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EUROPEAN AFFAIRS
KOPSAVILKUMS
"Il faut apprendre à juger une société à ses bruits, à son art, à ses fêtes plus qu’à ses statistiques."
Žaks Atalī [Jacques Attali]
Kreativitāte ir iedarbīgs modes vārds. Rietumu sabiedrībā ar to saprot panākumus, laikmetīgumu, inovāciju tendences un azartu. Neatkarīgi no tā, vai kreativitāte ir saistīta ar atsevišķiem indivīdiem, uzņēmumiem, pilsētām vai reģioniem, šis jēdziens rada tūlītēju empātiju un dinamisma iespaidu. Kreativitāte ir vārdu savienojums ar pozitīvu nozīmi sabiedrībā, kura pastāvīgi tiecas pēc inovācijām un "progresa".
Kultūra ir cilvēces vispārīga izpausme, tās kreativitātes izpausme. Kultūra ir saistīta ar nozīmi, zināšanām, talantu, ražošanas nozarēm, civilizāciju un vērtībām. Pētījuma mērķis ― labāk saprast kultūras ietekmi uz kreativitāti, kas ir ekonomisko un sociālo inovāciju dzinējspēks. Piemēram, vai mūzika, vizuālā māksla, kino un dzeja dod ieguldījumu kreativitātē, tādējādi sekmējot jaunu darbvietu veidošanu, ekonomisko izaugsmi, mācīšanos un sociālo kohēziju? Kā mākslinieciskā jaunrade ietekmē inovācijas? Kādēļ uzņēmumi vēlas saistību ar kultūru un mākslu? Kāda ir kultūras kreativitātes mākslinieciskā un sociālā funkcija?
Pārskatā izstrādāts kultūras rosinātas kreativitātes jēdziens, kas sakņojas mākslas un kultūras produktos vai pasākumos un veicina inovācijas un pāraug mākslinieciskā veikuma vai "radošā satura" līmeni, tādējādi dodot ieguldījumu platjoslas tīklu, datoru un plaša patēriņa elektronisko ierīču attīstībā.
Kultūras rosināta kreativitāte saistās ar cilvēku, jo īpaši mākslinieku, spēju domāt tēlaini vai metaforiski, izaicināt vispārpieņemtās normas un saziņā izmantot simboliskas un emocionālas kategorijas. Tā spēj lauzt paražas, ierasto domāšanas veidu, sniedzot iespēju jaunas ieceres, idejas vai produkta attīstībai. Kultūras rosināta kreativitāte pēc būtības ir cieši saistīta ar māksliniecisko ieguldījumu mākslas un kultūras produkcijā. Kultūras kreativitātes spontānā, intuitīvā, savdabīgā un cilvēciskā būtība bagātina sabiedrību.
Kultūras rosinātas kreativitātes rašanās priekšnoteikumi:
– personiskās spējas (spēja domāt laterāli vai nelineāri, būt iztēles bagātam);
– tehniskās prasmes (bieži mākslinieciskās vai amatniecības prasmes);
– sociālā vide (sociālais konteksts, jo īpaši izglītība un apmācība, kurā kreativitāte tiek veicināta un augstu vērtēta, kā arī ekonomika, kas iegulda kultūrā un kultūras rosinātā kreativitātē).
Kultūras rosinātas kreativitātes komponentes 
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MĀKSLINIECISKAS PRASMES
(tehniskās zināšanas)
Kultūras rosināta KREATIVITĀTE
SPĒJA DOMĀT LATERĀLI
VEICINOŠA VIDE
Kultūras rosinātas kreativitātes ietekme un ieguldījums ekonomikā
	Kultūras rosinātas kreativitātes pazīmes, kas saistītas ar inovāciju rašanos:
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	Spontanitāte
	
	Intuīcija
	
	Atmiņas
	
	Iztēle
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	Rada ekonomiskās un sociālās vērtības:


	
	
	
	
	
	
	
	
	
	
	

	
	Jauna iecere
	
	Diferenciācija
	
	Nemateriālas/
simboliskas/
garīgas

	
	Radikālisms
	
	Kopienas vērtības
	

	
	
	
	
	
	
	
	
	
	
	


Kultūras rosinātas kreativitātes ietekme un ieguldījums ekonomikā
Pārskatā izklāstīta kultūras ietekme jaunu ražojumu un pakalpojumu (tostarp sabiedrisko pakalpojumu) izstrādē, tehnoloģisko jauninājumu veicināšanā, pētniecības stimulēšanā, cilvēkresursu optimizācijā, vērtību zīmolradē un izplatīšanā, cilvēku iedvesmošanā uz mācīšanos un kopienu veidošanā.
Kultūras rosināta kreativitāte ir būtiska postindustriālās ekonomikas pazīme. Lai saglabātu konkurētspēju, uzņēmumam nepietiek tikai ar efektīvu ražošanas procesu, izmaksu kontroli un labu tehnoloģisko bāzi. Tam nepieciešams arī spēcīgs zīmols, motivēti darbinieki un vadība, kas ciena kreativitāti un saprot jaunrades procesus. Konkurētspējas saglabāšanai nepieciešama arī tādu ražojumu un pakalpojumu izstrāde, kas atbilst iedzīvotāju cerībām vai rada šīs cerības. Šajā ziņā kultūras rosināta kreativitāte var būt ļoti lietderīga.
Ciparu tehnoloģijām ir svarīga nozīme nemateriālajā ekonomikā, jo ar to starpniecību tiek nodrošināti jauni sociālo apmaiņu veidi un būtiski veicinātas kreativitātes izpausmes. Kultūras produkti (piemēram, mūzika, publikācijas un filmas) paaugstina jauno tehnoloģiju vērtību patērētājiem, sekmē jaunu tirgu attīstību un veicina ciparu tehnoloģiju izmantošanas prasmes. Turklāt bezmaksas un atklātā pirmkoda programmatūras un pakalpojumu, piemēram, Wikipedia, panākumi ir arī iezīmes, kas liecina par tādu ekonomiku, kurā finansiāla labuma gūšana nav galvenais zināšanu un prasmju izplatīšanas un apmaiņas apsvērums. Šajos jaunajos apmaiņas veidos lielāka nozīme ir sociālajiem mērķiem un tādējādi arī kultūras rosinātai kreativitātei. Māksla un kultūra (jo īpaši mūzika) bieži vien ir sociālās saziņas pamats (vienādranga datnes koplietošana).
Tāpēc ražotājiem ir ļoti svarīgi apmierināt un radīt jaunus pieprasījuma veidus, kuru pamatā ir ne tikai ražojuma funkcionalitāte, bet arī individuāli un kolektīvi centieni.Šajā jaunajā paradigmā tirgvedība un pakalpojumi ir tikpat svarīgi kā ražošana. Tas nosaka radošu prasmju vai ideju nepieciešamību, jo konkurētspējas priekšrocību nodrošināšanai vairs nepietiek vienīgi ar darba ražīguma paaugstināšanu ražošanas līmenī. Kultūras rosināta kreativitāte ir iedarbīgs līdzeklis normu un paražu laušanai ar mērķi izcelties spraigajā ekonomiskās konkurences vidē. Radošiem cilvēkiem un māksliniekiem ir svarīga nozīme, jo tie attīsta idejas, metaforas un vēstījumus, kas veicina sociālo saziņu un bagātina pieredzi.
Apple panākumu pamatā galvenokārt ir šā uzņēmuma dibinātāju uzskats, ka ar tehnoloģiju, tirgvedību un pārdošanu vien nepietiek, lai gūtu panākumus uzņēmējdarbībā. Būtisks faktors ir cilvēki, kuri patiesi tic uzņēmuma vērtībām un kuri kā radītāji un novatori identificē sevi ar šīm vērtībām ― reklāmas kampaņu "Domā atšķirīgi" ["Think different"], kurā tika izmantoti Pikaso [Picasso], Einšteins [Einstein] un Gandijs [Gandhi], Stīvs Džobss [Steve Jobs] raksturoja kā iespēju uzņēmumam atcerēties patiesos varoņus un to, kas ir Apple
. Apple ir izdevies radīt empātisku tehnoloģiju, kas citiem tehnoloģijas ražotājiem nav izdevies. Panākumus nodrošināja arī ražojumu novatoriskā dizaina estētiskums.
Lai gūtu panākumus postindustriālajā ekonomikā, uzņēmumiem plašā nozaru diapazonā ir jānodrošina, ka to pārdotie produkti piedāvā bagātīgu un vilinošu pieredzi. Šāda pieredze ļauj atšķirt produktus no konkurējošajiem zīmoliem vai produktiem. Šādi procesi rada "pieredzes ekonomiku".
Kad Virgin Atlantic iesaistījās aviopārvadājumu biznesā, tās piedāvājums tolaik atšķīrās no izklaides pakalpojumu un transatlantiskajos lidojumos piedāvātās pieredzes. Virgin bija pirmā aviosabiedrība, kas lidmašīnā piedāvāja masāžas pakalpojumus vai plašu mūzikas un videoierakstu izvēli; šie pakalpojumi tagad kļuvuši par normu gaisa satiksmē. Tā nav nejaušība, jo Virgin dibinātājs sers Ričards Brensons [Richard Branson] bija mūzikas biznesa pārstāvis un aviolīniju nozarei piemēroja tās pašas modernās vērtības, ar ko saistījās „Virgin” mūzikas ierakstu zīmols. Virgin Atlantic izlēma nodarboties ne tikai ar pasažieru pārvadāšanu vien.
Kultūras rosināta kreativitāte ir fundamentāls līdzeklis ražotājiem un politisku lēmumu pieņēmējiem tādu stratēģiju pieņemšanā un ieviešanā, kurās vairāk būtu ievērotas lietotāja intereses (šīs stratēģijas mazāk saistītas uz "lietu izgatavošanu", vairāk ― ar pakalpojuma sniegšanu).
Jans Timmers [Jan Timmer], Philips mūzikas un filmu nozares meitasuzņēmuma Polygram bijušais izpilddirektors, pārveidoja 80. gadu beigās uz bankrota sliekšņa esošo Philips, izstrādājot stratēģiju, kuras pamatā bija atziņa, ka tehnoloģija nav pašmērķis, bet gan dzīves uzlabošanas līdzeklis.Tas radīja pārmaiņas procesos, galveno uzmanību pievēršot cilvēkiem, nevis pašām tehnoloģijām. Lai īstenotu pieeju, kuras pamatā ir dizains, uzņēmumā bija nepieciešamas jaunas prasmes, tostarp dizaineri, sociologi un antropologi. Savu iepriekšējo saukli "Darīt lietas labākas" ["Make things better"] Philips ir nomainījis ar saukli "Sajūta un vienkāršība" ["Sense and Simplicity"], kas atspoguļo uzņēmuma pāreju uz pieredzes ekonomiku.
Kultūras rosināta kreativitāte palīdz vairot labklājību, radīt dzīvesstilu, uzlabot patēriņu, stimulēt uzticēšanos kopienām un sociālajai kohēzijai. Tas arvien vairāk tiek izmantots cilvēkresursu vadībā, bet jo īpaši rezidējošo mākslinieku [artists–in–residence] projektos.
Piemēram, AIRIS ir Zviedrijas projekts, kura ietvaros paredzēts, ka mākslinieki uz 10 mēnešiem pievienojas kādam uzņēmumam, lai kopīgi strādātu pie kultūras projekta. Šo projektu sāka TILLT ― Rietumzviedrijas reģiona organizācija, kas darbojas kopš 1973. gada, lai veicinātu un atbalstītu sadarbību starp māksliniekiem un uzņēmumiem.
Tāpēc kultūras rosinātā kreativitātē ir svarīgi ieguldīt tiem uzņēmumiem vai valsts iestādēm, kas vēlas efektīvāk uzrunāt cilvēkus, mainīt paražas un meklēt jaunas iespējas tikt pamanītām. Tas veicina ražojumu inovāciju, zīmolradi, cilvēkresursu vadību un saziņu.
Kultūras rosināta kreativitāte un sociālā inovācija
Kultūras produkti ― ar subjektivitāti un emocijām bagāti saziņas līdzekļi ― sabiedriskās dzīves izpausmēs tiek izmantoti jau kopš cilvēces pirmsākumiem. Kultūras rosinātai kreativitātei mēdz būt svarīga nozīme sociālo inovāciju radīšanā.
Māksla un kultūra daudzējādā ziņā var uzlabot sabiedrisko pakalpojumu sniegšanu un jauninājumus:
– piemērs tam ir sabiedriskās raidorganizācijas, un daudzas no tām piešķir lielu nozīmi "uzticama plašsaziņas līdzekļa" reputācijai
;
– piedalīšanās kultūras pasākumos var pastiprināt piederības izjūtu sabiedrībai, kas arī palielina uzticību valstij un sabiedriskajiem pakalpojumiem; tādējādi kultūra var palīdzēt tuvināt sabiedriskos pakalpojumus cilvēkiem; 
– daži sabiedrisko pakalpojumu sniedzēji ir bijuši pirmie, kuri ieviesa jaunus sadarbspējīgas atgriezeniskās saiknes nodrošināšanas un lēmumu pieņemšanas paņēmienus, pārņemot radošus informācijas nesēju jauninājumus ― diskusiju forumi tiešsaistē, sociālās saziņas vietnes un petīcijas tiešsaistē atvieglina sabiedrības mijiedarbību ar sabiedrisko pakalpojumu sniedzējiem; 
– visbeidzot, daži sabiedrisko pakalpojumu sniedzēji veicina sabiedrības grupu, tostarp nereti arī atstumto sabiedrības grupu, līdzdalību un iesaistīšanos ― labs piemērs tam ir kopienas informācijas nesēju un kopienas mākslas attīstīšana.
Kultūra veicina sociālo saišu stiprināšanu starp kopienām, tādējādi paaugstinot indivīda un organizācijas pašvērtējumu un arī labklājību.
Sociālo kohēziju var uzskatīt par kopīgu sabiedrības normu un vērtību kopumu, kurā ņemta vērā arī cilvēku izcelsmes daudzveidība un kura palīdz nodrošināt līdzīgas attīstības iespējas cilvēkiem ar atšķirīgu izcelsmi. Ar kultūras pasākumu starpniecību var izpausties dažādas kultūras, vienlaikus attīstot noturīgas un labvēlīgas attiecības starp dažādas izcelsmes cilvēkiem darbvietās, skolās un vietējā apkaimē.
Kultūra var piedāvāt jaunas pieejas tā dēvēto sociālo problēmu risināšanai, kuras nav iespējams atrisināt ar pastāvošajām metodēm. Šajā ziņā kultūra ir veiksmīgi izmantota tādās jomās kā pilsētvides atjaunošana, sociālā kohēzija, noziedzības novēršana, veselības politika un cīņa pret piesārņojumu.
Mākslas un kultūras apgūšana, lai stimulētu kreativitāti
Sabiedrībai ir svarīga nozīme kreativitātes attīstībā un pilnveidošanā. Būtisks ārējais faktors, kas ietekmē kreativitāti, ir izglītība un mācīšanās. Izglītībai un mācīšanās procesam ir būtiska nozīme radošas vides veidošanā. Ar mākslu un kultūru ir iespējams stimulēt cilvēku iztēli un kreativitāti skolās, koledžās un universitātēs un mūžizglītības programmās.
Kreativitāte mācīšanās procesā attiecas uz "elastības, atvērtības pret jauno, spējas pielāgoties vai saskatīt jaunus risinājumus un drosmes saskarties ar neparedzēto"
 veicināšanu. Skolām, universitātēm un tālākizglītības sniedzējiem iztēle, diverģenta domāšana un intuīcija ir jāpieņem kā svarīgas progresīvas mākslas izglītības pazīmes.
Pārmērīgs uzsvars uz rezultātiem, nevis uz procesu, visticamāk, kavēs oriģinalitātes attīstību bērnos. Radošu centienu pamatā ir risks, nebaidoties no neveiksmes. "Testēšanas kultūra", kas dominē lielākajā daļā ES valstu, mazina vēlmi eksperimentēt un uzņemties risku, nebaidoties no neveiksmēm. Mākslas plaša izmantošana ir arī veids, kā sasniegt augstus akadēmiskus rezultātus citos mācību priekšmetos.
Kreativitāte jo īpaši tiek attīstīta mākslas skolās ― par to liecina tas, kā māksla tiek mācīta un apgūta šajās iestādēs. Mācību procesā tās veicina kritisko domāšanu, novatorismu un spēju apstrīdēt ortodoksālās normas.
Tāpēc mākslas skolām un ar mākslu saistītajiem priekšmetiem ir būtiska nozīme mācību procesa pārveidošanai augstākajā izglītībā. Reaģējot uz vajadzību uzņēmējdarbībā un tehnoloģiju jomā atzīt kultūras rosinātas kreativitātes svarīgo nozīmi, izglītības nozarē tiek ieviests starpdisciplinārs mācību process, kas apvieno dažādas izglītības jomas. Nesen Somijā ir sākta paradigmas maiņa, pārejot no tehnoloģiskās attīstības veicinātiem jauninājumiem uz tādiem, kuros vairāk ņemtas vērā cilvēku intereses; Ālto [Aalto] universitātes projektā (valsts un privātā sektora partnerības projekts) vienā universitātes pilsētiņā tika apvienotas mākslas, uzņēmējdarbības un tehnoloģijas studiju programmas.
Politikas veidošana un kultūras rosināta kreativitāte
Eiropai ir milzīgas kultūras un radošās vērtības, kā arī ideju, mākslinieku un radošu cilvēku pārpilnība. Eiropas zīmoli ir starp labākajiem pasaules zīmoliem tehnoloģijas, luksuspreču, tūrisma, izdevējdarbības, televīzijas, mūzikas, datoranimācijas, videospēļu, dizaina un arhitektūras jomā. Eiropas autoriem un māksliniekiem ir pasaules mēroga ietekme arhitektūras, dizaina, modes, kino, mūzikas un laikmetīgās mākslas jomā.
Tomēr Eiropa nepilnīgi izmanto šo milzīgo potenciālu ekonomikas un sabiedrības kopējām vajadzībām.
Lisabonas stratēģijā Eiropa ir izstrādājusi spēcīgu politikas struktūru inovāciju atbalstīšanai. Tomēr "inovāciju politika ir attīstījusies kā zinātnes un tehnoloģiju politikas un rūpniecības politikas sakausējums"
. Inovācijām veltītās politikas īstenošanā ir jāņem vērā "kreativitātes" starpnozaru un daudzdisciplīnu aspekts, kas apvieno "kultūras rosinātas kreativitātes ", "ekonomikas" un arī "tehnoloģisko inovāciju" elementus.
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Zinātniskā inovācija
Tehnoloģiskā inovācija
Ekonomiskā un sociālā inovācija
Kultūras kreativitāte
Ceļā uz ES kreativitātes politikas izstrādi
Mērķis ― izveidot tādu Eiropu, kurā tiek stimulēta un veicināta kreativitāte un motivēti indivīdi, sabiedrība, sabiedriskās institūcijas un uzņēmumi īstenot sociālo un ekonomikas atjaunotni, pamatojoties uz kultūru.
Uzdevumi ir šādi:
– veicināt iztēles un talanta pilnveidošanu skolā, uzņēmumos un sabiedriskajās institūcijās, dzīvē;
– atbalstīt radošās ekonomikas attīstību, integrējot kreativitāti ES inovāciju politikā;
– izmantot kultūru sociālo inovāciju veicināšanā;
– Eiropas līmenī pulcējot talantīgus cilvēkus, veicināt reģionālo identitāšu un kultūras savstarpēju bagātināšanos, lai tādējādi sekmētu vietējās vides attīstību un daudzvalodību;
– nodrošināt Eiropas kā radīšanai piemērotas vietas atpazīstamību pasaulē;
– kultūras jomā pāriet no dalībvalstu savstarpējās konkurences uz sadarbību, lai Eiropas kreativitāte kļūtu pamanāma starptautiskā līmenī.
Pētījumā ir piedāvātas darbības piecu pasākumu īstenošanai:
– uzlabot izpratni par kultūru kā svarīgu kreativitātes resursu;
– iekļaut kultūras rosinātu kreativitāti inovāciju veicināšanas politikā;
– veikt pastāvošo finanšu resursu pārdali vai izveidot jaunas programmas, lai stimulētu kreativitāti;
– nodrošināt Eiropas kā radīšanai piemērotas vietas atpazīstamību;
– pārskatīt un pielāgot reglamentējošo un institucionālo struktūru, lai atbalstītu sadarbību radošajā un kultūras jomā.
Kreativitāte ir process, kuru pastāvīgi ietekmē un stimulē (vai ierobežo) cilvēkfaktors, sociālie, kultūras un institucionālie faktori. Tiek ierosināts ieviest kreativitātes indeksu (ar 32 rādītājiem), lai novērtētu radošo vidi ES dalībvalstīs un nodrošinātu iespēju ar mākslu un kultūru attīstīt Eiropā radošu ekoloģiju.
Eiropas projektā kultūrai kā pakārtotas kompetences jomai ir piešķirta otršķirīga nozīme, bet vienlaikus tā ir jauninājumu mērķu un jaunu ekonomisko un sociālo paradigmu attīstības pamatā. Eiropas institūcijām un arī dalībvalstīm ir jāpārskata jauninājumu stimulēšanas politika atbilstīgi Lisabonas stratēģijai, lai noskaidrotu, vai tā veicina kultūras rosinātu kreativitāti un nodrošina radošo un kultūras nozaru līdzdalību.
Papildus ar inovācijām saistītās politikas pārskatīšanai ierosināts veikt arī pastāvošo finanšu resursu pārdali vai izveidot jaunas programmas, lai stimulētu kultūras rosinātu kreativitāti. Ciktāl tas attiecas uz Eiropas Savienību, programmās un fondos ir jāatbalsta:
– radoši uzņēmēji, uzņēmumi un pētniecības centri, kuru darbā tiek izmantota kultūras rosināta kreativitāte;
– sociālās inovācijas, kas tiek īstenotas, izmantojot kultūru;
– teritorijas, kurās kultūra izmantota kā līdzeklis attīstībai;
– sadarbība kultūras jomā dažādās teritorijās.
Tiek ierosināti arī konkrēti pasākumi un darbības, lai veicinātu Eiropas kā radīšanai, izdomai un talanta īstenošanai piemērotas vietas atpazīstamību, ― Eiropa kā vieta, kurā atbalsta un novērtē vienreizīgumu un atšķirības.
Māksla un kultūra var sniegt būtisku ieguldījumu tādu uzdevumu īstenošanā, kuros apvienots mērķis radīt labklājību ar ilgtspējības un vispārējo humānisma vērtību ievērošanas mērķi, jo mākslai un kultūrai raksturīgs, ka tās mums palīdz pārvarēt ekonomiskus un praktiskus ierobežojumus. Mēs kā pilsoņi un patērētāji varam veicināt kultūras un kreativitātes izmantošanu, lai rastu jaunas iespējas dzīvesveida un darba apstākļu uzlabošanai.
Eiropas kultūru daudzveidībā ir iespēja stimulēt kreativitāti. Eiropas dažādās kultūras, vēsture un ģeogrāfija ir nozīmīgs kreativitātes avots. Eiropas daudzveidība un mozaīkai līdzīgais mantojums ir veidojis Eiropas likteni un noteiks tās nākotni. Plurālisms un atvērtība ir Eiropas modelim raksturīgas pazīmes. Šis kosmopolītisms ir lielisks kreativitātes avots.
Papildu izaicinājums Eiropai ― iespējami pilnvērtīgāk izmantot tās kultūras daudzveidību globalizācijas apstākļos. Eiropas nākotne daudzējādā ziņā ir atkarīga ne tikai no spējas pārvarēt vietējo identitāšu līmeni, lai izmantotu kreativitātes iespējas, bet arī no tā, kā dažādas vietējās identitātes būs pārstāvētas starptautiskajā līmenī. Izvirzot un attīstot savus radošos mērķus, Eiropa var kļūt par ievērojamu spēku tādu novatorisku ideju un pakalpojumu radīšanā, kuriem piemīt gan ekonomiska vērtība, gan spēja uzlabot pilsoņu dzīves kvalitāti. Eiropai ir jākļūst par galveno vietu, kur saskarties ietekmēm un idejām. Apvienojoties Eiropa paaugstina savu kreativitātes un novatorisma potenciālu. Tādējādi kreativitātes, mākslas un kultūras ietekmi būtu iespējams izmantot to nozīmes palielināšanai Eiropas ekonomiskajā un sociālajā attīstībā.
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PRIEKŠVĀRDS
Pētījums par kultūras ieguldījumu kreativitātes attīstībā tika sagatavots Eiropas Komisijas vajadzībām (Izglītības un kultūras ģenerāldirektorātam). Tajā ir izklāstīta kultūras un mākslas ietekme uz kreativitāti ― ekonomikas izaugsmes galveno faktoru un sociālo un tehnoloģisko inovāciju vektoru.
Darbs ilga 11 mēnešus laika posmā no 2008. gada maija līdz 2009. gada aprīlim. To vadīja KEA European Affairs (KEA) ― konsultatīvo pakalpojumu sniedzējs Briselē, kas specializējies kultūras, informācijas nesēju un izklaides nozares jautājumos. Šā uzdevuma izpildei KEA izveidoja Burns Owens Partnership (BOP) un profesora Roberto Travaljīni [Roberto Travaglini] konsorciju.
BOP ir neatkarīgs pētījumu un stratēģijas konsultāciju uzņēmums Apvienotajā Karalistē, kas specializējies jautājumā par kultūras un kreativitātes nozīmi ekonomiskajā un sociālajā attīstībā. Šis uzņēmums piedalījās izpētes jomas noteikšanā. Tā galvenais uzdevums ― konstatēt tādus gadījumus Eiropas Savienībā, kas atspoguļotu to, kā kultūra var veicināt:
– indivīda kreativitātes attīstību visa mūža garumā;
– radošu risinājumu izstrādi tādās vidēs kā darbvietas, slimnīcas un cietumi.
BOP veica identificēto faktoru kvantitatīvo un kvalitatīvo novērtēšanu un palīdzēja KEA sagatavot pētījuma 3. nodaļu, daļēji arī 4. nodaļu, kā arī politikas ieteikumus jautājumā par kultūras ietekmi uz sociālajām inovācijām.
Profesors Roberto Travaljīni ir kognitīvo zinātņu un psiholoģiskās pedagoģijas speciālists Urbīno universitātē Itālijā un eksperts kreativitātes izpētē. Viņš ir pētījis bērna un pieauguša cilvēka kreativitātes dinamiku un ķermeņa valodu un veicis empīrisku un eksperimentālu pētījumu izglītības jomā ― par saistību starp mākslu un kreativitāti. Profesora galvenais uzdevums ― piedalīties izpētes jomas noteikšanā, sniegt bibliogrāfiskas atsauces un pārskatīt tās pētījuma sadaļas, kas attiecas uz indivīdu kreativitātes stimulēšanu un kreativitātes stimulēšanu ar izglītības starpniecību (īpaši pētījuma 1., 4. un 6. nodaļu).
KEA bija atbildīga par pētījuma vadīšanu, analītiskās struktūras un izpētes jomas noteikšanu, kultūras un kreativitātes saistības izpēti (1. nodaļa); tai bija uzdevums pētīt un analizēt kultūras rosinātas kreativitātes ietekmi uz ekonomiskajiem panākumiem (2. nodaļa), veikt 3. nodaļas galīgo redakciju saskaņā ar pārējo pētījuma tekstu, pētīt un analizēt mākslas un kultūras nozīmi mācīšanās procesā (4. nodaļa), kā arī valsts politiku kreativitātes jomā (5. nodaļa). KEA izstrādāja kreativitātes eiroindeksu (3. pielikums) un sagatavoja ieteikumus politikai (6. nodaļa). Tas sagatavoja bibliogrāfiju sadarbībā ar konsorcija partneriem, nodrošināja saziņu ar Eiropas Komisiju, kā arī koordināciju ar konsorcija dalībniekiem. KEA vēlas pateikties Neilam Vatsonam [Neil Watson], neatkarīgajam pētniekam no Apvienotās Karalistes, par sniegto atbalstu lielas pētījuma daļas rediģēšanā.
Galvenais pasūtītājs rīkoja semināru 2009. gada 3. februārī Eiropas Komisijas telpās Briselē, lai apspriestos ar ieinteresētajām pusēm un pārbaudītu dažus secinājumus pirms darba pabeigšanas (semināra dalībnieku saraksts atrodams 6. pielikumā).
Tirdzniecības organizācijas, nozaru eksperti, valsts iestādes, izglītības iestādes un mākslinieki, kuri tika aptaujāti saistībā ar šo pētījumu, ir norādīti 5. pielikumā. Attiecībā uz politikai un izglītībai veltītajām nodaļām tika veiktas konsultācijas arī ar dalībvalstu kultūras un izglītības ministriju pārstāvjiem. Dalībvalstu pārstāvju saraksts ir pieejams 5. pielikumā. Mēs vēlamies pateikties visiem respondentiem par ieinteresētību šajā darbā, doto ieguldījumu un uzmundrinājumiem.
IEVADS
Šķiet, 21. gadsimta sākums būs laiks, kurā galvenā uzmanība tiks veltīta ilgtspējīgas attīstības atbalstīšanai. Kreativitātei un izdomai būs izšķirīga nozīme problēmu risināšanā. Finansiālo pārmaiņu izraisītā ekonomikas krīze, kā arī vides problēmas liek mums mainīt domāšanu un būt radošiem ar ekonomikas un cilvēku attīstību saistītajos jautājumos.
Turklāt globalizācijas ietekmē Eiropa pašlaik atrodas konkurences attiecībās ar jaunajām ekonomikām Brazīlijā, Ķīnā, Indijā un Krievijā. Rietumu ekonomika 20. gadsimta 50. gados nodrošināja aptuveni 64 % no pasaules bruto produkcijas. Līdz 1980. gadam šī proporcionālā daļa bija samazinājusies līdz 49 %
. Saskaņā ar dažām aplēsēm 2013. gadā tā būs tikai 30 %
.
Eiropas pozīcija arvien vairāk būs atkarīga no tās spējas īstenot ekonomiskās un sociālās inovācijas.
Lai risinātu šo jautājumu, Eiropas Savienība 2000. gadā pieņēma Lisabonas stratēģiju, kuras mērķis ― padarīt Eiropu par vienu no konkurētspējīgākajām ekonomikām pasaulē. Politikas veidotāji uzskata, ka inovāciju efektivitāte ir atkarīga no spējas paaugstināt ieguldījumus pētniecībā un attīstībā (P&A) vismaz līdz 3 % līmenim no IKP, kā arī no spējas pārvērst inovācijas veiksmīgos ražojumos un pakalpojumos
. Struktūrā, kas parasti ir saistībā ar novatorisma un konkurētspējas līmeņa paaugstināšanu ekonomikā, ietilpst:
– efektīvi intelektuālā īpašuma režīmi;
– ciešāka saikne starp zinātni un ražošanu;
– pilnveidota pieeja riska kapitālam;
– mazāk "birokrātisku" šķēršļu uzņēmējdarbības sākšanai un attīstībai
.
Inovācija un konkurētspēja pārāk reti tiek saistīta ar ieguldījumu kultūrā ― kā kreativitātes stimulēšanas līdzeklī.
Par to, ka tehnoloģiska inovācija ir politikas prioritāte, pašlaik liecina ES finansējuma piešķiršanas stratēģija, reģionālajai attīstībai piešķirtie budžeta līdzekļi, pētniecības un informācijas tehnoloģiju (ICT) programmas. Eiropas Investīciju banka (EIB) ― ES ieguldījumu institūcija ― kā prioritāti savā inovāciju programmā ir noteikusi atbalstu tehnoloģijai. Toties netehnoloģiskām inovācijām tiek pievērsts nepelnīti maz uzmanības.
Kultūras un radošajām nozarēm kā stratēģiskai jomai novatoriskas Eiropas mērķu sasniegšanā ir otršķirīga nozīme. Pētījumā, ko Eiropas Komisija publicēja 2006. gada oktobrī
, pirmoreiz ES līmenī ir noteikta kultūras un radošo nozaru sociāli ekonomiskā ietekme ES. Pētījumā secināts, ka šo nozaru apgrozījums 2003. gadā bija 654 miljardi eiro (pārsniedzot mašīnbūves un ICT ražošanas nozaru apgrozījumu), veidojot 2,6 % no ES IKP un nodrošinot gandrīz 6 miljonus darbvietu.
Eiropai ir milzīgs radošais potenciāls. Eiropa var lepoties ar ievērojamu kultūras mantojumu, dažām no labākajām mākslas un dizaina skolām, lieliskākajiem māksliniekiem, novatoriskākajiem muzejiem, brīnišķīgākajiem festivāliem un mākslas galerijām, labākajiem luksuspreču zīmoliem, novatoriskākajām kultūras nozarēm (mūzika, kino, izdevējdarbība, datorspēles) un radošākajiem profesionāļiem (arhitektiem, dizaineriem, reklamētājiem) pasaulē. Kultūras produkti un pasākumi ir cieši saistīti ar radošo procesu, kas ir inovāciju dzinējspēks. Vai Eiropa pilnīgi izmanto radošo potenciālu?
Darba uzdevums
Eiropas Komisijas 2007. gada aprīļa paziņojumā par Eiropas darba kārtību globalizācijas apstākļos (COM(2007) 242 galīgā redakcija) tika uzsvērta svarīgā saistība starp kreativitāti un kultūru un nepieciešamību veicināt ražošanas nozaru savstarpēju bagātināšanu.
Viens no trīs galvenajiem mērķiem kultūrai veltītajā Eiropas darba kārtībā ― kultūras kā kreativitātes katalizatora veicināšana izaugsmei un nodarbinātībai saskaņā ar Lisabonas stratēģiju. Eiropas Komisijas paziņojumā ir atzīts kultūras potenciālais ieguldījums inovāciju stratēģijā.
Komisijas darba uzdevumā norādīts, ka pētījuma uzdevums ir palīdzēt Eiropas Komisijai:
– labāk saprast kreativitātes jēdzienu, kā arī dažādos faktorus, kas var to stimulēt;
– labāk saprast kultūras faktisko devumu kreativitātei;
– labāk saprast saistību starp faktoriem, kas stimulē kreativitāti un kultūru.
Pētījuma izklāsts
Pasaulē un pasaules ekonomikā norisinās straujas pārmaiņas. Mēs visi saskaramies ar ļoti būtiskām ekonomikas, vides un sociālām problēmām. Ciparu ekonomika pārveido mūsu sabiedrības ekonomisko un sociālo pamatu. Mēs zinām, ka zemu izmaksu ražošanas centri rūpniecības vai pakalpojumu nozarēs nākotnē nebūs galvenie vērtību noteicēji pasaules ekonomikā. Mēs zinām arī to, ka "hiperpatēriņa" modelis nav ilgtspējīgs. Attīstītajām ekonomikām ir jākonkurē, pamatojoties uz zināšanām un spēju attīstīt pieeju, kas būtu vairāk vērsta uz lietotāja interesēm un labāk atbilstu sabiedrības prasībām un jaunajiem apmaiņas veidiem.
Vienlaikus mākslai un kultūrai ir svarīga nozīme tehnokrātiskā pasaules uzskata cilvēciskošanā, kura pamatā ir vienīgi idejas par tehnoloģisko progresu vai ekonomiskajiem mērķiem. Lai būtu iespējams ilgstpējīgs uzplaukums, nepieciešams cilvēciskāks redzējums.
Pētījums ir veikts, ņemot vērā ES Lisabonas politiku. Lisabonas principu pamatā ir uzskats, ka rūpnieciskā ražošana ir patiesais ekonomisko panākumu novērtēšanas kritērijs, kas tiek izteikts ar IKP vērtību. Šajā kontekstā kultūras jēdziens ir saistīts ar uzņēmumu, ekonomiku, konkurētspēju un vadību, jo pētījuma uzdevums ir aplūkot kreativitāti kā ekonomiskā un sociālā uzplaukuma veicinātāju. Pētījumā uzsvērta kultūras papildināšana ar inovāciju stratēģijām un tās būtiskā nozīme postindustriālajā ekonomikā, kas ir ceļā no ražošanas ekonomikas uz pakalpojumu ekonomiku. Tajā ir izklāstīta arī kultūras nozīme sabiedrībā, kuru ietekmē nopietnas sociālās problēmas. Pētījumā iztirzāts tas, cik liela nozīme mākslas un kultūras izmantošanā, lai stimulētu kreativitāti, ir izglītībai un mācīšanās procesam. Uzmanība ir veltīta arī jautājumam par politikas izstrādi, un īpaši uzsvērtas tās valsts politikas iniciatīvas, kuru mērķis ir rosināt kreativitāti ar kultūras starpniecību. Visbeidzot, pētījumā ir sniegti politikas ieteikumi radošas ekoloģijas izveidei, izmantojot kultūru, ar mērķi veidot radošu Eiropu.
Pētījumā ir 6 nodaļas.
1. Ceļā uz kultūras rosinātu kreativitāti
Šajā nodaļā raksturota saikne starp kultūru un kreativitāti. Tajā aplūkots kultūras rosinātas kreativitātes jēdziens, lai akcentētu tos kultūras elementus, kura rosina kreativitāti. Nodaļā ir piedāvāts nošķirt kultūras rosinātu kreativitāti no inovācijām, lai uzsvērtu kultūras īpašo ieguldījumu.
2. Kultūras rosināta kreativitāte― ekonomiskā un industriālā dimensija
Šajā nodaļā izklāstīta kultūras rosinātas kreativitātes ietekme uz sasniegumiem rūpniecībā un ekonomikā. Vispirms tajā ir raksturota kultūras rosinātas kreativitātes nozīme ekonomiskajās un sabiedriskajās pārmaiņās. Turpmāk tiek izklāstīta tās ietekme uz uzņēmumu panākumiem un ekonomisko attīstību. Nodaļā tiek parādīts, ka kultūras rosināta kreativitāte ir veiksmīgu uzņēmējdarbības stratēģiju neatņemama sastāvdaļa.
3. Kultūras rosinātas kreativitātes sociālā dimensija
Šajā nodaļā izklāstītā doma atrodas ārpus jautājuma par kultūras ekonomisko potenciālu, proti, tas ir jautājums par kultūras ietekmi uz kreativitāti sociālajā jomā.
4. Kreativitāte un mācīšanās
Šajā nodaļā izklāstīta izglītības un skolu nozīme kreativitātes stimulēšanā. Tajā ir novērtēta mākslas un kultūras ietekme uz kreativitātes stimulēšanu un izklāstīta labākā prakse.
5. Pārskats par politiku attiecībā uz kreativitāti
Šajā nodaļā izklāstīta ES politika attiecībā uz inovācijām un kreativitāti.
6. Ieteikumi politikai
Šajā nodaļā ir noteikti apstākļi, kas var stimulēt kreativitāti Eiropā, izklāstīti radošas Eiropas mērķi un ierosināti politikas ieteikumi šo mērķu sasniegšanai.
1. NODAĻA
CEĻĀ UZ KULTŪRAS ROSINĀTU KREATIVITĀTI
Kreativitātes un kultūras savstarpējās saiknes izpēte šķiet vienkārša. 

