้ยบัตรเฉพาะทาง

2. นักศึกษาแพทย์แลัะสหวิชาชีพด้านสุขภาพ สะสมประสบการณ์ตรง ทั้งในฐานะผู้รับแลัะ

ผู้บำบัด

 ก่ารท้�นักั่ศก่่ษ์าแพทย์ได�มโ้อก่าสัเรย้นัวิชิ้าดนัตร้บำบัดในัระดับป็ริญญาตรถื้อเป็น็ัก่ารเตรย้ม
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ควิามพร�อมในัมิติมน่ัษ์ยสััมพันัธ์์แลัะควิามเข�าใจัผูู้�ป็่วิยอย�างล่ัก่ซึ่่�งยิ�งข่�นั ผูู้�เร้ยนัก่ลั่�มนั้�ไม�เพ้ยงแต�

รับควิามรู�เช้ิงทฤษ์ฎี้เท�านัั�นั แต�ยังได�ลังมือป็ฏิิบัติจัริงผู้�านับทบาทสัมม่ติทั�งในัฐานัะผูู้�รับก่ารบำบัด 

แลัะผูู้�ดำเนันิัก่จิัก่รรมบำบดั ซึ่่�งช้�วิยสัร�างควิามเข�าใจัในับทบาทของดนัตรต้�ออารมณ์ ์ควิามคดิ แลัะ

ก่ารเคลัื�อนัไห์วิทางร�างก่ายของมนั่ษ์ย์ ผู้ลัลััพธ์์ท้�เด�นัช้ัดคือ นััก่ศ่ก่ษ์าเริ�มตระห์นััก่วิ�าควิามเข�าใจั

ในัศาสัตร์ดนัตร้บำบัด ช้�วิยให์�พวิก่เขาสัามารถป็ระเมินัแลัะเลืัอก่สั�งต�อผูู้�ป็่วิยได�เห์มาะสัมมาก่ยิ�ง

ข่�นั เช้�นั ห์าก่พบผูู้�ป่็วิยท้�ม้ภาวิะวิิตก่ก่ังวิลั ซ่ึ่มเศร�า ห์รือม้ปั็ญห์าในัก่ารเคลืั�อนัไห์วิห์ลัังก่ารผู้�าตัด 

นักั่ศก่่ษ์าแพทย์ท้�ผู้�านัก่ารเรย้นัวิชิ้าน้ั�จัะนัก่่ถง่เครื�องมือทางดนัตรบ้ำบัดเป็น็ัทางเลืัอก่ห์น่ั�ง แลัะเมื�อ

ม้ก่ารสั�งต�อผูู้�ป็่วิยไป็ยังนััก่ดนัตร้บำบัด พวิก่เขาจัะสัามารถอธิ์บายให์�คนัไข�เข�าใจัได�อย�างถูก่ต�อง

แลัะนั�าเช้ื�อถือ ในัภาพรวิม วิิช้านั้�จั่งไม�เพ้ยงแต�เพิ�มพูนัทัก่ษ์ะทางคลัินิัก่ แต�ยังสั�งเสัริมวิิธ้์คิดแบบ

องค์รวิม (holistic care) ซึ่่�งเป็็นัห์ัวิใจัสัำคัญของก่ารแพทย์สัมัยให์ม�

3. นกัศกึษาจากคณะอ่�น ๆ : ต่อเตมิภาพใหญ่ของวชิาชพีดนตรบีำบดัด้วยมมุคดิทางสงัคมแลัะธรุกจิ

 นััก่ศ่ก่ษ์าจัาก่คณ์ะต�าง ๆ เช้�นั บริห์ารธ์่รก่ิจั ก่ารบัญช้้ ห์รือภาษ์าศาสัตร์ แม�จัะไม�ม้พื�นัฐานั

เฉพาะทางในัศาสัตร์ดนัตร้ห์รือก่ารแพทย์ แต�ก่ลัับนัำม่มมองท้�แตก่ต�างเข�ามาต�อยอดได�อย�างนั�า

สันัใจั ผูู้�เร้ยนัก่ลั่�มนั้�มองเห์็นัดนัตร้บำบัดในับริบทของสัังคมแลัะธ์่รก่ิจั เช้�นั ก่ารคิดโมเดลับริก่าร 

ก่ารวิางแผู้นัขยายก่ารเข�าถ่งในัพื�นัท้�ห์�างไก่ลั ห์รือก่ารจััดตั�งองค์ก่รเพื�อสัังคมท้�ใช้�ดนัตร้เป็็นัเครื�อง

มอืในัก่ารเยย้วิยาผูู้�คนั ผู้ลัลัพัธ์ท์้�สังัเก่ตได�คอื นักั่ศก่่ษ์าเริ�มตั�งคำถามในัเช้งิระบบ เช้�นั ดนัตรบ้ำบดั

สัามารถเข�าไป็อยู�ในัระบบสัวิัสัดิก่ารของรัฐได�อย�างไร ห์รือทำอย�างไรให์�คนัทั�วิไป็เข�าใจัแลัะเข�าถ่ง

บรกิ่ารนั้�ได�มาก่ข่�นั เสันัอแนัวิคดิก่ารจัดัก่จิัก่รรมเผู้ยแพร� ก่ารสัร�างเครอืข�ายนััก่ดนัตรบ้ำบดัในัระดบั

ป็ระเทศ แลัะแนัวิทางก่ารวิางระบบค�าตอบแทนัให์�สัอดคลั�องกั่บมาตรฐานัวิชิ้าช้้พ ซึ่่�งสิั�งเห์ลั�าน้ั�ถอื

เป็็นัก่่ญแจัสัำคัญต�อก่ารพัฒนัาวิงก่ารดนัตร้บำบัดในัระยะยาวิ

ความท้าทายที�พบระหว่างการสอน

 ก่ารจััดก่ารเร้ยนัก่ารสัอนัรายวิิช้าดนัตร้บำบัดเบื�องต�นัในัระดับป็ริญญาตร้ แม�จัะก่�อให์�เก่ิด

ป็ระโยช้นั์แลัะก่ารเร้ยนัรู�ท้�ลั่ก่ซึ่่�งในัก่ลั่�มนััก่ศ่ก่ษ์าห์ลัาก่ห์ลัายสัาขา แต�ในัก่ระบวินัก่ารสัอนัจัริง

ก่ลัับเต็มไป็ด�วิยควิามท�าทายทั�งในัด�านัเนัื�อห์า วิิธ์้ก่ารจััดก่ารเร้ยนัรู� แลัะข�อจัำก่ัดด�านัทรัพยาก่ร 

ซึ่่�งสัามารถสัร่ป็ออก่มาได�เป็็นัสัามป็ระเด็นัห์ลััก่ ดังนั้�

1. ปริมาณเน่้อหาที�หลัากหลัายแลัะมากเกินกว่าจะครอบคลัุมในเวลัาอันจำกัด

  ในัด�านัเนัื�อห์าของศาสัตร์ดนัตรบ้ำบัดเป็น็ัก่ารห์ลัอมรวิมกั่นัของห์ลัายองค์ควิามรู� ท้�ป็ระก่อบ

ด�วิย 1)องค์ป็ระก่อบดนัตร้ (จัังห์วิะ ทำนัอง โทนัเสั้ยง โครงสัร�างเพลัง เป็็นัต�นั) 2) จัิตวิิทยา 

(พฤติก่รรมมนั่ษ์ย์ พัฒนัาก่ารทางอารมณ์์ ควิามจัำ สัื�อสัาร) 3) ควิามรู�ทางก่ารแพทย์พื�นัฐานั เช้�นั 
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พื�นัฐานัก่ารได�ยนิั ระบบป็ระสัาท สัมอง ก่ารเคลัื�อนัไห์วิของร�างก่าย แลัะ 4) ป็ระเภทของก่จิัก่รรม

ดนัตร้บำบัด เช้�นั ก่ารฟัังเพลัง ก่ารร�องเพลัง ก่ารแต�งเพลัง ก่ารเลั�นัเครื�องดนัตร้ ก่ารขยับร�างก่าย 

ก่ารนัำเสันัอเนัื�อห์าเห์ลั�าน้ั�ทั�งห์มดภายในัระยะเวิลัาท้�จัำก่ัดของห์นั่�งภาคก่ารศ่ก่ษ์า ถือเป็็นัควิาม

ท�าทายสัำคัญ เพราะไม�เพ้ยงแต�ต�องอธ์ิบายทฤษ์ฎี้เท�านัั�นั แต�ยังต�องเป็ิดพื�นัท้�ให์�นััก่ศ่ก่ษ์าได�ลังมือ

ป็ฏิบิตัจิัริง ซึ่่�งต�องใช้�เวิลัาไม�นั�อยในัก่ารสัร�างควิามเข�าใจัแลัะควิามมั�นัใจั ผูู้�สัอนัจัง่ต�องวิางแผู้นัก่าร

สัอนัอย�างยืดห์ย่�นั ออก่แบบกิ่จัก่รรมท้�บูรณ์าก่ารเนัื�อห์าห์ลัายแขนังในัคราวิเด้ยวิ แลัะเลืัอก่เนั�นั

ห์ัวิข�อท้�จัำเป็็นัท้�สั่ดสัำห์รับก่ารป็ูพื�นัฐานัในัเบื�องต�นั

2. พ่้นฐานความรู้ของนักศึกษาที�แตกต่างกันมาก

 ก่ารสัอนัรายวิชิ้านั้�คอืก่ารต�อนัรบันักั่ศก่่ษ์าจัาก่ห์ลัาก่ห์ลัายคณ์ะ ซึ่่�งห์มายถง่ควิามห์ลัาก่ห์ลัาย

ในัควิามรู�พื�นัฐานัเดมิ แลัะป็ระสับก่ารณ์ท์้�นักั่ศก่่ษ์าแต�ลัะคนัมก้่�อนัเข�าเรย้นัวิชิ้า Introduction to 

Music Therapy สัามารถวิิเคราะห์์ตารางก่ารเป็ร้ยบเท้ยบลััก่ษ์ณ์ะพื�นัฐานัของผูู้�เร้ยนัในัแต�ลัะ

ศาสัตร ์(ตารางท้� 1) ได�ดงันั้� 1) นกัศกึษาดรุยิางคศาสตร ์มกั่ไม�มค้วิามรู�ทางก่ารแพทยห์์รอืจัติวิทิยา

เช้งิลัก่่ ห์าก่ใช้�ศพัท์ทางคลิันักิ่มาก่เกิ่นัไป็อาจัทำให์�ผูู้�เร้ยนัรู�ส่ัก่ไก่ลัตัวิ 2) นกัศึกษาแพทย์	สั�วินัให์ญ�

เข�าใจัระบบร�างก่ายแลัะสัมองเป็็นัอย�างด้ แต�ไม�ค่�นัเคยก่ับภาษ์าดนัตร้ เช้�นั คำวิ�าค้ย์ โห์มด ห์รือ

ควิามต่งเคร้ยดของเสั้ยง (tension) ฯ จัำจั่งต�องอธ์ิบายให์ม�ในัรูป็แบบท้�สััมพันัธ์์ก่ับก่ารตอบสันัอง

ของผูู้�ป็ว่ิยแลัะ 3) นกัศกึษาจากคณะอ่�น ๆ  เช้�นั บญัช้ ้บรหิ์าร ห์รอือกั่ษ์รศาสัตร ์มกั่ไม�มพ้ื�นัฐานัทั�ง

ทางดนัตร้ห์รือก่ารแพทย์เลัย แต�ก่ลัับเป็็นัก่ลั่�มท้�ม้ใจัเร้ยนัสัูงมาก่ ม้ม่มมองท้�แป็ลัก่ให์ม� แลัะพร�อม

ซึ่กั่ถามห์าก่ไม�เข�าใจั ในับรบิทเช้�นันั้� บทบาทของผูู้�สัอนัจ่ังต�องยดืห์ย่�นัทั�งด�านัภาษ์าท้�ใช้�แลัะวิธิ์ก้่าร

สัื�อสัาร ต�องเป็ลั้�ยนัคำอธ์ิบายตามผูู้�เร้ยนัแต�ลัะก่ลั่�ม แลัะออก่แบบก่ิจัก่รรมท้�ไม�เนั�นัทัก่ษ์ะเด้�ยวิแต�

ใช้�ทัก่ษ์ะร�วิม เช้�นั ให์�ท่ก่คนัฟัังเพลังแลั�วิสัะท�อนัควิามรู�ส่ัก่ โดยไม�ต�องใช้�คำศัพท์เฉพาะของสัาขา

ใดเลัย ซึ่่�งเป็็นัศิลัป็ะของก่ารสัื�อสัารข�ามศาสัตร์ในัระดับลั่ก่

3. ข้อจำกัดของสถานที�แลัะอุปกรณ์

 ก่จิัก่รรมดนัตรบ้ำบดั โดยเฉพาะในัแนัวิทางแบบ active method เช้�นั ก่ารเลั�นัเครื�องดนัตร้ 

ก่ารขยับร�างก่าย ห์รือก่าร improvisation ร�วิมกั่บผูู้�อื�นั จัำเป็็นัต�องม้เครื�องดนัตร้ห์ลัาก่ห์ลัาย

ช้นัิด เช้�นั ก่้ตาร์ เป็ียโนั ก่ลัอง เครื�องเคาะเบา ๆ (shakers, tambourines, ocean drums) เพื�อ

ให์�นััก่ศ่ก่ษ์าได�ลัองใช้�จัริงแลัะเข�าใจัพลัังของเสั้ยงในัลััก่ษ์ณ์ะต�าง ๆ อย�างไรก็่ตาม ข�อจัำกั่ดในัเช้ิง

โครงสัร�างของมห์าวิทิยาลัยั เช้�นั ห์�องเรย้นัขนัาดให์ญ�ท้�ไม�เห์มาะสัำห์รับก่จิัก่รรมก่ล่ั�ม เครื�องดนัตรท้้�

มไ้ม�เพ้ยงพอ ห์รือขาดอป่็ก่รณ์เ์ฉพาะด�านั ทำให์�ก่ารสัาธ์ติแลัะฝึกึ่ป็ฏิบิตัไิม�สัามารถดำเนันิัไป็ได�อย�าง

ราบรื�นัเท�าท้�ควิร ในัก่รณ์ข้องก่ารสัอนั receptive method ห์รอืก่จิัก่รรมฟังัเพลังเพื�อผู้�อนัคลัาย เช้�นั 
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 music and relaxation ก่็ม้ข�อจัำก่ัดเช้�นัก่ันั เพราะก่ิจัก่รรมนั้�ต�องอาศัยสัภาพแวิดลั�อมท้�เง้ยบ 

สังบ แสังไฟัสัามารถป็รับระดับได� แลัะม้ท้�นัั�งห์รือพื�นันั่�มสับายเพื�อให์�ผูู้�เร้ยนัสัามารถผู้�อนัคลัายทั�ง

ร�างก่ายแลัะจิัตใจัได�จัริง แต�ห์�องเรย้นัในัมห์าวิทิยาลััยทั�วิไป็ไม�สัามารถควิบค่มสัภาพแวิดลั�อมเห์ลั�า

นั้�ได�มาก่นักั่ จัง่จัำเป็น็ัต�องป็รบักิ่จัก่รรมให์�สัอดคลั�องก่บับรบิท เช้�นั ใช้�ห์ฟูังัสั�วินัตวัิแทนัลัำโพง ห์รอื

ป็รับ แสังภายในัห์�องเร้ยนัผู้�านัสัไลัด์บนัห์นั�าจัอ ห์รือให์�นััก่ศ่ก่ษ์าเตร้ยมผู้�าป็ิดตามาด�วิยตนัเอง
สรุปแลัะข้อเสนอแนะเพ่�อการพัฒนาในอนาคต

 จัาก่ป็ระสับก่ารณ์ก์่ารจัดัก่ารเรย้นัก่ารสัอนัวิชิ้าดนัตรบ้ำบดัเบื�องต�นัในัระดบัป็รญิญาตร ้พบ

วิ�า ก่ารเปิ็ดสัอนัรายวิชิ้านั้�ในัฐานัะวิชิ้าเลัอืก่ เป็น็ัจัด่เริ�มต�นัท้�สัำคัญในัก่ารสัร�างควิามเข�าใจัพื�นัฐานั

เก่้�ยวิก่ับศาสัตร์ดนัตร้บำบัดให์�ก่ับนิัสัิตนััก่ศ่ก่ษ์าท้�ม้พื�นัฐานัแลัะควิามสันัใจัท้�ห์ลัาก่ห์ลัาย ทั�งจัาก่

สัายดนัตร้ แพทย์ พยาบาลั แลัะสัาขาวิิช้าอื�นั ๆ ท้�มิได�ม้ควิามเช้้�ยวิช้าญเฉพาะด�านัใดด�านัห์นั่�งมา

ก่�อนั รายวิชิ้าน้ั�ไม�เพย้งแต�เป็น็ัเวิทใ้นัก่ารเรย้นัรู�เช้งิบูรณ์าก่าร แต�ยังทำห์นั�าท้�เป็น็ัพื�นัท้�ทดลัองควิาม

คิด ก่ารลังมือป็ฏิิบัติ แลัะก่ารสัะท�อนัตนัเอง ซึ่่�งนัำไป็สัู�ก่ารเร้ยนัรู�ท้�ลั่ก่ซึ่่�งแลัะม้ควิามห์มาย

 จั่ดแข็งของก่ารจััดก่ารเร้ยนัก่ารสัอนัในัครั�งนั้� คือ ควิามยืดห์ย่�นัในัก่ารออก่แบบวิิธ์้ก่ารเร้ยนั

ก่ารสัอนัให์�สัอดคลั�องกั่บพื�นัฐานัของผูู้�เรย้นั โดยยงัคงรัก่ษ์าแก่นัควิามรู�ห์ลักั่ของดนัตรบ้ำบัดไวิ�อย�าง

ครบถ�วินั ทั�งในัด�านัจิัตวิทิยา ดนัตร ้แลัะสัข่ภาพ จัด่เด�นัของรายวิชิ้าคอื ก่ารเป็ดิโอก่าสัให์�นักั่ศก่่ษ์า

แต�ลัะก่ลั่�มสัามารถเชื้�อมโยงศาสัตร์ดนัตร้บำบัดก่ับวิิช้าช้้พของตนัในัอนัาคตได�อย�างสัร�างสัรรค์ 

อย�างไรก็่ตาม รายวิิช้านั้�ยังคงเผู้ช้ิญกั่บควิามท�าทายห์ลัายป็ระก่าร เช้�นั ควิามจัำก่ัดด�านัเวิลัาในั

ก่ารเร้ยนัก่ารสัอนั ควิามห์ลัาก่ห์ลัายของพื�นัฐานัผูู้�เร้ยนั แลัะข�อจัำก่ัดของทรัพยาก่รด�านัสัถานัท้�

แลัะเครื�องดนัตร้ ซึ่่�งลั�วินัสั�งผู้ลัต�อค่ณ์ภาพของก่ารเร้ยนัรู�โดยตรง

ผู้เขียนขอเสนอแนวทางการพัฒนารายวิชา Introduction to Music Therapy ดังนั้�:

 1. ก่ารผู้ลััก่ดันัให์�วิิช้าดนัตร้บำบัดเบื�องต�นั เป็็นัห์นั่�งในัรายวิิช้าบังคับห์รือวิิช้าเลัือก่ท้�เป็ิด