Galu galā kreativitāte ir mākslinieku un citu kultūras/radošās nozarēs strādājošo profesionāļu raksturīgākā spēja.
Tomēr, runājot par to, ka kreativitāte sekmē ekonomiskas un sociālas inovācijas, saikne starp kreativitāti un kultūru vairs nav tik acīmredzama. Tradicionāli kultūra patiešām netiek uzskatīta par virzītājspēku, kas varētu uzlabot pārvaldību vai radīt konkurences priekšrocības produktu izstrādes, mācību vai cilvēkresursu jomā.
Šajā pētījumā tiek uzskatīts, ka kultūra aptver tradicionālās kultūras un mākslinieciskās darbības (izpildītājmākslu, vizuālo mākslu, kultūras mantojumu un literatūru), kā arī kultūras industriju (iespieddarbus, multimedijus, presi, kino, audiovizuālo un skaņu ierakstu ražošanu, amatniecību, dizainu un kultūrtūrismu). Tomēr šajā pētījumā kultūra ir aplūkota arī kā kreativitātei nepieciešamās zināšanas: kultūra kā līdzeklis iztēles bagātināšanai.
Saskaņā ar pētījuma uzdevumiem kultūras ietekme šajā pētījumā netiek iztirzāta kā dzīvesveids, identitāte vai ar kreativitāti saistītu pārliecību, paražu vai vērtību kopums. Tomēr pētījumā ir aplūkota arī kultūras nozīme saistībā ar grupas vai civilizācijas identitāti, jo kultūras un identitātes mijiedarbība ir svarīgs elements, kas rosina kreativitāti, īpaši Eiropas un tās kultūras mantojuma sadrumstalotības kontekstā.
Šīs sadaļas mērķis ir
― veicināt kreativitātes jēdziena izpratni, kā arī izpratni par dažādiem faktoriem, kas varētu to rosināt,
― veicināt izpratni par kultūras efektīvo un konkrēto ieguldījumu kreativitātes attīstībā.
Lai raksturotu saikni starp kultūru un kreativitāti, pētījumā tiek iztirzāts viedoklis par kultūras rosinātu kreativitāti, tiecoties
― uzsvērt autoru, radošo talantu un organizāciju būtisko nozīmi kreativitātes veicināšanā, 
― atgādināt par kreativitātes nozīmi to cilvēku atbalstam, kuri rada vai ir radoši,
― nošķirt inovāciju un kreativitāti, lai inovāciju politikā tiktu ņemta vērā kultūras rosināta kreativitāte.
Kultūras rosinātas kreativitātes jēdziens palīdzēs turpmākajās nodaļās raksturot uzņēmumos un sabiedrībā vērojamās inovācijas, kas sakņojas kultūrā.
1.1. Kreativitāte
Kreativitāte ir ļoti sarežģīta parādība, ko nevar reducēt līdz kādai formulai. Māksliniekiem un kultūras darbiniekiem, proti, cilvēkiem, kas visuzskatāmāk demonstrē radošās prasmes, allaž ir grūti to aprakstīt.
Labāk izprotot kreativitāti kā procesu, iespējams labāk saprast kreativitātes pamatstruktūru un tās saikni ar mākslu un kultūru. Vairākas zinātņu nozares, no bioloģijas līdz psiholoģijai un socioloģijai, ir devušas savu ieguldījumu kreativitātes zinātniskajā izpratnē. 1. pielikumā ir dots dažādu zinātnisko pieeju kopsavilkums, kas lietotas, lai definētu kreativitāti, un ir ietekmējušas mūsu skatījumu uz šo fenomenu.
Kreativitātes jēdziens ir jāizprot gan kultūras, gan individuālā un sociālā līmenī.
Vispirms ir būtiski atzīt, ka kreativitāte ir kultūras jēdziens, kas attīstās gan laika gaitā, gan arī pāri valstu robežām. Šis jēdziens arī atspoguļo kultūras ierobežojumus.
 Šajā pētījumā aplūkotā kreativitāte atspoguļo Rietumu zinātnieku viedokli, kur saskaņā ar Lubartu [Lubart]
 kreativitāte kultūrā tiek uzskatīta par “fenomenu, kura pamatā ir orientācija uz produktu un oriģinalitāte ar mērķi atrisināt problēmas”. Rietumu skatījumā uzsvars ir likts uz individuālismu un noteiktu darba ētiku, kam raksturīga ticība progresam.

Turpretim Austrumu filozofijā valdošais uzskats akcentē kreativitātes “emocionālo, personisko un iekšējo garīgo elementu”. Austrumos kreativitāte nav tik daudz vērsta uz inovāciju, bet gan uz atklāsmi par paša, objekta vai notikuma patieso dabu. Šo pētījumu ir iedvesmojusi šāda kreativitātes uztvere, un tajā ir pausts atbalsts turpmāk izklāstītajai idejai, kas noved pie koncepcijas par kultūras rosinātu kreativitāti.
Individuālā līmenī kreativitāte ierosina mentālos un psihiskos mehānismus, un iznākumā kaut kas rodas ― atklājums, mākslas darbs, priekšnesums. Šie mehānismi kļūst par radošā spēka izpausmi. Kreativitāte cilvēkam izpaužas dažādos kontekstos, īpaši saistībā ar kultūras radīšanu. “Tas ir saistīts ar indivīda spēju domāt radoši un tēlaini un izmantot neierastus problēmu risināšanas paņēmienus.”
 Tādējādi kreativitātes rezultāts ir kaut kas jauns un oriģināls (atzīstot, ka izpratne par jauno vienmēr ir atkarīga no konteksta un vienmēr ir balstīta tajā, kas bijis pirms tam).
Kreativitāti var pretstatīt intelektam, ja pirmo minēto raksturo diverģenta domāšana, nevis algoritmisks vai konverģents domāšanas process. Šīs kreativitātes iezīmes saistās ar nestabilitāti vai neparedzamību, tāpēc pretēji intelektam, kas ir pamatoti izmērāms, kreativitāti, iespējams, būs grūtāk pakļaut standartizētam novērtējumam.

Kreativitātē iekļaujas vairākas kognitīvo elementu kombinācijas, kas saistās ar spēju “sasaistīt idejas”, “saskatīt līdzības un atšķirības”, būt “neikdienišķam”, būt “ziņkārīgam” un “apšaubīt sociālās normas”.
 Kreativitāte ir arī spēja cilvēka dvēseles izpausmi saistīt ar prātu un emocijām. Daudzas no šīm personības iezīmēm piemīt gan māksliniekiem, gan arī citiem radošiem cilvēkiem.
Tomēr ir būtiski uzsvērt konteksta, vietas un sociālo nosacījumu nozīmi. Mēs vēlētos īpaši uzsvērt sociālās vides nozīmi, jo tā daudzējādā ziņā attaisno sabiedrības iejaukšanos saistībā ar tādu nosacījumu izveidi, kas kreativitāti varētu rosināt ar izglītības starpniecību (šis temats aplūkots 4. nodaļā), vai saistībā ar inovāciju politiku.
Kreativitāti tiešām bieži definē kā vēl ko nebijušu, kas gūst zināmu sociālu atzinību. Vispirms radošai idejai vai darbam ir jābūt jaunam. Tomēr ar novatoriskumu nepietiek, jo arī jauna ideja var būt muļķīga vai bezjēdzīga. Papildus prasībai pēc novatoriskuma, “lai ideja būtu radoša, tai ir jābūt piemērotai un atzītai par sociāli vērtīgu kādai sabiedrībai”.
 Šo uzskatu ir paudusi, piemēram, Terēze Amabile [Teresa Amabile], piedāvājot vispārēju kreativitātes definīciju: “produkts ir uzskatāms par radošu, ja attiecīgās nozares eksperti piekrīt, ka tas ir radošs, proti, šī produkta piemērotību nosaka sociālās grupas, un tas ir kultūrvēsturiski noteikts.”

Mēģinot definēt, kad un kā rodas kreativitāte, profesors Čiksentmihāji [Csikszentmihalyi] norādījis: “Kreativitāte nerodas cilvēka galvā, bet gan personas domu un kultūrsociālā konteksta mijiedarbībā.” Tas ir drīzāk sistēmisks nekā individuāls fenomens.”
 Mākslinieks Marsels Dišāns [Marcel Duchamp] juta, ka skatītājs ir radošā procesa būtiska daļa.
 Publika, auditorija vai “speciālista starpnieki” (piemēram, kinokritiķi) nosaka to, kas ir radošs.

Dažādie skatījumi izceļ to, ka kreativitāte sakņojas dažādās cilvēka spēju un vides jeb individuālās dispozīcijas un sociālā konteksta kombinācijās.
Šajā tabulā ir sniegts kopsavilkums dažādiem faktoriem, kas ietekmē kreativitāti.
KREATIVITĀTES ELEMENTI
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Kognitīvā psiholoģija
Domu rašanās process
Tehniskās iemaņas
Vadības process
Sadarbība
Attiecību sistēma
Organizācija
Bioloģija/Ģenētika
KREATIVITĀTE
Konteksts
Politika
Izglītība/Zināšanas
Kultūra/Sociālā vide
Ierobežojumi/Atsauces
Darba vide
Ģeogrāfija/Atrašanās vieta
Personība
Intelekts
Motivācija
Diverģenta domāšana
Kultūras kapitāls
Psihoanalīze
(neapzināts)
Tabulā ir redzams, ka kultūra ir būtiska, lai veicinātu kreativitāti ar kultūras kapitāla (personība), kultūrvides, tostarp izglītības (konteksts) un iemaņu (kognitīvā un tehniskā psiholoģija, tehniskās iemaņas) starpniecību.
1.2. Kultūra kā kreativitātes avots
Teorijas un zinātniskās pieejas ir noderīgas, lai izprastu kreativitāti, bet ar tām nepietiek, lai aptvertu kreativitātes kultūras dimensiju. Kreativitātes izpēte saistībā ar kultūru vairāk koncentrējusies uz māksliniecisko sasniegumu izpratni.
 Tādējādi kreativitātes nozīme tiek piemērota nekritiski un to ir plaši ietekmējusi literatūra uzņēmējdarbības vadības jomā, kas rada noteikumus, lai sekmētu “radošu organizāciju” izveidi.
 
Kreativitāte daudzējādā ziņā patiesi ir āķīgs apzīmējums, ar ko dažādi cilvēki saprot dažādas lietas. Futbolists vai grāmatvedis var būt radošs. Mēs vēlamies, lai bērni būtu radoši. Literatūrā uzņēmējdarbības vadības jomā kreativitāte aplūkota kā līdzeklis, lai veicinātu produktivitāti. Šajā pētījumā mēs piedāvāsim paši savu kreativitātes definīciju.
Mijiedarbība starp kultūru un kreativitāti ir sarežģīta, un kultūru nevar vienmēr saistīt ar kreativitāti. Kultūra ietver arī pieņemtus nosacījumus, piemēram, kad tā atspoguļo mantojumu, tradīcijas vai saistās ar tādiem kultūras produktiem, kuru pamatā ir veiksmīgais un “pārbaudītais” (turpinājumi, katalogu izmantošana, folklora). Kultūras vērtības arī sekmē neiecietību un ekstrēmismu, kas kreativitāti ierobežo.
Tomēr bez kreativitātes nebūtu mūzikas, dzejas, gleznu, literatūras un visu to radošo darbību, kas saistās ar mākslu un kultūras nozari. Kreativitāte sekmē kultūras radīšanu.
 Atzīstot kultūras un kreativitātes savstarpējās mijiedarbības sarežģītību, šis pētījums ir par kultūras ietekmi uz kreativitāti
, lai veicinātu izpratni par tās ieguldījumu Lisabonas stratēģijas mērķu sasniegšanā. 

Lai rastos kreativitāte, nepieciešami zināmi nosacījumi. Aplūkosim nosacījumus, kas saistīti ar kultūras un mākslinieciskām darbībām, kultūras identitāti un ekoloģiju. Galvenais avots kreativitātei, kura sakņojās kultūrā, tiešām ir cilvēki (mākslinieki, amatnieki, “radošie”), kultūras un radošā nozare, teritorijas un sabiedrība:
■ Cilvēki (mākslinieki, amatnieki, “radošie”)
“Mākslinieki ― viņi pieder citai rasei un paši to nezina... Viņi glezno sēras magonēs... viņi rada likumus rītdien, kad tu dzīvosi vakar... viņi izlemj par visu, kad tu vēlies viņus pakļaut... tie ir ļaudis no citurienes.”
Leo Ferē [Leo Ferré] (franču dzejnieks)
Pirms Renesanses mākslinieki būtībā bija amatnieki (bet tas viņiem neliedza radīt lieliskus mākslas darbus
), turpretim mūsdienās jēdziens "mākslinieks" aptver dažādu jomu cilvēkus: mākslas konceptuālistus (kuri ar mākslinieciskās ieceres starpniecību pauž jaunu realitāti vai lietas ― Pikaso [Picasso]), produktu vai stratēģiju radītājus (kuri atbalsta industriālu vai komerciālu ieceri ― Filips Starks [Philippe Starck] vai Ričards Seimūrs [Richard Seymour] ― “Es esmu komerciālisma iesaiņotājs”
), mākslas profesionāļus (kuri apgūst mākslas tehnikas, lai parādītu kādu izteiksmes veidu ― Sezāns [Cezanne]), mākslinieciskās ieceres uzņēmējus (mākslinieki, kas kļuvuši par uzņēmējiem ― Armani, Pols Smits [Paul Smith], Takaši Murakami [Takashi Murakami]) un indivīdus, kuri apgūst jaunas tehnoloģijas, lai izveidotu jaunas komunikācijas un mākslinieciskās izpausmes formas (“lietotājs, kas rada saturu”).

Tāpēc ideja par to, kas ir “mākslinieks” (vai “radītājs”), ir grūti aprakstāma, un laika gaitā tā ir būtiski mainījusies. Turpmāk minētais atspoguļo grūtības definēt mākslinieku mūsdienās. Jautājot, vai, piemēram, arhitekts Frenks Gērijs [Franck Gehry] (plašu sajūsmu raisījušā Gugenheima muzeja arhitekts, Bilbao) ir mākslinieks, Ričards Serra [Richard Serra] norādīja
, ka tādi arhitekti kā Gērijs vai Kulhāss [Koolhaas] (šeit varētu piebilst ― dizainers) nav uzskatāmi par māksliniekiem, jo viņi par savu darbu atbild “klientam, programmai un visam, kas saistās ar ēkas utilitāro funkciju”. Salīdzinājumam ― māksliniekam rūpētu tikai simboliskais un poētiskais.

Šajā pētījumā netiks pārņemta Ričarda Serras piedāvātā šaurā definīcija
, bet nebūs arī mēģinājumu definēt jēdzienu “mākslinieks”. Māksliniekiem un citiem radošo profesiju pārstāvjiem piemīt kopīga iezīme: spēja domāt laterāli, komunicēt (piemēram, veidot draudzīgu “lietotāja saskarni”), apstrīdēt tradicionālos risinājumus un skatījumus. Viņu izglītības ceļi bieži ir līdzīgi, ar spēcīgu uzsvaru uz mākslinieciskajām iemaņām. Viņus pastāvīgi iedvesmo māksla un kultūra, kas kalpo par ideju avotu. Mūsuprāt, mākslinieku un radošu personu raksturo talants un iztēle, ko bieži papildina spēja domāt un redzēt atšķirīgi, nelineārā (vai radikālā) veidā. Šie cilvēki ir kreativitātes virzītājspēks, un tie iemieso mākslas un kultūras ietekmi uz kreativitāti.
Uzsvars ir likts uz personām (māksliniekiem vai “radošajiem profesionāļiem”), kas ir galvenais kreativitātes avots, jo bez šādiem talantiem nebūtu arī kultūras un radošās nozares. Būtiski ir atzīt dažādos un atšķirīgos radošās izpausmes un ieguldījuma līdzekļus, vienlaikus respektējot motivāciju, kas ierosina radošo aktu.
Jāuzsver, ka radoši cilvēki bieži ir starpnieki, kas darbojas dažādās disciplīnās un kuru iemaņas un nostāja sekmē kreativitāti, jo viņi spēj domāt laterāli, izteikties abstrakti un simbolos 
. Viņi jaucas citu darīšanās.
 Ņemot vērā to, cik būtiskas ir tehnoloģijas, kas nodrošina izpausmes iespējas digitālajā pasaulē, arī mākslinieki un radošie cilvēki kļūst par erudītiem (polymath)
, personām ar plašām zināšanām un iemaņām. Tā ir “jaunā Renesanse”, laiks, kurā tiek izsvērtas vīriešu un sieviešu spējas kombinēt tehniskās un radošās zināšanas, kā to darīja Leonardo da Vinči [Leonardo Da Vinci]. Māksla aizvien vairāk funkcionē kā laboratorija, un mūsdienu jaunradē tiek izmantotas jaunas tehnoloģijas (modē, izpildītājmākslā, kino, mūzikā, videospēlēs, arhitektūrā, dizainā). Lai nodarbotos ar datoranimāciju, ir vajadzīgas gan mākslinieciskās, gan tehniskās iemaņas. Nepieciešamas zināšanas mākslas, dizaina un datorzinātņu jomā. Robežas starp kultūru, uzņēmējdarbību un tehnoloģiju kļūst izplūdušākas. Dizaineri darbojas ražošanas un kultūras krustpunktā.
Tajā pašā laikā radošas izpausmes ir digitālās ekonomikas kodols, kur miljoniem cilvēku internetā apstrādā datnes, izgriežot, ielīmējot, saspiežot un apmainoties ar tām, lai radītu jaunas sociālo attiecību formas un interaktīvus, līdzdalīgus izteiksmes veidus. Arī šīs kultūras izpausmes ir spēcīgs kreativitātes avots. Tās bieži pastāv internetā ar sociālo tīklu starpniecību. Internets kļuvis par jaunu vietu, kur “autors” var dalīties savā redzējumā un tiekties pēc sociālas atzinības neatkarīgi no tradicionālām ražošanas un izplatīšanas infrastruktūrām. Savā grāmatā “The Wealth of Networks” tieslietu profesors Johajs Benklers [Yochai Benkler] norāda, ka ļaužu masām tagad ir vajadzīgie līdzekļi, lai izplatītu jauna veida preces: “Mēs varam divdesmit pirmo gadsimtu padarīt par laiku, kas indivīdiem piedāvā plašāku autonomiju, politiskajām kopienām plašāku demokrātiju un sabiedrībai plašākus kontaktus starp cilvēkiem un plašākas pašrefleksijas iespējas kultūras jomā.”

■ Kultūras un radošās nozares

Ir būtiski, lai kultūras un radošās nozares darbotos kopā kā kreativitātes avots, jo šādas struktūras sniedz kreativitātes izpausmes un izplatīšanas iespējas. Tās ir kreativitātes atbalstītājas (bieži kopā ar valsts institūcijām), un tāpēc ir galvenās, kas uzņemas risku. Tām ir būtiska nozīme kreativitātes veicināšanā un īstenošanā. Tās arī rosina kreativitāti, izstrādājot projektus, uzticoties talantiem, konsultējot un veicinot radošo sadarbību. Radošo nozaru pakalpojumu izmantošana palīdz citiem uzņēmumiem palielināt to inovāciju potenciālu.

■ Teritorijas kā kreativitātes avots
Ričards Florida [Richard Florida]
 parādīja, ka parastie pieņēmumi par ieguldījuma, tehnoloģijas, cilvēkkapitāla un pieauguma savstarpējo saikni nav tādi, kā tradicionāli uzskatīts. Viņš norāda, ka radošie uzņēmumi aizvien vairāk sekos talantiem (ko viņš apzīmē kā “radošo šķiru”), jo radoši cilvēki meklē kultūrai labvēlīgu vidi. Tā var veidoties pozitīvs aplis, jo radošie cilvēki, sapulcējušies kādā noteiktā vietā, radīs sinerģiju un veidos auglīgu sadarbību, tādējādi sekmējot arī kreativitātes turpināšanos. Tehnoloģija un internets, kas mijiedarbībai dod iespēju kļūt globālai, piešķir šim mijiedarbības modelim jaunu dimensiju.
Šāda teritorija ir Eiropa ar dažādajiem kultūras piedāvājumiem, kas veicina kreativitāti, un kultūrai labvēlīgu vidi. Tomēr tā ir mazliet nevērīga pret šī aktīva potenciālu (mākslas jomā to vairāk uztverot nevis kā tūristu piesaistes, bet inovācijas stimulatoru). Eiropai un tās reģioniem vēl vajag spēt maksimāli izmantot šo radošo loku.
Eiropa ir izveidojusi sociālās saskarsmes un dažādām kultūrām piederīgu cilvēku savstarpējās komunikācijas modeli. Būtiski ir bagātināt šo kultūru savstarpējo mijiedarbību, lai rosinātu kreativitāti un inovācijas. Tas aizvien ir izaicinājums, kad saistībā ar bažām par globalizāciju atdzimst nacionālisms. Eiropas nākotne daudzējādā ziņā ir atkarīga no spējas transcendēt vietējās (t. i., nacionālās vai reģionālās) identitātes, lai izmantotu kreativitāti un arī lai nodrošinātu dažādu vietējo identitāšu klātbūtni starptautiskā kontekstā. Aizstāvot savas kreativitātes ambīcijas, Eiropa iegūtu centrālo vietu ietekmju un ideju saskares punktā. Tādējādi Eiropa vairotu gan savu kreativitāti, gan inovāciju attīstības potenciālu.
■ Sabiedrība kā kreativitātes avots
Sociālā un politiskā atzīšana leģitimē kultūras nozīmi un ietekmi jaunrades procesā. Šis apgalvojums daudzējādā ziņā ir patiess arī mūsdienās, kad valda uzskats, ka kultūra atrodas ekonomikas un sabiedrības attīstības perifērijā. Piemēram, inovāciju politikā aizvien ir jāciena tādi radošie spēki kā mākslinieku un radošo profesionāļu spēja pārkāpt robežas, laterālā domāšana vai uzņēmējdarbības gars. 

Skolu sistēmā aizvien bieži ir vērojams, ka matemātika tiek vērtēta augstāk par citām zinātnēm un tiek izmantota kā līdzeklis, lai mērītu inteliģenci un sociālos panākumus. Savukārt mākslai un mākslinieciskām izpausmēm atvēlētā vieta izglītības programmā atspoguļo to, ka kreativitātes rosināšanai ar mākslas un kultūras starpniecību netiek piegriezta pietiekama vērība. Eiropā pārdomas par māksliniecisko jaunradi un tā nozīmi aizsākās tikai 18. gadsimtā. Tas sakrīt ar ideju, ka radīšanas akts var būt ne vien dievišķa, bet arī cilvēciska izpausme.
 Tomēr pagāja ilgs laiks, līdz tika atzīts, ka iztēle, intuīcija, emocijas un kaislības var būt radoši spēki.

Veicinot digitālo tehnoloģiju ieviešanu, atbalstot mākslas un kultūras nozari vai sekmējot toleranci, sabiedrība veicina kreativitātes izpausmes. Sabiedrība aizvien biežāk atzīst, ka kreativitātē sajaucas “mākslinieciskās jaunrades”, “ekonomiskās inovācijas” un “tehnoloģiskās inovācijas” elementi. Kreativitāte ir dažādu inovatīvu procesu savstarpējās mijiedarbības un pārplūdes process. Inovāciju nav iespējams sekmēt iepriekš neatzīstot to, cik būtiska nozīme kopējā procesā ir kultūras kreativitātei
.
Sabiedrībā kreativitāte tiek ietekmēta arī ar dažādiem noteikumiem, aizsargājot autorus vai veicinot investīcijas kultūras aktivitātēs (piemēram, izmantojot intelektuālo īpašumu). 3. pielikumā aprakstītais kreativitātes indekss ir mēģinājums uzskaitīt tos pasākumus, kas sabiedrībā nodrošina kreativitātei labvēlīgu vidi.
Tabulā turpmāk sniegts kopsavilkums tādām kultūras mijiedarbībām, kas ir kreativitātes avots. Pastāv trīs kreativitātes avoti:
― teritorijas kā identitātes izpausme,
― sabiedrība, kas veicina radošu ekoloģiju, kura savukārt sekmē kreativitāti ar noteikumu un izglītības starpniecību vai ar investīcijām tehnoloģijās un kultūras jomā,
― radošie spēki, ko pārstāv “autori un radošie profesionāļi”, radošie uzņēmumi un institūcijas, kā arī radošie sociālie tīkli.
Kultūra: kreativitātes avoti
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Teritorija: Eiropas kultūras daudzveidība un tās reģionālās atšķirības palielina Savienības radošo jaudu.
Sabiedrība: atvērtība, cilvēku kapitāls, noteikumi, tehnoloģija utt.
Radošie spēki:
atsevišķi mākslinieki un radošie profesionāļi
radošie sociālie tīkli
radošie uzņēmumi un institūcijas
Radošās aktivitātes ― ar kapitālisma attīstību saistītu jaunu ražošanas metožu un sociālo attiecību vismodernākā izpausme. Mākslinieki un radošajās nozarēs nodarbinātie personificē jauno darba ņēmēju: mobilu, motivētu, patstāvīgu, elastīgu un labi izglītotu.

1.3. Kultūras rosināta kreativitāte
Kreativitāti parasti definē kā “uz produktu orientētu fenomenu, kura mērķis ir atrisināt problēmas”.
 Tomēr šī pētījuma mērķis ir izcelt citu kreativitātes dimensiju un uzsvērt, ka tā, pirmkārt, saistās ar meklējumiem un risku, tas ir rīcības uzmetums, pieeja, nevis risinājums. Šāda kreativitātes forma ir tieši saistīta ar kreativitāti, kuras izcelsmes avots ir māksla un kultūra. Tādējādi šī pētījuma mērķis ir raksturot kreativitāti, kura sakņojas kultūrā, lai izprastu kultūras ietekmi uz kreativitāti. Tā kā pastāv jēdziens par kultūras rosinātu kreativitāti, kreativitāte patiešām nav uzskatāma par mākslinieku un radošo profesionāļu monopolu.
Kultūras rosinātas kreativitātes raksturojums iekļauts šādā definīcijā: “kreativitāte ir patiesā vērtībā un motivācijā balstīts process, kas bieži ir spontāns, nepakļāvīgs un haotisks”
 un ko var rosināt dzīves agrīnos posmos, ģimenē, skolā vai darbā, ieaudzinot pētniecisku garu. Jāpiebilst, ka kultūras rosināta kreativitāte būtībā ir iztēles akts, kas izriet no atmiņām.

1.3.1. Izcelsme un funkcijas
Kā teikts iepriekšējā sadaļā, kultūras rosināta kreativitāte ir raksturīga radošiem cilvēkiem. Šāds kreativitātes veids ietver daudzas kultūras produktu iezīmes:
― tā ir ieceres īstenošana, kuras iznākumā rodas kaut kas jauns, kas ne vienmēr ir funkcionāls vai atkarīgs no iepriekšējas teorijas vai zinātniskas integritātes, 
― tas ir gan abstrakts, gan konkrēts, tam var būt simboliska, pravietiska, estētiska vai garīga dimensija, 
― tas ir nelineārs un nenoteikts process, uz ko neattiecas paredzams laika grafiks.
Lai rastos kultūras rosināta kreativitāte, nepieciešamas:
― personiskās spējas (laterālās domāšanas spēja, iztēle, spēja domāt ārpus noteiktām robežām),
― tehniskās iemaņas (bieži mākslinieciskas iemaņas un/vai amatnieciskas prasmes),
― rosinoša sociālā vide, kas, piemēram, sekmē kreativitāti (galvenokārt ar mākslas izglītību), veicina investīcijas mākslā un kultūrā vai pilsoņu līdzdalību kultūrā utt. Kreativitātes indeksā, kas atrodams 3. pielikumā, ir aplūkotas dažas šādas vides iezīmes, kas veicina kultūras rosinātu kreativitāti.
Kultūras rosinātas kreativitātes komponentes

[image: image7.jpg]ARTISTIC LATERAL

SKILLS THINKING
(technical E=cutture: SKILLS
expertise) i based

\\\ CREATIVITY

A CONDUCIVE
ENVIRONMENT





Tālāk ir raksturotas kultūras rosinātas kreativitātes iezīmes, kuras sekmē ekonomikas un sociālo vērtību rašanos.
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Kultūras rosinātas kreativitātes iezīmes, kas rada inovāciju:
Aizrautība
Spontanitāte
Intuīcija
Atmiņas
Iztēle
Estētika
Ekonomikas un sociālo vērtību radīšana: 

Jauns skatījums
Diferenciācija
Netveramais/Simboliskais/Garīgais
Radikālisms
Kopienas vērtības
Kad kreativitāte ir cilvēka sensibilitātes izpausme (piemēram, iztēle, intuīcija, atmiņas, aizrautība), tā kļūst par kultūras rosinātu kreativitāti. Tad kreativitāte kļūst par priviliģētu esamības, vērtību (teritoriālu, sociālu, tehnoloģisku, filozofisku), estētikas, iztēlotā vai nozīmīgā izpausmi.
Tādējādi kultūras rosināta kreativitāte:
― veicina un rada inovāciju (kultūras, ekonomikas un sociālo),
― dod iespēju inovācijai būt vairāk vērstai uz lietotāju,
― būtībā attiecas uz mākslinieku un radošo cilvēku darbu,
― ir process ar būtisku nozīmi kultūras un kreativitātes radīšanā, kā arī ar tirdzniecību saistītās nozarēs, turklāt tas bieži palīdz dot jēgu patēriņam (kā parādīts 2. nodaļā),
― nodrošina līdzekļus, lai veicinātu sociālo kohēziju (3. nodaļa),
― ir tāda parādība, ko var veicināt vide (sabiedrība, iestādes, ģimene, izglītība utt.) (4. nodaļa).
1.3.2. Kreativitāte un inovācija. Kultūras rosinātas kreativitātes iezīmes
No zinātnes tiek gaidīti atklājumi, no tehnoloģijām ― attīstība. Kreativitātes gadījumā rezultāts var nebūt acīmredzami noderīgs vai produktīvs. Tomēr kreativitāte ir būtiska inovācijas daļa un atbalsts. Inovācija nav iespējama bez kreativitātes. Kultūras rosināta kreativitāte iespējama tikai ar mākslas un kultūras atbalstu. Runa “būtībā ir par kaisli un mīlestību vai saikni ar sevi kā cilvēku”.
 Kultūra sniedz indivīdam iespēju veidot šo saikni vai ļauties negaidītam kreativitātes uzplūdam. Tāpēc, aplūkojot kreativitātes galarezultātu, runa bieži ir par mākslu paust tradicionālo, emocionālo, garīgo ― to, kas ir fantastisks un iedvesmojošs.
“Kreativitāte ir esamības esence,” forumā par radošu Eiropu (http://www.forumforcreativeeurope.cz/en/) Prāgā 2009. martā norādīja Vāclavs Havels [Vaclav Havel], izceļot cilvēka kreativitātes nozīmi, lai nodotu tālāk emocionālo, garīgo pieredzi (rakstnieks un bijušais Čehijas prezidents norādīja uz katedrālēm kā cilvēka ģenialitātes izpausmi). Kreativitāte saistās ar eksperimentēšanu, iztaujāšanu bez obligātas prasības pēc taustāma rezultāta. Saskaņā ar franču mākslinieku Fabrisu Ibēru: “Tas ir eksistences veids, kas bieži rosina determinismu un vērtības, lai vairotu piedāvātās iespējas.”

Kultūras rosināta kreativitāte ne vienmēr ir “lietderīga” (izmantojama vai “lietderīga”, “efektīva” ekonomikas nozīmē). Attiecībā uz inovāciju un bieži arī kreativitāti lietderības jēdziens ir drīzāk saistīts ar jaunu produktu ražošanu vai jaunu pakalpojumu izstrādi, ar ideju par produktīvu galarezultātu vai risinājumu ar tehnoloģijas vai noteiktu procesu un metožu starpniecību.
 “Izgudrotājs piesaka patentu.”