สัอนัอย�างเป็็นัระบบในัท่ก่มห์าวิิทยาลััยท้�ม้ห์ลััก่สัูตรทางด�านัดนัตร้ ก่ารแพทย์ แลัะพยาบาลั เพื�อ

เตร้ยมควิามพร�อมทั�งนััก่ดนัตร้แลัะบ่คลัาก่รทางสั่ขภาพให์�เข�าใจัศาสัตร์ดนัตร้บำบัดได�อย�างม้

ป็ระสัิทธ์ิภาพมาก่ข่�นั

 2. ก่ารพฒันัาแห์ลั�งเรย้นัรู�แลัะเครื�องมอืสันับัสันัน่ัก่ารสัอนั เช้�นั สัื�อก่ารสัอนัออนัไลันั ์พื�นัท้�

ฝึึก่ป็ฏิิบัติท้�ม้อ่ป็ก่รณ์์ครบถ�วินั ห์�องเร้ยนัท้�ออก่แบบเพื�อก่ิจัก่รรมบำบัดโดยเฉพาะ

 3. ก่ารบูรณ์าก่ารก่ารเร้ยนัก่ารสัอนัก่ับห์นั�วิยงานัส่ัขภาพในัช่้มช้นั เพื�อให์�นััก่ศ่ก่ษ์าได�ม้

โอก่าสัเร้ยนัรู�จัาก่สัถานัก่ารณ์์จัรงิ แลัะเข�าใจับทบาทของดนัตรบ้ำบดัในับรบิทของระบบบรกิ่ารส่ัขภาพ

 4. ก่ารจััดห์ลััก่สูัตรต�อเนัื�องในัระดับท้�สัูงข่�นั เช้�นั รายวิิช้าดนัตร้บำบัดระดับก่ลัางห์รือเช้ิง

ลั่ก่สัำห์รับนััก่ศ่ก่ษ์าท้�สันัใจัเร้ยนัต�อห์รือป็ระก่อบอาช้้พในัสัายนั้�
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ตารางที� 1 ตารางการเปรียบเทียบลัักษณะพ่้นฐานของผู้เรียน

ที�มา: สมรรถยา วาทะวัฒนะ

ประเด็น
ที�เปรียบเทียบ

กลัุ่มที� 1:
นักศึกษาดนตรี

กลัุม่ที� 2: 
นักศึกษาแพทย์/ 
สหวิชาชีพทาง

การแพทย

กลัุ่มที� 3:
นักศึกษาสาขาอ่�น 

(บริหาร,
ภาษาศาสตร์ ฯลัฯ)

พื�นัฐานัก่�อนัเร้ยนั

แนัวิทางท้�สันัใจั

ในัดนัตร้บำบัด

ก่ิจัก่รรมท้�ตอบ

สันัองก่ารเร้ยนัรู�

รปู็แบบก่ารเรย้นัรู�

ท้�เห์มาะสัม

ผู้ลัลััพธ์์ท้�เก่ิดข่�นั

ควิามท�าทายในั

เข�าใจัทฤษ์ฎีด้นัตรด้ ้แต�

ไม�ค่�นัก่บัด�านัจิัตวิทิยา

แลัะก่ารแพทย์

วิเิคราะห์์องค์ป็ระก่อบ

ดนัตรใ้นัก่ารบำบัด 

เช้�นั คย์้, จัังห์วิะ

ทดลัองป็รับเป็ลั้�ยนัดนัตร้

เพื�อผู้ลับำบัดท้�ดท้้�สัด่

Active method: 

เลั�นัดนัตร้, แต�งเพลัง, 

วิิเคราะห์์เสั้ยง

มองเห์็นัทางเลัือก่

อาช้้พให์ม�ในัสัาย

ดนัตร้บำบัด

เข�าใจัด�านัก่ายวิภิาค สัมอง 

โรค แต�ไม�ม้พื�นัฐานั

ดนัตร้

เลัือก่เพลังให์�เห์มาะก่ับ

โรคห์รือผูู้�ป็่วิยโดยตรง

ทดลัองก่ิจัก่รรมท้�แยก่

องค์ป็ระก่อบดนัตร้ให์�

เห์็นัผู้ลัทางก่ายภาพ

Receptive method: 

ฟัังเพลัง, relaxation, 

case study

เข�าใจัก่ารใช้�ดนัตร้เป็็นั

เครื�องมือเสัริมในัก่าร

รัก่ษ์า

ไม�มพ้ื�นัฐานัทั�งดนัตร้

แลัะแพทย์ มค้วิามสันัใจั

ทั�วิไป็ในัคนัแลัะสัังคม

สันัใจัเรื�องก่ารสัื�อสัาร, 

บรรยาก่าศ แลัะผู้ลัเช้ิง

จัิตใจั

สังัเก่ตก่ารเป็ลั้�ยนัแป็ลัง

ด�านัจัติใจั/ก่ารสัื�อสัาร

จัาก่ก่จิัก่รรมง�าย ๆ

ก่ิจัก่รรม discussion, 

role play, visual/

audio stimulation

เป็ิดม่มมองต�อก่ารดูแลั

จัิตใจั แลัะก่ารสัร�าง

ก่ารสัอนั

แนัวิทางพัฒนัา

ในัอนัาคต

ห์ลั้ก่เลั้�ยงศัพท์

ทางก่ารแพทย์ท้�อาจั

ยาก่เก่ินัไป็

สันับัสันัน่ัห์ลักั่สูัตร

ต�อยอด เช้�นั วิชิ้า

เฉพาะทางดนัตรบ้ำบดั

ต�องแยก่องค์

ป็ระก่อบดนัตร้ออก่

มาให์�เข�าใจัง�าย

ผู้ลััก่ดันัให์�วิิช้านั้�บรรจั่

ในัห์มวิดวิิช้าเลัือก่

สั่ขภาพ-สัห์วิิช้าช้้พ

ค่ณ์ค�าดนัตร้ในัสัังคม

ต�องอธ์บิายทก่่อย�างจัาก่

ศนูัย์ ใช้�เวิลัาในัก่ารสัร�าง

พื�นัฐานัมาก่ท้�ส่ัด

พัฒนัาโมดูลัท้�เช้ื�อมโยง

ดนัตรบ้ำบัดก่บัธ์ร่ก่จิั, 

สืั�อสัาร, จัติวิทิยา
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 รายวิิช้า Introduction to Music Therapy ม้บทบาทสัำคัญในัก่ารเป็ิดโลัก่ทัศนั์แลัะวิาง

ราก่ฐานัควิามเข�าใจัเก่้�ยวิกั่บศาสัตร์ดนัตร้บำบัดให์�กั่บนััก่ศ่ก่ษ์าจัาก่ห์ลัาก่ห์ลัายสัาขา โดยเฉพาะ

ก่ลั่�มนััก่ศ่ก่ษ์าดนัตร้ท้�ได�ค�นัพบแนัวิทางอาช้้พให์ม�ซึ่่�งใช้�ควิามสัามารถทางดนัตร้เพื�อก่ารเย้ยวิยา

ทางสัข่ภาพ ไม�ใช้�เพย้งเพื�อก่ารแสัดงห์รือก่ารสัอนั ก่ลั่�มนักั่ศ่ก่ษ์าแพทย์ซึ่่�งจัะเป็น็ับค่ลัาก่รในัระบบ

สัาธ์ารณ์สั่ขในัอนัาคต ได�เร้ยนัรู�ท้�จัะมองเห์็นัศัก่ยภาพของดนัตร้ในัฐานัะเครื�องมือเสัริมก่ารรัก่ษ์า 

แลัะสัามารถแนัะนัำผูู้�ป็ว่ิยให์�เข�าถ่งบรกิ่ารดนัตรบ้ำบดัได�อย�างเห์มาะสัม ในัขณ์ะท้�นักั่ศก่่ษ์าบรหิ์าร

ห์รือสัาขาอื�นั ๆ ได�นัำควิามรู�ท้�ได�รับไป็เช้ื�อมโยงกั่บม่มมองด�านัก่ารจััดก่าร ก่ารตลัาด แลัะก่าร

พัฒนัาโมเดลัธ์่รกิ่จัเพื�อให์�วิิช้าช้้พน้ั�เติบโตอย�างยั�งยืนัในัสัังคมไทย ดังนัั�นั ผูู้�เข้ยนัจั่งเสันัอแนัวิทาง

ก่ารพัฒนัารายวิชิ้านั้�ให์�เก่ดิผู้ลัอย�างเป็น็ัระบบในัระดบัมห์าวิทิยาลัยั ผู้�านัก่ารผู้ลักั่ดนััให์�เป็น็ัรายวิชิ้า

บังคับห์รือวิิช้าเลัือก่ท้�ม้ค่ณ์ภาพ ก่ารพัฒนัาแห์ลั�งเร้ยนัรู�ท้�เห์มาะสัม ก่ารเช้ื�อมโยงก่ับห์นั�วิยงานั

ด�านัสั่ขภาพในัช้่มช้นั แลัะก่ารสัร�างห์ลััก่สัูตรต�อเนัื�องระดับสัูง ทั�งนั้�เพื�อเสัริมสัร�างควิามเข�าใจัแลัะ

ทัก่ษ์ะในัศาสัตร์ดนัตร้บำบัดอย�างลั่ก่ซึ่่�ง แลัะเป็็นัพลัังขับเคลัื�อนัให์�วิิช้าช้้พนั้�เติบโตอย�างม้ราก่ฐานั

ในับริบทของป็ระเทศไทยในัระยะยาวิ
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บทคัดย่อ 

 ก่ารออก่แบบนัิทรรศก่ารแบบอิมเมอร์ซ้ึ่ฟัสััมพันัธ์์ก่ับ

ป็ระสับก่ารณ์์แบบอิมเมอร์ซ้ึ่ฟัโดยเฉพาะก่ารก่ระต่�นัผัู้สัสัะ

ต�าง ๆ เพื�อให์�ผูู้�เข�าร�วิมงานัได�ดำดิ�งไป็ก่ับเรื�องราวิแลัะสัภาพ

แวิดลั�อมเพื�อค�นัพบควิามห์มายให์ม� ด�วิยรูป็แบบป็ระสับก่ารณ์์

แบบนั้�ทำให์�เสั�นัแบ�งระห์วิ�างช้ิ�นังานัศิลัป็ะก่ับตัวิผูู้�ช้มพร�าเลืัอนั 

แลัะศิลัป็ะแนับแนั�นักั่บช้้วิิตป็ระจัำวัินัมาก่ยิ�งข่�นั นัิทรรศก่าร

เรื�อง Voices Beneath the Loud Waves ใช้�เรื�องราวิของ

วิาฬ 52 เฮิิร์ทซึ่์เป็็นัตัวิแทนัควิามโดดเด้�ยวิ แลัะเป็็นัปั็จัจััยให์�
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เก่ิดป็ฏิิสััมพันัธ์์ก่ับเรื�องราวิสั�วินัตัวิของผูู้�เข�าช้มงานั ตลัอดจันัก่ารออก่แบบก่ารมองเห์็นัแลัะก่าร

ได�ยินัในับริเวิณ์งานัเพื�อให์�เก่ิดก่ารเดินัทางของควิามคิดแลัะควิามรู�ส่ัก่ไป็ตามก่รอบของเนัื�อห์าในั

นัิทรรศก่าร ก่ิจัก่รรมในันัิทรรศก่ารป็ระก่อบด�วิย เก่มทางก่ารลัะคร แลัะก่ารอาบคลัื�นัเสั้ยง โดยผูู้�

เข�าร�วิมงานัจัะได�มส้ั�วินัร�วิมก่บักิ่จัก่รรมดังก่ลั�าวิท�ามก่ลัางบรรยาก่าศใต�ท�องทะเลัลัก่่แลัะเสัย้งดนัตร้

คลัาสัสักิ่ผู้สัมผู้สัานักั่บดนัตรร้�วิมสัมัย ห์ลังัจัาก่เข�าร�วิมงานัแลั�วิ ผูู้�เข�าร�วิมงานับางสั�วินัสัะท�อนัควิาม

รู�สั่ก่เช้ิงสังบ แลัะได�ตระห์นััก่ถ่งสัถานัก่ารณ์์ด�านัสั่ขภาวิะทางใจัของตนั

คำสำคัญ: อิมเมอร์ซึ่้ฟั ก่ารออก่แบบนัิทรรศก่าร ก่ารออก่แบบป็ระสับก่ารณ์์ ศิลัป็ะก่ับช้้วิิต วิาฬ 

สั่ขภาวิะทางใจั ลัะครบำบัด เสั้ยงบำบัด

Abstract

 Immersive exhibition design, which directly connects to the concept of 

immersive experience, leverages sensory stimulation to cultivate profound audience 

engagement, fostering novel interpretations of narratives and environments. This 

methodology blurs the traditional dichotomy between artwork and observer, 

thereby integrating artistic expression more closely with everyday life. An exhibition, 

Voices Beneath the Loud Waves, utilizes the narrative of the 52-hertz whale to 

symbolize solitude. This theme enables visitors to forge personal connections 

with the presented story. The exhibition’s visual and auditory design guided the 

audience’s emotional and contemplative journey through each thematic segment. 

Elements such as theatrical games and sound baths were set within an ambience 

of the deep sea, featuring a blend of classical and contemporary music. Post-

exhibition reflections from attendees frequently cited a newfound sense of emotional 

tranquillity and heightened awareness regarding their own mental well-being.

Keywords: Immersive, exhibition design, experience design, art and daily life, whale, 

mental well-being, drama therapy, sound therapy
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บทนำ

 ก่ารม้ป็ระสับก่ารณ์์แบบอิมเมอร์ซึ่้ฟั (immersive experience) เป็็นัท้�นัิยมในัป็ระเทศไทย

มาก่ข่�นัในัช้�วิงท้�ผู้�านัมา เราจัะพบวิ�าม้นัิทรรศก่ารแลัะก่ารแสัดงแนัวินั้�จััดแสัดงอย�างต�อเนัื�องทั�งท้�

ศนูัยจ์ัดัแสัดงงานั River City Bangkok ห์�างสัรรพสันิัค�า Icon Siam ห์�างสัรรพสันิัค�า EmQuartier 

แลัะอื�นัๆ ตลัอดจันัเป็็นัคำศัพท์ท้�นััก่ก่ารตลัาดป็ัจัจั่บันันัิยมใช้�เพื�อให์�ผูู้�คนัได�เก่ิดป็ระสับก่ารณ์์รูป็

แบบให์ม�กั่บแบรนัด์สัินัค�า ป็ระสับก่ารณ์์แบบอิมเมอร์ซึ่้ฟัม้ห์ัวิใจัสัำคัญคือก่ารพาให์�ผูู้�คนัดำดิ�งในั

พื�นัท้�แลัะเรื�องราวิเพื�อให์�เก่ิดป็ระสับก่ารณ์์ท้�แตก่ต�างไป็จัาก่ช้้วิิตป็ระจัำวิันั เพื�อให์�เก่ิดควิามเข�าใจั

ห์รอืควิามห์มายให์ม�ต�อเรื�องท้�นัำเสันัอ ป็ระสับก่ารณ์แ์บบอมิเมอรซ์ึ่ฟ้ัจัง่ไม�ได�ห์มายถง่แค�ก่ารมส้ั�วินั

ร�วิมก่ับเรื�องราวิห์รือพื�นัท้� แต�คือก่ารออก่แบบสัภาพแวิดลั�อมเพื�อให์�เก่ิดป็ระสับก่ารณ์์ในัลััก่ษ์ณ์ะ

ดังก่ลั�าวิด�วิย

 ควิามเคร้ยดในัป็ัจัจั่บันัสั�งผู้ลัก่ระทบต�อสั่ขภาวิะทางใจัของผูู้�คนัเป็็นัจัำนัวินัมาก่ ก่ารห์ันัมา

ดแูลัสัข่ภาพจัติ เช้�นั ก่ารนัั�งสัมาธ์ ิก่ารทำก่จิัก่รรมเพื�อควิามผู้�อนัคลัาย ก่ารสัำรวิจัจัติใจั ฯลัฯ ก่ลัาย

มาเป็น็ัก่จิัก่รรมท้�นัยิมในัห์มู�คนัจัำนัวินัห์นั่�ง นัทิรรศก่าร Voices Beneath the Loud Waves จัง่ได�

ถกู่ออก่แบบเพื�อให์�ผูู้�เข�าร�วิมงานัได�สัำรวิจัสัข่ภาวิะทางใจัของตนัในับรรยาก่าศแบบอมิเมอรซ์ึ่ฟ้ั โดย

เป็็นัควิามร�วิมมือระห์วิ�างสัาขาวิิช้าก่ารลัะคอนั คณ์ะศิลัป็ก่รรมศาสัตร์ มห์าวิิทยาลััยธ์รรมศาสัตร์ 

ในัรายวิิช้าก่ารลัะคอนันัิพนัธ์์ แลัะ สัถาบันัดนัตร้ก่ัลัยาณ์ิวิัฒนัา ในัรายวิิช้าดนัตร้เพื�อป็ระช้าสัังคม

 ในับทควิามน้ั�จัะสัำรวิจัควิามห์มายแลัะขอบเขตของป็ระสับก่ารณ์แ์บบอิมเมอร์ซึ่ฟ้ั โดยเฉพาะ

ในัสั�วินัท้�เก่้�ยวิข�องก่ับก่ารออก่แบบนัิทรรศก่าร แลัะอภิป็รายถ่งป็ระสับก่ารณ์์ดังก่ลั�าวิ

1. อะไรค่อนิทรรศการแบบอิมเมอร์ซ้ีฟ (immersive exhibition)

 คำวิ�าป็ระสับก่ารณ์์แบบอิมเมอร์ซ้ึ่ฟั (immersive experience) ยังไม�ม้ศัพท์บัญญัติเป็็นั

ภาษ์าไทยอย�างเป็น็ัทางก่าร ห์าก่มก้่ารเรย้ก่ลัำลัองในัสืั�อออนัไลัน์ัวิ�า “ป็ระสับก่ารณ์ท์้�ดื�มด�ำ” แต�ก็่

มก้่ารอภปิ็รายวิ�ามนัษ่์ยส์ัามารถดื�มด�ำก่บัป็ระสับก่ารณ์ไ์ด�แม�ในัสัถานัก่ารณ์ท์ั�วิไป็ในัช้ว้ิติป็ระจัำวินัั 

ไม�จัำเป็น็ัต�องดื�มด�ำเฉพาะในัก่ารจัดัแสัดงแบบท้�เราก่ำลังัจัะพดูถง่ในับทควิามนั้� ดงันัั�นั ในับทควิาม

นั้�จัะเรย้ก่ทบัศพัทว์ิ�า “ป็ระสับก่ารณ์แ์บบอมิเมอรซ์ึ่ฟ้ั” เพื�อห์ลัก้่เลั้�ยงควิามก่ำก่วิมของคำลัำลัองในั

โลัก่ออนัไลันั์

 คำวิ�า immersive มาจัาก่คำนัามวิ�า immersion ซึ่่�งห์มายถ่งก่ารจ่ั�มลังไป็ในันั�ำ เมื�อเรา

อยู�บนับก่แลั�วิมองลังไป็ในันั�ำใสั เราจัะมองเห็์นัสัภาพใต�ท�องนั�ำในัภาพแบบห์น่ั�ง แลัะเมื�อเราจ่ั�ม