Mūsuprāt, atšķirīgās iezīmes kultūras rosinātas kreativitātes ir šādas:
― intuīcija/iztēle/ieceres izpausme, fantazēšana,
― lielāks individuālisms (īpaši mākslā),
― vitalitātes izpausme, prasme/talants, optimisms,
― sava valoda,
― bieža saistība ar estētiku,
― tradīcijas jauna izpausme,
― inovācijas/radikālisma ceļš,
― spontanitāte
 un nesavtīgums,
― nav tieši saistāms ar esošiem noteikumiem
,
― grūti izmērāms (autortiesības nav reģistrējamas un dizains reti tiek patentēts) ― vērtību un cilvēka gara izpausme.
2. NODAĻA
KULTŪRAS ROSINĀTA KREATIVITĀTE ― EKONOMISKĀ UN INDUSTRIĀLĀ DIMENSIJA
“Mēs atgriežamies pie Renesanses modeļa, kur mākslinieks varēja strādāt jebkurā disciplīnā.”
Frenks Gērijs

21. gadsimtā globalizētajam ekonomikas tirgum ir vajadzīga tehnoloģiju attīstība, lai vairotu produktivitāti. Tomēr nepieciešamas arī cita veida inovācijas, kas nav tehnoloģiskas dabas un ir saistītas ar patērētājam sniegto pakalpojumu uzlabošanu, zīmola attīstību, jaunām darba organizācijas formām vai jauna dizaina izstrādi. Ekonomiku aizvien vairāk ietekmē inovācija. Inovācija ir kļuvusi par galveno konkurētspējas rādītāju.
Inovācija nav iespējama bez kreativitātes. 1. nodaļā ir raksturota kultūras rosināta kreativitāte. Saistībā ar ekonomiku kultūras rosināta kreativitāte ir inovācijas forma, kas būtiski palīdz uzņēmumiem un institūcijām (valsts vai privātām) vadīt tirdzniecību, komunikāciju, cilvēkresursus vai preču/pakalpojumu inovāciju. Kultūras rosināta kreativitāte ļauj inovācijai atstāt P&A laboratorijas un radīt vai atrast pašai savu tirgu. Tā palīdz uzņēmumiem ― ražošanas vai pakalpojumu jomā ― izcelties konkurentu vidū ar zīmolradi, labāku dizainu vai lietotāja saskarni. Kultūras rosināta kreativitāte ļauj sasniegt ko vairāk nekā tikai produkta funkcionalitāti. Tas ir resurss, kas patēriņam spēj dot papildu nozīmi, piešķirot jēgu, ētisku vai estētisku vērtību preču ražošanai un veicinot preču un pakalpojumu diferenciāciju.
Ekonomikas uzdevums aizvien vairāk saistās ar “negaidītā”, “emocionālā” radīšanu, ar to, kas vienos cilvēkus vai uzlabos “lietotāja saskarni”. Salīdzinājumā ar ražošanas ekonomiku šī “pieredzes” vai “izklaides” ekonomika vairāk pamatojas uz tirdzniecību. Ekonomika saistās arī ar mutisku informācijas apmaiņu un aizvien plašāka dialoga veidošanu ar patērētāju, sevišķi tālab, lai uzlabotu atgriezenisko saikni. Šī socializācijas tieksme ir būtiska digitālās ekonomikas iezīme. Spēja radīt sociālu pieredzi un tīklu ir konkurētspējas faktors. Šī ekonomika arī labāk atspoguļo cilvēku raizes par dabu, vērtību krīzi un kultūras identitāti. Tirgus prasa gan iztēles spējas, gan tehniskās kompetences.
Līdztekus radošo nozaru ekonomiskajai nozīmei kreativitāte, kura saistās ar mākslu un kultūru, vienlaikus ir līdzeklis, lai radītu emocionālu pieredzi, izprastu un ietekmētu cilvēku rīcību. Tas veicina ekonomiskās vērtības pieaugumu, piemēram, ar inovatīvu dizainu vai zīmolradi. “Māksla” iezogas it visā, no zobu birstītēm līdz automašīnām (PSA auto modelis “Picasso”). Šis ir estētiskas laikmets
, kurā māksla un kultūra ir īpaši svarīgas, jo preces, kuru ražošanā vai reklamēšanā izmantota radoša pieeja, ir dvēseliskas, jocīgas, izklaidējošas, ironiskas, iedvesmojošas un izskaidrojošas. Neatkarīgi no estētiskās vērtības vēl svarīgāks kultūras rosinātas kreativitātes uzdevums ir radīt noteiktu skatījumu, vērtības, izveidot emocionālu piesaisti un saiknes. Tas var arī palīdzēt pārvarēt rutīnu un lineāru domāšanu, piemēram, uzņēmējdarbības vadībā.
Šajā nodaļā parādīts, kā kultūras rosināta kreativitāte tiek izmantota industriālajos procesos, lai radītu vai apmierinātu pieprasījumu, kā arī ierosinātu ekonomisko izaugsmi, un kā, fundamentāli mainoties ekonomikas iezīmēm Eiropā un visā pasaulē, šis fenomens kļūst aizvien nozīmīgāks.
Vispirms šajā nodaļā kreativitāte aplūkota kā viens no galvenajiem jaunās ekonomikas dzinējspēkiem; tā ir ekonomika, kurā pārmaiņas rosina gan sociālie apsvērumi, kas vērsti uz ilgtspējību un labklājību, gan komerciāls spiediens no jaunajām ekonomikām. Pēc tam ir parādīts, kā nozare nosaka kultūras rosinātas kreativitātes funkcionēšanu šajā jaunajā paradigmā. Šajā nodaļā ir iztirzāts, kā kultūra veicina kreativitāti industriālā līmenī, kā arī uzsvērta kreativitātes ietekme uz konkurētspējīgām uzņēmējdarbības stratēģijām. Nodaļas beigās aplūkots, kā izmērīt netehnoloģisku kreativitāti dažādos uzņēmumos, un ilustrēti tie pasākumi, kas veicami, lai rosinātu vai “pārvaldītu” kreativitātes procesu tādos uzņēmumos, kuru darbība pamatojas uz kreativitāti kultūrā un radošajā nozarē.

2.1. Jaunās ekonomikas iezīmes
Kreativitātes nozīmīgums ir tieši saistīts ar ekonomikas izaugsmi attīstītajās ekonomikās.
Jauno ekonomiku raksturo:

1. Jaunas patēriņa formas ar šādām iezīmēm:
― Temps: preces dzīves cikls ir īsāks (īpaši informācijas un komunikāciju tehnoloģiju (IKT) nozarē). Tādējādi:
― sadarbība izpētes un izstrādes jomā ir būtiska, lai sadalītu izmaksas straujā ekonomikā,
― kategoriska prasība ir būt pirmajiem tirgū, īpaši digitālajā ekonomikā,
― būtiski ir diferencēt produktus un to klāstu.
― Patēriņš: preces ir individuāli pielāgotas plašam tirgus segmentu spektram. Tādēļ ir nepieciešamas stratēģijas preču un pakalpojumu diferencēšanai.
― Nemateriālās vērtības (nozīme, pieredze, estētika, lietotāja saskarne) ir tikpat būtiskas kā preces funkcionalitāte. Dažos gadījumos preces kultūras vērtības kļūst tikpat būtiskā kā tās ekonomiskā vērtība.

2. Jaunas ekonomiskās darbības organizācijas formas:
― kur vienlīdz būtiska nozīme ir pieejamībai un īpašumtiesībām vai ― kur cilvēki tikpat lielu vai vēl lielāku nozīmi piešķir iespējai dalīties, nevis pārdot,
― kur augstāk vērtē talanta izpausmi uzņēmuma darbā, novērtējot brīvību un patstāvību, kā arī atšķirīgu domāšanu.
Arī patērētāja pieaugošā neatkarība iezīmē pāreju no ekonomikas, kuras pamatā ir ražošana, uz tādu ekonomiku, kur vērtības galvenais avots ir nemateriāls. Patērētājs bieži vairs nemeklē tikai preci, bet gan zīmolu, kas saistās ar noteiktu vērtību kopumu.
Šajā jaunajā paradigmā tirdzniecība ir tikpat būtiska kā ražošana. Jaunajā ekonomikā ir nepieciešamas radošas prasmes un idejas, jo ar produktivitātes pieaugumu ražošanas līmenī vairs nepietiek, lai iegūtu konkurētspējas priekšrocību. Kultūras rosināta kreativitāte ir iedarbīgs līdzeklis, kā lauzt normas un konvencijas, lai izceltos uz sīvas ekonomiskās konkurences fona. Radoši cilvēki un mākslinieki ir šī procesa kodols, jo viņi izstrādā idejas, metaforas un vēstījumus, kas sekmē labāku mijiedarbību ar sabiedrību.
Turpmākajā sadaļā aplūkotas dažas jaunās ekonomikas īpašības, kas daudzējādā ziņā saistītas ar kultūras iezīmēm (estētiku, spēju sagraut, spēju vienot (identitāti), nozīmēm). Tās atklāj, cik būtiska nozīme ir kultūras rosinātai kreativitātei, tiecoties izmantot jaunas iespējas un stāties pretī jauniem pārbaudījumiem.
2.1.1. Pieredzes ekonomika
Saskaņā ar ekonomistu un sociologu viedokli ekonomika ir sasniegusi jaunu fāzi, “kurā nemateriālās vērtības noteiks materiālās vērtības”. Franču sociologs Leo Šērs [Leo Scher] uzskata, ka attiecība starp zīmi un objektu ir pagriezta otrādi: “Zīme kļūst reālāka par objektu, bet objekts kļūst virtuālāks par zīmi.” Mēs esam iesoļojuši kultūras (“all cultural”) laikmetā, kurā nozīmes vērtība gūs virsroku pār materiālo vērtību. Preces nozīmi un vērtību noteiks tieši tās kultūras vērtība.

Līdzīgi Skots Lašs [Scott Lash] un Džons Arijs [John Urry]
 parāda, ka “aizvien vairāk tiek veidoti nevis objekti, bet zīmes”. Šīs zīmes var būt saturs un informācijas nesējs, vai to saturs (postmoderna prece) var būt primāri ekspresīvs (estētisks, simbolisks vai sociāls). Daži uzņēmējdarbības vadības speciālisti ir identificējuši “pieredzi” kā jaunu vērtības avotu, kas atšķiras no pakalpojumiem. Saskaņā ar B. Dž. Painu [B. J. Pine] un Džeimsu Gilmoru [James Gilmore] “pakalpojumu ekonomika ir sasniegusi kulmināciju. Priekšgalā izvirzās jauna ekonomika, kuras pamatā ir atšķirīga veida ražošana. Ar precēm un pakalpojumiem vairs nepietiek.”
 Pieredzes ekonomikā cilvēki iegādājas nevis pakalpojumu, bet pieredzi, kas rada atmiņas vai sajūtas. Pieredze ir notikumi, kuros indivīds pats piedalās. Spēja panākt cilvēku personisku iesaisti ir spēcīga kultūras rosinātas kreativitātes iezīme, jo tādējādi ir iespējams radīt emocijas, vērtības un tēlu.
	“No mutes mutē” ― pieredzes nozīme pārtikas apritē
Pārtikas tirgū preces tiek tirgotas, pārdodot labklājības sajūtu un ar to saistīto uzturvērtību. Izplatīšanas process var būt tikpat būtisks kā pārdodamais pārtikas produkts. Pieauguma peļņa produkta līmenī ir viszemākā, tāpēc nozīmīgākā daļa ir pieredze, kas veidojas ap produktu. Uzsvars tiek likts uz saikni ar “patērētāja sirdi”, vajadzību izveidot lojalitātes saikni, kuras pamatā ir pieredze. P&A ir jāizveido saikne ar patērētāja jūtām, un mutiskai informācijas apmaiņai ir izšķirīga loma, jo produktam ir jāsaņem kopienas un sociālā tīkla apstiprinājums. “Nestle” ieviestā Nespresso koncepcija ir mainījusi patērētāju kafijas iegādes paradumus. Patērētāji tiek aicināti iegādāties Nespresso pieredzi mazumtirdzniecībā vai piedāvājot dalību klubā.




Skarbs mūsdienu sabiedrības kritiķis, franču teorētiķis Žans Bodrijārs [Jean Baudrillard], ir parādījis, ka tehnoloģija vairs nav objekta vērtības mērs. Patērētāja vajadzību neracionālais aspekts apšauba objekta tehnoloģisko racionālumu.
 Tādējādi objekts iegūst citu nozīmi, kas saistīta ar kultūras vidi vai sociālajām prasībām. Objekts kļūst iekšēji saistīts ar subjektu un pasauli, ko tas mēģina radīt. Funkcionalitāte iegādes aktā kļūst sekundāra. Saskaņā ar Bodrijāru patērētāju sabiedrību raksturo zīmju patēriņš, laimes, labklājības, jēgas zīmes. Viņš norāda, ka “zīmes vērtība” (pretstatā izmantošanas vērtībai vai maiņas vērtībai), kas ir stila, prestiža, varas vai greznības izpausme, kļūst par ļoti būtisku patēriņa daļu. “Zīmes vērtības” nozīmīguma dēļ ekonomikā ārkārtīgi svarīgas kļuvušas radošās funkcijas, ko pārstāv mākslinieki, reklāmas devēji, dizaineri, tirgotāji, mediji un kultūra.
 
Pains un Gilmors brīdina uzņēmumus, ka “uzņēmējdarbība, kas piesaistīta sarūkošajai preču un pakalpojumu pasaulei, tiks atzīta par nebūtisku”. Lai izbēgtu no šī likteņa, uzņēmuma uzdevums ir piedāvāt bagātīgu, saistošu pieredzi. Pieredze ir daļa no stratēģijas ar mērķi radīt vai labāk regulēt pieprasījumu un iemantot pircēju lojalitāti. Tā ir arī daļa no centieniem atšķirties no konkurējošiem zīmoliem vai produktiem. Futurologs Alvins Toflers [Alvin Toffler] paredz, ka “eventuāli pieredzes tirgus veidos vienu no ekonomikas pamatsektoriem vai pat kļūs par ekonomikas pamatsektoru”.
 Mākslinieciskā jaunrade kļūs par pieredzes industrijas galveno dzinējspēku neatkarīgi no tā, vai attiecīgā sektora pamatā būs tūrisms, izklaide vai māksla. “Ekonomika pārtop no milzu rūpnīcas par grandiozu teātri.”

Pieredzes ekonomikas pamata piedāvājums ietver:
― atmiņas (pieredzes vērtība paliek notikumā iesaistītā indivīda atmiņā),
― personisko (indivīds var identificēties ar doto pieredzi),
― apziņas aizsniegšanu (personisku emociju radīšana).
Kultūras rosināta kreativitāte veido neaizmirstamus notikumus, kas aizsniedz indivīda jūtu pasauli. Tā ir neatņemama pieredzes ekonomikas daļa.
Piemēram, kad “Virgin Atlantic” iesaistījās aviopārvadājumu biznesā, tās piedāvājums tolaik atšķīrās no izklaides pakalpojumu un transatlantiskajos lidojumos piedāvātās pieredzes. “Virgin” bija pirmā aviosabiedrība, kas lidmašīnā piedāvāja masāžas pakalpojumus vai plašu mūzikas un video izvēli; šie pakalpojumi tagad kļuvuši par normu gaisa satiksmē. Tā nav sagadīšanās, jo “Virgin” dibinātājs Sers Ričards Brensons [Richard Branson] bija mūzikas biznesa pārstāvis un aviolīniju nozarei piemēroja tās pašas modernās vērtības, ar ko saistījās “Virgin” mūzikas ierakstu zīmols.
“Virgin Atlantic” izlēma nodarboties ne tikai ar pasažieru pārvadāšanu vien. Šīs aviosabiedrības radīto modeli 90. gados un turpmāk atdarināja citas aviosabiedrības. Kopš tā laika “Virgin” ir paplašinājusi ideju par konkrēta zīmola pārstāvēto vērtību kopumu, iesaistoties vairākos ļoti atšķirīgos tirgus sektoros, piemēram, mobilo telefonu, veselības centru un dzelzceļa pārvadājumu nozarē.
Daudzi uzņēmumi visos sektoros apvij esošos produktus un pakalpojumus ar pieredzi, lai to piedāvājums atšķirtos. Tādējādi šie uzņēmumi uzlabo vidi, kurā klients iegādājas pakalpojumus un preces.
Cits piemērs ir ielu modes apģērba mazumtirgotājs “H&M”, kura nosaukums saistās ar modes māksliniekiem (Lagerfeld, Comme des Garēons), dizainu un mūzikas pasauli (Madonna). “Nike” ar Niketown starpniecību piedāvā patērētājiem apvienot izklaidi un iepirkšanos.

Līdzīgi arī iPod, iMac vai iPhone piedāvātā pieredze (ar estētikas un lietotāja saskarnes starpniecību) šos inovatīvās tehnoloģijas produktus padara tik populārus, rosinot plašas sabiedrības interesi par to parādīšanos tirgū. Tā rezultātā Stīvs Džobs [Steve Jobs], “Apple” vadītājs, ir ieguvis ikonas statusu, kas pielīdzināms zvaigznes stāvoklim izklaides nozarē.
Šādām precēm un pakalpojumiem ir jāsniedz patērētājam sajūtu un vizuāla pieredze. Pieredze bieži saistīsies ar mākslinieciskiem vai vizuāliem iespaidiem. Piemēram, modes industrijai patīk, ja to saista ar mūsdienu mākslu.
Patērētāju pieprasījuma nobīde pieredzes virzienā liek uzņēmumiem veidot piedāvājumu, kas ir vērsts uz indivīda vēlmēm. Uzņēmumi izmanto antropologu un sociologu pakalpojumus, lai izprastu cilvēku izturēšanos.
Zīmju ekonomika izceļ to, cik būtiskas ir radošās funkcijas šajā izklaides un socializācijas procesā. Nozares radošās funkcijas, kas nepieciešamas, lai izveidotu šādu pieredzi, ietver dizainu, tirdzniecību, reklāmu un komunikāciju. Visas šīs funkcijas sakņojas kultūras rosinātā kreativitātē un mākslinieku un amatnieku darbā.
2.1.2. Kad kultūras vērtība kļūst tikpat būtiska kā ekonomiskā vērtība ― kopējā ekonomika
Līdztekus tam, ka aizvien vairāk ekonomikas aspektu ir vērsti uz pieredzi, vērojams arī tā dēvētās “kopējās ekonomikas” pieaugums. Kopējā ekonomika no “komerciālās ekonomikas” atšķiras ar to, ka nauda vai cena nav maiņas galvenais mērķis.

Kas ir kopējā ekonomika? Wikipedia ir labs kopējās ekonomikas paradigmas piemērs. Wiki ir platforma, kas jebkuram sniedz iespēju papildināt vai rediģēt publisko informācijas telpu. Wikipedia kļuva par normu kopumu un programmatūru, ko lietoja ar mērķi izveidot ikvienam pieejamu bezmaksas enciklopēdiju. Tūkstošiem cilvēku visā pasaulē brīvprātīgi piesakās sastādīt sākotnējos šķirkļus. Šos autorus motivē prieks par savu darbu un piederības izjūta brīvprātīgo kopienai.
Kopējās ekonomikas postulāti:
― labklājības veidošana vairs nevar būt sabiedrības galējais mērķis (bet, piemēram, sociālo saikņu radīšana),
― dažās attiecībās nauda vairs nav galvenais maiņas nosacījums.
Ekonomists un futurologs Džeremijs Rifkins [Jeremy Rifkin] paredz pāreju no īpašumbalstīta režīma (raksturīgas īpašumtiesības) uz pieejamības režīmu.
 Par pamatu ņemot domu, ka preču akumulācija jaunajā ekonomikā zaudē savu nozīmi (ilgtspējības apsvērumu dēļ), tirgus paver ceļu tīkliem, kas veido jaunos ekonomiskos sakarus, kur rūpnieciskā ražošana tiek aizstāta ar kultūras radīšanu, kuras pamatā ir kultūras pieredze tirdzniecībā. Hiperkapitālisma centrā būtu “tūrisms, izklaide, tematiskie parki, mode, labjūte, sports, kultūras produkti, internets utt.” “Pieejamības laikmets” būtu spēles komodizācija, “proti, kultūras resursu realizācija”. Rifkins paredz, ka jaunajā ekonomikā, kuras centrā vairs nav īpašumtiesību, lokālā kultūra kļūst par jaunu preci (ar ko saistās izsmelšanas un pārmērīgas izlietošanas risks). 

Internets, kur tiešsaistē atrodas vairāk nekā 1,5 miljoni cilvēku visā pasaulē, iemieso šo jauno tīklu ekonomiku. Tas arī atspoguļo “kopējo” un “pieejamības” ekonomiku, atklājot, kā tiešsaistē tiek “patērēti” kultūras produkti (mūzikas vai audiovizuālie) vai informācijas preces.
Kultūrai ir izšķirīga nozīme kopējā ekonomikā, jo tā ir sociālo tīklu izveides un koplietošanas veicināšanas pamatelements. Tādējādi kultūra sekmē tādu kopienu veidošanos, kurās cilvēkiem ir līdzīgas intereses un kurās vērtības bieži tiek paustas ar mūzikas, literatūras, datorspēļu vai kino/TV starpniecību. Facebook, YouTube vai Twitter panākumi atspoguļo šos virtuālās socializācijas meklējumus, kā arī ilustrē kopējo ekonomiku. Mākslai un kultūrai kā izteiksmes līdzeklim ir izšķirīga nozīme sociālajā dzīvē, īpaši mūzikai, “kas ir ļoti svarīga grupas piederības izveidē jauniešu vidū”
.
Kopējā ekonomika būtiski ietekmē arī uzņēmējdarbību, jo gadījumā, kad jaunieši vairāk laika pavada sociālajos tīklos, piemēram, YouTube (nevis pasīvi skatoties televīziju), nozarei ir jāizprot šī sociālā tendence un jāatrod jauni veidi, kā mijiedarboties ar pircējiem. Kultūras rosināta kreativitāte ir šīs jaunās paradigmas centrālais elements, un tā ietver prasību pēc spējas piesaistīt uzmanību.
	No automašīnu iegādes uz mobilitātes pakalpojumiem ― autorūpniecība un kopējā ekonomika
Ļoti būtiska mūsdienu tendence ir patēriņa un ētiskas rīcības sasaiste. Patēriņš kļūst vairāk racionāls nekā transakcionāls. Ņemot vērā vides apsvērumus un sociālo attīstību, attīstītajās valstīs autoražotāji gatavojas mainīt savu darbības jomu, plašāk piedāvājot mobilitātes, nevis automašīnas iegādes iespējas. Cilvēki vēlas pārvietoties. Tomēr ne vienmēr viņi vēlas iegādāties automašīnu. Tāpēc nākotnē, iespējams, būtiski attīstīsies automašīnu koplietošanas iespējas. Arī sociālajiem tīkliem būs svarīga nozīme (piemēram, “Mini” markas automašīnu kluba panākumi). Tādēļ autoražotājiem būs jāveido ciešāka mijiedarbība ar urbānistiem un arhitektiem, lai paredzētu jaunās tendences un sociālo uzvedību. Šajā saistībā “PSA Group” finansē Pilsētas attīstības izpētes institūta [Institute for the town in movement] darbu.




Kriss Andersons [Chris Anderson], “Wired Magazine” redaktors, ir uzsvēris, ka jaunajā ekonomikā būtiska nozīme ir kopienu izveidei ar internetā. Viņš paredz, ka digitālajā ekonomikā cenas pietuvosies “nullei”. Tādējādi katrs uzņēmums tieksies pirmais sasniegt šo nulli, lai iegūtu pirmsācēja priekšrocības un veidotu savu reputāciju. Savukārt reputācija tiks vērtēta attiecībā pret informācijas plūsmu, kas kļūs par galveno valūtu, aizstājot naudu.

Jāuzsver, ka uzņēmumi, kas darbojas tehnoloģiju jomā, paļaujas uz radošo produkciju, piemēram, mūziku, spēlēm un filmām, lai izveidotu “reputāciju” un iegūtu pirmsācēja priekšrocības. Filmas ir tehnoloģiju inovācijas un pieejamības galvenais dzinējspēks. Kultūras rosināta kreativitāte bieži ir izšķirīgs faktors, kas nosaka, vai jauns tehnoloģiju lietojums gūs panākumus un izplatīsies tirgū. Tā tas bija, piemēram, MP3 tehnoloģijas, DVD un Blu―Ray aprīkojuma (datora un plaša patēriņa elektronikas aprīkojuma) gadījumā, kur tirgus attīstība ir atkarīga no radošā satura pieejamības.
Kultūras rosināta kreativitāte var izklaidēt, piedāvāt saistošu pieredzi, padarīt tehnoloģiju pievilcīgu vai veicināt socializāciju. Ja Rifkina pareģojums par to, ka “pieejamības laikmets” nozīmēs komodizāciju, “proti, kultūras resursu realizāciju”, piepildīsies, radošo nozari ir vērts uzlūkot kā iedvesmas avotu.
2.1.3. Ceļā uz radošu ekonomiku ― radošo nozaru pieredze
Kultūras un radošo nozaru darbinieki parasti labi izprot zīmju, simbolu, emociju un estētisko jūtu svarīgumu. Viņi ir nodarbināti pieredzes un kopējā ekonomikā, tāpēc var kļūt par iedvesmas avotu, jo cilvēku personiska iesaiste ir radošo un izklaides uzņēmumu, kā arī mākslinieciskās produkcijas panākumu atslēga.
“Parastās ražošanas nozares aizvien vairāk līdzinās kultūras ražošanai. Ne jau preču ražošana sagatavo modeli, kam seko kultūra, ― to izveido kultūras nozares,” apgalvo Lašs un Ūrijs.

Radošā ekonomika pārējai ekonomikai ir interesanta, jo tajā ir uzsvars uz šādiem aspektiem:
― preču vai snieguma ekspresīvie (estētiskie, simboliskie vai sociālie) elementi un emocijas;
― radīt dzīvesveidu, pamatojoties uz kultūras autentiskumu. Mākslinieka simboliskie tēlojumi palīdz radīt un definēt dzīvesveidu. Dzīvesveida pamatā ir mūzika, videospēles, sociālie tīkli, mode vai dizains. Kultūras produkts vai mākslinieka tēls attīsta ideju par konkrētu dzīvesveidu (popkultūru), dodot cilvēkiem iespēju atšķirties un veidot savu identitāti sociālās grupas ietvaros (tādējādi veidojot “lojalitāti attiecīgajam zīmolam”);
― iepakojums kļūst svarīgāks par ražošanu (Holivudā reizēm gandrīz tikpat daudz naudas tiek ieguldīts filmas realizācijā nekā tās uzņemšanā). Ierakstu uzņēmums ieraksta ražošanas procesā nav iesaistīts. Uzņēmuma galvenā funkcija ― piedāvāt mākslinieku un viņa ierakstu, reklamēt tēlu, nevis produktu;
― uzņēmējdarbības pakalpojumu attīstība ― fokusēties uz radošo uzņēmumu atklāto un veidoto talantu apkalpošanu un reklamēšanu. Radošais uzņēmums ir postindustriāls uzņēmums, kurā ražošanas procesi pakārtoti tirgvedībai;
― piedāvāt izklaidējošu pieredzi, kas sniedz baudījumu apziņai un rada noturīgas atmiņas. Pieredzes ekonomikas pamatā ― radošās nozares;
― ar radošo izpausmju starpniecību var veidoties zīmes un simboli, kas atklāj dažādu grupu identitātes. Izklaide kopumā un īpaši mūzika tikpat daudz gan veido, gan arī atspoguļo identitātes.
 Spēja veidot kopienas ― būtiska jaunās ekonomikas iezīme. Tāpēc tā daudzējādā ziņā ir balstīta uz kreativitāti un kultūru.
2.2. Panākumu nosacījumi jaunajā ekonomikā
Lai gūtu panākumus jaunajā ekonomikā, centrālā vieta ir radošiem cilvēkiem, jo gan ražošanas, gan pakalpojumu nozarei jāspēj:
― piedāvāt atšķirīgu pieredzi,
― radīt un/vai labāk regulēt patērētāju pieprasījumu ar pastiprinātas mijiedarbības un atgriezeniskās saiknes starpniecību,
― izmantot “dizaina domāšanu”.
2.2.1. Pieredzes uzkrāšana
Radoša darbošanās, piemēram, arhitektūrā, dizainā, reklāmā, tirgvedībā, kā arī mākslinieki ir uzņēmumu lielākā vērtība, jo tie uzņēmumam dod iespēju piedāvāt atšķirīgu pieredzi. Uzņēmuma spēja piesaistīt patērētāju nosaka spēja piesaistīt uzmanību un iejūsmināt patērētāju. Radoši cilvēki, tostarp mākslinieki, var palīdzēt radīt pieredzi, kas atbilst uzņēmuma identitātei un videi, ar ko tā vēlas tikt saistīta. Šai pieredzei ir jāskar patērētāju jūtas, lai radītu unikālu saikni.
Pieredzes atšķirīguma aspekts ir vēl būtiskāks jaunajā digitālajā ekonomikā, kur pakalpojumi bieži ir pieejami bez maksas ― piem., meklētājprogrammas, ziņojumapmaiņas pakalpojumi utt. Pakalpojuma vērtība izriet no spējas piesaistīt patērētāja uzmanību un laiku attiecīgajiem zīmoliem vai pakalpojumiem; uzņēmumi, kas tādējādi piesaista patērētāju, uz šīs piesaistes pamata turpmāk var veidot finansiālas attiecības. Dažos gadījumos, piemēram, atklātā pirmkoda programmatūras gadījumā mantiskais labums var būt pakārtots zināšanu un pieredzes apmaiņai.
Pieredzes ekonomikā bieži izšķirīga nozīme ir preču un pakalpojumu pielāgošanai. Pircēji vēlas tikt aizrauti, pārsteigti, viņi vēlas piedzīvot pārmaiņas, tāpat kā ieejot muzejā, kino vai apmeklējot mākslas priekšnesumu. Tādā gadījumā viesnīca nav tikai gulta, kur pārlaist nakti. Tā kļūst par piedzīvojumu un atklājumu vietu. Pakalpojumam vai objektam ir jāpiedāvā emocijas, izprieca, atpūta, greznība, autentiskums vai izklaide. Katrā ziņā jāizvairās no banalitātes.
Tehnoloģijas nozares uzņēmumi, kas intuitīvi integrē datortehniku un programmatūru, ir guvuši virsroku pār saviem konkurentiem. “Apple” ir mainījis mūzikas patēriņa paradigmu, ieviešot iTunes koncepciju, un radījis pievienoto vērtību saviem tehnoloģiju produktiem: iPod, iTouch un iPhone. Telefonu un telefonsakaru uzņēmumi mēģina darīt to pašu, sasaistot izklaidi ar tradicionālajiem balss pakalpojumiem.
	“The Sims 2 H&M Fashion Stuff” komplekts ― virtuālās un reālās pasaules sadarbības piemērs ar mērķi piesaistīt jaunus pircējus
Kopš 2007. gada videospēļu izstrādātājs “Electronic Arts” un apģērbu ražotājs un mazumtirgotājs “H&M” ir sākuši sadarbību, tirgojot “The Sims 2 H&M Fashion Stuff” spēles papildinājuma komplektu, kas piedāvā daudz dažādu papildu apģērbu un objektu. Tas ir radošs veids, kā abi uzņēmumi var piesaistīt jaunus pircējus. “The Sims 2” ir datorspēle, kurā simulēti dažādi reālās dzīves aspekti. Šī spēle ir turpinājums datorspēļu sērijai “The Sims”, kas ir visvairāk pārdota. Spēles veidotāji “Electronic Arts” sadarbojas ar “H&M” kopš 2007. gada. Šīs sadarbības rezultāts ir “The Sims 2 H&M Stuff” komplekts, kas “Sims” spēlētājiem dod iespēju izveidot “H&M” veikalu un savus varoņus ietērpt “H&M” apģērbos. Spēles papildinājuma komplektā iekļautas apģērba gabalu reprodukcijas, kas veidotas, iedvesmojoties no “H&M” apģērbu kolekcijas. “H&M” modes lietas ir iekļautas “The Sims” programmatūrā; lai palīdzētu izveidot virtuālos apģērbus un aksesuārus, “H&M” norīkoja stilistu grupu strādāt tiešā sadarbībā ar “The Sims” veidotāju komandu. Papildus šim tradicionālajam ceļam uzņēmumi rīkoja arī tiešsaistes konkursu, dodot iespēju “The Sims 2” spēlētājiem izveidot apģērbu, ko ražos un tirgos reālajā pasaulē.

Konkurss “The Sims 2 H&M Fashion Runway contest” norisinājās 2007. gada vasarā septiņu nedēļu garumā. Spēlētāji varēja iesniegt oriģinālus apģērba modeļus. Labākie tērpi tika izrādīti virtuālā modes skatē, ko uz sava servera izvietoja “Yahoo!”, bet uzvarētājs tika noteikts pēc skatītāju balsojuma rezultātiem. Vairāk nekā 1 000 jauno dizaineru izveidoja oriģinālus tērpus saviem “The Sims 2” varoņiem, un tos aplūkoja vairāk nekā 500 miljoni cilvēku. Fani balsoja par saviem favorītiem, bet Stokholmā, Zviedrijā, konkursa dalībnieku darbus vērtēja arī vairāki “H&M” dizaineru komandas pārstāvji.
Par uzvarētāju tika atzīts 21 gadu vecs interjera dizaina students no Amerikas. Viņa virtuāli radītais tērps tika izgatavots un pārdots 1 000 īstos, nevis virtuālos “H&M” apģērba veikalos. To var pazīt pēc īpašas birkas ar uzrakstu“The Sims 2”. Šis ir iedarbīgs veids, kā “Electronic Arts” reklamēt “The Sims 2 H&M Fashion Stuff” komplektu.
“Electronic Arts” un “H&M” sadarbība pozitīvi ietekmēja abus uzņēmumus. Pirmajā gadā “The Sims 2 H&M Fashion Stuff” komplekta pārdošanas apjomi sasniedza 1 miljonu eksemplāru. Šādā veidā abi uzņēmumi var gūt labumu no iedzīvotāju mērķa grupas, kas galvenokārt ir jaunas sievietes (55 % “The Sims 2” spēlētāju ir sievietes).
Stīvs Lubomskis [Steve Lubomski], “H&M” reklāmas vadītājs ASV, uzsver, ka sadarbības ideja ir piesaistīt jaunus pircējus un jaunā veidā iesaistīt esošos klientus. “Protams, mēs gadiem ilgi paši esam aktīvi attīstījuši savu zīmolradi tiešsaistē, bet šī ir pirmā reize, kad mums bija iespēja pienācīgi izrādīt “H&M” zīmolu datorspēļu pasaulē,” viņš rakstīja izdevumā “Business Week”.
 “Electronic Arts” ir līdzīga sadarbība ar “IKEA” un “Ford”. Nensija Smita [Nancy Smith], “Electronic Arts” atbildīgā persona par “The Sims” marku visā pasaulē: “Mēs zinām, ka spēlētāji ne vien kaismīgi vēlas radīt paši savu saturu, bet arī mijiedarboties ar zīmoliem. Šajā vidē spēlētājiem patīk izplūdināt robežu starp digitālo un reālo pasauli.”



2.2.2. Patērētāju rosināšana un pieprasījuma radīšana
Lai gūtu panākumus jaunajā ekonomikā, būtiska nozīme ir pieprasījuma radīšanas vai regulācijas uzlabošanas stratēģijām. Kreativitāte sekmē šādu stratēģiju izstrādi. Kultūras rosināta kreativitāte ir viens no galvenajiem faktoriem, kas palīdz piesaistīt un noturēt patērētāju uzmanību un pārliecināt viņus iegādāties preces un pakalpojumus.
ASV ekonomists Džons Kenets Gelbraits [John Kenneth Galbraith]
 “organizācijas ekonomiku pretstata tirgus ekonomikai”. Gelbraits apstrīd vispārpieņemto pārliecību, ka “patērētāju izvēlei ir galvenā nozīme” un apraksta, kā korporācijas veido un attīsta patērētāju lojalitāti, lai radītu pieprasījumu pēc šo uzņēmumu izplatītajiem produktiem.
Bagātajās sabiedrībās preces, kas saistītas ar vienkāršu fizisko vajadzību apmierināšanu, veido arvien mazāku produkcijas daļu (kaut gan pašreizējās ekonomiskās krīzes dēļ šāds apgalvojums ir apšaubāms). Daudzas preces un pakalpojumi ir tādēļ, lai patērētājam dāvātu personiska sasnieguma izjūtu un uzlabotu viņa paštēlu. “Jo tālāk cilvēks aizgājis no fiziskajām vajadzībām, jo atvērtāks viņš ir pret pārliecināšanas vai tirgvedības metodēm patēriņa jomā. Iespējams, šīs ir pieaugošās bagātības ekonomikas visbūtiskākās sekas.”
 Neatkarīgi no pašreizējās ekonomiskās krīzes kapitālisms aizvien ir savas attīstības trešajā posmā, kam raksturīgs “hiperpatēriņš”.

Tomēr Gelbraits neparedzēja, ka korporāciju plānošanas sistēmā varēs izmantot estētisko pieredzi.
 Radoša reklāma ir šīs iespējas izpausme. Kops 1980. gada reklāmai atvēlēto izdevumu apmērs visā pasaulē ir trīskāršojies.
 Atkārtojošo reklāmu, kuras mērķis ir sniegt kādu vēstījumu, aizvien vairāk aizstāj radošā reklāma, kuras izstrādē tiek ņemta vērā tirgus un mediju fragmentācija. Reklāma nav tik daudz vērsta uz produkta pārdošanu. Tā ir kļuvusi par līdzekli, lai tirgotu pieredzi, dzīvesveidu, iztēli un vērtības.
Tajā pašā laikā ir grūti saglabāt esošo klientu loku, jo patērētāji iegādājas aizvien jaunus produktus, kas labāk atspoguļo viņu vērtības. Patērētāji paliek lojāli savām vērtībām, bet viņi zaudē lojalitāti zīmolam, ja tas vairs neatspoguļo attiecīgās vērtības. Piemēram, patērētāji boikotē produktus, kurus uzskata par neētiskiem.
 Līdzīgi mūsdienās jaunieši mēdz strauji pāriet no vienas mūzikas izpildītāju piedāvātās produkcijas uz citu, ja šie citi izpildītāji šķiet tuvāki viņu sociālajām vērtībām un grupas identitātei. Tirgotāji mūzikas nozarē ir norādījuši, ka mūzikas patēriņu vairs nenosaka piesaiste izpildītājam, kas vēl nesen bija raksturīgi patēriņam šajā jomā.
2.2.3. Dizaina nozīme
Dizains ir viens no galvenajiem līdzekļiem, kuru uzņēmumi izmanto, lai attīstītu savas vērtības un reaģētu uz patērētāju pieprasījumu. Dizains ir diferencēšanas pamatelements: tas produktam piešķir atšķirīgu auru un izskatu, kas palīdz tam izcelties starp konkurējošajiem produktiem. Dizains balansē uz robežas starp mākslu un ražošanu; tas ir “punkts, kurā satiekas māksla un tehnika, lai radītu jaunu kultūru”.
 Tajā apvienojas mākslas, amatniecības un ražošanas komplementārās vērtības. Dizains palīdz izveidot materiālu, formu un krāsu harmoniju. Tāpēc tā nolūks nav tikai utilitārs.
Dizaineri pārveido patēriņa preces par maģiskiem un noslēpumainiem produktiem, bet ēkas ― par muzejiem vai mākslas galerijām. Triviālais var kļūt skaists.
Tomēr dizaineri pārveido ne tikai objektus vien, viņi arī palīdz izveidot uzņēmuma DNS. Dizains ietekmē ražošanu, tirdzniecību, iepakojumu, zīmolradi un komunikācijas kampaņas. Dizains ietekmē arī zīmola identitāti un pārdošanu. Ar dizainu var radīt noturīgu tēlu, tādējādi sekmējot būtiskus izmaksu ietaupījumus. Dizains arī bieži ir neatņemama komunikācijas materiālu daļa.
Dizaina funkcija ir ievērojami attīstījusies kopš 20. gs. 30. gadu beigām, kad ASV kļuva pamanāma dizaina formālā ietekme uz rūpniecisko ražošanu, un tas tika izmantots, lai sekmētu pārdošanu pēc 1929. gada tirgus sabrukuma. Kad Reimonds Levijs [Raymond Loewy] (1893―1986) paziņoja, ka “neglītumu nevar pārdot”
, viņam izdevās pārliecināt ASV uzņēmējus, ka forma un estētika ir būtiskākie elementi, kas nosaka pārdošanu: “Panākumi beidzot tika gūti, kad mums izdevās pārliecināt dažus radošus cilvēkus, ka izskats ir pārdodama prece un ka tas bieži samazina izmaksas, paaugstina produkta prestižu, palielina uzņēmuma peļņu, pozitīvi ietekmē pircējus un vairo nodarbinātību.”

	Džonatans Aivss [Jonathan Ive] ir “Apple” rūpnieciskā dizaina viceprezidents. Viņš ir Karaliskās mākslas biedrības Anglijā bijušais students. Izveidojis daudz ikonisku produktu, tostarp krāsu iMac, iPod nano un iPhone. “Apple” ir izveidojis dizainu, kas saistās ar lielisku patērētāju pieredzi, tādējādi parādot visai IKT nozarei, cik būtiski ir tirgot emocijas. “Apple” pioniera darbs spiedienliešanas jomā daļēji tiek uzskatīts par zinātni, daļēji ― par mākslu.




Mūsdienās dizains ir visur: sabiedriskajā un privātajā telpā, darbā un mājās. Tas skar zobu birstes, veļas mazgājamās mašīnas, uzņēmējdarbības stratēģijas, mobilos telefonus, atkritumu spaiņus, publiskos soliņus un mūzikas tiešsaistes veikalus. Dizains paplašina preces redzamo vērtību ar mērķi vairot tās ekonomisko vērtību.
	Remī Buržanels [Rémy Bourganel], “Nokia” dizaineris, savu darbu raksturo kā “kādas noteiktas ikdienas poēzijas meklēšanu”. Remī uzdevums ir ar sociologu atbalstu atkodēt kultūras prakses un attīstību un pārveidot šo informāciju zīmola inovācijas idejās. Viņš palīdz definēt metaforas, pēc kurām vadīsies dizaina izstrādes komandas. Remī piedalās “Nokia” DNS izveidē, kas uzņēmumam palīdzēs atšķirties no konkurentiem mobilo telefonu tirgū (tostarp “Apple”, “Blackberry”, “Google”, “Samsung”). Tieši humanitārās zinātnes un kultūras zināšanas rosinās jaunu lietojumu attīstību.




Dizaina domāšana
Dizains vairs nav tikai piedeva vai “izpausme uz robežas starp estētiku un funkcionalitāti”.
 Tas ir kļuvis par vadības procesu, par pārmaiņu un inovācijas metodi un līdzekli. Mūsdienās dizaina pamatā ir novērojumi par dzīvesveidu, uzvedību, indivīdiem, kolektīvo vajadzību un vēlmju apsvērumi.
 Dizaina domāšana ir disciplīna, kurā izmanto dizaineru kreativitāti, smalkās uztveres spējas un metodes, lai samērotu cilvēku vajadzības ar tehnoloģijas iespējām un ļautu izveidot uzņēmējdarbības stratēģiju ar mērķi izmantot tirgus iespējas.

Dizaina nolūks ir identificēt un radīt nozīmi. Ziņojot par “Philips” dizaina izstrādes procesu, Stefāno Marcāno [Stefano Marzano], vadītājs un galvenais radošais direktors, norāda: “Šī procesa mērķis ir piedāvāt risinājumus, kas ir ne vien tehnoloģiski iespējami, bet arī ieteicami no sociālās, antropoloģiskās un personīgās perspektīvas. Lai noteiktu, kas varētu būt ieteicams, mēs veicam gan īstermiņa, gan ilgtermiņa izpēti, sākot ar kultūras aplūkošanu saistībā ar īslaicīgām sociālām tendencēm, sociāliem un kultūras virzieniem līdz pat “stratēģiskiem nākotnes” pētījumiem, kuros tiek pētītas plaša mēroga sociālās tendences turpmāko 5–7 gadu laikā. Tādējādi mēs varam pilnveidot savus centienus radīt tādus produktus un pakalpojumus, kas atbilst kultūras vajadzībām, un tāpēc ir patiesi būtiski.”

“Philips” ir mainījis arī uzņēmuma sauklī ietverto kreativitātes nozīmi, “Let’s make things better” (Darīsim lietas labākas) aizstājot ar “Sense and Simplicity” (Sajūta un vienkāršība). Zīmolrades vēstījuma maiņa raksturo izmaiņas ekonomiskajā paradigmā ― nozares uzdevums vairs nav radīt lietas, bet gan iejūsmināt apziņu un atspoguļot vērtības. “Philips” sauklis skan kā Džeinas Ostinas [Jane Austen] romāna nosaukums.

	Philips: “Dizaina stratēģija, kas pilnībā vērsta uz cilvēkiem”
Izpēte
Uzņēmums uzskata, ka būtiska nozīme ir detalizētai izpratnei par mūsdienu pasauli un spējai paredzēt, kāda šī pasaule būs nākotnē. Dizaina jomā “Philips” Nākotnes, tendenču un cilvēku izpētes grupa pēta cilvēku vajadzības dažādos reģionos un vērtē, ko šiem cilvēkiem nozīmē dzīves kvalitāte gan attiecībā uz tagadni, gan nākotni. Šī izpēte sniedz stratēģisku ieskatu par globālām un reģionālām kultūrsociālām izmaiņām, kas ietekmē cilvēku dzīvesveidu, vajadzības un jaunu vērtību rašanos. Šīs izpētes mērķis ir iepriekš noteikt jaunus, būtiskus kultūras virzienus globālā un reģionālā mērogā. Lai noteiktu šādas tendences, uzņēmums seko līdzi izmaiņām mākslinieciskajā izpausmē, modē, medijos un arhitektūrā.
Augstā dizaina metodoloģija
Lai papildinātu “Philips” izpētes darbības dizaina jomā, uzņēmums ir izveidojis starpdisciplīnu metodoloģiju “High Design” (Augstais dizains). Šī pieeja izmanto dizaineru, psihologu, sociologu un kultūras antropologu prasmes, un tā ir būtiska uzņēmējdarbības procesa daļa.
Dizaina nozīme autorūpniecībā

Patriks Lekemēns [Patrick Le Quément], “Renault” galvenais dizaineris, kurš mācījies Karaliskajā mākslas koledžā Londonā un Mākslas centrā Kalifornijā un kuru ietekmējusi Bauhaus kustība, intervijā, kas notiek uzņēmuma galvenajā mītnē, atklāj, kā dizaina funkcija attīstījusies šajā autoražošanas uzņēmumā. Sākotnēji dizains bija piesaistīts struktūrvienībai, kas atbildēja par inženieriju (tolaik dēvēta par “stila pārvaldi”). Tolaik šajā vienībā bija 126 dizaineri, bet šobrīd “Renault” strādā 430 dizaineri. Galvenais dizaineris ir uzņēmuma valdes sastāvā, bet dizains nosaka visu, ko redz klients. Dizains ir gan produkcijas, gan realizācijas neatņemama daļa. Dizaineri sekmē jaunu produktu, piemēram, “Scenic” ražošanu, kas ir pirmais vidēja mēroga autofurgons. Dizaina jomā nodarbinātā darbaspēka daudzveidība ir būtisks kreativitātes veicināšanas elements. Dizaina izstrādes centri atrodas Barselonā, Korejā, Rumānijā, Indijā un Brazīlijā.