ตัวิเองลังไป็ในันั�ำแลัะพยายามลัืมตามอง เราจัะเห์็นัสัภาพใต�ท�องนั�ำในัอ้ก่ภาพห์นั่�ง ซึ่่�งแตก่ต�าง
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จัาก่ภาพท้�เรามองจัาก่บนับก่เมื�อสััก่ครู�น้ั� แลัะแนั�นัอนัวิ�าไม�ใช้�ก่ารมองเห์็นัเท�านัั�นัท้�เป็ล้ั�ยนัแป็ลัง

ไป็ ก่ารรับรู�ผู้�านัผู้ัสัสัะต�างๆ ก่็เป็ลั้�ยนัไป็เช้�นัก่ันั เช้�นั ก่ารได�ยินั แลัะ ก่ารรู�ส่ัก่ ป็ระสับก่ารณ์์ก่าร

รับรู�สัภาพแวิดลั�อมท้�เป็ลั้�ยนัไป็เป็็นัเงื�อนัไขสัำคัญในัก่ารก่ลั�าวิถ่งป็ระสับก่ารณ์์แบบอิมเมอร์ซึ่้ฟั  

ดังนัั�นั ก่ารแป็ลัคำวิ�า immersive จั่งไม�สัามารถก่ระทำอย�างตรงไป็ตรงมาได� Tricia Austin  

เห์็นัวิ�า ช้�วิงเวิลัาท้�เราดำดิ�งห์รือจั่�มตัวิลังไป็ในัเรื�องราวิห์นั่�ง (immersion) นัั�นั จัะเก่้�ยวิโยงก่ับ  

สัิ�งท้�ไม�ใช้�ก่ารรู�ตวัิ (non-conciuos) ก่ารดำรงอยู�เป็น็ัระยะเวิลัานัานั (persistent) แลัะป็ระสับก่ารณ์์

ทางผู้ัสัสัะต�อสัิ�งท้�แวิดลั�อมเราอยู� (ambient sensory experiences) ซึ่่�งจัะสัร�างควิามรู�สั่ก่วิ�าเรา

ถูก่แวิดลั�อมห์รือถูก่ห์�อห์่�มอยู�ในัพื�นัท้� แลัะมันัช้�วิยฟัูมฟััก่ควิามรู�ส่ัก่สััมพันัธ์์ระห์วิ�างผูู้�คนัก่ับพื�นัท้�

ป็ระห์นั่�งวิ�าเป็็นัโลัก่อันัสัมบูรณ์์ในัตัวิเอง1ก่ารออก่แบบสัภาพแวิดลั�อมให์�เก่ิดป็ระสับก่ารณ์์แบ

บอิมเมอร์ซึ่้ฟั จั่งจัำเป็็นัต�องคำน่ังถ่ง ควิามสัามารถในัก่ารสัร�างป็ระสับก่ารณ์์ท้�ก่ระต่�นัควิามคิด

แลัะสัร�างควิามเป็ลั้�ยนัแป็ลังได� (critical and transformative experiences) ผู้�านัก่ารเข�าออก่

ระห์วิ�างสัภาพแวิดลั�อมภายนัอก่ท้�เราดำรงอยู� แลัะ เรื�องราวิในัจัติใจัท้�เราจัะสัามารถดำดิ�งลังไป็ได� 

เพื�อถกั่ทอข�อเทจ็ัจัรงิแลัะเรื�องแต�งเข�าไวิ�ด�วิยก่นัั ทำให์�มนััเข�าไป็อยู�ภายในั แต�ก่ระนัั�นั ก่ย็งัสัามารถ

สัะท�อนัสัภาพจัริงของช้้วิิตป็ระจัำวิันัได�

 นัิทรรศก่ารแบบอิมเมอร์ซึ่้ฟั (immersive exhibition) ท้�ก่ำลัังจัะก่ลั�าวิถ่งในับทควิามนั้�จั่ง

ห์มายควิามถ่งก่ารจััดแสัดงงานัท้�เช้ื�อเช้ิญให์�ผูู้�เข�าร�วิมงานัเก่ิดป็ระสับก่ารณ์์แบบอิมเมอร์ซ้ึ่ฟัผู้�านั

เครื�องมือต�างๆ ท้�จัะก่ระต่�นัผู้ัสัสัะ เช้�นั แสัง เสั้ยง สัภาพแวิดลั�อม แลัะเรืื�องราวิสั�วินับ่คคลั ทั�งน้ั� 

เพื�อให์�ผูู้�เข�าร�วิมงานัได�คิดใคร�ครวิญแลัะสันัทนัากั่บตัวิเอง ตลัอดจันัอาจัจัะก่ระต่�นัให์�เกิ่ดควิาม

เป็ลั้�ยนัแป็ลังก่ับตัวิผูู้�เข�าร�วิมในัทางใดทางห์นั่�งก่็เป็็นัได�

2. แนวคิดที�ส่งอิทธิพลัต่อการสร้างสรรค์งานเชิงประสบการณ์แบบอิมเมอร์ซ้ีฟ

 โดยทั�วิไป็แลั�วิ ก่ารแสัดงงานัศิลัป็ะไม�วิ�าจัะเป็็นัทัศนัศิลัป็์ห์รือศิลัป็ะก่ารแสัดงก่็ตาม มัก่จัะ

แบ�งพื�นัท้�อย�างช้ดัเจันัระห์วิ�าง “ช้ิ�นังานั” แลัะ “ผูู้�ช้ม” ในัแวิดวิงก่ารลัะครตะวินััตก่ก่ย็ด่ธ์รรมเนัย้ม

นั้�เช้�นัก่ันั จันัก่ระทั�งช้�วิงทศวิรรษ์ 1880 ในัระบบคริสัตศัก่ราช้ ม้นััก่ก่ารลัะครในัทวิ้ป็ย่โรป็ท้�เริ�ม

ท�าทายขนับของก่ารลัะคร จันัท�ายท้�สัด่นั�าไป็สัู�ก่ารท�าให์�เสั�นัแบ�งระห์วิ�างช้ิ�นังานัแลัะผูู้�ช้มพร�าเลัอืนั

มาก่ข่�นัเรื�อยๆ 

 ก่�อนัห์นั�า ค.ศ.1880 ผูู้�คนัในัทว้ิป็ย่โรป็แลัะอังก่ฤษ์ได�รู�จััก่วิิธ์้ก่ารบันัท่ก่ป็ระสับก่ารณ์์แลัะ

ก่ารถ�ายทอดป็ระสับก่ารณ์์ท้�มล้ักั่ษ์ณ์ะสัมจัริงมาก่ข่�นัผู้�านัก่ลั�องถ�ายรปู็ โทรศัพท์ แลัะ ก่ารบันัทก่่เสัย้ง 

1 Tricia Austin, Narrative Environments and Experience Design: Space as a Medium of Communication (New York: Routledge, 2020), 127.
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ป็ราก่ฏิก่ารณ์์นั้�เป็ลั้�ยนัวิิธ้์ก่ารนัำเสันัอลัะครในัย่โรป็แลัะอังก่ฤษ์อย�างมาก่ เช้�นั จัาก่ท้�เคยเป็็นั

ภาพวิาด 2 มิติ มาสัู�ก่ารจััดฉาก่แบบ 3 มิติ ก่ารใช้�เฟัอร์นัิเจัอร์จัริง ก่ารสัร�างช้ั�นัลัอย เพื�อให์�ภาพ

บนัเวิท้ม้ควิามสัมจัริงแลัะสัอดคลั�องก่ับฉาก่ในับทลัะครมาก่ข่�นั รวิมถ่งก่ารพัฒนัาเทคนิัคก่าร

แสัดงของ Stanislavsky ในัช้�วิงต�นัศตวิรรษ์ท้� 20 ท้�ให์�ค่ณ์ค�าก่ับควิามเป็็นัธ์รรมช้าติแลัะสัมจัริง2 

ป็ราก่ฏิก่ารณ์์นั้�สัะท�อนัถ่งก่ารข่�นัสัู�ก่ระแสัสัังคมระดับสัูงของขบวินัก่ารเห์ต่ผู้ลันัิยม ซึ่่�งสัร�างควิาม

เป็ลั้�ยนัแป็ลังทางวิิทยาศาสัตร์แลัะเทคโนัโลัย้ในัย่โรป็ตั�งแต�ช้�วิงศตวิรรษ์ท้� 17 เป็็นัต�นัมา แต�ถ่ง

ก่ระนัั�นัก่็ตาม นััก่ก่ารลัะครในัช้�วิงทศวิรรษ์ 1880 - 1940 จัำนัวินัมาก่ก่็ต�อต�านัก่ระแสัควิามคิด

นั้� โดยเนั�นันัำเสันัอก่ารแสัดงท้�เช้ื�อวิ�า พลังัทางช้้วิวิทิยาแลัะสิั�งแวิดลั�อมคือตวัิก่ำห์นัดช้ว้ิติของมนัษ่์ย์ 

ซึ่่�งเราเรย้ก่วิ�า ก่ลั่�มธ์รรมช้าตินิัยม (naturalist) แลัะอ้ก่ก่ล่ั�มนั่งท้�ป็ฏิิเสัธ์ควิามเป็็นัวัิตถ่ของทั�งพวิก่

สัจััจัะนัยิม (realists) แลัะ ธ์รรมช้าตนิัยิม แต�ม่�งนัำเสันัอสัภาวิะทางจิัตวิิญญาณ์ โดยพยายามทำให์�

เรื�องทางจัิตวิิญญาณ์นัิยม (spiritualism) เป็็นัสัิ�งท้�จัับต�องได�ในัก่ารแสัดง เราเร้ยก่ศิลัป็ินัก่ลั่�มนั้�วิ�า 

 พวิก่สััญลััก่ษ์ณ์์นัิยม (symbolism) แม�วิ�าเราพิจัารณ์านััก่ก่ารลัะครสัองก่ลั่�มนั้�แยก่ก่ันั แต�ทั�งห์มด

ร�วิมอยู�ในัขบวินัก่ารอาวิองก่ารด์ลักู่ท้� 1 (the first wave of avant-garde theatre) ป็ระเดน็ัห์ลััก่

ของนักั่ก่ารลัะครก่ลั่�มนั้�คอืควิามเช้ื�อวิ�าเราสัามารถเข�าถง่ควิามจัรงิได�ผู้�านัเครื�องมอือื�นัๆ ท้�ไม�ใช้�ก่าร

ให์�เห์ต่ผู้ลั สั�วินัขบวินัก่ารอาวิองก่าร์ดลัูก่ท้� 2 (the second wave of avant-garde theatre) 

เก่ิดข่�นัตั�งแต�ช้�วิงทศวิรรษ์ 1910 ซึ่่�งม้ลััก่ษ์ณ์ะสั่ดขั�วิแลัะถอนัราก่ถอนัโคนั (radical) มาก่ก่วิ�าก่ลั่�ม

แรก่ ซึ่่�งก่ล่ั�มนั้�ท�าทายควิามเป็น็ัลัะครเวิทแ้ลัะก่ารแสัดงในัย่คก่�อนัทั�งห์มด เช้�นั แทนัท้�จัะแยก่ศลิัป็ะ

ออก่จัาก่ช้้วิิต ก่ลั่�มควิามคิดนั้�แสัวิงห์าวิิธ์้ทดลัองในัก่ารแสัดง เพื�อไป็สัู�ก่ารป็ฏิิรูป็ตามแบบอ่ดมคติ 

ห์รือ ใช้�วิิธ์้ก่ระต่�นัแลัะก่�อก่วินัผูู้�ช้ม เพื�อให์�ผูู้�ช้มก่ลัายเป็็นัผูู้�ร�วิมสัร�างสัรรค์ศิลัป็ะในัครั�งนัั�นั ซึ่่�งจัะ

เป็น็ัก่ารพาให์�ผูู้�ช้มเข��าร�วิมก่ระบวินัก่ารสัร�างสัรรค์ควิามห์มายให์ม�ซึ่่�งอาจัจัะช้�วิยเป็ลั้�ยนัแป็ลังช้ว้ิติ

ของผูู้�ช้ม ซึ่่�งลััก่ษ์ณ์ะของลัะครในัก่ลั่�มนั้�จัะห์ลั้ก่ห์น้ัไป็จัาก่ก่ารแสัดงแบบก่�อนัห์นั�า โดยอาศัยก่าร

แตก่เป็็นัสั�วินัๆ (fragmentation) ควิามไม�ต�อเนัื�องของเรืื�องราวิ (discontinuity) แลัะ คอลัลัาจั 

(collage) นััก่ก่ารลัะครท้�ถูก่พิจัารณ์าวิ�าอยู�ในัก่ล่ั�มนั้� เช้�นั ก่ล่ั�ม futurists ก่ล่ั�ม expressionists 

ก่ลั่�ม constructivists แลัะก่ลั่�ม surrealists นัอก่จัาก่นั้� เทคโนัโลัย้ให์ม�ๆ ในัแต�ลัะช้�วิงก่็ช้�วิย

สันัับสันั่นัก่ารทำงานัของศิลัปิ็นัอาวิองก่าร์ด ไม�ใช้�แค�เพ้ยงก่ารถ�ายภาพแลัะสัิ�งป็ระดิษ์ฐ์ทางเสั้ยง

เท�านัั�นั  แต�ไฟัฟั้าแลัะก่ารฉายแสังก่็ด�วิย3 

 ในัช้�วิงเวิลัาร�วิมสัมัยเด้ยวิก่ันันัั�นั ก่ารแสัดงงานัแบบสัภาพแวิดลั�อมโดยสืั�อแบบอิมเมอร์ซึ่้ฟั 

เริ�มต�นัจัาก่ก่ารจััดแสัดงงานัทัศนัศิลัป็์ร�วิมก่ับดนัตร้สัด แลัะสัามารถสัืบย�อนัก่ลัับไป็ได�ถ่งทศวิรรษ์ 

2 Phillip B. Zarrilli et al., Theatre Histories: An Introduction, 2nd ed., ed. Gary Jay Williams (Oxon: Routledge, 2010), 302-311.
3 Ibid, 319-321.
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1920 ซึ่่�ง Oskar Fischinger แลัะ Alexander Lazlo จัดัแสัดงงานัช้ื�อ Farblichtmusik โดยใช้�โป็ร

เจั็ก่เตอร์ฉายภาพยนัตร์แลัะเป็ียโนั ห์รือ ในัทศวิรรษ์ท้� 1950 ในั Vortex Concerts โดย Jorden 

Belsom แลัะ Henry Jacobs ซึ่่�งจััดท้� Morrison Planetarium ของ California Academy of 

Science เมือง San Francisco ในังานันั้�ม้ก่ารใช้�โป็รเจั็ก่เตอร์จัำนัวินัมาก่แลัะใช้�ลัำโพงถ่ง 38 ตัวิ4

 แทนัท้�จัะเป็็นัควิามบันัเทิง โลัก่สัมมติท้�สัมบูรณ์์ในัตัวิเอง Berthold Brecht ในัป็ี 1978 

ก่ับลัะครสัไตลั์เอป็ิคของเขาได�ทำลัายภาพมายาของลัะครด�วิยวิิธ์้ห์ลัาก่ห์ลัาย เช้�นั ก่ารให์�ตัวิลัะคร

ตระห์นััก่ถ่งแลัะก่ลั�าวิถ่งผูู้�ช้มอย�างตรงไป็ตรงมา ซึ่่�งเป็็นัก่ารทำลัายก่ำแพงท้�สั้� (the fourth wall) 

อันัเป็็นัผู้นัังในัจัินัตนัาก่ารท้�ทำห์นั�าท้�แบ�งโลัก่ของผูู้�ช้มก่ับโลัก่ของนััก่แสัดง วิิธ์้ก่ารของ Brecht  

ด่งผูู้�ช้มเข�ามาเก่้�ยวิข�องก่ับก่ารก่ระทำของตัวิลัะครแลัะบังคับให์�ผูู้�ช้มต�องสัะท�อนัควิามคิดของตัวิ

เองเก่้�ยวิก่ับก่ารก่ระทำของตัวิลัะครบนัเวิท้ สัถานัก่ารณ์์แบบน้ั�ทำให์�ผูู้�ช้มต�องห์ม่นัก่ลัับไป็ก่ลัับ

มาระห์วิ�างก่ารดำดิ�งอยู�ในัภาพสัมมติแลัะก่ารสัะท�อนัควิามคิดอย�างตระห์นััก่รู�ซึ่่�งเก่ิดจัาก่ก่ารดำ

ดิ�งในัควิามจัริงของตัวิเอง ป็ระสับก่ารณ์์แบบอิมเมอร์ซึ่้ฟัลััก่ษ์ณ์ะนั้� ช้้�ให์�เห์็นัวิ�าผูู้�ช้มไม�ได�ลัะทิ�งตัวิ

เองไป็ทั�งห์มดเมื�ออยู�ในัสัถานัก่ารณ์์ดำดิ�งก่ับเรื�องราวิ เนัื�องจัาก่ผูู้�ช้มยังรับรู�ตัวิเองในัฐานัะก่ายร�าง

ท้�ยังเคลัื�อนัไห์วิได� แลัะสั�วินัห์นั่�งก่็เป็็นัเพราะเรื�องราวิก่ระต่�นัให์�ผูู้�ช้มต�องคิดแลัะตอบโต�5 ป็ัจัจั่บันั 

ลัะครอมิเมอรซ์ึ่ฟ้ัก่ำลังัได�รบัควิามนัยิมในัห์ลัายป็ระเทศ ห์วัิใจัสัำคญัของลัะครสัไตลัน์ั้�คอืก่ารทำให์�

ผูู้�ช้มก่ลัายเป็็นัสั�วินัห์นั่�งของโลัก่ของลัะครผู้�านัก่ารก่ระต่�นัผู้ัสัสัะต�างๆ แลัะป็ฏิิสััมพันัธ์์ก่ับเรื�องราวิ 

โดยสั่ดท�ายแลั�วิ ผูู้�ช้มจัะได�รับป็ระสับก่ารณ์์เฉพาะตัวิอันัเก่ิดจัาก่ก่ารเลัือก่ทำห์รือไม�ทำของตัวิเอง

ตลัอดเรื�องราวิท้�ดำเนัินัไป็แลัะตามก่รอบก่ติก่าท้�ลัะครได�ก่ำห์นัดไวิ�6

 ในัช้�วิงทศวิรรษ์ 1990 ลััก่ษ์ณ์ะป็ระสับก่ารณ์์แบบอิมเมอร์ซึ่้ฟัถูก่ใช้�ในัแวิดวิงเทคโนัโลัย้ VR 

สัำห์รับก่ารเลั�มเก่มแลัะก่ารฝึึก่ทห์าร แลัะเมื�อเทคโนัโลัย้ก่�าวิห์นั�ามาก่ข่�นัในัช้�วิง 25 ป็ีท้�ผู้�านัมา 

ป็ระสับก่ารณ์์ช้นัิดน้ั�ถูก่นัำมาใช้�มาก่ข่�นัทั�งในัแวิดวิงศิลัป็ินัแลัะนััก่ออก่แบบ แลัะไม�ใช้�เพ้ยงในัโลัก่