Cits interesants piemērs ir sporta preču mazumtirgotājs un ražotājs “Decathlon”. Šī uzņēmuma stratēģija atspoguļo dizaina nozīmi uzņēmējdarbības stratēģijā. 2008. gadā sporta preču mazumtirgotājs ar vairāk nekā 400 tirdzniecības vietām visā Eiropā un vairāk nekā 40 000 darbiniekiem, izvirzījās pirmajā pozīcijā citu uzņēmumu vidū, iegūstot sešas IDEA balvas (2008. gada Starptautiskā dizaina izcilības balva [International Design Excellent Awards]
) un tādējādi apsteidzot “Apple”.
	“Decathlon” ir izplatītājuzņēmums, kas nolēma pāriet uz savu produktu koncepciju, jo konkurējošā mazumtirdzniecības vidē vairs nepietiek ar preču tirgošanu par zemu cenu. Produktiem arī labi jāizskatās. Produkta estētika veido uzņēmuma tēlu, tā nes zīmola vērtību un vēstījumu (pacilātību): “pieredzes jēdziens aptver vairāk nekā tikai pašu produktu”. Tas parāda, ka mazumtirdzniecības jomā notiek pāreja no masu patēriņa uz pieredzi, ko izmanto, lai diferencētu produktu un zīmolu. Uzsvars ir likts uz zīmola pārstāvēto dzīvesveidu. Mākslinieciskais ieguldījums ir ļoti būtisks, lai atklātu subjektīvo. Dizains ir kļuvis emocionāls, tā izstrādes process papildina tirgvedību un palīdz analizēt tirgus pētījumus.
Cita dizaina funkcija ir pārsteigt patērētāju, jo patērētājs nevar zināt, kāds būs turpmākais dizaina lietojums. Patērētājam ir vajadzīgs arī pārsteiguma elements.




Kad esam apskatījuši, kas nepieciešams, lai gūtu panākumus jaunajā ekonomikā, aplūkosim, kāda var būt kultūras nozīme dažādu uzņēmumu konkurences stratēģijās.
2.3. Kultūras rosinātas kreativitātes ieguldījums uzņēmumu konkurences stratēģijās
“Papildus savlaicīgas krājumu kontroles ieviešanai vai SAP uzņēmējdarbības automatizācijai uzņēmumiem ar savu biznesu jāveic vēl kas. Tām ir jākrāj pieredze, jāinformē un jāizklaidē, jāizvirza mērķis... Tikai tad, ja produkts izcelsies, kāds to paņems no plaukta vai izvēlēsies tīmekļa vietnē. Izklaide ir kļuvusi par galveno patērētāja vērtību vienādojuma daļu.”

Uzņēmumi, kuras sekmīgi darbojas mūsdienu ekonomikā, savus produktus tiecas saistīt ar kultūru. Šeit doti divi piemēri no plaša patēriņa elektronikas un autorūpniecības jomas.
― Ik gadu “Panasonic” rīko konkursu videomākslas jomā, dēvētu par “Panasonic’ art”. Jaunos plazmas televizorus to estētikas dēļ uzņēmums raksturo kā jaunus mākslas darbus. “Mūsu ekrāni ir kļuvuši par gleznām, ko piekārt pie sienas,” atzīst “Panasonic” Francijas atzara vadītājs Lorēns Abadī [Laurent Abadie]. “Vērot attēlus uz šāda ekrāna ― tā ir jauna pieredze, un publika ir šī darba sirds.”

― Luiss Šveicers [Louis Schweitzer], bijušais “Renault” Dienvidamerikas atzara priekšsēdētājs, ir norādījis: “Mēs apzināmies, ka inovācija ietekmē uzņēmumu un plašākas jomas un ka mūsdienās tā drīzāk ir konceptuāla, nevis tehnoloģiska. Lai šāda kultūra varētu izplatīties, mums jārada sfēras, kur brīvi izpausties radošai nekārtībai, bet līdztekus arī jāvirza radošais spēks. Šobrīd vairs nepietiek būt labākajiem ― mums ir jābūt neaizvietojamiem. Pat ja tavs darbs ir ļoti labs, tu automātiski nekļūsti neaizvietojams, un kādu dienu kāda cita sniegums būs tikpat labs kā tavējais. Bet, ja tu esi atšķirīgs, tu kļūsti neaizvietojams. Tādēļ mums ir jāspēj paveikt tas, ko nevar neviens cits.”
Bijušais “Renault” vadītājs piesauc estētiku, māksliniecisko izpausmi, kultūras izplatīšanos un radošo nekārtību saistībā ar mērķi būt neaizvietojamiem un atšķirīgiem. Šī iemesla dēļ “iedvesma, dažādība un kreativitāte ir galvenās vērtības”.
Turpmākajā sadaļā noteikti konkurences stratēģijas elementi, aplūkota kultūras rosinātas kreativitātes integrācija uzņēmējdarbības stratēģijās, īpaši tās ietekme uz produktu inovāciju, zīmolradi, cilvēkresursiem un komunikāciju.
2.3.1. Konkurences stratēģijas elementi
Ikviens uzņēmums izstrādā konkurences stratēģiju. Šīs stratēģijas pamatā ― mērķu noteikšana un politikas īstenošana, lai sasniegtu šos mērķus; tā ir rezultātu un līdzekļu kombinācija. Maikls Porters
 savā grāmatā par konkurences stratēģiju norāda trīs vispārējas stratēģijas, kas uzņēmumam palīdz pārspēt konkurentus:
― izvirzīties vadībā kopējo izmaksu jomā, liekot uzsvaru uz izmaksu kontroli un efektīvu ražošanu, 
― koncentrēties uz noteiktām pircēju grupām, ģeogrāfisko tirgu un
― produktu diferenciāciju.
Kreativitāte ir ikvienas šīs vispārējās stratēģijas būtisks elements. Jābūt radošiem veidiem, kā paaugstināt ražošanas efektivitāti. Kreativitāte rada darba prieku, kas palīdz samazināt darba kavējumus, tādējādi sekmējot produktivitātes līmeņa paaugstināšanos. Realizācijas stratēģiju izstrādē nepieciešama radoša domāšana, vietējās kultūras izpratne un spēja radīt ilgtermiņa ieceres.
Kultūras rosinātas kreativitātes stratēģijas ritenis atspoguļo to, kā kreativitāte ietekmē uzņēmuma mērķus konkurences jomā.
Radošās stratēģijas ritenis
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Galvenie sekmīgas konkurences elementi acīmredzot ir finanšu resursi (kapitāla prasība), ražošanas efektivitāte, pārvaldība un inovācijas spēja, bet jaunajā ekonomikā ar šiem resursiem vien nepietiek, lai nodrošinātu konkurētspēju. Uzņēmumam vajag ko vairāk par efektīvu ražošanas procesu un labu tehnisko bāzi. Tam nepieciešams stiprs zīmols, motivēti darbinieki un vadība, kas respektē kreativitāti un izprot tās īstenošanas procesu. Turklāt uzņēmumam jāizstrādā tādi produkti un pakalpojumi, kas atbilst patērētāja cerībām vai paši rada šīs cerības.
Viens no korporatīvā snieguma dzinējspēkiem ir draudi, ka konkurencē var iesaistīties jauni dalībnieki un tirgū var parādīties esošo produktu un pakalpojumu aizstājēji. Kultūras rosināta kreativitāte var palīdzēt uzņēmumam tā piedāvāto produktu vai pakalpojumu padarīt unikālu vai apgrūtināt citu konkurentu ienākšanu tirgū. Tas var palīdzēt uzņēmumam izcelties, tādējādi radot konkurences priekšrocības:
― produkta diferenciācija ļauj identificēt zīmolu un sekmē patērētāju lojalitāti. Šī iezīme galvenokārt izriet no radošām darbībām (reklāmas, dizaina un komunikācijas stratēģijas); 

― radoši strādājot, var iegūt intelektuālā īpašuma tiesības, kas uz ierobežotu laiku sniedz ekskluzīvas monopola tiesības;
― produktu diferenciācija sekmē jaunu patēriņa tendenču rašanos.
Lai ilustrētu iepriekš teikto, turpmākajā daļā doti piemēri, kā kultūras rosināta kreativitāte sekmē produktu diferenciāciju un uzņēmumu konkurētspēju.
2.3.2. Kultūras rosinātas kreativitātes iekļaušana uzņēmējdarbības stratēģijās
“Ja kultūra jūs neinteresē gaumes dēļ, jums vismaz jābūt tajā ieinteresētiem iespēju vai stratēģijas dēļ.”
Nikolā Burio [Nicolas Bourriaud], Mūsdienu mākslas muzeja Parīzē
“Palais de Tokyo” bijušais direktors.
Atbildot uz jaunā tirgus prasībām, nozares ir izstrādājušas vairākas stratēģijas, kurās izmantojama kreativitāte. Uzņēmējdarbības un kreativitātes mijiedarbību var rezumēt šādi:

1. Izpildes līmenī:
a) kultūras izmantošana cilvēkresursu pārvaldībā:
― kompetences pilnveidē ― vadība,
― lai veidotu komandas garu ― sasaiste,
― lai sekmētu kreativitāti darbinieku vidū.
b) radošo funkciju integrācija valdes/vadības līmenī.
2. Stratēģiskajā līmenī:
a) kultūras izmantošana saistībā ar
― produktu izstrādi,
― komunikāciju,
― zīmolradi.
b) tādu programmu izstrāde, kas zīmolu sasaista ar kultūru.
Šī uzdevuma izpildes gaitā tika intervēti vairāku konsultāciju uzņēmumu
 pārstāvji, kuri nodarbojas ar to, lai rosinātu uzņēmumus un nozares pilnveidot kultūras nozīmi gan izpildes (cilvēkresursu pārvaldība), gan stratēģiskajā līmenī (P&A ziņojumi, zīmolrade, komunikācijas uzlabošana).
Kultūras rosināta kreativitāte dod ieguldījumu
1. Produktu un pakalpojumu inovācijā;
2. Zīmolradē;
3. Cilvēkresursos;
4. Komunikācijā.
2.3.2.1. Produktu un pakalpojumu inovācija
Henrijs Česbrovs [Henry Chesbrough]
 uzskata, ka inovācijas rodas, kad korporācijas ir atvērtas jaunām ietekmēm un veido dialogu ar dažādām ieinteresētajām pusēm to apkārtējā vidē, tostarp ar konkurentiem un patērētājiem.
Šāds inovācijas jēdziens atšķiras no ierastajiem skaidrojumiem par to, kā atrast radikālus uzņēmējdarbības risinājumus. Tas daudz vairāk saskan ar radošo profesionāļu un mākslinieku izpratni, kuri domā par to, kā sekmēt “radošu atjaunotni” (kā to nodēvēja viens no intervētajiem). Radošajās nozarēs ir ierasts izmantot teju rotaļīgu pieeju jaunām idejām, risinājumiem un to izveidei, kā arī izstrādāt prototipus un veikt to pastāvīgu pārbaudi.

Arī mākslas jomā (piem., teātra mēģinājumā) izmantotā darba prakse atspoguļo šādus principus. Šie principi kļūst aizvien būtiskāki plašā ražošanas nozaru lokā. Piemēram, “IBM” bieži aicina savus klientus piedalīties inovācijai veltītās tiešsaistes improvizācijas sesijās, lai palīdzētu jaunu ideju un uzņēmējdarbības plānu izstrādē. Uzņēmums šādu praksi izmanto kopš 2001. gada. Tādējādi “IBM” izveidojusi 10 jaunus uzņēmumus, kuru sēklas finansējums kopā ir 100 miljoni ASV dolāru.

Inovācija kļūst aizvien radošāka, jo mūsdienu produktos un pakalpojumos izmanto aizvien vairāk ekspresīvu (simbolisku vai estētisku) sastāvdaļu. Tādējādi korporatīvās inovācijas un P&A struktūrvienībās radošās prasmes tiek vērtētas aizvien augstāk. Intervijās ar vairāku Eiropas uzņēmumu inovācijas ekspertiem atklājās, ka šīs prasmes bieži ieplūst no ārējiem avotiem.
Līdzīgi Česbrovam arī Reihvalds [Reichwald] skaidro, kā mūsdienu inovācijas attīstās tādās “ekosistēmās”, kuras ir atkarīgas no dažādu ieinteresēto pušu mijiedarbības, kā arī no noteikumiem, vērtībām un saziņas procesiem.

Ņemot vērā šo jauno klimatu, kas daudzējādā ziņā balstās kreativitātē un inovācijā un ir jaunās ekonomikas pamatā, kultūras un radošo nozaru uzņēmumi var sniegt tādus pakalpojumus, kuri citu nozaru uzņēmumiem var palīdzēt pārvarēt dažus inovācijas kavēkļus, piemēram, nepatiku pret risku, tendenci saglabāt nemainīgu stāvokli, tuvredzību vai nespēju iztēloties no tagadnes atšķirīgu nākotni.
Pašreizējā vidē inovācijai ražošanas jomā ir mazāk šķēršļu, nekā tas bija iepriekšējās desmitgadēs. Pots [Pott] iebilst, ka, lai rosinātu inovāciju, komunikācijas prasmēm, starpdisciplinārai pārvaldībai, estētiskajām iemaņām un izpratnei par sociālajiem un kultūras procesiem organizācijā ir tikpat būtiska nozīme kā tehnoloģiskajiem sasniegumiem vai tirgus spējai.

Deivids Edvards [David Edwards] savā grāmatā “Creativity in the Post Google Generation”
 norāda, ka inovācija bieži tiek paātrināta, pārkāpjot tradicionālo robežu starp mākslu un zinātni. Viņš atklāj, ka attiecībā uz inovāciju katalītiska nozīme ir ideju izstrādei, kurā tiek apvienota māksla un zinātne. “Zinātniskā māksla ne vien rada pārrāvumu, bet arī palīdz uz to radoši reaģēt.” Edvards cita starpā atsaucas uz Janu van Eiku [Jan van Eyck], kurš aizsāka eļļas glezniecību, kā arī abstrakto gleznotāju un fotogrāfu Klifordu Rosu [Clifford Ross], kurš izstrādāja fotokameru, ar ko vienā minūtē var saglabāt 9 gigabaitus datu. Tehnoloģiju attīstība arī sekmē māksliniecisko formu sairumu, kāds vērojams līdz ar fotogrāfijas, kinematogrāfijas, vienādranga datņu apmaiņas un programmatūras ieviešanu. Deivids Edvards arī piemin Gustava Eifeļa [Gustave Eiffel] inženiertehnisko konstrukciju uzņēmumu, kas būvēja Eifeļa torni, kura konstrukcijai tolaik nebija praktiska nolūka.
Mākslas un zinātnes savstarpējo integrāciju atspoguļo arī dizaina integrācija inženiertehniskajos un ražošanas procesos augsto tehnoloģiju sektorā. Piemēram, “Apple” dizaineri strādā ciešā kontaktā ar inženieriem, tirgotājiem un ražotājiem. Dizaineri nav tikai stilisti, viņi arī veicina inovāciju jaunu materiālu un ražošanas procesu izmantošanas jomā. Tieši “Apple” dizaina grupa izdomāja, kā melnbalto iPod kodolu pārklāt ar caurspīdīgu plastmasas kārtu, lai struktūrai piešķirtu dziļumu. Kamēr konkurenti koncentrējās uz ražošanas izmaksu samazināšanu, “Apple” ar dizaina starpniecību pilnveidoja savu produktu diferenciāciju.
Turpmāk doti divi piemēri, lai ilustrētu kultūras ieguldījumu produktu inovācijas jomā. Viens piemērs raksturo mākslas un zinātnes sadarbību (Le Laboratoire), otrs ― parāda, cik būtiska nozīme ir modes dizainam, lai apģērbu uzņēmums gūtu panākumus (Marimekko).
	Kad zinātne sastop mākslu ― “Le Laboratoire”
“Le Laboratoire” ir jauna mākslas telpa Parīzē, kuras nolūks ir saplūdināt tradicionāli nošķirtas disciplīnas, zinātni, rūpniecību, sabiedrību un mākslu, veicinot sadarbību, ko šīs ieceres dibinātājs Deivids Edvards dēvē par “zinātnisko mākslu”. Tā ir vieta, kur, daloties pieredzē un atklājumos, var veidoties kreativitāte un plūst idejas. Mākslinieki sadarbojas ar zinātniekiem, lai aptvertu, pārtulkotu un īstenotu oriģinālas idejas. Šādai sadarbībai ir gan rūpnieciski, gan sociāli un kultūras mērķi. Šis ir labs piemērs tam, kā māksla ietekmē produktu inovāciju.
Konkrēts piemērs ir “Le Laboratoire” un NASA sadarbība. Deivids Edvards, būdams arī biomedicīnas inženierzinātņu profesors Hārvarda Universitātē, iedrošināja franču dizaineri Matjē Leanēru [Mathieu LeHanneur] (vienā no pirmajiem “Le Laboratoire” atbalstītajiem sadarbības pasākumiem) veidot ciešu sadarbību ar NASA zinātniekiem. Šajā mākslas un zinātnes sadarbībā tika izgudrota un izveidota sevišķi iedarbīga mājas gaisa filtrācijas sistēma, kas dabiskā veidā, proti, izmantojot augus, iznīcina toksīnus gaisā, ko elpojam. Lai paaugstinātu filtrācijas efektivitāti, tā dēvētā “Bel–Air” mehānisma lāpstiņas nodrošina kompleksu gaisa cirkulāciju ap auga lapām, kā arī izspiež gaisu cauri auga saknēm un augsni. Šis izgudrojums 2008. gadā tika izstādīts “Le Laboratoire” un ir pieejams tirgū kopš 2009. gada maija. 2008. gadā “Bel–Air” arī tika godalgots ar populārzinātniskā žurnāla “Popular Science magazine” prestižo balvu kā labākais izgudrojums. Šis projekts apliecina to, ka pieeja, kuras pamatā ir dizains, (projekts ir vienlīdz vērsts uz produkta izskatu un auru, kā arī zinātnisku inovāciju) ir aizvien nozīmīgāks sekmīgas inovācijas nosacījums.
Modes dizains un konkurences priekšrocība: “Marimekko” gadījums

Ekonomisko panākumu un pārvaldības ziņā “Marimekko” uzskatāms par paraugu daudziem uzņēmumiem. Tas aizsākās ar Armi Ratiju [Armi Ratia], somu dizaineri, kura vēlējās reformēt dizaina pasauli un izlauzties no tradicionālās Somijas dizaina domāšanas. 1951. gadā Armi Ratijas vīrs, Valjo Ratija [Viljo Ratia], kam piederēja uzņēmums“Printex”, kurā ražoja vaskadrānu un apdrukātu audumu, lūdza sievu izdomāt, kā palielināt pārdošanas apjomus. Armi Ratija šo iespēju izmantoja, uzaicinot māksliniekus piemērot savus grafiskos zīmējumus tekstilam un veidot auduma apdrukas. Rezultāts bija tik radikāls, ka cilvēki nesaprata, kā izmantot krāsotos un izrotātos audumus. Armi Ratija nolēma izveidot nelielu apģērbu kolekciju, lai parādītu, kā šie audumi izmantojami, un tādēļ nodibināja “Marimekko Oy”. Šim uzņēmumam bija lieli panākumi. “Marimekko” izstrādā, ražo un tirgo apģērbu, dekoratīvos interjera audumus un aksesuārus gan Somijā, gan visā pasaulē.
Inovācija un kreativitāte bija “Marimekko” sākotnējās misijas pamatā, un abiem šiem elementiem aizvien bija būtiska nozīme uzņēmuma darbībā līdz 1986. gadam, kad to pārpirka “Armer Group”. Pirmajā darbības posmā dizaineri pastāvīgi meklēja jaunas idejas, lai aizvien atjauninātu uzņēmumu, paplašinātu zināšanas un paaugstinātu dizaina kvalitāti. “Marimekko” ieviesa jaunas koncepcijas un produktus, ko sākotnēji ietekmēja Somijas māksla, bet vēlāk ― ģeometriskā abstrakcija, arhitektūra, popārts, optiskā māksla vai Japānas dizains.
80. gadu beigās, kad uzņēmums piederēja “Amer Group”, jaunrade vairs nebija tā uzmanības centrā. Uzsvars tika likts drīzāk uz finanšu kontroli, nevis inovāciju. Tādēļ arī 80. gadu beigās sākās panīkuma posms. Pārdošanas apjomi vairs nepalielinājās, uzņēmums sāka strādāt ar zaudējumiem.
Gan kreativitātes, gan konkurences priekšrocības ziņā situācija mainījās 1991. gadā, kad “Marimekko” pārņēma Kirsti Pākanena [Kirsti Paakkanen]. Viņa veicināja jaunus dizaina projektus, no jauna iedzīvinot uzņēmumā tā sākotnējās īpašnieces idejas, un “Marimekko” izdevās atkal sasniegt tā agrākos darbības rezultātus. No 1991. līdz 1994. gadam uzņēmuma neto apgrozījums pieauga no 73,6 līdz 90,2 miljoniem Somijas marku. Kopš tā laika “Marimekko” aizvien modernizē savu produkciju un uzņēmums turpina pastāvīgi augt. 2007. gadā uzņēmuma apgrozījums bija 77 miljoni eiro (saimnieciskās darbības ieņēmumi ― 10,5 miljoni eiro), un tas ir pastāvīgi palielinājies kopš 2001. gada, kad apgrozījums bija 42 miljoni eiro (saimnieciskās darbības ieņēmumi ― 4,7 miljoni eiro).




2.3.2.2. Zīmolrade
“Ārpus bagātības radīšanas, kas bija vienīgais uzņēmuma mērķis, esmu pārliecināts, ka uzņēmuma identitāti un pievienoto vērtību veido ētiskās vērtības.”
Patriks Tomass [Patrick Thomas] (“Hermes” vadītāju grupa)
“Zīmoli ir idejas, ko cilvēki noglabā savā galvā un sirdī”
Reklāmas aģentūra “Young and Rubicam”
Zīmolrade ir vēl kāda uzņēmējdarbības stratēģijas sastāvdaļa, ko var ietekmēt kultūras rosināta kreativitāte.
Zīmols daudzējādā ziņā nosaka produkta vērtību un saikni ar patērētāju, kā arī patērētāja gatavību iegādāties konkrēto produktu. Zīmols ir pielīdzināms uzņēmuma DNS un nosaka to, cik lielā mērā patērētājs uzticas dotajam produktam. Produkta tēls ir tikpat būtisks kā pats produkts.
Tāpēc zīmols ir gan identitāte (uzņēmuma vērtības), gan tēls (patērētāja uztvertais). Pircēja saikne ar zīmolu bieži veidojas emocionālā līmenī. Veids, kā tiek radīta šāda emocionāla pievilcība, ir daļa no vispārējās tirgvedības un zīmolrades stratēģijas. Kultūras rosināta kreativitāte ir spēcīgs līdzeklis šīs emocionālas saiknes radīšanai.
Reklāma, radošā tirdzniecība daļēji ir vērsta uz noteikta vēstījuma radīšanu ― piemēram, “Just do it” (Vienkārši dari!), “Be yourself” (Esi tu pats!), “Think different” (Domā atšķirīgi!) ― lai tādējādi radītu emocionālu saikni. Reklāmdevēji aicina patērētāju dalīties noteiktās vērtībās, kļūt par daļu no zīmola. Savukārt zīmols tādējādi atbalsta patērētāja vērtības un sociālo jutīgumu.
Reklāmdevēji bieži atsaucas uz mākslu kā radikālisma avotu. “Ja ir kāda joma, kurā pastāvīgi valda sadrumstalotība, tā ir mūsdienu māksla, kas sarāvusi saites ar estētikas un reprezentācijas tradīciju.”
 Radikālas reklāmas stratēģijas maina tirgus tradīcijas un sniedz iespēju veidot jaunu skatījumu uz zīmolu un izpratni par to.
 Tādējādi “reklāma vairs nav saistīta ar cenu vai pakalpojumu, bet gan ar nozīmi”.

Neatkarīgi no rūpniecības nozares uzņēmumi ļoti lielu nozīmi piešķir tam, lai zīmols tiktu saistīts ar mākslu un kreativitāti (piemēram, “Sony” kampaņa “Go Create” (Ej, radi!) vai Dānijas dabaszinātņu uzņēmuma “DSM” radošā kampaņa (www.dsm.com)). Zīmolam pievienotā kultūras dimensija nostiprina tā atšķirīgo identitāti.
Daži piemēri, kādas asociācijas veidojas starp kultūru, mākslinieku un zīmolu.
― “H&M” un Madonna, Comme des Garēons vai Karls Lāgerfelds,
– “Louis Vuitton” un Takaši Murakami, 

– “Cartier” un šī uzņēmuma mūsdienu mākslas fonds,
– “Telefonica” un Edvardo Čiljidas [Eduardo Chillida] glezna,
– “BMW” un Svetlana Hegere [Swetlana Hegger] un Plamens Dežanovs [Plamen Dejanov] 2000. gadā (projektā “Quite Normal Luxury”),
– “Chanel” un Nikola Kidmena [Nicole Kidman] (N°5),
– “BNP Paribas” un filmu studijas “Europacorp” varoņi (“Arthur et les Minimoys”),
– Filips Stārks [Philippe Starck] un daudzi zīmoli (“Alessi”, “Philips” utt.),
– Zviedrijas gultu ražotājs “Hästens” aicināja slavenus dizainerus, Andželu Misoni [Angela Missoni], Haimi Ajonu [Jaime Hayon], Satjendru Pakalē [Satyendra Pakhalé] un “NEL Colectivo”, īstenot savas ieceres par guļamistabu, 
 
– Francijas mazumtirgotājs “La Fnac” un mākslinieks Fabriss Ibērs (kampaņa ar kvadrātveida bumbu laikā, kad Francijā norisinājās pasaules čempionāts futbolā).
	“Bionade” ― zīmolrades nozīme
Vācu bezalkoholiskā dzēriena “Bionade” piemērs atklāj to, kā pārdomāta zīmolrade sekmē produkta panākumus tirgū.
Dzērienu uzņēmums “Bionade” ir dibināta 1995. gadā, kad vācu aldarim Dīteram Leipoldam [Dieter Leipold] radās ideja ražot dzērienu bērniem bez mākslīgām piedevām. Viņam izdevās radīt bezalkoholisku fermentētu dzērienu un tādējādi paglābt no bankrota ģimenes nelielo alus darītavu.
Sākotnēji dzēriena noiets nebija liels, tomēr situācija mainījās 1999. gadā, kad uzņēmumam pievienojās tirgvedības un dizaina eksperts Volfgangs Blūms [Wolfgang Blum]. Viņš ātri aptvēra, ka nepieciešams mainīt “Bionade” tēlu, un sāka radikālu šī produkta tēla pārveidi: smalks retro stila logo zilā, baltā un sarkanā krāsā savienojumā ar jaunu stratēģiju nolūkā pozicionēt “Bionade” zīmolu kā veselīga, moderna dzīvesveida elementu.
“Bionade” noiets palielinājās no viena miljona pudeļu 2000. gadā līdz 200 miljoniem 2007. gadā. Uzņēmums kļuva par visātrāk augošo dzērienu ražotāju Vācijā, un šobrīd “Bionade” ir trešais lielākais bezalkoholisko dzērienu zīmols šajā valstī. Vietējā līmenī uzņēmuma panākumi ietekmēja arī attiecīgā reģiona bioloģiskās lauksaimniecības uzņēmumus, kuri tagad sadarbojas ar šo uzņēmumu, piegādājot vietējās saimniecībās audzētas bioloģiskās izejvielas.
Blūmam, kas tagad ir uzņēmuma komercdirektors, izdevās radīt zīmolu ar raksturu un dvēseli. Tas palīdzēja mainīt šī dzēriena tēlu, pārvēršot to no cienījama bioloģiskā zīmola par bioloģiskā dzīvesveida produktu. Noiets strauji pieauga, pateicoties mutiskai informācijas apmaiņai un ziņu reportāžām. 2007. gadā “Bionade” ieguva Eiropas Dizaina vadības balvu (Design Management Europe Award) ― tas ir Eiropas līmeņa apbalvojums, kas uzsver dizaina vadības nozīmi. Šobrīd uzņēmums plāno izvērsties starptautiskā mērogā, uzsākot darbību ASV un Lielbritānijā.



	Tērauds un māksla
“ArcelorMittal” ir pasaulē lielākais tērauda ražotājs, kas pastāvīgi meklē jaunas tērauda izmantošanas iespējas.
“ArcelorMittal” sadarbība ar amerikāņu minimālisma mākslinieku Ričardu Seru, kas savā darbā galvenokārt izmanto lielas tērauda plātnes, sākās 1991. gadā. Ričards Serra sākotnēji strādāja “Creusot–Loire Industrie” darbnīcās ― šis uzņēmums vēlāk kļuva par “Industeel”. 2005. gadā Serra izmantoja Vācijā ražotu “Corten” tēraudu, lai radītu darbu “The Matter of Time” (Laika matērija), kas pašlaik atrodas pastāvīgā ekspozīcijā Gugenheima muzejā Bilbao, Spānijā.
Trešo reizi sadarbojoties ar “ArcelorMittal”, Ričards Serra radīja darbu “Promenade” (Promenāde), kas 2008. gadā tika eksponēts izstādē “Monumenta”, Grand Palais, Parīzē. Šis mākslas darbs tika veidots “Industeel” darbnīcās Francijā. Ričarda Serras darbs atklāj “inovatīvu tērauda lietojumu” un parāda, ka inovācijas robežas tērauda ražošanā un lietojumā aizvien var pavirzīt tālāk. “ArcelorMittal” uztur kontaktu ar citu nozaru pārstāvjiem, reklāmas darbiniekiem, arhitektiem un sportistiem, piemēram, “ArcelorMittal” “drosmīgajiem sapņotājiem” Edu Viesturu [Ed Viesturs], Seru Martinu Sorelu [Sir Martin Sorrell] un Polu Endrjū [Paul Andreu].




2.3.2.3 Cilvēkresursu (CR) pārvaldība ― kreativitātes rosināšana
Uzņēmumam ir lielāka iespēja gūt panākumus, ja tas ir radošs. Vadības uzdevums ir ļaut kreativitātei īstenoties un pārtapt labākos produktos un pakalpojumos. Uzņēmējdarbības konsultāciju firmas aicina uzņēmumus sākt procesus, kas palielinātu to radošo jaudu. Tās piedāvā metodoloģiju ar mērķi attīstīt administratīvo darbinieku radošās prasmes un atbalstīt kreativitātes uzņēmuma darbinieku vidū.
	“Nestle” ir uzņēmums, kas atbalsta kreativitāti. Pārtikas uzņēmumu vidū “Nestle” ir atzīts par vienu no radošākajiem uzņēmumiem. Uzņēmuma vadība uzstāj uz nepieciešamību atbalstīt kreativitāti. Uzņēmums izveidojis Šveicē bāzētu starptautisku mācību centru, kura mērķis ir demonstrēt cilvēkiem inovāciju nozīmi, mācīt kreativitāti un “atvērt prātu”. Starptautiskais mācību centrs ir veidots, lai iedrošinātu vadītājus “domāt soli uz priekšu”, rosinot prātu un uztveri.



Šajā kontekstā kreativitāte ir definēta “kā process, kurā idejas rodas, tiek attīstītas un pārvērstas vērtībā. Šis process ietver to, ko cilvēki parasti sauc par inovāciju un uzņēmējdarbību.”
 Uzņēmējdarbības jomā disciplīna un noteikumi ir līdzekļi, kurus izmanto, lai efektīvi gūtu izmērāmu rezultātu. Tādēļ radoša domāšana uzņēmumus bieži nostāda neērtā situācijā, jo šāda prakse var būt trauksmains ceļojums nezināmajā.
Kreativitātes pārvaldībā tiešām vajadzīga spēja pārvaldīt nenoteiktību. Novērtējot laterālo domāšanu, rosinot starpdisciplināru sadarbību un atalgojot kreativitātes un iztēles izpausmes, uzņēmumi var izveidot vidi, kas veicina kreativitāti.
Uzņēmumiem, kuru darbības pamatā ir radošs ieguldījums, ir būtiski uzturēt kreativitātes simboliskos un improvizācijas aspektus. Turpmākajā sadaļā ir ilustrēta kreativitātes nozīme cilvēkresursu (CR) pārvaldības jomā un parādīts, kādā veidā:
― uzņēmumos tiek vērtētas radošās funkcijas, īpaši dizaina funkcija,
― uzņēmuma dzīvē tiek iesaistītas radošas personas, lai rosinātu kreativitāti, veicinātu komandas garu vai palīdzētu atrisināt konfliktus,
― radošas darbības uzlabo uzņēmuma vadību.
1. Dizaina vadība, kuras mērķis ir rosināt kreativitāti
Dizaina vadība galvenokārt ir saistīta ar radošo procesu pārvaldību organizācijā. Šo terminu ieviesa Maikls Fārs [Michaėl Farr], kurš 1966. gadā izdeva pirmo grāmatu par dizaina vadību “Design Management”. Iecere bija vadīt un attīstīt dizaina uzņēmumu un klientu uzņēmumu savstarpējo saskarsmi, lai uzlabotu komunikācijas plūsmu un regulētu projektu izstrādi.
Vairākumā nozīmīgāko uzņēmumu dizaina panākumus nosaka šādi faktori: 

― nodrošināt stingru, acīmredzamu dizaina funkciju vadību,
― sekmēt tādu korporatīvo kultūru, kurā tiek novērtēts dizains,
― iespējami cieši savienot dizaina darbības ar plašākiem uzņēmējdarbības procesiem (starpdisciplināras komandas, starpfunkcionālas izstrādes komandas),
― papildināt dizaineru pamata funkcionālās prasmes ar plašām, uzņēmējdarbībai būtiskām iemaņām,
― palielināt augstākās vadības atbalstu dizainam,
― veicināt formālu, bet elastīgu dizaina procesa kontroli.
Turpmāk ir redzams, kā dizaina vadības uzdevumu rosināt kreativitāti ilustrē “Philips” un “Renault” (abu uzņēmumu pārstāvji intervēti šī pētījuma veikšanas gaitā).
	“Philips” ― dizains vadības jomā
Dizaineri pamazām ir kļuvuši par daļu no vadības grupas visās struktūrvienībās neatkarīgi no tā, vai šo vienību darbība saistās ar dzīvesveidu, elektroniku, veselības aprūpi vai apgaismojumu. Mūsdienās dizaineri līdzdarbojas ikvienā inovācijas padomē visās uzņēmējdarbības struktūrvienībās. Dizainu novērtē tam piemītošās spējas dēļ sinerģēt zināšanas, sintezēt un nodrošināt sistemātisku domāšanu. Dizains tiek integrēts visos uzņēmējdarbības procesos no izpildes līdz produktu izstrādei. Laterālās domāšanas spējas ir kreativitātes atslēga. Organizatoriskā līmenī norisinās hierarhiska pāreja no “piramīdas” uz “pankūkas” modeli, un uz šādām pārmaiņām uzņēmumus “lielā mērā ir iedvesmojušas kinoindustrijas uzņēmumi”. Līdzīgi izklaides uzņēmumiem arī “Philips” veido partnerattiecības ar daudziem radošiem uzņēmumiem.



	“Renault” ― kreativitātes rosināšana ar dizaina starpniecību
Dizains ir būtiska “Renault” konkurences stratēģijas sastāvdaļa. Dizaineri tiek pieņemti darbā, pamatojoties uz četriem kritērijiem: aizraušanās ar automašīnām, mākslinieciskās spējas, komandas gars un talants. 

Dizaina stratēģijas ietvaros uzņēmums īpašu uzmanību pievērš darbinieku kreativitātes rosināšanai un bagātināšanai. Šajā nolūkā uzņēmums paļaujas uz diviem būtiskiem kritērijiem, proti, nepieciešamību uzturēt tādu uzņēmuma vīziju, kas motivē un iedvesmo lēmumu pieņemšanu, kā arī allaž būt aktīvai radošai organizācijai ar šādām iezīmēm:
― cieša saikne starp dizaineriem un vadošajiem darbiniekiem;
― precīza, iedarbīga un pakāpeniski augoša organizācija ― dizaina komanda vienmēr cenšas pielāgoties pastāvīgi mainīgai videi;
― nodrošināt māksliniecisko brīvību dizaineru vidū. Rosināt dizaineru kreativitāti, pastāvīgi nodarbinot tos uzņēmuma labā. Uzņēmuma stratēģija kreativitātes veicināšanas jomā pamatojas uz cieša un pastāvīga starpdisciplināra kopīga darba;
― satelītcentru izveide dažādās valstīs vai Francijas, Spānijas, Korejas, Rumānijas, Indijas un Brazīlijas pilsētās ar bagātu kultūru, lai nodrošinātu kultūras vides dažādību, sekmētu radošo procesu, apgūtu jaunas tendences un risinājumus autorūpniecības jomā, kā arī rastu jaunus kreativitātes avotus. Uzņēmums radošajiem arī nodrošina uzturēšanās vietas, kur atsvaidzināt savu skatījumu;
― partnerattiecības, lai pētītu un veidotu jaunus kreativitātes avotus. Piemēram, uzņēmums sadarbībā ar Universidad Pontificia Catholica Brazīlijā īsteno pētniecības projektu, lai izpētītu jaunas dabisko krāsvielu un materiālu izmantošanas jomas; 

― globālās attīstības novērošana. “Renault” rosina savus dizainerus vērot izmaiņas dažādās kultūrās. Uzņēmums savus dizainerus sūta uz lielām mākslas izstādēm, lai sekmētu viņu zinātkāri. Ar “konceptuālo automašīnu” starpniecību uzņēmums tiecas iedvesmot jaunos dizainerus radīt jaunu bāzes modeļu skices. Piemēram, 1991. gadā konceptuālās automašīnas Vel Satis prototipu izmantoja, lai vēlāk izveidotu Renault Mégane. Konceptuālās automašīnas tiek veidotas, lai demonstrētu koncepcijas, jaunus stilus, tehnoloģijas un daudz ko citu. Tās palīdz novērtēt patērētāju reakciju uz jaunu un radikālu dizainu un estētiku, kam vai nu ir, vai nav iespēja nonākt ražošanā.



2. Mākslinieka līdzdalība kreativitātes rosināšanā
Uzņēmumi vairāku iemeslu dēļ uzmeklē radošus cilvēkus, lai iesaistītu tos darbinieku un vadības lokā. Šādi var rīkoties, lai veicinātu komandas garu, palīdzētu atrisināt konfliktus vai vienkārši rosinātu kreativitāti darbinieku vidū.
Saskarsme ar mākslu var rosināt indivīdu emocionālā, garīgā un intelektuālā līmenī. Māksla dod iespēju viena uzņēmuma dažādās daļās strādājošām komandām kopīgi kaut ko novērtēt un izbaudīt, bet šāda pieredze var uzlabot savstarpējo sadarbību un komandas garu. Līdzdalība mākslinieciskos priekšnesumos palīdz vairot darbinieku paļāvību individuālā līmenī un saliedētību visos kolektīva līmeņos. Aizvien vairāk uzņēmumu organizē radošās darbnīcas ar aktieru vai autoru (režisoru, scenāristu) piedalīšanos, lai dotu dalībniekiem iespēju attīstīt savu ķermeņa valodu, laika un telpas izjūtu vai kā citādi sevi apzināties.
Atšķirīga mākslas un uzņēmējdarbības mijiedarbības forma ir rezidējošo mākslinieku projekti
, kuros iespējama daudz intensīvāka abpusēja informācijas apmaiņa un dialogs. Uzņēmumi aicina māksliniekus kādu laiku, parasti vairākus mēnešus, uzturēties uzņēmuma darbinieku vidū, vērojot un uz šo novērojumu pamata veidojot mākslas darbus. Arī darbinieki vēro mākslas darba radīšanas procesu. Šie projekti ir veidoti, lai abas puses varētu atklāt dažādus domāšanas un ražošanas veidus, kā arī lai uzņēmuma darbiniekiem rastos savs skatījums uz uzņēmumu un savu darba vidi.
Lai ilustrētu šo kultūras aspektu saistībā ar uzņēmuma konkurences stratēģijas uzlabošanu, aplūkosim “Unilever”, “Astra Zeneca” un “ACE Europe” izstrādātos projektus.
	Projekts “Katalizators” (Catalyst) Apvienotās Karalistes saldējuma un saldētās pārtikas ražotnē “Unilever” 

Šis projekts tika uzsākts 1999. gadā, lai veicinātu organizatoriskas pārmaiņas uzņēmumā un izveidotu “uzņēmuma kultūru”. Cilvēkresursu (CR) departamenta padotībā projektu “Katalizators” vadīja Elasters Krīmers [Alastair Creamer], mūziķis un mākslas menedžeris. “Katalizatoru” izveidoja, lai mazinātu uzņēmuma ierobežotību, stiprinātu paļāvību uz savu spēju izstrādāt radošas idejas (mazāk paļaujoties uz ārējiem konsultantiem) un izveidot programmu nolūkā ierosināt kultūras pārmaiņas uzņēmumā (pēc mājsaimniecības un ķermeņa kopšanas nodaļas apvienošanās). Četru gadu laikā projekta ietvaros tika īstenoti aptuveni 300 pasākumi, tādējādi nodrošinot darbiniekiem pieeju vizuālajai mākslai, teātrim un dzejai. Projekta “Katalizators” mērķis ― ar mākslas un māksliniecisko eksperimentu vai darbnīcu atbalstu ļaut cilvēkiem izpausties individuāli (kā indivīdiem, nevis darbiniekiem) un radīt emocionālu pieredzi. “Katalizators” bija individuālās attīstības programma kreativitātes jomā, kas ietvēra sadarbību ar māksliniekiem un mākslas organizācijām. Projekta mērķis bija ar mākslas starpniecību atklāt citus veidus, kā skatīties, stāstīt notikumus vai rīkot pasākumus (šajā nolūkā izmantojot tiešos priekšnesumus). Iesaistot cilvēkus (pārdošanas un vadības līmenī) mākslinieciskajā procesā, iespējams rosināt viņu iztēli, improvizācijas spēju vai atklāt jaunas izpratnes vērtību. Māksla ir rosinošs apmācības veids.
“[..] Es vēlos, kaut mums būtu kāds burvju elements, kas nebūtu pieejams mūsu konkurentiem un ļautu mums rīkoties radikālāk un radošāk, priecīgāk un iedvesmojošāk. Es vēlos, lai uzņēmumā klientu apkalpošanā būtu vairāk piedzīvojuma gara, lai tajā būtu pārsteiguma elements, un es domāju, ka radošā programma “Katalizators” ir palīdzējusi un aizvien palīdz mums doties šajā virzienā.”
Džeimss Hils [James Hill], Unilever Ice Cream and Frozen Food vadītājs




	AIRIS ― rezidējošie mākslinieki TILLT, Zviedrijā
AIRIS ir Zviedrijas projekts, kuras ietvaros paredzēts, ka mākslinieki uz 10 mēnešiem pievienojas kādam uzņēmumam, lai kopīgi strādātu pie kultūras projekta. Šo projektu aizsāka TILLT, Rietumzviedrijas reģiona organizācija, kas darbojas kopš 1973. gada, lai veicinātu un atbalstītu mākslinieku un profesionālās vides pārstāvju sadarbību. Projektam AIRIS ir trīs dažādi mērķi: izveidot sadarbi turpmākai ražošanas un kultūras nozares mijiedarbībai, paaugstināt ražošanas nozares radošo potenciālu saistībā ar konkrētu uzņēmējdarbības attīstības mērķi, kā arī radīt jaunas nodarbinātības iespējas profesionāliem māksliniekiem.

“AstraZeneca” pētniecība un attīstība (P&A) un vizuālā māksliniece Anna Pērsone [Anna Persson]
AIRIS projekts uzņēmumā “AstraZeneca” ir īpaši interesants, jo tas iecerēts kā ilgtermiņa projekts, tādējādi nodrošinot pastāvīgu sadarbību starp uzņēmumu un dažādiem māksliniekiem. Piemēram, 2003./2004. gadā vizuālā māksliniece Anna Pērsone palīdzēja īstenot būtiskas korporatīvas izmaiņas “AstraZeneca” klīnisko pētījumu departamentā (aptuveni 700 cilvēku). Lai palīdzētu darbiniekiem tikt galā ar jauniem uzdevumiem, māksliniece rīkoja darbnīcu sēriju, kas iedvesmoja uzņēmuma darbiniekus interpretēt un īstenot uzņēmuma pamatvērtības. Šajā nolūkā katrai no šīm pamatvērtībām tika radīts savs siluets; darbinieki spožā gaismā pozēja uz balta fona, kas vienlaikus tika fotografēts. Fotogrāfijas piestiprināja pie lielām stikla sloksnēm, kuras izvietoja stratēģiski nozīmīgās vietās visā jaunuzceltā uzņēmuma ēkā. Dejotāja un horeogrāfe Marija Mebius Šrēdere [Maria Mebius Schröder] 2006. gadā līdzīgi sadarbojās ar “AstraZeneca” drošības uzraudzības departamentu (aptuveni 45 cilvēki) nolūkā veicināt kreativitāti.
AIRIS projekta novērtējums
 apliecināja, ka ar šādiem projektiem var sekmēt darbinieku kreativitāti, uzlabot darba klimatu, atvieglot komandas darbu un piedāvāt darbiniekiem atšķirīgu skatījumu uz viņu nodarbošanos un dzīvi.



Tomēr ir dažādi veidi, kā veicināt komandas garu, izmantojot kreativitāti.
	“ACE Europe”
“ACE Europe” ir apdrošināšanas uzņēmums, kas specializējas apdrošināšanas līgumu pārdošanā uzņēmumiem (apgrozījums Francijā ― 383 miljoni eiro). Deviņdesmit astoņi procenti uzņēmuma mākleru ir sievietes, kuras strādā patstāvīgi. “ACE” vadība vēlējās saaicināt māklerus kopā, lai veidotu komandas garu un uzlabotu saikni starp uzņēmumu un tās aģentiem. Mākslas aģentūra Parīzē “Trois Temps” izstrādāja māksliniecisku projektu, kurā piedalījās modes māksliniece Sakina Msa [Sakina M’sa] un Petit Palais muzejs. Gada laikā 40 mākleri tika uzaicināti apmeklēt modes skates un modes izstādes, kā arī minētās modes mākslinieces radošās darbnīcas. Tas palīdzēja radīt uzņēmumā dinamiskumu, uzlabot grupas vērtības identifikāciju (projektam bija arī sociāli mērķi, proti, 12 bezdarbnieku apmācība) un vairot saliedētību.
Rīkojot neformālas mākleru tikšanās, tika atvieglota savstarpējā komerciālā apmaiņa, uzlabots uzņēmuma tēls darbinieku vidū un veicināts komandas gars. Lai novērtētu šīs iniciatīvas ietekmi, mākleriem izsūtīja aptaujas lapu. Aptuveni 98 % mākleru uzskatīja, ka šādas aktivitātes veicina kolektīvisma izjūtu, 77 % juta nepieciešamību labāk iepazīt kolēģus, bet 60 % bija gatavi turpmāk organizēt sociālas tikšanās ārpus darba laika, lai nezaudētu kontaktu ar citiem mākleriem. Septiņdesmit procenti sieviešu kārtas mākleru pauda gandarījumu par tikšanos ar mākslinieci Sakinu Msa, līdzīga aptaujāto daļa vēlējās uzzināt ko vairāk par mūsdienu mākslu. 93 % dalībnieku pauda vēlmi no jauna iesaistīties šādā projektā, tādējādi apliecinot to, cik spēcīgi mākslinieciskā pieredze ir ietekmējusi “ACE Europe” tēlu.