ดิจัิตัลัเท�านัั�นั แต�เป็็นัโลัก่ทางก่ายภาพด�วิย ตลัอดจันัไม�ได�จัำกั่ดเฉพาะก่ารใช้�เทคโนัโลัย้เท�านัั�นั 

ก่ารไม�ใช้�เทคโนัโลัย้ก่็ทำให์�เก่ิดป็ระสับก่ารณ์์ช้นิัดนั้�ด�วิยเช้�นัก่ันั Immersion ไม�ใช้�เพ้ยงก่ารก่ลั�าวิ

ถ่ง VR แต�เพ้ยงอย�างเด้ยวิอ้ก่ต�อไป็7

 ป็ระสับก่ารณ์์แบบอิมเมอร์ซึ่้ฟันัั�นัสัามารถก่ระต่�นัให์�เก่ิดก่ารคิดเช้ิงวิิพาก่ษ์์ห์รือไม�เก่ิดข่�นั

ก่็ได� เช้�นั ก่ารไป็เท้�ยวิในั theme park ทำให์�ผูู้�ช้มเกิ่ดควิามบันัเทิงไป็กั่บฉาก่แลัะคาแรก่เตอร์

4 Anton Schlesinger, Henrik von Coler, Justus Berger, and Stefan Weinzierl, “The Transformation of Archeological Sites into an Exhibition 

Space - Project Report on an Immersive Installation,” paper presented at 2021 Immersive and 3D Audio: from Architect to Automotive, 

Bologna, Italy, 2021, 1.
5 Tricia Austin, Narrative Environments and Experience Design: Space as a Medium of Communication (New York: Routledge, 2020), 130.
6 Drama Arts Chula, Facebook post, May 29, 2024, accessed May 27, 2025, https://www.facebook.com/photo.php?fbid=794607506101996&id=

100066582615464&set=a.523239829905433.
7 Tricia Austin, Narrative Environments and Experience Design: Space as a Medium of Communication (New York: Routledge, 2020), 127-8.
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ราวิก่ับได�ดำดิ�งไป็สัู�โลัก่สัมมติใบนัั�นั โดยป็ราศจัาก่ก่ารตระห์นััก่ถ่งสัภาพแวิดลั�อม เช้�นั ช้�วิงขณ์ะ

เวิลัา สัถานัก่ารณ์์ภายนัอก่ สัถานัท้� ห์รือ อาคารท้�ห์�อห์่�มโลัก่ใบนัั�นัเอาไวิ� ห์รือ ก่ารเลั�าเรื�องก่าร

พัฒนัาเมือง อาจัทำให์�ผูู้�ฟัังได�ดำดิ�งไป็กั่บเรื�องราวิแลัะสัภาพแวิดลั�อม ได�ต้ควิามพื�นัท้�ของเมือง 

แต�ขณ์ะเด้ยวิก่ันัก็่ก่�อให์�เก่ิดคำถามถ่งผู้ลัก่ระทบต�อควิามรับผู้ิดช้อบแลัะควิามทะยานัอยาก่ของ

เขาซึ่่�งตั�งอยู�บนัทางแยก่ของศ้ลัธ์รรม ก่ฎีห์มาย แลัะ ก่ารเมือง ดังนัั�นั ก่ารตระห์นััก่รู�ถ่งก่ารดำรง

อยู� ณ์ ป็ัจัจั่บันัขณ์ะ ในับริบทแลัะสัภาพแวิดลั�อมทั�งท้�ใก่ลั�ตัวิแลัะไก่ลัตัวิ จั่งเป็็นัป็ัจัจััยสัำคัญท้�จัะ

ทำให์�เก่ิดป็ระสับก่ารณ์์แบบอิมเมอร์ซึ่้ฟัในัรูป็แบบท้�แตก่ต�างก่ันั8

 ในัช้�วิงศตวิรรษ์ท้� 19 วิงก่ารลัะครเวิทใ้นัยโ่รป็แลัะอังก่ฤษ์พยายามนัำเสันัอควิามเป็น็ัจัริงของ

ช้ว้ิติผู้�านัองคป์็ระก่อบต�างๆ ของก่ารแสัดงท้�มค้วิามสัมจัรงิมาก่ข่�นั ขณ์ะเดย้วิก่นััก่ม็ก้่ระแสัควิามคดิ

อก้่รปู็แบบนัง่ท้�พยายามบอก่วิ�าก่ารนัำเสันัอควิามไม�สัมจัรงิก่ส็ัามารถทำให์�มนัษ่์ยเ์ข�าถง่ควิามเป็น็ั

จัริงได�เช้�นัก่ันั วิิธ์้คิดเช้�นันั้�ทำให์�ก่ารนัำเสันัองานัศิลัป็ะม้รูป็แบบท้�ห์ลัาก่ห์ลัายมาก่ข่�นั ในัช้�วิงเวิลัา

เดย้วิกั่นั ก่ารสัร�างสัรรค์สัภาพแวิดลั�อมเพื�อนัำเสันัองานัศิลัป็ะก็่มก้่ารนัำเอาก่ารแสัดงแลัะสัื�อเข�าไป็

ผู้สัมผู้สัานัเพื�อสัร�างป็ระสับก่ารณ์ใ์ห์ม�ให์�กั่บผูู้�เข�าร�วิม จัวิบจันัก่ระทั�งช้�วิงห์ลัังของศตวิรรษ์ท้� 20 วิธิ์้

คิดดังก่ลั�าวิได�แสัดงผู้ลัให์�เห์็นัเป็็นัก่ารพร�าเลัือนัระห์วิ�างผูู้�ช้ม ช้ิ�นังานั แลัะ พื�นัท้� ไม�วิ�าจัะเป็็นัก่าร

พ่�งพาควิามก่�าวิห์นั�าของเทคโนัโลัย้ห์รือไม� แต�ป็ระสับก่ารณ์์แบบอิมเมอร์ซ้ึ่ฟัอาศัยป็ระโยช้น์ัจัาก่

ควิามพร�าเลืัอนันัั�นั เช้ื�อเช้ญิให์�ผูู้�เข�าร�วิมค�นัห์าควิามห์มายให์ม�ตลัอดจันัก่ระต่�นัควิามคิดเช้งิวิพิาก่ษ์์

ต�อช้้วิิตป็ระจัำวิันัแลัะพื�นัท้�ท้�พวิก่เขาอาศัยอยู�

3. การใช้องค์ประกอบทางการลัะคอนในการออกแบบนิทรรศการ

 3.1 พลั็อต

  ควิามคิดแรก่เริ�มของนิัทรรศก่ารช่้ดน้ั�ได�รับแรงบันัดาลัใจัจัาก่เรื�องราวิของวิาฬท้�ม้คลืั�นั

เสั้ยง 52 เฮิิร์ทซึ่์ โดยทั�วิไป็แลั�วิวิาฬจัะสัื�อสัารก่ันัได�โดยสั�งคลัื�นัเสั้ยงห์าก่ันัใต�นั�ำ แลัะแนั�นัอนัวิ�าจัะ

ต�องม้คลัื�นัควิามถ้�ท้�ตรงก่ันั ควิามถ้�ป็ก่ติของเสั้ยงร�องของวิาฬจัะอยู�ในัช้�วิง 10 - 40 เฮิิร์ทซึ่์ ดังนัั�นั 

วิาฬท้�ม้คลัื�นัเสั้ยง 52 เฮิิร์ทซึ่์ จั่งไม�สัามารถสัื�อสัารก่ับวิาฬตัวิอื�นัๆ ได� ในันัิทรรศก่ารครั�งนั้� วิาฬ 52 

เฮิร์ิทซ์ึ่ จัง่ถกู่ห์ยบิมาใช้�เป็็นัตัวิแทนัของควิามโดดเด้�ยวิ ควิามเงย้บงนัั แลัะก่ารแยก่ตวัิออก่จัาก่สังัคม

  ในัทฤษ์ฎี้ก่ารลัะครนัั�นั พลั็อตเรื�องม้ห์ลัาก่ห์ลัายรูป็แบบ แต�แบบท้�ได�รับควิามนัิยม

คือทฤษ์ฎ้ีของ Freytag (Freytag 1900) ซึ่่�งม้ลัำดับสั�วินัต�างๆ ดังน้ั� 1) Exposition 2) Rising 

action 3) Climax 4) Falling action แลัะ 5) Denouement สั�วินัต�าง ๆ จัะสััมพันัธ์์ก่ับระดับ 

8 Tricia Austin, Narrative Environments and Experience Design: Space as a Medium of Communication (New York: Routledge, 2020), 130-1.
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ควิามเข�มข�นัของเรื�องเห์มือนัก่ารไต�ระดับของเสั�นัโค�งข่�นัไป็จันัถ่งจั่ดสัูงสั่ดท้�สั�วินัท้� 3 จัาก่นัั�นัก่็จัะ 

ไต�ระดบัโค�งลังมา

  ป็มขัดแย�งก่็เป็็นัปั็จัจััยสัำคัญท้�จัะทำให์�เก่ิดเสั�นัโค�งดังก่ลั�าวิข่�นั เพราะเป็็นัสิั�งท้�ทำให์�ตัวิ

ลัะครจัะต�องลังมือก่ระทำอะไรสััก่อย�างเพื�อคลั้�คลัายป็มขัดแย�งนัั�นั ในัก่ารออก่แบบนัิทรรศก่าร 

เราสัามารถด่งป็มขัดแย�งแบบก่ารลัะครมาใช้�เพื�อห์ลัอมรวิมพลัวิัตของพื�นัท้�ให์�สัอดคลั�องไป็ก่ับ

เรื�องราวิ ซึ่่�งสัามารถม้ได�ห์ลัายรูป็แบบ เช้�นั ก่ารค�นัห์าป็มขัดแย�งของเรื�องราวิท้�จัะเลั�า แลั�วินัำไป็

ออก่แบบเนัื�อห์าแลัะพื�นัท้� ตลัอดจันัองค์ป็ระก่อบทางก่ารมองเห์็นัแลัะได�ยินั เพื�อให์�สัอดคลั�องไป็

ก่บัเรื�องราวิ ห์รอื ก่ารมองคู�ควิามสัมัพันัธ์ร์ะห์วิ�างผูู้�ช้มก่บัตวัินิัทรรศก่ารเอง เช้�นั ก่ารทำให์�ผูู้�ช้มรู�สัก่่

เป็็นัสั�วินัห์นั่�ง ห์รือ รู�สั่ก่เป็็นัอื�นัก่ับเนัื�อห์าของนัิทรรศก่าร ซึ่่�งก่็เป็็นัวิิธ์้ก่ารสัร�างป็มขัดแย�งแบบก่าร

ลัะครอ้ก่รูป็แบบห์นั่�ง ซึ่่�งทั��งห์มดนั้� สัามารถสัร�างได�ผู้�านั 3 ก่ลัวิิธ์้ ได�แก่� 

  1. ก่ารพิจัารณ์าควิามสััมพันัธ์์ระห์วิ�าง ผูู้�สั�งสัาร ก่ับ ผูู้�รับสัาร (sender vs receiver)

  2. ก่ารพิจัารณ์าควิามสััมพันัธ์์ระห์วิ�าง ผูู้�ก่ระทำ ก่ับ เป็้าห์มาย (subject vs object)

  3 .ก่าร พิจัารณ์าควิามสััม พันัธ์์ ระห์วิ� า ง  ก่ารช้� วิย เห์ ลืัอ  ก่ับ  ก่ารขั ดขวิาง  

     (helper vs opponent)

  ก่ารห์ลัอมรวิมป็มขดัแย�งเห์ลั�านั้�เข�าก่บัพื�นัท้� ไม�วิ�าจัะเป็น็ัก่ารลัำดบัเนัื�อห์า ก่ารออก่แบบ

เสั�นัทาง ก่ารออก่แบบสัภาพแวิดลั�อม วิัตถ่แลัะภาพ เสั้ยงแลัะดนัตร้ ตลัอดจันัสัื�ออื�นัๆ จัะสั�งผู้ลัก่

ระทบต�อก่ารรับรู�ของผูู้�ช้มเมื�อเข�าไป็สัู�พื�นัท้�นัั�นั เป็รย้บเสัมือนัก่ารพาผูู้�ช้มเข�าไป็สัู�ดนิัแดนัให์ม� แลัะ

ก่ลัั�นัก่รองป็ระสับก่ารณ์์นัั�นัให์�เป็็นัควิามเข�าใจัห์รือม่มมองให์ม�ๆ ต�อเรื�องท้�นัิทรรศก่ารได�นัำเสันัอ9

  ก่ารออก่แบบเนัื�อห์าในันิัทรรศก่ารครั�งนั้�แบ�งเรื�องราวิออก่เป็็นั 5 สั�วินั ได�แก่� 1) เตรย้มตัวิ 2) 

ควิามวิ่�นัวิาย 3) สัำรวิจั (สัำรวิจัร�างก่ายตวัิเอง) 4) ดำดิ�ง (สัะท�อนัตวัิเอง) แลัะ 5) ยอมรับ (sound bath) 

  สั�วินัแรก่จัะจััดแยก่ออก่ไป็ท้�ห์�องห์นั่�งเพื�อให์�ผูู้�เข�าร�วิมงานัได� “เตร้ยมตัวิ” โดยให์�สัำรวิจั

ตัวิเองผู้�านัก่ารเข้ยนัห์รือก่ารระบายสั้ลังบนัก่ระดาษ์ จัาก่นัั�นัท้มงานัจัะพาผูู้�เข�าร�วิมเดินัเร้ยงแถวิ

เข�าไป็ในัห์�องจััดแสัดงนัิทรรศก่าร เมื�อไป็ถ่งแลั�วิจัะเริ�มสั�วินั “ควิามวิ่�นัวิาย” ม้ก่ารแสัดงดนัตร้สัด

ต�อนัรบั จัาก่นัั�นัจัะมเ้สัย้งพาก่ย์เพื�อให์�คำแนัะนัำแก่�ผูู้�เข�าร�วิมกิ่จัก่รรมวิ�าต�องทำอะไรต�อไป็ สัำห์รบั

ก่ิจัก่รรมแรก่จัะเป็็นัก่ารแยก่ตัวิเข�าไป็ท้�ซึ่่�มป็ะก่ารังซึ่่�งเป็ร้ยบเสัมือนัพื�นัท้�สั�วินัตัวิ ผูู้�เข�าร�วิมจัะได� 

“สัำรวิจั” ร�างก่ายของตนัเอง สัำรวิจัควิามคิด ควิามเคร้ยด ควิามก่ลััวิ ควิามไม�พอใจั แลัะได�ผู้�อนั

คลัาย ซึ่่�งเป็ร้ยบเสัมือนัก่ารค�อยๆ ถัก่ทอเรื�องราวิของตัวิเองเข�าสัู�นัิทรรศก่าร แลัะป็ลั�อยตัวิเองเข�า

สัู�โลัก่อ้ก่ใบห์นั่�ง ถัดมาจัะเป็็นัช้�วิง “ดำดิ�ง” ซ่ึ่�งเป็็นัก่ิจัก่รรม Mirror โดยให์�ผูู้�เข�าร�วิมจัับคู�ก่ันัแลัะ

9 Tricia Austin, Narrative Environments and Experience Design: Space as a Medium of Communication (New York: Routledge, 2020), 130, 56–61.
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เลัย้นัแบบท�าทางของอก้่ฝึา่ยไป็พร�อมๆ ก่นัั ในักิ่จัก่รรมนั้�จัะมท้ม้งานัเข�าไป็คอยให์�ควิามช้�วิยเห์ลืัอ

ในัก่รณ์้ท้�ผูู้�เข�าร�วิมม้ข�อสังสััย ห์รือ ไม�ม้คู�ทำกิ่จัก่รรม เป็ร้ยบเสัมือนัผูู้�เข�าร�วิมได�อยู�ในัโลัก่อ้ก่ใบท้�

ม้ก่ิจัก่รรมไม�เห์มือนัพื�นัท้�ท้�จัาก่มา ตลัอดเวิลัาท้�ทำกิ่จัก่รรมเห์ลั�าน้ั�จัะม้เสั้ยงดนัตร้ท้�บันัท่ก่ไวิ�เลั�นั

คลัอตลัอด ในัช้�วิงน้ั�จัะพาผูู้�เข�าร�วิมงานัดำดิ�งสัู�บรรยาก่าศของโลัก่สัมมติ จัาก่นัั�นัจัะดำเนิันัก่จิัก่รรม

สั�วินัสั่ดท�าย “ยอมรับ”  โดยท้�ผูู้�เข�าร�วิมจัะก่ลัับเข�าไป็ในัซึ่่�มป็ะก่ารังของตนัเอง แลัะห์ลัับตานัอนั 

พร�อมก่บัแสังไฟัท้�เริ�มสัลัวัิลัง ก่ารฉายภาพวิาฬ 52 เฮิริท์ซึ่ผ์ู้�านัโป็รเจัก็่เตอร ์แลัะ ก่ารเช้ญิคลัื�นัเสัย้ง

จัาก่เครื�องดนัตร้ต�างๆ ก่ารแสัดงในัสั�วินันั้�เป็็นัก่ารด�นัสัด แลัะผูู้�เข�าร�วิมจัะทำได�เพ้ยงรับฟัังเท�านัั�นั 

เป็รย้บเสัมือนัก่ารได�เข�าไป็สัู�จัติใจัตนัเอง เรื�องราวิในัสั�วินัแรก่อาจัถูก่ก่ระต่�นัข่�นัมาในัควิามคิดสั�วินั

ตวัิ แลัะผูู้�เข�าร�วิมอาจัะได�สันัทนัากั่บตวัิเองโดยไม�มใ้ครมารบก่วินั ซึ่่�งผูู้�ช้มอาจัได�เจัอควิามคิดให์ม�ๆ  

แลัะคำตอบของเรื�องราวิท้�ผูู้�เข�าร�วิมได�เป็ิดเอาไวิ�เองในัสั�วินัแรก่

  ด�วิยก่ารออก่แบบดังก่ลั�าวิ จัะทำให์�ผูู้�เข�าร�วิมงานัได�แทนัตัวิเองเป็็นัตัวิลัะคร แลัะได�

ดำเนันิัเรื�องราวิตามก่รอบท้�วิางไวิ� ซึ่่�งเริ�มจัาก่ก่ารแนัะนัำสัถานัท้�แลัะวิางป็มขดัแย�งในัใจัของตนัเอง

ไป็พร�อมก่ันัซึ่่�งตรงก่ับสั�วินั exposition ของโครงเรื�อง แลัะเก่ิดข่�นัในัห์�องแรก่ จัาก่นัั�นัจั่งพาผูู้�เข�า

ร�วิมงานัเข�านัอก่ออก่ในัระห์วิ�างเรื�องราวิในัใจัของตนัเอง ก่ับ โลัก่ท้�ถูก่สัมมติข่�นัมา แลัะได�ใช้�เวิลัา

สั�วินัตัวิในัก่ารใคร�ครวิญโดยไม�ถูก่ผูู้�อื�นัรบก่วินัแลัะป็ราศจัาก่ก่ารตัดสิันัจัาก่คนัรอบข�าง ในัช้�วิงเวิลัา

นั้�ตรงก่ับช้�วิงก่ลัางของโครงเรื�อง ตั�งแต� rising action ไป็จันัถ่ง falling action ซ่ึ่�งเก่ิดข่�นัตั�งแต�

ผูู้�เข�าร�วิมงานัเดินัเป็ลั้�ยนัห์�องมาสัู�พื�นัท้�ห์ลััก่ของนิัทรรศก่าร ครอบคล่ัมกิ่จัก่รรมต�างๆ ท้�จััดข่�นั  

ซึ่่�งก่ารเป็ลั้�ยนัผู้�านัห์�องแลัะบทบรรยายจัะช้�วิยให์�ผูู้�เข�าร�วิมงานัเก่ดิป็ระสับก่ารณ์ก์่บัสัถานัท้� ในัขณ์ะ

เด้ยวิก่ันัก่็เริ�มถัก่ทอเรื�องราวิในัใจัท้�ถูก่ก่ระต่�นัให์�คิดไวิ�ในัห์�องแรก่เข�าก่ับพื�นัท้�ให์ม� ในัสั�วินัท�ายของ

นัิทรรศก่ารสัอดคลั�องก่ับก่ารเช้ื�อมต�อระห์วิ�าง falling action แลัะ denouement ของโครงเรื�อง 

ซึ่่�งผูู้�เข�าร�วิมงานัได�อาบคลัื�นัเสั้ยงซึ่่�งจัะช้�วิยให์�ห์าตอนัจับให์�ก่ับเรื�องราวิของตนัเอง

 3.2 องค์ประกอบทางการมองเห็น

  ก่ารออก่แบบองค์ป็ระก่อบทางก่ารมองเห็์นัเป็็นัสั�วินัสัำคัญของนิัทรรศก่าร เพราะเป็็นั

ผู้สััสัะแรก่ๆ ท้�ถกู่ก่ระต่�นัอย�างเห็์นัได�ชั้ด แลัะเป็น็ัก่ารสัร�างไวิยาก่รณ์ข์องเรื�องราวิวิ�าเรื�องเกิ่ดท้�ไห์นั 

บรรยาก่าศของท้�นัั�นัเป็็นัอย�างไร สัิ�งเห์ลั�านั้�จัะช้�วิยป็ระคับป็ระคองให์�ผูู้�เข�าร�วิมเชื้�อวิ�าตนัเองก่ำลััง

ถูก่พาไป็ยังอ้ก่ท้�ห์นั่�ง แลัะสัามารถดำเนัินัเรื�องราวิของตนัเองได�จันัจับ

  วิาฬ 52 เฮิิร์ทซ์ึ่ เป็็นัแรงบันัดาลัใจัห์ลััก่สัำห์รับนัิทรรศก่ารช้่ดนั้� บรรยาก่าศจั่งเป็็นัใต�

ท�องทะเลั โดยก่ำห์นัดให์�ม้วิาฬตัวิให์ญ�จัะถูก่แขวินัอยู�ในัระดับเห์นัือศ้รษ์ะ แลัะเป็็นัจั่ดนัำสัายตาผูู้�

เข�าร�วิมงานัเพื�อเข�าสัู�บรรยาก่าศโลัก่ใต�ท�องทะเลั แลัะเพื�อให์�รู�สั่ก่วิ�าอยู�ใต�ท�องทะเลั ริ�วิผู้�าสั้นั�ำเงินั 
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สั้ฟั้า แลัะสั้ขาวิ จัะถูก่แขวินัอยู�บนัเพดานัสัลัับควิามสัูงต�ำ ป็ระก่อบก่ับวิาฬตัวิเลั็ก่ท้�ถูก่แขวินั

ก่ระจัดัก่ระจัายสัลับัริ�วิผู้�า ให์�ควิามรู�สัก่่เห์มือนัผูู้�เข�าร�วิมงานัก่ำลังัเดินัอยู�ใต�ท�องคลัื�นัของมห์าสัมท่ร 

จัาก่นัั�นัในัแต�ลัะม่มจัะม้ซ่ึ่�มก่ระโจันัแขวินัอยู�กั่บเพดานัแลั�วิป็ระดับแถบผู้�าเป็็นัทางยาวิห์�อยลังมา 

เร้ยก่วิ�า “ซึ่่�มป็ะก่ารัง” สั�วินัด�านัลั�างของซ่ึ่�มป็ะก่ารังจัะเป็็นัเบาะยาวิห์่�มด�วิยผู้�าส้ันั�ำเงินั ฟั้า ห์รือ 

ขาวิ เพื�อให์�ผูู้�เข�าร�วิมได�นัอนัในัแต�ลัะช้�วิงก่ิจัก่รรม ผู้�าเห์ลั�านั้�จัะทำห์นั�าท้�รับภาพจัาก่โป็รเจั็ก่เตอร์ 

สัลัับก่ับผู้นััง ทำให์�เก่ิดมิติก่ารวิ�ายนั�ำของวิาฬด�วิย

  ก่ารออก่แบบแสังช้�วิยให์�เก่ดิบรรยาก่าศ โดยเนั�นัท้�สัฟ้ัา้ ส้ัเขย้วิ ส้ัม�วิง ซึ่่�งเป็น็ัส้ัท้�เช้ื�อมโยง

ก่บัควิามสังบ ขณ์ะเดย้วิก่นััก่ส็ัะท�อนัควิามเป็น็ัท�องทะเลั ตลัอดจันัควิามแฟันัซึ่ข้องโลัก่ใต�ทะเลัไป็

ด�วิยพร�อมๆ ก่นัั ขณ์ะท้�ภาพเคลัื�อนัไห์วิใช้�รปู็วิาฬเคลัื�อนัไห์วิอย�างเช้ื�องช้�าเพื�อสัร�างบรรยาก่าศสังบ

 3.3 องค์ประกอบทางการได้ยิน

  เสั้ยงทำงานักั่บก่ารรับรู�ของมน่ัษ์ย์อย�างแนับเนั้ยนัอยู�ตลัอดเวิลัา เรารับรู� ต้ควิาม  

แลัะเข�าใจัผู้�านัก่ารได�ยินัโดยไม��รู�ตัวิอยู�เสัมอ ทั�งตัวิบทแลัะบริบท เช้�นั นั�ำเส้ัยงช้�วิยให์�เราต้ควิาม

เนัื�อห์าได�อย�างถูก่ต�องวิ�าผูู้�สั�งสัารต�องก่ารอะไร ในัก่ารออก่แบบนัิทรรศก่ารครั��งนั้� เสั้ยงม้สั�วินัเป็็นั

อย�างมาก่ในัก่ารเป็ลั้�ยนัผู้�านัผูู้�เข�าร�วิมจัาก่โลัก่ในัช้ว้ิติป็ระจัำวินััไป็สัู�โลัก่สัมมตใิต�มห์าสัมท่ร แลัะพา

ผูู้�เข�าร�วิมดำดิ�งไป็สัู�โลัก่ภายในัของตนัเอง

  ก่ารนัำเสันัอดนัตรใ้นันิัทรรศก่ารครั�งน้ั� มท้ั�งแบบก่ารแสัดงสัด แลัะ แบบท้�บนััทก่่เสัย้งไวิ�

ลั�วิงห์นั�า แลัะมท้ั�งดนัตรค้ลัาสัสิัก่ผู้สัมก่บั contemporary แลัะก่ารใช้�คลัื�นัเสัย้งบำบดั ลักั่ษ์ณ์ะของ

ดนัตร้จัะไม�ม้ท�วิงทำนัองท้�ช้ัดเจันั แลัะไห์ลัลัื�นัไป็โดยไม�ม้จัังห์วิะท้�ตายตัวิห์รือเป็็นัแบบแผู้นั ทวิ�า

ไดนัามกิ่แลัะก่ารผู้สัมเครื�องดนัตรก้่ลับัเป็น็ัเอก่ลักั่ษ์ณ์แ์ลัะเป็น็ัองคป์็ระก่อบท้�ขบัเคลืั�อนัพลัวัิตของ

ควิามรู�สั่ก่ในันัิทรรศก่าร ทั�งพาควิามรู�สั่ก่เข�มข�นั ดำดิ�ง แลัะผู้�อนัคลัาย 

  เราสัามารถก่ลั�าวิได�วิ�าไดนัามกิ่แลัะสัส้ันััจัาก่เครื�องดนัตรเ้ป็น็ัองคป์็ระก่อบท้�ก่ระต่�นัผัู้สัสัะ

ของผูู้�เข�าร�วิมงานั เป็น็ัสั�วินัสันับัสันัน่ัสัำคัญให์�ผูู้�เข�าร�วิมงานัได�เดินัทางไป็สัำรวิจัภายในัจิัตใจัตนัเอง

แลัะสั�งก่ลัับไป็ยังโลัก่แห์�งควิามเป็็นัจัริง

  องค์ป็ระก่อบทางก่ารลัะครท้�ถูก่นัำมาป็ระย่ก่ต์ในัก่ารออก่แบบนิัทรรศก่ารแบบอิมเม

อร์ซึ่้ฟั ได�แก่� พลั็อตเรื�องซึ่่�งเป็็นัก่ารก่ำห์นัดก่รอบก่ารดำเนัินัเนัื�อห์าของก่ิจัก่รรมในันัิทรรศก่าร ตัวิ

ลัะครซึ่่�งอาศยัผูู้�เข�าร�วิมงานัเป็น็ัผูู้�สัวิมบทบาทเป็น็ัตวัิเอง ป็มขัดแย�งซึ่่�งเป็น็ัเรื�องราวิสั�วินัตวัิท้�ต�องห์า

ทางออก่ให์�ตนัเอง ก่ารมองเห์น็ัแลัะก่ารได�ยนิัซึ่่�งอาศยัก่ารตค้วิามของผูู้�สัร�างสัรรคน์ัทิรรศก่ารช้�วิย

ป็ระคบัป็ระคองให์�ผูู้�เข�าร�วิมงานัสัามารถสัร�างเรื�องราวิแลัะควิามห์มายของตนัเองได�ในัระห์วิ�างอยู�

ในันัิทรรศก่าร สัิ�งเห์ลั�านั้�ป็ระก่อบรวิมก่ันัเพื�อก่ระต่�นัผู้ัสัสัะของผูู้�เข�าร�วิมงานัให์�รู�สั่ก่เสัมือนัอยู�ในั
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โลัก่สัมมติอ้ก่ใบห์น่ั�ง แลัะสันัับสัน่ันัให์�ได�ม้ป็ฏิิสััมพันัธ์์กั่บเรื�องราวิของตนัเอง เพื�อท้�ป็ระสับก่ารณ์์

ในัพื�นัท้�สัมมตินั้�จัะช้�วิยให์�เก่ิดก่ารคลั้�คลัายป็มขัดแย�งในัใจัของผูู้�ร�วิมงานัเอง

4. การมีส่วนร่วมของผู้เข้าร่วมนิทรรศการ

 จัาก่ก่ารสัมัภาษ์ณ์์ผูู้�เข�าร�วิมนัทิรรศก่ารบางสั�วินั ควิามเห์น็ัของพวิก่เขาแบ�งได�เป็็นั 3 ก่ล่ั�ม ได�แก่�

  1. รู�สัก่่ผู้�อนัคลัาย โดยใช้�คำอธ์บิายควิามรู�สัก่่ในัก่ล่ั�มน้ั� เช้�นั รู�สัก่่ผู้�อนัคลัายมาก่ข่�นั คลัาย

เคร้ยด ได�ผู้�อนัคลัาย รู�สั่ก่สับาย รู�สั่ก่เบาข่�นั ควิามรู�สั่ก่ท้�ถูก่สัะท�อนัในัก่ลั่�มนั้�สััมพันัธ์์ก่ับห์ลัายองค์

ป็ระก่อบของนัิทรรศก่าร เช้�นั แสังสั้ ก่ารเคลัื�อนัไห์วิเช้ื�องช้�าของวิาฬ แลัะก่ารนัอนัอาบคลัื�นัเสั้ยง 

ทั�งห์มดนั้�สั�งเสัรมิให์�ผูู้�เข�าร�วิมก่จิัก่รรมได�จัมลังสัู�โลัก่ใต�ทะเลัท้�ถกู่สัมมตขิ่�นั ทำให์�เก่ดิป็ระสับก่ารณ์์

แบบอมิเมอรซ์ึ่ฟ้ัในัลักั่ษ์ณ์ะของก่ารถกู่ห์�อห์่�มด�วิยสัภาพแวิดลั�อมห์นั่�ง แลัะทำให์�เก่ดิควิามรู�สัก่่เป็น็ั

อันัห์นั่�งอันัเด้ยวิก่ับพื�นัท้�นัั�นั 

  2. รู�สั่ก่สังบ โดยใช้�คำอธ์ิบายควิามรู�สั่ก่นั้� เช้�นั ได�พัก่ตัวิเองจัาก่ห์นั�าจัอ ได�เร้ยนัรู�ตัวิเอง

ในัช้�วิงเวิลัาย่�งๆ ได�ห์ย่ดควิามวิ่�นัวิาย ได�ใช้�ช้้วิิตช้�าลัง ได�พาให์�ตนัเองอยู�ก่ับควิามเง้ยบ ได�มองดู

จัิตใจัของตัวิเอง รู�สั่ก่สังบลังจัาก่เสั้ยงรอบข�างแลัะภาพบรรยาก่าศรอบข�าง จัาก่คำอธ์ิบายของ

ก่ลั่�มควิามรู�สัก่่น้ั� สัะท�อนัให์�เห็์นัวิ�าผูู้�เข�าร�วิมกิ่จัก่รรมได�เช้ื�อมโยงป็ระสับก่ารณ์ใ์นันิัทรรศก่ารเข�ากั่บ

ป็ระสับก่ารณ์ส์ั�วินัตวัิในัโลัก่แห์�งควิามเป็น็ัจัริง โดยก่ารใคร�ครวิญถง่ก่จิัก่รรมในัพื�นัท้�นัอก่นัทิรรศก่าร 

ในัระห์วิ�างท้�อยู�ในัโลัก่สัมมติใต�ท�องทะเลั แลัะทำให์�ผูู้�เข�าร�วิมก่ิจัก่รรมได�ค�นัพบควิามรู�สั่ก่สังบ

อันัเป็็นัควิามห์มายให์ม�ท้�เก่ิดข่�นัจัาก่ป็ฏิิสััมพันัธ์์ระห์วิ�างสัองพื�นัท้� ทั�งนั้� ป็ระสับก่ารณ์์ดังก่ลั�าวิ

สัอดคลั�องก่บัป็ระสับก่ารณ์แ์บบอมิเมอรซ้์ึ่ฟัท้�สัามารถก่ระต่�นัควิามคดิแลัะสัร�างควิามเป็ลั้�ยนัแป็ลัง

ได� ซึ่่�งเก่ิดจัาก่ก่ารสัร�างสัรรค์สัภาพแวิดลั�อมผู้�านัองค์ป็ระก่อบต�างๆ เพื�อให์�ผูู้�ช้มได�ถัก่ทอเรื�องราวิ

สัมมติแลัะเรื�องจัริงของตนัเอง แลัะสัามารถนัำพาไป็พบควิามห์มายให์ม�ๆ ได�

  3. สัะท�อนัควิามเห็์นัจัาก่บรรยาก่าศวิ�าได�รู�ส่ัก่ราวิกั่บดำดิ�งอยู�ใต�มห์าสัม่ทร บางสั�วินัได�

ก่ลั�าวิถ่งเสั้ยงแลัะบรรยาก่าศวิ�าช้�วิยให์�ตนัเองได�ป็ลั�อยตัวิป็ลั�อยใจั ก่ารสัะท�อนัควิามเห์็นัในัก่ลั่�ม

นั้�สััมพันัธ์์ก่ับก่ารออก่แบบก่ารมองเห์็นัแลัะก่ารได�ยินัในันิัทรรศก่ารซึ่่�งสั�งผู้ลัต�อก่ารรับรู� ต้ควิาม 

แลัะก่ระต่�นัให์�ม้ป็ฏิิสััมพันัธ์์ก่ับพื�นัท้� ซึ่่�งเป็็นัราก่ฐานัสัำคัญของก่ารสัร�างสัรรค์สัภาพแวิดลั�อมท้�จัะ

ก่ระต่�นัให์�เก่ิดป็ระสับก่ารณ์์แบบอิมเมอร์ซึ่้ฟั

 ควิามเห์น็ัของผูู้�เข�าร�วิมงานัมส้ัิ�งท้�ร�วิมก่นััอยู�บางป็ระก่าร นัั�นัคอื เป็น็ัเรื�องของควิามรู�สัก่่ในัเช้งิ

สังบทั�งสัิ�นั จัาก่คำค่ณ์ศัพท์ท้�ใช้�ในัก่ารอธ์ิบาย เช้�นั “มาก่ข่�นั” ห์รือข�อควิามอธ์ิบายเห์ต่ก่ารณ์์ เช้�นั 

“ได�พัก่” “ห์ย่ดควิามวิ่�นัวิาย” “มองดูจัิตใจัตัวิเอง” ช้�วิยให์�เราอน่ัมานัได�วิ�าผูู้�เข�าร�วิมได�เผู้ช้ิญก่ับ

ป็มขัดแย�งในัใจัของตนั แลัะได�เร้ยนัรู�มันัผู้�านัก่ารเดินัทางในันัิทรรศก่ารนั้� แม�วิ�าเราไม�อาจัจัะตอบ
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ได�อย�างช้ดัเจันัวิ�าป็มขดัแย�งนัั�นัคืออะไร ตลัอดจันัทางออก่ของป็มห์รือก่ารคลั้�คลัายป็มนัั�นัมห้์นั�าตา

เป็น็ัอย�างไร แต�จัาก่ข�อมลูัท้�ได�จัาก่ก่ารสัมัภาษ์ณ์ผ์ูู้�เข�าร�วิมงานับางสั�วินันัั�นัสัามารถสัะท�อนัค่ณ์ภาพ

โดยรวิมของบรรยาก่าศได�วิ�านัทิรรศก่ารแบบอมิเมอรซ้์ึ่ฟัครั��งน้ั�มส้ั�วินัช้�วิยให์�ผูู้�เข�าร�วิมได�ตระห์นักั่ถง่

สัถานัก่ารณ์์สั่ขภาวิะทางใจัของตนัเองแลัะได�ค�นัพบช้�วิงเวิลัาในัเช้ิงสังบซ่ึ่�งม้ผู้ลัต�อส่ัขภาวิะทางใจั

ของตนั นัอก่จัาก่นั้� เทคนิัคก่ารสัร�างสัรรค์เนืั�อห์าแลัะสัภาพแวิดลั�อมในันิัทรรศก่ารยังเป็็นัก่ลัไก่

สัำคัญท้�ทำให์�เกิ่ดป็ระสับก่ารณ์แ์บบอิมเมอร์ซึ่ฟ้ั ทั�งในัแง�ก่ารห์�อห์่�มผูู้�เข�าร�วิมกิ่จัก่รรมให์�รู�ส่ัก่ราวิกั่บ

อยู�ในัโลัก่อ้ก่ใบห์นั่�ง แลัะในัแง�ท้�ก่ระต่�นัให์�คิดใคร�ครวิญถ่งควิามสััมพันัธ์์ระห์วิ�างป็ระสับก่ารณ์์ในั

พื�นัท้�สัมมติก่ับป็ระสับก่ารณ์์ในัโลัก่แห์�งควิามเป็็นัจัริง สั�งผู้ลัให์�เก่ิดควิามรู�สั่ก่ในัรูป็แบบท้�แตก่ต�าง

ก่ันัในัผูู้�เข�าร�วิมก่ิจัก่รรมแต�ลัะก่ลั่�ม ซึ่่�งเป็็นัองค์ป็ระก่อบสัำคัญของป็ระสับก่ารณ์์แบบอิมเมอร์ซึ่้ฟั

5. อภิปราย แลัะสรุป

 ก่ารออก่แบบนัิทรรศก่ารแบบอิมเมอร์ซึ่้ฟัเรื�อง Voices Beneath the Loud Waves ครั�ง

นั้� ใช้�วิาฬ 52 เฮิิร์ทซึ่์เป็็นัตัวิแทนัควิามโดดเด้�ยวิ ควิามเง้ยบงันั แลัะก่ารแยก่ตัวิออก่จัาก่สัังคม โดย

ออก่แบบเนัื�อห์าให์�ผูู้�เข�าร�วิมได�แทนัตวัิเองเป็น็ัวิาฬเพื�อเข�าไป็สัำรวิจัควิามรู�ส่ัก่เช้งิลับภายในัตวัิเอง

ท�ามก่ลัางสัภาพแวิดลั�อมท้�ถกู่สัมมตใิห์�เป็น็ัสัถานัท้�ใต�ท�องทะเลั ป็ระก่อบแสังสั ้แลัะสัื�อเคลัื�อนัไห์วิ

ท้�ถกู่ฉายผู้�านัโป็รเจัก็่เตอร์ รวิมถง่ดนัตรท้้�เร�งเร�าสัลับัผู้�อนัคลัายเป็น็ัระลัอก่ ก่�อนัจัะจับด�วิยก่ารเช้ญิ

คลัื�นัเสั้ยง ซึ่่�งสั�งผู้ลัให์�ผูู้�เข�าร�วิมงานัรู�สั่ก่ในัเช้ิงสังบจัาก่ควิามย่�งยาก่บางป็ระก่ารในัช้้วิิต

 ก่ารออก่แบบนัทิรรศก่ารดังก่ลั�าวิอาศยัองคป์็ระก่อบห์ลััก่ 3 อย�าง ได�แก่� ก่ารออก่แบบเนัื�อห์า

ของนัทิรรศก่ารท้�เอื�อให์�ผูู้�เข�าร�วิมงานัมป้็ฏิสิัมัพันัธ์์ก่บัเรื�องราวิสั�วินัตัวิ ก่ารออก่แบบก่ารมองเห็์นัให์�

รู�สั่ก่ถ่งโลัก่สัมมติ แลัะก่ารออก่แบบก่ารได�ยินัท้�ช้�วิยป็ระคับป็ระคองให์�ผูู้�เข�าร�วิมม้ป็ฏิิสััมพันัธ์์ก่ับ

เรื�องแลัะอยู�ในัสัภาพแวิดลั�อมไป็จันัจับเรื�อง ก่ารออก่แบบเห์ลั�านั้�ช้�วิยก่ระต่�นัผู้สััสัะก่ารมองเห์น็ั ให์�

ผูู้�ช้มรู�สัก่่เป็ลั้�ยนัไป็จัาก่พื�นัท้�ท้�เคยอยู�ในัช้ว้ิติป็ระจัำวินัั สัิ�งเห์ลั�านั้�ช้�วิยให์�ผูู้�เข�าร�วิมงานัรู�สัก่่ถกู่ห์�อห์่�ม

ด�วิยบรบิทแลัะพื�นัท้�ให์ม� ขณ์ะท้�ผู้ัสัสัะทางก่ารได�ยินัได�พาให์�ผูู้�เข�าร�วิมงานัค�อยๆ เป็ลั้�ยนัผู้�านัไป็อยู�

ในัโลัก่สัมมติแลัะห์ลั�อเลั้�ยงบรรรยาก่าศเอาไวิ�แม�ในัยามห์ลัับตา ผู้ัสัสัะเห์ลั�านั้�ช้�วิยป็ระคับป็ระคอง

ให์�ก่ารทำงานัเช้งิสัตปิ็ญัญาได�คิดใคร�ครวิญถง่สัถานัก่ารณ์ท์างส่ัขภาวิะทางใจัของตนัเองแลัะพาไป็

สัู�ก่ารค�นัพบช้�วิงเวิลัาเช้ิงสังบในัจัิตใจั

 จัะเห์น็ัได�วิ�าก่ารออก่แบบดังก่ลั�าวิมส้ั�วินัช้�วิยสันับัสันัน่ัให์�ผูู้�เข�าร�วิมงานัได�ถัก่ทอเรื�องจัริงของ

ตนัเองเข�าก่ับดินัแดนัสัมมติ แลัะเดินัทางเข�าสัู�โลัก่ภายในัของตนัเอง ขณ์ะเด้ยวิกั่นัก่็ยังสัามารถ

สัะท�อนัสัภาพควิามเป็น็ัจัริงของตนัเองได�วิ�าก่ำลังัเผู้ชิ้ญควิามย่�งยาก่บางป็ระก่ารในัช้ว้ิติของตนัเอง 

ตลัอดจันัสัามารถคลั้�คลัายควิามย่�งยาก่นัั�นัได�ในัช้ั�วิขณ์ะห์นั่�ง ป็ระสับก่ารณ์ใ์นัลักั่ษ์ณ์ะนั้�สัอดคลั�อง
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ก่ับควิามห์มายของ “ป็ระสับก่ารณ์์แบบอิมเมอร์ซึ่้ฟั” ตามท้�ได�อภิป็รายไวิ�ข�างต�นั สัะท�อนัให์�เห์็นั

วิ�าป็ระสับก่ารณ์์เช้ิงผู้ัสัสัะเสัมือนับางอย�างสัามารถสัะท�อนัควิามเป็็นัจัริงของช้้วิิตมนั่ษ์ย์ได�

 ก่ารตระห์นักั่ถง่สัถานัก่ารณ์ท์างใจัของตนัเองช้�วิยยืนัยันัเสั�นัแบ�งท้�พร�าเลืัอนัมาก่ข่�นัระห์วิ�าง 

“ช้ิ�นังานั” แลัะ “ผูู้�ช้ม”เนัื�องจัาก่ ผูู้�เข�าร�วิมงานัได�ก่ลัายเป็น็ัเจั�าของเรื�องราวิไป็พร�อมๆ ก่บัเป็น็ัผูู้�ช้ม

นัิทรรศก่ารในัเวิลัาเด้ยวิก่ันั แลัะยังสัะท�อนัให์�เห์็นัวิ�าศิลัป็ะเป็็นัสั�วินัห์นั่�งของช้้วิิตได� ไม�จัำเป็็นัต�อง

มเ้สั�นัแบ�งอาณ์าเขตท้�ช้ดัเจันั สัิ�งน้ั�สัอดคลั�องกั่บห์ลัายโครงก่ารท้�สัถาบันัดนัตรกั้่ลัยาณิ์วิฒันัาได�เคย

จัดัทำ เช้�นั โครงก่ารวิจิัยันัวัิตก่รรมดนัตรส้ัร�างสัรรค์เพื�อก่ารพัฒนัาช้ม่ช้นั ก่รณ์ศ้ก่่ษ์าช้ม่ช้นับางย้�ขนัั 

ท้�ใช้�เทคนัคิก่ารป็ระพนััธ์ด์นัตรอ้ย�างมส้ั�วินัร�วิมซึ่่�งช้�วิยก่ระต่�นัให์�เยาวิช้นัช้าวิบางย้�ขนััได�ตระห์นักั่ถง่

ควิามสััมพันัธ์์ระห์วิ�างช้้วิิตตนัเอง ช้่มช้มของตนั แลัะพื�นัท้�ท้�ตนัอยู�อาศัย แลัะเป็ล้ั�ยนับทบาทจัาก่

ผูู้�อยู�อาศัยให์�เป็็นัผูู้�สัร�างสัรรค์ แลัะเป็ลั้�ยนัสัถานัะของดนัตร้แลัะบทเพลังจัาก่งานัศิลัป็ะก่ลัายเป็็นั

สัมบัติของช้่มช้นั10 สัิ�งเห์ลั�านั้�สัะท�อนัให์�เห์็นัวิ�า ศิลัป็ะไม�ใช้�เพ้ยงช้ิ�นังานั ห์าก่แต�เป็็นัป็ระสับก่ารณ์์

ท้�ช้�วิยให์�มนั่ษ์ย์แลัะสัังคมได�เร้ยนัรู�แลัะเป็ลั้�ยนัผู้�านัควิามห์มายในัแต�ลัะช้�วิงเวิลัา

10 Suppabhorn Suwanpakdee, Anothai Nitibhon, and Pongthep Jitduangprem, “Innovation of Creation Music Process for Community Develop-

ment: Case Study Bang Yi Khan Community,” Mahidol Music Journal 7, no. 1 (2024): 102–23, https://so04.tci-thaijo.org/index.php/mmj/article/

view/270874
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มหาวิิทยาลัยราชภัฏเทพสตรี 

บทคัดย่อ 

 วิงดุริยางค์เครื่องลมราชภัฏสัมพันัธ์ เป็นัวิงที่เกิดจัากการ

รวิมตัวิของนัักศึกษา และคณาจัารย์ดนัตรีจัากมหาวิิทยาลัย

ราชภัฏท่ัวิประเทศ จัำนัวินั 8 สถาบัันั ได�แก่ มหาวิิทยาลัย

ราชภัฏบั�านัสมเด็จัเจั�าพระยา มหาวิิทยาลัยราชภัฏวิไลย

อลงกรณ์ มหาวิิทยาลัยราชภัฏสงขลา มหาวิิทยาลัยราชภัฏ

เทพสตรี มหาวิิทยาลัยราชภัฏเชียงราย มหาวิิทยาลัยราชภัฏ

เชยีงใหม ่มหาวิทิยาลัยราชภฏัอดุรธานั ีและมหาวิทิยาลัยราชภฏั

นัครราชสีมา เพื่อร่วิมแสดงในัคอนัเสิร์ต Thai Youth Winds 

and Friends Season 6 เมื่อวิันัที่ 17 สิงหาคม พ.ศ. 2567 ณ 

ศน้ัยว์ิฒันัธรรมแห่งประเทศไทย บัทควิามนัีน้ัำเสนัอแนัวิทางการ

สร�างเสยีงการบัรรเลงของวิง โดยใช�ระเบัยีบัวิธิเีชงิปฏบิัตักิาร องิ

แนัวิคิดของ Edward S. Lisk และนิัพัต กาญจันัะหุต ในัการ

ออกแบับักระบัวินัการวิอร์มอัพ เช่นั การปรับัเสียงโอเวิอร์โทนั 
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METHODS FOR CREATING THE SOUND OF
THE RAJABHAT SAMPHAN WINDS

A. PANAPONGPAISARN et al. 

การใช�ฮาร์โมนัีไดเร็กเตอร์ การฝึึกบัันัไดเสียง และการแบั่งกลุ่มบัรรเลงคอร์ด ผู้ลการศึกษาแสดง

ให�เหน็ัวิา่ การวิางแผู้นัการฝึกึซ้�อมอยา่งเปน็ัระบับัสามารถสง่เสรมิโสตทกัษะ ควิามกลมกลนืั และ

การควิบัคมุเสยีงของผู้้�บัรรเลงได�อย่างมปีระสทิธภิาพ แม�ภายใต�ข�อจัำกัดด�านัเวิลาและควิามหลาก

หลายของสมาชกิในัวิง กรณศีกึษานัีจ้ังึเปน็ัตวัิอยา่งของการจัดัการวิงดรุยิางคร์ว่ิมสมยัในับัรบิัทการ

ศึกษาดนัตรีระดับัอุดมศึกษา

คำสำคัญ: วิงดุริยางค์เครื่องลม, การสร�างเสียง, ราชภัฏ

Abstract

 The Rajabhat Samphan Winds is an ensemble, bringing together students 

and music lecturers from eight distinct Rajabhat universities across Thailand: 

Bansomdejchaopraya Rajabhat University, Valaya Alongkorn Rajabhat University, 

Songkhla Rajabhat University, Thepsatri Rajabhat University, Chiang Rai Rajabhat 

University, Chiang Mai Rajabhat University, Udon Thani Rajabhat University, and 

Nakhon Ratchasima Rajabhat University. The ensemble was established with a 

specific goal in mind-to participate in the prestigious Thai Youth Winds and Friends 

Season 6 concert. This concert, which took place on August 17, 2024, at the Thailand 

Cultural Centre, was a significant event for the ensemble. This article presents 

approaches to the ensemble’s sound development, employing a practice-based 

research methodology grounded in the pedagogical concepts of Edward S. Lisk 

and Niphat Kanjanahut. The warm-up and rehearsal processes include overtone 

tuning, the use of a harmony director, scale training, and functional chord groupings. 

Findings indicate that systematic rehearsal planning based on these approaches 

effectively enhanced performers’ aural skills, ensemble cohesion, and tonal control. 

Despite limited rehearsal time and diverse member backgrounds, the ensemble achieved 

a high-quality performance. This case thus illustrates a model for contemporary wind 

ensemble management within the context of higher music education.

Keywords: Winds Band, Creating the Sound, Rajabhat
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บทนำ

 วิงดร่ยิางคเ์ครื�องลัมราช้ภฏัิสัมัพนััธ์ ์เป็น็ัวิงท้�เก่ดิจัาก่ก่ารรวิมตวัิของนักั่ศก่่ษ์า แลัะคณ์าจัารย์

ดนัตรจ้ัาก่มห์าวิทิยาลัยัราช้ภฏัิทั�วิป็ระเทศ จัำนัวินั 8 สัถาบนัั ได�แก่� มห์าวิทิยาลัยัราช้ภฏัิบ�านัสัมเดจ็ั

เจั�าพระยา มห์าวิิทยาลััยราช้ภัฏิวิไลัยอลังก่รณ์์ มห์าวิิทยาลััยราช้ภัฏิสังขลัา มห์าวิิทยาลััยราช้ภัฏิ

เทพสัตร ้มห์าวิทิยาลัยัราช้ภัฏิเช้ย้งราย มห์าวิทิยาลััยราช้ภัฏิเช้ย้งให์ม� มห์าวิทิยาลััยราช้ภัฏิอด่รธ์านั้ 

แลัะมห์าวิิทยาลััยราช้ภัฏินัครราช้สั้มา จัาก่ก่ารรวิมตัวิของนััก่ศ่ก่ษ์าแลัะคณ์าจัารย์จัาก่สัถาบันัดัง

ก่ลั�าวินั้� เนัื�องจัาก่ได�รับเช้ิญจัาก่วิงด่ริยางค์เครื�องลัมเยาวิช้นัไทย (Thai Youth Winds) ให์�ได�เข�า

ร�วิมเป็็นัวิงรับเช้ิญในัก่ารแสัดงคอนัเสิัร์ตเมื�อวัินัท้� 17 สัิงห์าคม 2567 ณ์ ศูนัย์วิัฒนัธ์รรมแห์�ง

ป็ระเทศไทยในังานัคอนัเสัิร์ต Thai Youth Winds and Friends Season 6 

 จัาก่ก่ารได�รบัเช้ญิให์�เข�าร�วิมงานัดังก่ลั�าวิน้ั� จัง่ทำให์�คณ์าจัารยไ์ด�มก้่ารป็รก่่ษ์าห์ารอืก่นััในัเรื�อง

ของก่ารจัดัรายก่ารแสัดง แลัะบทเพลังในัรูป็แบบต�าง ๆ  โดยพบวิ�า คณ์าจัารย์ดนัตรใ้นัมห์าวิทิยาลััย

ราช้ภัฏิทั�วิป็ระเทศ ต�างมผู้้ลังานัสัร�างสัรรค์ด�านัก่ารป็ระพันัธ์เ์พลังสัำห์รับวิงดริ่ยางค์เครื�องลัมเป็น็ั

จัำนัวินัมาก่ อ้ก่ทั�ง คณ์าจัารย์ห์ลัายท้�ท�านัได�รับท่นัอ่ดห์นั่นัก่ารวิิจััยจัาก่ห์นั�วิยงานัระดับช้าติแลัะ

นัานัาช้าติ รวิมถ่งได�ม้โอก่าสัในัก่ารเผู้ยแพร�ผู้ลังานัสัร�างสัรรค์ด�านัก่ารป็ระพันัธ์์เพลังสัำห์รับวิง

ดร่ยิางคเ์ครื�องลัมในังานัป็ระช้ม่วิชิ้าก่ารดนัตรท้ั�งในัระดบัช้าตแิลัะนัานัาช้าตมิาแลั�วิเป็น็ัจัำนัวินัมาก่ 

ดงันัั�นั จัง่ได�ทำก่ารคดัเลัอืก่บทเพลังท้�มค้วิามเห์มาะสัมก่บัวิงดร่ยิางคเ์ครื�องลัมราช้ภฏัิสัมัพนััธ์ ์ต�อ

มาคำนั่งถ่งระยะเวิลัาของก่ารฝึึก่ซึ่�อม 

 จัาก่นัั�นัก่ารวิางแผู้นัก่ารฝึกึ่ซึ่�อมในัเวิลัาท้�จัำก่ดั อก้่ทั�งมก้่ารใช้�ป็ระโยช้นัจ์ัาก่ผู้ลังานัสัร�างสัรรค์

ท้�มาจัาก่นักั่ป็ระพันัธ์เ์พลังช้าวิไทยแลัะผู้ลังานัของคณ์าจัารย์ท้�เข�าร�วิมวิงดริ่ยางค์เครื�องลัมราช้ภัฏิ

สััมพันัธ์์ โดยม้ก่ารจััดรายก่ารแสัดงดังนั้�

 1) บทเพลังภูพานั ป็ระพันัธ์์โดยอาจัารย์พนัมก่ร เตช้ะเถลิังผู้ลั จัาก่มห์าวิิทยาลััยราช้ภัฏิ

อ่ดรธ์านั้ อำนัวิยเพลัง โดยอาจัารย์วิรพลั พิมพ์เสันั อาจัารย์ป็ระจัำสัาขาวิิช้าดนัตร้ศ่ก่ษ์า 

มห์าวิิทยาลััยราช้ภัฏิอ่ดรธ์านั้

 2) บทเพลัง Dancing in the Wind ป็ระพันัธ์์โดยโยสั่เก่ะ ฟั่ค่ดะ ผูู้�อำนัวิยเพลังคือ อาจัารย์

อภิวิัฒนั์ สั่ริยศ อาจัารย์ป็ระจัำวิิช้าดนัตร้ศ่ก่ษ์า มห์าวิิทยาลััยราช้ภัฏิเทพสัตร้

 3) บทเพลังนัาคา ป็ระพันัธ์์โดยผูู้�ช้�วิยศาสัตราจัารย์จัิณ์ณ์วิัตร มั�นัทรัพย์ อำนัวิยเพลังโดย

ผูู้�ช้�วิยศาสัตราจัารย์อดิวิัช้ร์ พนัาพงศ์ไพศาลั อาจัารย์ป็ระจัำโป็รแก่รมวิิช้าศิลัป็ก่รรมศาสัตร์ 

มห์าวิิทยาลััยราช้ภัฏิเช้้ยงราย

 4) บทเพลังโนัรา แฟันัตาเซึ่ย้ ป็ระพนััธ์โ์ดยอาจัารยภู์ษ์ติ ส่ัวิรรณ์มณ์ ้ผูู้�อำนัวิยเพลังคืออาจัารย์

ภูษ์ิต สั่วิรรณ์มณ์้ อาจัารย์ป็ระจัำคณ์ะศิลัป็ก่รรมศาสัตร์ มห์าวิิทยาลััยราช้ภัฏิสังขลัา
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 จัาก่รายก่ารแสัดงทั�ง 4 บทเพลัง ม้จัำนัวินั 2 บทเพลังท้�มาจัาก่ผู้ลังานัสัร�างสัรรค์ด�านัก่าร

ป็ระพันัธ์์เพลังสัำห์รับ

 วิงด่ริยางค์เครื�องลัมของอาจัารย์ในัมห์าวิิทยาลััยราช้ภัฏิ ได�แก่�บทเพลังภูพานั ท้�ป็ระพันัธ์์

โดยอาจัารย์พนัมก่ร เตช้ะเถลิังผู้ลัแลัะบทเพลังโนัรา แฟันัตาเซึ่้ย ท้�ป็ระพันัธ์์โดยอาจัารย์

ภูษ์ิต สั่วิรรณ์มณ้์ แลัะเป็็นับทเพลังท้�ได�รับท่นัอ่ดห์นั่นังานัวิิจััยจัาก่สัำนััก่งานัก่ารวิิจััยแห์�งช้าติ 

ป็ีงบป็ระมาณ์ 2565 แลัะผู้ลังานัได�รับก่ารเผู้ยแพร�ในังานัป็ระช้่มวิิช้าก่ารระดับนัานัาช้าติ ณ์ 

ป็ระเทศอังก่ฤษ์ ในังานั The European Conference on Arts & Humanities 2023 นัับได�วิ�า

ศกั่ยภาพของอาจัารย์ดนัตรใ้นัมห์าวิทิยาลัยัราช้ภัฏินัั�นัมร้ะดับมาตรฐานัท้�เทย้บเท�าระดับสัาก่ลัอันั

จัะนัำไป็สัู�ก่ารพัฒนัาค่ณ์ภาพทัก่ษ์ะก่ารบรรเลังของนััก่ศ่ก่ษ์าดนัตร้ในัมห์าวิิทยาลััยราช้ภัฏิได�เป็็นั

อย�างด้

 จัาก่ควิามเป็น็ัมาของก่ารจัดัตั�งวิงดริ่ยางค์เครื�องลัมราช้ภฏัิสัมัพนััธ์ ์แลัะก่ารจัดัรายก่ารแสัดง

ดนัตร้ดังก่ลั�าวิ พบวิ�า ด�านัวิิธ้์ก่ารจััดก่ารฝึึก่ซึ่�อมม้สั�วินัสัำคัญยิ�งต�อค่ณ์ภาพเสั้ยงในัก่ารบรรเลัง

บทเพลังต�าง ๆ เห์ลั�านัั�นัออก่มาให์�เป็็นัอย�างด้ ภายใต�ข�อจัำก่ัดของระยะเวิลัาในัก่ารฝึึก่ซึ่�อมเพ้ยง 

3 วิันัก่�อนัทำก่ารแสัดงคอนัเสัิร์ต เนัื�องจัาก่วิงด่ริยางค์เครื�องลัมราช้ภัฏิสััมพันัธ์์ 

เป็น็ัก่ารรวิมตวัิกั่นัครั�งแรก่ในัป็ระวิตัศิาสัตรข์องวิงก่ารดนัตรร้าช้ภฏัิในัป็ระเทศไทย อก้่ทั�งนักั่ศ่ก่ษ์า

ท้�มาบรรเลังร�วิมก่นััมค้วิามแตก่ต�างทั�งด�านัทกั่ษ์ะก่ารบรรเลัง แนัวิคดิ แลัะคณ่์ภาพเสัย้ง นัอก่จัาก่

นั้�ในัแต�ลัะบทเพลังต�างก่็ม้ผูู้�อำนัวิยเพลังท้�แตก่ต�างก่ันั บทเพลังท้�นัำมาบรรเลังจั่งแตก่ต�างก่ันัด�วิย

เช้�นัเด้ยวิกั่นั ดังนัั�นั ผูู้�อำนัวิยเพลังจั่งได�ม้แนัวิคิดแลัะแนัวิทางในัก่ารวิางแผู้นัแลัะดำเนัินัก่ารวิิธ์้

ด�านัก่ารฝึึก่ซึ่�อมก่ารสัร�างเสั้ยงของวิงด่ริยางค์เครื�องลัมราช้ภัฏิสััมพันัธ์์ เนัื�องจัาก่ค่ณ์ภาพเสั้ยง

เป็น็ัสั�วินัสัำคญัอนััดบัแรก่ของผูู้�บรรเลังท้�ควิรมพ้ื�นัฐานัแนัวิคดิเสัย้งท้�ดก้่�อนัท้�จัะนัำไป็สัู�ก่ารพฒันัา

ทัก่ษ์ะในัด�านัอื�นั ๆ ต�อไป็ แลัะนัำไป็สัู�ก่ารบรรเลังแลัะสัื�อสัารบทเพลังออก่มาได�อย�างไพเราะแลัะ

ม้ป็ระสัิทธ์ิภาพมาก่ท้�สั่ด

เน่้อหา

 วิิธ์้ก่ารสัร�างเสั้ยงของวิงด่ริยางค์เครื�องลัมราช้ภัฏิสััมพันัธ์์ท้�ม้ก่ารออก่แบบวิิธ์้ก่ารเนั�นัทัก่ษ์ะ

ก่ารบรรเลังกั่นัเป็็นัก่ลั่�ม (Ensemble Skill) เนืั�องจัาก่สัมาชิ้ก่ของวิงนั้�เป็็นันััก่ศ่ก่ษ์าท้�มาจัาก่ต�าง

สัถาบันัก่ันั ดังนัั�นัคณ์าจัารย์จั่งม้วิิธ์้ก่ารสัร�างเสั้ยงของวิงโดยม้รายลัะเอ้ยด ดังนั้�

 1. ก่�อนัก่ารวิอร์มอัพด่ริยางค์เครื�องลัมราช้ภัฏิสััมพันัธ์์ เริ�มด�วิยก่ารฝึึก่โสัตทัก่ษ์ะด�วิยศิลัป็ะ

ก่ารป็รับเสั้ยงจัาก่โอเวิอร์โทนั (Art of Tuning Overtones) ตามแนัวิคิดของ Edwards S. Lisk 
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ผู้สัมผู้สัานัด�วิยแนัวิคิดดื�มด�ำเสั้ยง (Immersive Sonic)1 โดยใช้�แนัวิคิดของนิัพัต ก่าญจันัะห์่ต2  

ซึ่่�งเริ�มด�วิยก่ารเริ�มเป็ิดเสั้ยงท้�ต�ำก่วิ�าทูบาห์รือดับเบิลัเบสั 1 ช้�วิงเส้ัยง ค�างไวิ�ด�วิยฮิาร์โมนั้ไดเร็ก่

เตอร์ (Yamaha Hd - 300) เพื�อให์�สัมาช้ิก่วิงอยู�ในับรรยาก่าศของเส้ัยงจัาก่นัั�นัให์�สัมาช้ิก่ในัวิงฯ 

ร�องเสั้ยงท้�ตนัได�ยินั 

 โดยเริ�มด�วิยเสัย้ง Bb พร�อมกั่นัทก่่คนัด�วิยเสัย้งท้�ไพเราะพร�อมกั่บก่ารฟังัโอเวิอรโ์ทนัท้�เก่ดิข่�นั 

โดยให์�ฟัังอย�างตั�งใจัแลัะร�องให์�โอเวิอร์โทนัท้�เป็็นัออคเตฟั (Octave) แลัะคู� 5 เพอร์เฟัคท้�เก่ิดข่�นั

จัาก่ก่ารสัั�นัพ�องของเสัย้งร�องพร�อมของสัมาชิ้ก่ในัวิงให์�มค้วิามเรย้บเนัย้นัแลัะเกิ่ดคลืั�นัเส้ัยงสัั�นัเป็น็ั

จัังห์วิะให์�นั�อยท้�สั่ด (Beatless) ตามด�วิยก่ารร�องบันัไดเส้ัยงเมเจัอร์ ขั�นัคู� 5 เพอร์เฟัคแลัะคอร์ด

เมเจัอร์ตามลัำดับด�วิยวิงจัรคู� 4 โดยไม�ก่ำห์นัดจัังห์วิะแลัะไม�เร�งร้บในัขั�นัตอนัเพื�อให์�เก่ิดป็ระโยช้นั์

สัูงสั่ดในัก่ารพัฒนัาโสัตทัก่ษ์ะ ทั�งน้ั�วิิธ้์ก่ารท้�ก่ลั�าวิมาข�างต�นัเป็็นัก่ารก่ระต่�นัให์�เกิ่ดก่ารตระห์นััก่รู�

ทางก่ารฟััง (Listening Awareness) ก่�อนัก่ารบรรเลังเครื�องดนัตร้ซึ่่�งจัะช้�วิยลัดป็ัญห์าด�านัอินัโท

เนัช้ันั (Intonation) ท้�คาดวิ�าจัะเก่ิดข่�นัได�เป็็นัอย�างด้

1 Larry R. Blocher et al., eds., Teaching Music through Performance in Band, vol. 9 (Chicago: GIA Publications, 2013).
2 นัิพัต กาญจันัหุต, อาจัารย์ประจัำาภาควิิชาดนัตรี คณะมนัุษยศาสตร์ มหาวิิทยาลัยเกษตรศาสตร์, สัมภาษณ์โดยผู้้�เขียนั, 4 มีนัาคม 2567.

 2. เปิ็ดเสัย้ง Bb ท้�ต�ำค�างไวิ�แลั�วิให์�สัมาชิ้ก่วิงเริ�มบรรเลังเสัย้งยาวิโดยไลั�เรย้งจัาก่ก่ล่ั�ม ดบัเบิลั

เบสั ทูบา เบสัคลัาริเนั็ตบาสัซึู่นั บาริโทนัแซึ่็ก่โซึ่โฟันั ยูโฟัเนั้ยม ทรอมโบนั เทเนัอร์แซึ่็ก่โซึ่โฟันั ฮิ

อร์นั อัลัโตแซึ่็ก่โซึ่โฟันั ทรัมเป็็ต บ้แฟัลัตคลัาริเนั็ต โอโบ ฟัลัูต ป็ิคโคโลัแลัะอ้แฟัลัตคลัาริเนั็ต ตาม

ลัำดบั ทั�งนั้�ก่ารเริ�มเสัย้งของแต�ลัะก่ลั่�มเครื�องดนัตรเ้ป็น็ัก่ารเริ�มต�นัด�วิยเส้ัยงถกู่ต�องตามค่ณ์ลััก่ษ์ณ์ะ

เสั้ยงของเครื�องดนัตร้ (In Tone) ม้ควิามฟัังสับาย ห์ัวิเสั้ยงไม�ก่ระแทก่ อย�างไรก่็ตามขั�นัตอนันั้�ไม�

ได�ม้ก่ารก่ำห์นัดจัังห์วิะ ก่ารเริ�มเสั้ยงในัแต�ลัะก่ลั่�มเป็็นัก่ารให์�สััญญาณ์โดยผูู้�ควิบค่มวิง ด�วิยก่ารไม�

ก่ำห์นัดจังัห์วิะนั้�ทำให์�สัมาช้ิก่วิงฯ ได�อยู�ในับรรยาก่าศของเสั้ยง จัดจั�อก่ับก่ารฟัังก่ลั่�มท้�เริ�มบรรเลัง
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ก่�อนั แลัะเมื�อผูู้�บรรเลังได�บรรเลังเครื�องดนัตรก้่ม็เ้วิลัาในัก่ารป็รบัเส้ัยงให์�สัมบรูณ์อ์ย�างเตม็ท้� โดยยงั

คงให์�สัมาช้กิ่ตระห์นักั่ถง่เสัย้งโอเวิอรโ์ทนัคู�ออคเทฟัแลัะคู� 5 ท้�เก่ดิข่�นัมค้วิามเรย้บเนัย้นัตลัอดก่าร

บรรเลัง ซึ่่�งวิธิ์ก้่ารนั้�เป็น็ัก่ารเริ�มต�นัจัาก่เสัย้งท้�ต�ำท้�สัด่ไป็ยงัเส้ัยงท้�สูังท้�ส่ัดของวิง เพื�อให์�สัมาช้กิ่วิงฯ 

ได�ฟัังจัาก่เสั้ยงต�ำท้�ม้โอเวิอร์โทนัมาก่สัู�เสั้ยงสัูงทำให์�เก่ิดเสั้ยงท้�สัมบูรณ์์แลัะก่ังวิาลั (Sonority)

 3. ขั�นัตอนัน้ั�เป็็นัก่ารให์�บรรเลังบันัไดเสั้ยง Bb โดยไม�ก่ำห์นัดจัังห์วิะแลัะแบ�งเป็็นัสัองก่ล่ั�ม 

ระห์วิ�างก่ลั่�มเครื�องเสั้ยงสัูงแลัะเครื�องเสั้ยงต�ำ โดยก่ำห์นัดให์�ก่ล่ั�มเครื�องเส้ัยงต�ำทั�งห์มดบรรเลัง

เสั้ยงโทนัิก่ลัาก่ค�างยาวิเป็็นัโดรนั (Drone) 

แลัะอ้ก่ก่ลั่�มบรรเลังบันัไดเสั้ยงเนั�นัก่ารฟัังขั�นัคู�ท้�เก่ิดข่�นั แลัะจัาก่นัั�นัสัลัับก่ล่ั�มก่ันับรรเลัง แลัะ

บรรเลังพร�อมก่ันั ในัขั�นัตอนันั้�ยังคงเป็ิดเสั้ยงค�างจัาก่ฮิาร์โมนั้ไดเร็ก่เตอร์เพื�อเป็็นัเสั้ยงอ�างอิงให์�

แก่�สัมาช้ิก่ในัวิงฯ 

 4. ให์�สัมาช้ิก่บรรเลังแบบฝึึก่ Lip Benders โดยยังคงแบ�งเป็็นัก่ลั่�มเครื�องดนัตร้ตามข�อท้� 3 

เพื�อให์�เก่ดิก่ารฟังัขั�นัคู�ท้�มค้วิามแตก่ต�างจัาก่ข�อ 3 จัาก่ก่ารเป็ลั้�ยนัเสัย้งลัาก่ค�างยาวิเป็น็ับันัไดเสัย้ง 

ซึ่่�งในับางก่รณ์ท้้�มเ้วิลัานั�อยมก้่ารสัอดแทรก่ลักั่ษ์ณ์ะเสัย้ง (Articulation) แบบต�าง ๆ  ตามท้�ป็ราก่ฏิ

ในัตัวิอย�าง 1 เพื�อให์�สัมาช้ิก่ได�ป็รับลััก่ษ์ณ์ะเสั้ยงให์�เป็็นัไป็ในัทิศทางเด้ยวิก่ันั ทั�งนั้�แบบฝึึก่ห์ัดจัาก่

ตัวิอย�างท้� 1 เร้ยงเร้ยงเสั้ยงป็ระสัานัเพิ�มเติมให์�เป็็นัฐานัของก่ารฟัังขั�นัคู� อย�างไรก่็ตามยังคงม้ก่าร

เป็ดิเสัย้งค�างจัาก่จัาก่ฮิารโ์มนัไ้ดเรก็่เตอรก์่ำก่บัตดิตามไป็ด�วิย เพื�อให์�สัมาช้กิ่ยงัคงอยู�ในับรรยาก่าศ

ของก่ารฟัังอย�างต�อเนัื�อง 
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รูปที่ 2  ตัวิอย่างที่ 1 Lip Bender โดย Ray E. Cramer เรียบัเรียงเสียง
ประสานัโดยอดิวิัชร์ พนัาพงศ์ไพศาล (2567)

ตัวิอย่างที่ 1 (ร้ปที่ 2) Lip Bender โดย Ray E. Cramer เรียบัเรียงเสียงประสานัโดยอดิวิัชร์ 

พนัาพงศ์ไพศาล (2567)



METHODS FOR CREATING THE SOUND OF
THE RAJABHAT SAMPHAN WINDS

A. PANAPONGPAISARN et al. 

153

รูปที่ 3 ตัวิอย่าง Grand Master Scale โดย Edward S. Lisk (1998)
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 เริ�มจัาก่คอร์ด Major โดยใช้� Grand Master Scale เป็็นัฐานั ม้ก่ารแบ�งก่ลั่�มให์�รับผู้ิดช้อบ

ห์นั�าท้�ของก่ารบรรเลังคอร์ดตามแนัวิคิดของ Edward S. Lisk ดังนั้�

Group 1

Piccolo

Oboe

1st Flute

1st Clarinet

1st Alto sax.

1st Cornet

1st Trumpet

1st French Horn

1st Trombone 

Vibraphone (soft)

Group 2

2nd Flute

2nd Clarinet

2nd Alto sax.

2nd Cornet

2nd French Horn

2nd Trombone 

Xylophone (soft)  

Group 3

3rd Clarinet

Alto Clarinet

Tenor Sax.

3rd Cornet

2nd Trumpet

3rd/4th French 

Horn

3rd Trombone 

Marimba (soft)  

Group 4

Bass Clarinet

Bassoon

Baritone Sax.

Baritone

Euphonium

Tuba

String Bass 

Timpani

 5. ต�อมาเป็น็ัก่ารให์�สัมาชิ้ก่บรรเลังบันัไดเสัย้ง โดยยังคงแบ�งเป็น็ัสัองก่ล่ั�ม เริ�มจัาก่บันัไดเสัย้ง 

Bb Major โดยท่ก่ก่ล่ั�มเครื�องดนัตร้บรรเลังเสั้ยงโทนิัก่ลัาก่ยาวิ แลั�วิจ่ังมอบห์มายให์�ก่ล่ั�มเส้ัยงต�ำ

บรรเลังเสั้ยงโทนัิก่ลัาก่ยาวิค�างไวิ�เป็็นัฐานัแลัะให์�ก่ลั่�มเสั้ยงสัูงบรรเลังบันัไดเสั้ยงต�อเนัื�องเป็็นัวิงจัร

คู� 4 ก่�อนัเริ�มแต�ลัะบันัไดเสัย้งให์�ทก่่ก่ล่ั�มลัาก่โทนิัก่ค�างไวิ�แลั�วิจัง่เริ�มบรรเลัง ซึ่่�งวิธิ์ก้่ารน้ั�ช้�วิยสั�งเสัริม

ให์�สัมาชิ้ก่ได�เตรย้มตัวิทั�งในัแง�ของก่ารฟังัแลัะควิามพร�อมก่�อนับรรเลังบันัไดเสัย้งให์ม�ท้�สัมบรูณ์เ์พื�อ

ก่ารเร้ยนัรู�เรื�องทัก่ษ์ะก่ารฟัังสัำห์รับก่ารย�ายบันัไดเสั้ยง ทั�งนั้�ผูู้�อำนัวิยเพลังให์�ควิามยืดห์ย่�นัโดย

ก่ารบรรเลังบันัไดเสั้ยงท้�ม้ลััก่ษ์ณ์ะห์ลัาก่ห์ลัายได� เช้�นั บรรเลังท้ลัะก่ลั่�ม บรรเลังพร�อมก่ันั บรรเลัง

เฉพาะขาข่�นัห์รอืขาลังของบนััไดเสัย้ง สัลับัก่ลั่�มให์�เสัย้งต�ำบรรเลังก่�อนั ผู้สัมผู้สัานัเครื�องดนัตรน้ัอก่

เห์นัือจัาก่ท้�ก่ำห์นัด เป็ลั้�ยนัลััก่ษ์ณ์ะจัังห์วิะ ผู้สัมผู้สัานัลััก่ษ์ณ์ะเสั้ยงแบบต�าง ๆ เป็็นัต�นั ขั�นัตอนันั้�

เป็็นัก่ารสัร�างควิามเคยช้ินักั่บบันัไดเสั้ยงท้�ห์ลัาก่ห์ลัายเนัื�องจัาก่บทเพลังสัำห์รับวิงด่ริยางค์เครื�อง

ลัม ในัปั็จัจั่บันัม้โครงสัร�างของบทป็ระพันัธ์์จัาก่บันัไดเส้ัยงท้�ห์ลัาก่ห์ลัาย ยังคงม้ก่ารเปิ็ดเส้ัยงค�าง

จัาก่จัาก่ฮิาร์โมนั้ไดเร็ก่เตอร์อยู�ตลัอด (รูป็ท้� 3)

 6. ขั�นัตอนัน้ั�เป็็นัเสัริมสัร�างทัก่ษ์ะก่ารฟัังคอร์ดต�าง ๆ โดยม้ก่ารแบ�งก่ล่ั�มตามห์ลััก่ก่ารของ 

Edward S. Lisk (2013) ดังตารางท้� 1
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Group 1: 8th (Octave)

Group 2: 3rd

Group 3: 5th

Group 4: 1st

 โดยเริ�มจัาก่ Bb Major จัาก่นัั�นัต�อเนัื�องไป็ยังคอร์ดเป็น็ัวิงจัรคู� 4 จันัครบวิงจัร เพื�อสัมาชิ้ก่ได�

ใช้�ทัก่ษ์ะก่ารฟัังแลัะค่�นัช้ินัก่ับห์นั�าท้�ท้�แต�ลัะก่ลั่�มได�รับ อ้ก่ทั�งก่ารใช้� Grand Master Scale ทำให์�

สัมาช้ิก่ได�เตร้ยมตัวิแลัะเห์็นัโนั�ตก่�อนัเริ�มบรรเลังในัท่ก่ ๆ คอร์ด อย�างไรก่็ตามห์าก่ม้เวิลัาผูู้�อำนัวิย

เพลังสัามารถสัลัับก่ล่ั�มตามห์นั�าท้�ได� แลัะสัามารถก่ำห์นัดห์นั�าท้�ก่ารบรรเลังคอร์ดป็ระเภทต�าง ๆ 

เพื�อสัร�างควิามค่�นัช้ินัให์�แก่�สัมาช้ิก่วิงฯ ดังนั้� 

Major

Group 1: 8th (Octave)

Group 2: 3rd

Group 3: 5th

Group 4: 1st 

Minor

Group 1: 8th (Octave)

Group 2: minor 3rd

Group 3: 5th

Group 4: 1st

Dominant 7th

Group 1: Minor 7th 

Group 2: 3rd

Group 3: 5th

Group 4: 1st 

Major 7th

Group 1: Major 7th 

Group 2: 3rd

Group 3: 5th

Group 4: 1st 

Half แลัะ Fully Diminished 7th 

Group 1: Minor 7th แลัะ Diminished 7th

Group 2: minor 3rd

Group 3: Diminished 5th

Group 4: 1st 
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 แต�อย�างไรก็่ตามแนัวิทางของก่ารฝึึก่ทัก่ษ์ะก่ารฟัังคอร์ดของวิงด่ริยางค์เครื�องลัมราช้ภัฏิ

สััมพันัธ์์ ม้ก่ารใช้�ซึ่้เควินัซึ่์คอร์ด (Chord Sequence) ซึ่่�งเป็็นัก่ารเร้ยนัรู�คอร์ดในัรูป็แบบต�าง ๆ 

เป็็นัโครมาติก่ โดยอดิวิัช้ร์ พนัาพงศ์ไพศาลั (2567) ดังรูป็ท้� 4 แลัะ 5

156

  ในับางก่รณ์ห้์าก่มเ้วิลัาก่ารวิอรม์อพัระยะสัั�นั มก้่ารผู้สัมผู้สัานัก่ารบรรเลังคอรด์จัาก่ Grand 

Master Scale แลัะซึ่้เควินัซึ่์คอร์ด เพื�อให์�สัมาช้ิก่ของวิงฯ ได�ฝึึก่ใช้�ทัก่ษ์ะก่ารฟัังด�วิยแนัวิทางท้�

ห์ลัาก่ห์ลัายภายใต�เวิลัาท้�จัำก่ัดอย�างค่�มค�า โดยขั�นัตอนันั้�ม้ก่ารสัลัับเป็ิด-ป็ิดเสั้ยงลัาก่ยาวิจัาก่ฮิาร์

โมนัไ้ดเรก็่เตอรเ์ป็น็ัระยะ เพื�อให์�สัมาช้กิ่วิงได�ใช้�ทกั่ษ์ะก่ารฟังัของตนัเองแลัะสัร�างควิามมั�นัใจัให์�แก่�

ตนัเองในัก่ารบรรเลังคอร์ดป็ระเภทต�าง ๆ 

รูปที่ 4 การใช�ซ้ีเควินัซ้์คอร์ดในัร้ปแบับัโครมาติก
โดยอดิวิัชร์ พนัาพงศ์ไพศาล (2567)

รูปที่ 5 การใช�ซ้ีเควินัซ้์คอร์ดในัร้ปแบับัโครมาติก
โดยอดิวิัชร์ พนัาพงศ์ไพศาล (2567)
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สรุป

 ก่ารวิอร์มอัพของวิงด่ริยางค์เครื�องราช้ภัฏิสััมพันัธ์์ม้ก่ารวิอร์มท้�ม้แบบแผู้นัแต�ให์�ก่าร

ยืดห์ย่�นัภายใต�ข�อจัำก่ัดด�านัระยะเวิลัาของก่ารซึ่�อม เพื�อให์�นััก่ศ่ก่ษ์าท้�มาจัาก่ต�างสัถาบันัได�เก่ิด

ป็ระสับก่ารณ์์ก่ารเร้ยนัรู�ร�วิมก่ันั ก่ารป็รับตัวิในัก่ารใช้�ช้้วิิตร�วิมก่ันั แลัะได�รับก่ารพัฒนัาทัก่ษ์ะ

ก่ารบรรเลังก่ล่ั�มร�วิมกั่นัให์�เป็็นัไป็ในัทิศทางเด้ยวิกั่นั อ้ก่ทั�งได�เร้ยนัรู�เทคนิัคก่ารวิอร์มอัพท้�ม้ควิาม

ห์ลัาก่ห์ลัายแลัะม้ก่ารป็รับเป็ลั้�ยนัไป็ตามข�อจัำกั่ดแต�ยังคงย่ดห์ลััก่ก่ารแลัะวัิตถ่ป็ระสังค์ของก่าร

บรรเลังรวิมก่ลั่�มก่ันั อย�างไรก่็ตามสัามารถตั�งข�อสัังเก่ตได�วิ�าผูู้�อำนัวิยเพลังจัะม้ก่ารใช้�ฮิาร์โมนั้ได

เร็ก่เตอร์ตลัอดก่ารวิอร์มอัพ เนัื�องเป็็นัอ่ป็ก่รณ์์ท้�ช้�วิยก่ระต่�นัก่ารตระห์นััก่รู�ในัก่ารฟัังให์�แก่�สัมาช้ิก่

วิงได�เป็็นัอย�างร�วิมก่ับแนัวิคิดดื�มด�ำเสั้ยง โดยนัิพัต ก่าญจันัะห์่ต เพื�อให์�ได�ผู้ลัลััพธ์์ในัก่ารวิอร์มอัพ

ท้�ม้ป็ระสัิทธ์ิภาพอย�างสัูงสั่ด
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Photo from an exhibition, Voices Beneath the Loud Waves, utilizes the narrative of the 52-hertz whale, 
TU & PGVIM Music or Society 2025
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Biographies

Hermie Cartagena

 Cartagena was born on February 27, 1991, in Iloilo Province. He completed 

his bachelor’s degree in music education at West Visayas State University in 2011. 

Cartagena earned his master’s in music education from the University of the 

Philippines, Diliman, in 2018. His interests include music education, pedagogy, 

localization, contextualization, ecology, and cultural studies. He is a lifetime member 

of the Philippine Society for Music Education, a chorale conductor, and a dance 

instructor/choreographer at U.P. High School in Iloilo. His scholarship has resulted 

in several publications, such as “Developing Musical Sensitivity and Creativity 

through Various Forms and Play Activities,” “Dance and Play in the Classroom 

Music Education,” and “The Country’s Bamboo Capital.”

Amanut Chantarawirote

 Mr. Amanut Chantarawirote earned his Bachelor’s degree in Music Education 

from the Department of Art, Music, and Performing Arts Education, Faculty of 

Education, Chulalongkorn University. He subsequently pursued graduate studies 

in music composition and obtained a Master’s degree from the Faculty of Arts 

at the same institution. He has completed advanced training in music pedagogy 

based on the Orff-Schulwerk approach, achieving Level 3 certification through a 

program conducted in San Francisco, USA. Furthermore, he has actively participated 

in continuous professional development grounded in anthroposophical principles. 

Currently, Mr. Chantarawirote is a doctoral candidate in the field of Curriculum 

and Instruction at the Faculty of Education, Chulalongkorn University. His academic 

interests encompass classroom music pedagogy, local and global music traditions, 

music and movement integration, folk dance, and musical theatre for school-aged learners.
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Alfred Addaquay

 Alfred Patrick Addaquay (Ph.D.) is a senior lecturer in the Department of Music, 

University of Ghana, Legon. His research focuses on musicology, music theory and 

composition, music analysis of instrumental, choral, traditional, popular, folk and 

many other kinds of genres. He has several compositions to his credit including the 

oratorio ‘Laudateur Christus’, a cantata titled ‘Afe nsakraɛ, ‘Kyekyekule Sonata’, 

‘Sanku Concerto’, and many other compositions.

Smatya Wathawathana

 Dr. Smatya Wathawathana is a music therapist, cellist, and educator with 

extensive experience in clinical and academic settings. She holds a Ph.D. in 

Development Administration from Suan Sunandha Rajabhat University and an M.A. in 

Music Therapy from Mahidol University, where she trained under Assoc. Prof. Dena 

Register, Ph.D., MT-BC. Dr. Wathawathana is currently a part-time music therapist 

at King Chulalongkorn Memorial Hospital, working with dementia patients. She 

formerly served as a music therapist in the rehabilitation ward at Siriraj Hospital. 

Her clinical expertise spans geriatrics, cognitive rehabilitation, and pediatric care. She 

also teaches music therapy and cello at Assumption University, Mahidol University, 

and Princess Galyani Vadhana Institute of Music. Her interdisciplinary approach 

integrates neurologic music therapy, psychosomatic techniques, and counseling 

strategies to promote well-being and quality of life through music.
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Sarupong Sutprasert et al. 

 Asst Prof Sarupong Sutprasert is a scholar, educator, and interdisciplinary 

practitioner, based at the Department of Drama, Faculty of Fine and Applied Arts, 

Thammasat University, where he formerly served as department chair. His academic 

trajectory weaves together journalism, musicology, LGBTQ+ and cultural studies, 

with a particular focus on gender, spectatorship, and identity. Sarupong’s creative 

and scholarly works examine the permeable boundaries between performance, 

aesthetics, and politics, as well as sound and space. His research often manifests 

through interdisciplinary platforms that foreground audience experience as 

epistemic ground. His compositions, such as Her, Mirage and Song from the Desert 

Snake, explore the interplay of narrative, sensation, and participatory dramaturgy. 

As the lead author and initiator of this reflective inquiry, he continues to cultivate 

pedagogical spaces where creative research —a process that involves the active 

participation of the researcher in the creation of new knowledge, becoming a mode 

of collective thinking and reimagining.

 This article is the result of a collaborative project between the Princess 

Galyani Vadhana Institute of Music (PGVIM) and Thammasat University (TU), 

which has long been a partner in this claim, involving emerging researchers and 

artist-scholars. Kanyawan Koohakaew and Pattaravarin Junphoung, graduate 

students at TU, share their insights into cultural reflexivity and practice-based 

research methodologies, drawing on their thesis work. Laksupa Thongpan and 

Narisada Chantarasuphasang, undergraduate students in the Bachelor of Music 

programme at PGVIM, took the lead music team in bringing their peers together 

for a collaborative project as part of the 2024 Music for Society class. 

 They took the lead the exhibiting by curating, organising, presenting, and 

making music in collaboration with their peers, who engaged as both performers 

and co-researchers within the immersive exhibition Voices Beneath the Loud Waves. 

Their involvement reflects the interplay between creation and interpretation, 
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emphasising the aesthetic understanding often emerges through active participation. 

As a collective, the team dissolves boundaries between disciplines that shaping 

an inquiry into art-making as a relational, contextually grounded, and emotionally 

resonant practice.

Adiwach Panapongpaisarn et al. 

 Methods for Creating the Sound of the Rajabhat Samphan Winds, an article 

that introduces four music educators from Thailand’s Rajabhat universities. They 

bring a unique perspective with diverse musical backgrounds in performance 

and education. Their collaboration reflects a shared ethos rooted in regional 

development, artistic integrity, and educational innovation. Together, they examine 

how wind ensembles function as both sonic and social formations that reflect local 

identities and pedagogical possibilities.

 Asst. Prof. Adiwach Panapongpaisarn of Chiang Rai Rajabhat University is a 

conductor and trombonist whose work bridges academic training and ensemble 

development. He directs the CRRU Brass Project, Chiang Rai Community Winds, 

and Chiang Rai Community Youth Winds. A graduate of Kasetsart and Rangsit 

Universities, he has studied with leading artists such as Ronald Barron and Dr. Sean 

Scot Reed, and received conducting mentorship from Dr. Nipat Kanchanahut and 

Dr. Vanich Potavanich. Joining him is Pusit Suwanmanee, Chair of the Western 

Music Department at Songkhla Rajabhat University, a former member of major Thai 

orchestras and current doctoral candidate at Chulalongkorn University. From Udon 

Thani Rajabhat University, Worapong Pimsen contributes experience in both Thai 

and Western traditions, with a background in flute performance, conducting, and 

musicology. Finally, Apiwat Suriyos, a trumpet specialist from Thepsatri Rajabhat 

University, connects classical performance with public music initiatives through 

his Lopburi Symphonic Day project. Collectively, their practices amplify the wind 

music in shaping sound, community, and educational futures.
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Author Guidelines

Language

Pulse publishes papers in English and Thai.

Length

Articles should be between 6,000 and 15,000 words excluding endnotes and 

bibliography, or 20 to 25 pages.

Supporting Media

We stronlgy encourage authors to take advantage of Pulse’s online format by 

incorporating audio recordings, videos, and images in their papers.

When submitting your manuscript, you should upload pictures directly to the 

journal’s server. Each picture must be uploaded separately and clearly labelled. 

For larger format files (audio & video), we recommend providing links to streamable 

locations such as Soundcloud, Vimeo or YouTube. (those links will be embedded 

within the text for the online version of the journal)

To ensure the proper placement of media within your paper, please name each 

file according to the order in which it appears. For example, “figure 1,” “audio 

sample 1,” etc. The manuscript should include captions that clearly indicate the 

proper placement of these files.

Note that tables, unlike other forms of media, should be embedded directly in 

your manuscript.
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Please note that you must obtain written permission to use any media that does 

not belong to you, unless it is in the public domain. 

All media that is not yours must be properly attributed. Please see Copyright Hub 

for more information.

Captions

Captions for all tables, pictures, video and audio links must be provided. 

For example: “Audio recording 1. A seven-note scale used in Thai classical music 

played by the author on the saw duang.”

Abstract

Papers must include an abstract of 150-300 words.

Language Use

Italicize transliterations of all foreign words (ex. saw duang)

In English papers, please write the names of specific music genres and instruments 

in both the local and English or Thai alphabet the first time. Thereafter, use the 

English or Thai transliteration only (For example: “The saw duang (ซึ่อด�วิง) is a two-

stringed instrument with a clear, high sound. In a traditional Thai string ensemble, 

the saw duang player leads.”)

Quotations

Quotations that are shorter than five lines should appear in double quotation 

marks within the main body of the text.
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Quotations that are longer than five lines should be blocked and appear without 

quotation marks. The entire block quote should be indented 0.5 inches and be 

the same size as the main text.

Citation Style: Chicago Manual of Style 17th Edition.

Please footnotes. See the Chicago Manual of Style website for more information.

The submission has not been previously published, nor is it before another journal 

for consideration.
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Review Guidelines

The quality and assessment of Pulse: Journal for Music and Interdisciplinary is 

determined through a double-blind peer review, ensuring that the anonymity 

of both the author(s) and reviewers is maintained during the evaluation process.

1. The process of reviewing the submitted article is divided into three parts as 

aspects:

• Quality and Format: The editorial board will initially consider the article’s quality 

and format of the article.

• Contents: The peer reviewers will assess the correctness of the language used and 

the content presentation of the content, including the references and bibliography. 

They will evaluate whether the content benefits the academic community. 

• Ethics: The peer reviewers will assess the article’s qualification by examining 

whether it is plagiartism-free and adheres to research ethics that respect human, 

animal, environmental right, the ecosystem, and copyrights.

2. The peer reviewer is encouraged to freely express specific suggestions to improve  

 any part of the article and specify and recommend these improvements 

clearly.

3. If the peer reviewers would like to provide feedback to the author(s) beyond what  

 is indicated in the assessment form, please write this feedback in the “additional  

 comments” section attached to this form.
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4. Once the assessment has been finalised, kindly return the documents to the  

 editorial team through your Thaijo account.

5. The editorial team will gather and consolidate the feedback and suggestions  

 provided by the peer reviewers and then communicate the collective information  

 to the author(s).

6. If the peer reviewers encounter any issues or have questions about evaluating the  

 article, please contact the editorial team at 0 2447 8597 ext. 3401 or pulse@ 

 pgvim.ac.th.

Quotations

Quotations that are shorter than five lines should appear in double quotation 

marks within the main body of the text.

Quotations that are longer than five lines should be blocked and appear without 

quotation marks. The entire block quote should be indented 0.5 inches and be 

the same size as the main text.

Citation Style: Chicago Manual of Style 17th Edition.

Please footnotes. See the Chicago Manual of Style website for more information.

The submission has not been previously published, nor is it before another journal 

for consideration (or an explanation has been provided in Comments )
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Call for Papers

Pulse welcomes your manuscripts.

We are always open for submissions and publish two times per year: 

Issue 1 : February - July 

Issue 2 : July - December*
* Revised to comply with the TCI –Thailand Citation Index.

 

Submissions can be made in English or Thai. We publish work related to any area 

of musical scholarship, including but not limited to musicology, composition, 

performance, pedagogy, music cognition, and interdisciplinary arts.

For more information, including submission guidelines and details of our peer review 

process, please visit https://so18.tci-thaijo.org/index.php/pulsejournal
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