3. Radošā darbība un vadība
Radošas darbības var palīdzēt potenciālo uzņēmuma līderu noteikšanā un vadības apmācībā.
Piemēram, teātra lugas iestudēšana var palīdzēt saprast, cik būtiska nozīme ir savstarpējai saliedētībai kopīga mērķa sasniegšanā.
Nesens pētījums parāda, kā datorspēles tiešsaistē var palīdzēt apmācībā vai noteikt turpmākos uzņēmumu vadītājus.
	Tiešsaistes spēle, lai noteiktu turpmākos vadītājus

Pētījums liecina, ka “vadītāja nozīme datorspēlēs tiešsaistē piedāvā ieskatu nākotnes uzņēmējdarbības pasaulē, kam raksturīgs mainīgs darbaspēks, uz pašorganizāciju un sadarbību vērsta profesionālā darbība ar decentralizētu un hierarhisku vadību, kas ir tipiska šādām spēlēm”. Pētījuma rezultāti parāda, ka datorspēles tiešsaistē sniedz iespēju attīstīt vadības prasmes. Šādas spēles palīdz sagatavot vadītājus, veicinot vispārēju toleranci pret neizdošanos, jo spēles uzdevumu izpildē mēģinājumiem un kļūdām ir ļoti būtiska nozīme. Datorspēlēs tiešsaistē vadītāji dabiski maina lomas, vienubrīd vadot citus, bet pēcāk paši pieņemot rīkojumus. Pagaidu vadības ideja dod iespēju darbiniekiem uzņemties vadītāja pienākumus. Pētījumā izceltas spēles īpašības, kas uzlabo vadību: nemonetāri stimuli, kas sakņojas virtuālajā spēles ekonomikā, kā arī informācijas caurspīdīgums, kas vadītājus var mudināt uz efektīvāku darbību. Pētījuma autori iesaka darba vidi zināmā mērā pārvērst par šādu spēli, lai uzlabotu vadības kvalitāti. Spēlēs cita starpā ir nepieciešamas šādas prasmes: spēja izprast neskaidras situācijas, pārvērst stratēģiju darbībā un sadarbojoties vadīt dažādas komandas. Spēles var sekmēt vadības prasmju attīstību, tādējādi datorspēļu paaudze var kļūt par katalizatoru pārmaiņām uzņēmējdarbības vadībā. “Galu galā darba vieta kopumā var līdzināties datorspēlei,” tādējādi, iespējams, veicinot sadarbību un kreativitāti.



Dažādas skatuves mākslas disciplīnas bieži izmanto kā metaforu, lai uzņēmējdarbības profesionāļiem mācītu talanta attīstības, radošās vadības un komandas darba nozīmi. Piemēram, pieredze diriģēšanā var ļoti interesantā aspektā parādīt komandas darba procesu.
“Diriģēšanas māksla” ir vadības programma, ko izveidojis Briseles Filharmonijas intendants Gunters Bruke [Gunther Broucke] sadarbībā cilvēkresursu profesionāli un kādu ekonomistu. Šīs programmas pamatā ir ideja par uzņēmuma vadības un komandas darba prasmju attīstību, ņemot vērā simfoniskā orķestra dinamikas pieredzi un analīzi. Projektā iesaistītie uzņēmuma darbinieki vēro orķestra mēģinājumu, lai redzētu, kā izcili sagatavoti un talantīgi mākslinieki ― patiesi individuālisti ― diriģenta vadībā sadarbojas, lai atkal un atkal kopīgi parādītu augstākās klases sniegumu. Bruke orķestra un diriģenta metaforu izmanto kā mācību pamatu, skaidrojot orķestra darba procesus, analizējot dažādus diriģenta tipus un darba stilus, kā arī iztirzājot sava “personāla” darba nosacījumus un mentalitāti.
Šīs inovatīvās programmas pamatdoma ir vienkārša: klasiskie mūziķi ir izcili sagatavoti profesionāļi, kas individuālo kreativitāti savieno ar ieguldījumu kopīgos centienos ― tā ir spēja, kas nepieciešama arī mūsdienu ekonomikā.
2.3.2.4. Komunikācija
Arī komunikācija ir jebkura uzņēmuma uzņēmējdarbības stratēģijas pamatdaļa.
Komunikācija, kas ietver kultūras rosinātu kreativitāti, var būt dažāda. Piemēram:
― māksliniecisko jaunradi var izmantot, lai publiskotu uzņēmuma finanšu rezultātus: gada pārskatus noformē profesionāli fotogrāfi, bet akcionāru prezentācija tiek rīkota kā izrāde;
― no komunikācijas stratēģijas viedokļa pret vadītājiem izturas kā pret zvaigznēm (Sers Ričards Brensons (“Virgin”) vai Stīvs Džobs (“Apple”));
― uzņēmuma žurnālos, ko klientiem izplata veikalos, ir iekļautas intervijas ar slaveniem dizaineriem vai māksliniekiem (piemēram, “H&M” ir modes un stila žurnāls, kurā aplūkoti slaveni modes dizaineri un mākslinieki
). Veikalus vai birojus var noformēt, izmantojot arī mākslas darbus, kas veidoti, lai uzsvērtu uzņēmuma saikni ar kreativitāti un mākslu;
― komunikācija ar kultūras starpniecību var padarīt tehnoloģiju un zinātni vieglāk saprotamu plašai sabiedrībai.
Lai ilustrētu komunikācijas nozīmi, tālāk ir aplūkoti vairāki situācijas pētījumi.
Pirmais piemērs attiecas uz mākslinieku sadarbību ar zinātniskās izpētes centriem, lai darītu zināmus sarežģītu zinātnisku pētījumu rezultātus.
	IMEC un “Ad!dict Creative Lab” radošās laboratorijas sadarbība
IMEC ir pasaules vadošais zinātniskās izpētes centrs nanoelektronikas un nanotehnoloģiju jomā, kas darbojas trīs kontinentos, un tā ikgadējie ieņēmumi ir 244 miljoni eiro. Centrā veic inovatīvus pētniecības un attīstības darbus, par daudziem gadiem apsteidzot šābrīža uzņēmējdarbības vajadzības.
IMEC saskaras ar nepieciešamību izskaidrot centra veiktās izpētes (kas pēc definīcijas ir būtiska daudzām ražošanas un sociālajām jomām) nozīmi neskaitāmiem akcionāriem ― gan zinātniski lietpratīgiem ekspertiem, gan nespeciālistiem. Lai sasniegtu šo mērķi, IMEC pēdējos divus gadus sadarbojas ar uzņēmumu “Ad!dict Creative Lab” ― tā ir radošo ideju fabrika, kas apvieno māksliniekus un dizainerus, kuri vēlas brīvi sadarboties dažādās disciplīnās. Viens no “Ad!dict” mērķiem ir saplūdināt uzņēmuma radošo enerģiju ar uzņēmumiem un akcionāriem, kuri darbojas ārpus radošās nozares.
“Ad!dict” un IMEC sadarbībā ir radusies kopīga komunikācijas platforma starp māksliniekiem un dizaineriem, no vienas puses, un zinātniekiem un inženieriem, no otras puses, lai rastu efektīvākus veidus, kā piedāvāt idejas par zinātni un īpaši par nanotehnoloģijām.
Pagaidām šajā sadarbībā ir īstenoti vairāki starpdisciplināri projekti ar mākslinieku un nanotehnologu līdzdalību, tostarp izstrādājot vizionāras nākotnes koncepcijas, kā arī reāla lietojuma iespējas. Šī mijiedarbība ir dokumentēta divās “iedvesmas grāmatās”, kas līdztekus dažiem projektiem 2008. g. un 2009. g. ir reklamētas daudzos sabiedriskos pasākumos, tostarp Pasaules kreativitātes forumā. Šāda prakse daudzējādā ziņā ir palīdzējusi IMEC. Tā uzņēmumam ir pavērusi komunikācijas iespējas ar plašu sabiedrību un tādējādi palīdzējusi vairot sabiedrības izpratni un mazināt tās neuzticību. Turklāt, iespējams, vienlīdz būtiski ir norādīt, ka šādas prakses rezultātā ir izveidots tilts starp IMEC pētniekiem un mākslas un dizaina pasauli, kā arī rosināta radoša sadarbība starp vairākiem vadošiem dizaineriem un IMEC darbiniekiem nolūkā izstrādāt turpmākus kopīgus projektus.



Daudzi uzņēmumi izstrādā pakalpojumus, ar kuru starpniecību tiek sekmēta auglīga sadarbība starp māksliniekiem un uzņēmumiem komunikācijas jomā. Eiropā ir vairāki šādi uzņēmumi, kuru darbību atspoguļo Parīzē bāzētā jaunizveidotā aģentūra “Trois Temps”. 

	Inovācija komunikācijā ― komunikācija caur mākslu
Aģentūra “Trois Temps” ― www.troistemps.com
“Trois Temps” ir aģentūra, kas konsultē citus uzņēmumus ar mākslu saistītu komunikācijas stratēģiju jomā. Šis uzņēmums nodibināts 2006. gadā kā daļa no t.s. inkubācijas procesa shēmas, kuras nosaukums bija “Parīzes inovācija”. Uzņēmumā strādā 7 pastāvīgie darbinieki. Datubāzē ir iekļauti 200 mākslinieki, bet plaša sadarbība noris ar 30 no tiem. “Trois Temps” pakalpojumus ir izmantojuši tādi uzņēmumi kā “Pernod Ricard”, “La Poste”, “Hermes”, “ACE Europe”, kā arī valsts iestādes.
Jaunās uzņēmējas Armele Veismane [Armelle Weisman] un Marija Žorža [Marie Georges] analizēja moderno uzņēmumu vajadzības. Un secināja, ka būtu interesanti darba vietā iesaistīt mākslu, jo tā spēj sniegt atšķirīgu skatījumu uz darba praksi un vadību.
“Trois Temps” uzdevums ir parādīt, kā mākslinieku ieguldījums rada pārmaiņas korporatīvajā vidē. Saskaņā ar direktora pirmās vietnieces Armeles Veismanes teikto ― “mākslinieki ļauj mums citādi palūkoties uz esošo laiku (viņi redz to, ko mēs neredzam), un, paši būdami inovatīvi (īpaši ― izmantojot jaunas tehnoloģijas), mākslinieki arī spēj izprast nākotni. Turklāt radošajā procesā, kas satuvina visus tajā iesaistītos, spēcīgs faktors ir prieks. Māksla vairs nav egoistisks patēriņš, jo to var saistīt ar kopīgiem centieniem uzņēmuma ietvaros.”
“Trois Temps” darbinieki uzsver līdzīgo, kas vieno māksliniekus un uzņēmējus. Tāpat kā mūsdienu mākslinieki arī uzņēmēji nepieņem status quo. Viņi uzņemas risku un meklē apliecinājumu tam, ka ir atšķirīgi. Šīs līdzības saistās ar daudzām īpašībām, vērtīgām iezīmēm un prasmēm, ko mūsdienu vadītāji visbiežāk neizmanto, bet kas varētu palīdzēt vadīt uzņēmumu jaunā veidā.




2.4. kreativitātes mērīšana
Kreativitātes nozīme ir grūti nosakāma. Nemateriālie ieguldījumi ― grūti izmērāmi, tie neparādās uzņēmuma pārskatos tiešā veidā vai papildu noieta veidā. Ārkārtīgi grūti ir noteikt, cik liels ir radošās darbības ieguldījums, piemēram, dizaina ieguldījums attiecībā uz automašīnu ražotāja vai plaša patēriņa elektronikas uzņēmuma ieņēmumiem.
Lai izpētītu un izmērītu mākslinieciskās un radošās darbības ietekmi uz inovācijas rosināšanu plašākā ekonomikā, NESTA veiktā 2004. gada Kopienas inovāciju apsekojuma un Apvienotās Karalistes ieejas/izejas datu
 analīze parāda, ka uzņēmumiem, kuru izdevumi par radošajiem resursiem ir divreiz lielāki nekā vidējais šim nolūkam atvēlētais naudas apjoms
, ir par 25 % lielāka iespēja radīt jaunus produktus, bet uzņēmumi, kuru piegādes ķēdē ir saikne ar radošajām nozarēm
, parasti piedāvā dažādākus un kvalitatīvākus produktus.
Galvenie konstatējumi, kas atbilst vismaz diviem novērotiem radošo saikņu efektiem:
― radošie produkti, piemēram, programmatūra vai reklāma, var būt tiešs ieguldījums tā uzņēmuma inovācijas procesā, kas šos produktus iegādājas,
― citu nozaru uzņēmumu pārdošana radošajām nozarēm varētu veicināt ideju un zināšanu apmaiņu iesaistīto akcionāru vidū (tas var radīt tirgus nepilnības un iejaukšanos sabiedriskajā kārtībā 
).

Lai precīzi izmērītu inovācijas procesu, izpētē galvenokārt tiek aplūkoti daži specifiski inovācijas veidi trīs inovācijas pamatlīdzekļu ietvaros: “inovācijas darbības” (iekšējās P&A, dizaina darbības un ar inovāciju saistītas tirgvedības darbības), “inovācijas rezultāti” (produktu inovācijas, jaunu produktu izveide un procesa inovācija) un “inovācijas ietekme” (produktu kvalitātes uzlabošana, produktu klāsta palielināšana un jaunu vai lielāku tirgus daļu apgūšana esošajos tirgos). Pētījuma rezultāti daļēji liecina par to, ka uzņēmumiem, kas plašāk sadarbojas ar piegādātājiem un klientiem radošajās nozarēs, šāda sadarbība visdrīzāk nesīs lielākus ieguvumus, proti, tiks paplašināts produkcijas klāsts un uzlabota produktu kvalitāte. Pētījuma rezultāti arī atspoguļo to, cik būtiska nozīme ir zināšanu apmaiņai starp radošo nozaru un citu nozaru uzņēmumiem. Šeit varētu iebilst, ka radošie uzņēmumi sniedz citiem uzņēmumiem “radošas inovācijas pakalpojumus”, kas tiem palīdz efektīvāk ieviest inovācijas tieši, veicot ieguldījumus (piemēram, jaunas idejas utt.), vai netieši ― novēršot rīcības nepilnības, piemēram, nepatiku pret risku, līdzšinējās novirzes un tuvredzību vai ietekmējot patērētāju īstermiņa un ilgtermiņa attieksmi pret inovācijām jaunās tirgus nišās.
Kopumā uzņēmumu grāmatvedībā uzsvars tiek likts uz materiāliem pamatlīdzekļiem (parasti tās ir iekārtas un mehānismi, zeme, ēkas un investīcijas). Nemateriālo aktīvu (tostarp preču zīmju, autortiesību un nemateriālo aktīvu vērtības) novērtējums saistās ar būtiskiem strīdiem, īpaši attiecībā uz zīmola nosaukuma vai autortiesību katalogu novērtējumu. Nemateriālo aktīvu vērtība ir termins, kuru lieto finanšu rādītāju ietvaros, lai novērtētu dažus uzņēmuma nemateriālos aktīvus; īsumā tā ir vērtība, ko produktam piešķir patērētāji. Tā var būt grūti novērtējama, bet šī vērtība radošajās nozarēs ir ļoti būtiska, jo tā saistās ar zīmola redzamo vērtību (piemēram, modes vai tehnoloģiju uzņēmumos) vai uzņēmumam piešķirto intelektuālā īpašumtiesību apjomu (autortiesību nozarēs).
“Interbrand” (www.interbrand.com) ir starptautisks zīmola konsultācijas pakalpojumu uzņēmums, kas ik gadu novērtē uzņēmumu nemateriālos aktīvus. Tas ir izveidojis kompleksu metodoloģiju, lai klasificētu starptautisku un valsts uzņēmumu zīmolus, kuru apgrozījums pārsniedz miljardu ASV dolāru.

“PUMA” finanšu ziņojumu izpēte sniedz pilnīgu informāciju par kultūras ietekmi uz uzņēmumu panākumiem. 1999. gadā tā mainīja savu uzņēmējdarbības stratēģiju, lai investētu kultūras rosinātā kreativitātē, koncentrējoties uz tirgvedību un dizainu. 1924. gadā dibinātais uzņēmums, kas bija sporta zīmols un paļāvās uz tādu futbola zvaigžņu kā Johana Kruifa [Johan Cruyff] vai Eusevio [Eusebio] popularitāti, aicināja uz sadarbību māksliniekus, lai kļūtu par vienu no “iekārojamākajiem dzīvesveida zīmoliem”. Uzņēmuma apgrozījums 10 gadu laikā no 302 miljoniem eiro (1998) pieauga līdz 2,5 miljardiem eiro (2008), bet ienākumi no tīrā apgrozījuma palielinājās 12 reizes (no 108 miljoniem eiro līdz 1,3 miljardiem eiro). Šie rezultāti ir saistīti ar uzņēmuma pārdomāto stratēģiju, kas paredz ciešu sadarbību ar māksliniekiem (Žilu Sanderu [Jill Sander], Marku Vanderu [Marc Wanders], Deividu Lašapelu [David LaChapelle] vai šobrīd Huseinu Šalajanu [Hussein Chalayan]) un investīcijas mākslas projektos vai izglītībā, lai radītu jaunus ideju avotus jaunu produktu izstrādei.
 
Vēl kāds informācijas avots, ko varētu izmantot, lai novērtētu kultūras rosinātu kreativitāti, ir tirgus informācija, ko apkopo reklāmas aģentūras, lai apliecinātu radošo kampaņu panākumus. Tomēr šī informācija ir konfidenciāla klientam, kas pasūta reklāmas kampaņu.
Taču pēdējā laikā ir bijuši vairāki mēģinājumi izstrādāt metodoloģiju, lai mērītu dizaina ekonomisko ietekmi uz uzņēmuma darbības rezultātiem.
	Dizaina ekonomiskā ietekme uz uzņēmuma darbības rezultātiem
Vairākos pētījumos valsts līmenī (piemēram, Beļģijā, Polijā, Spānijā, Čehijā, Zviedrijā un Nīderlandē) nesen ir atklāta tradicionālā uzņēmējdarbībā izmantotā dizaina tiešā ekonomiskā ietekme: kopumā ir vērojami labāki uzņēmuma darbības rezultāti apgrozījuma un ienesīguma ziņā.
Nesen Apvienotajā Karalistē veiktā pētījuma rezultāti ir apliecinājuši, ka līdz ar katriem 125 eiro, ko ar dizainu saistīts uzņēmums iztērē šajā jomā, tā apgrozījums palielinās par 285 eiro.
 To Lielbritānijas uzņēmumu akcijas, kuru darbības pamatā ir dizains, no 1993. g. līdz 2004. g. par 200 % pārsniedza FTSE–100 indeksā
 noteiktās vērtības, turklāt salīdzinājumā ar Apvienotās Karalistes vidējo rādītāju, kas ir 46 %, to uzņēmumu tirgus daļas, kuru darbība ir nesaraujami saistīta ar dizainu, ir pieaugušas arī 83 % gadījumu.
 Salīdzinot ar uzņēmumiem kopumā, tiem uzņēmumiem, kuros dizains tiek uzskatīts par neatņemamu to darbības daļu, ir divreiz lielāka iespēja izstrādāt jaunus produktus un pakalpojumus un pavērt sev jaunu tirgu. Turklāt jānorāda, ka 39 % strauji augošu uzņēmumu ir nesaraujami saistīti ar dizainu, tomēr tikai 7 % šo uzņēmumu ir vērojams pastāvīgs pieaugums.

Vērā ņemamus rezultātus guvusi arī Lielbritānijas Dizaina padomes izveidotā dizaina programma uzņēmumiem. Koncentrējoties galvenokārt uz mazajiem un vidējiem uzņēmumiem, programmas mērķis ir demonstrēt uzņēmumu praktiskos ieguvumus no plašākas dizaina un radošo prasmju izmantošanas. Programma ir saistīta ar dizainu šī vārda plašākajā nozīmē, sākot ar stratēģiju un beidzot ar preces dizainu, iepakojumu, ražošanas procesiem, pozicionējumu tirgū un komunikāciju. No 118 uzņēmumiem, kas piedalījās sākotnējā darbsemināra posmā, 97 % šo pieredzi novērtēja augstu. Vairākums no kopskaitā 61 uzņēmums, kas līdz šim ir pabeiguši divu gadu pilno programmu, jau ir paziņojuši par darbības rezultātu uzlabošanos. Daži piemēri: pateicoties šai programmai, “Aga Rayburn”, kas specializējas virtuves piederumu ražošanā, sāka jaunu produktu ražošanu, sekmējot virtuves piederumu noieta pieaugumu no 1,9 miljoniem eiro līdz 6,3 miljoniem eiro gadā. Lielbritānijas uzņēmumam “Minky”, kas specializējas mājsaimniecības iekārtu, piemēram, gludināmo dēļu un drēbju žāvētāju ražošanā, līdzdalība dizaina programmā 12 mēnešu laikā palīdzēja palielināt noietu no 637 000 eiro līdz 2,3 miljoniem eiro.
Līdzdalībai šajā programmā bija interesanti rezultāti arī tehnoloģiju uzņēmumos: 80 % šo uzņēmumu mainīja stratēģisko ievirzi, uzmanību vēršot drīzāk uz klientiem, nevis tehnoloģiju; 80 % paziņoja, ka mainījušas savu skatījumu un uzņēmuma kultūru; 75 % ― veica būtiskus ieguldījumus dizaina jomā un bija pārliecinātākas par to, ka šīs investīcijas nesīs peļņu.



2.5. kreativitātes īstenošana
“Kreativitātes atslēga ir gatavība pieņemt negaidīto.”
Roberts Ostins [Robert Austin] (universitātes profesors Hārvarda Biznesa skolā)
Kreativitātes pārvaldība ir nopietna akadēmiskā darba joma, jo vadības struktūras var ietekmēt kreativitātes attīstību, izvēloties noteiktu darba vidi un atalgojuma sistēmu vai piešķirot darbiniekiem autonomiju. Šajā kontekstā kreativitāte bieži tiek saistīta ar produktivitātes un efektivitātes pieaugumu. Tāpēc kreativitātes jēdzienu lieto vienādi attiecībā uz visu veidu darbiem (ne vienmēr tiem, kuru pamatā ir kultūra), vienlaikus uzsverot, ka kreativitāte ir organizatorisks resurss. Risks saistās ar to, ka procesi kavē radošai atklāsmei bieži nepieciešamo spontānumu. Procesiem ir nepieciešams lineārums, kas apgrūtina radošas domas izveidi. Sistēmas, kurās ir atalgota kreativitāte, var būt efektīvākas par procesiem.

“ Kreativitāte ir process, kura pamatā ir iekšēja vērtība un motivācija, tas bieži ir spontāns, nekontrolējams, haotisks un dziļi individuāls, tas tiecas aiz racionālisma robežām un var paciest zaudējumu un neizdošanos veidā, kāds būtu kaitīgs uzņēmējdarbības organizācijai.” 

Īstenot kreativitāti nozīmē apstrīdēt paražas, tāpēc tas arī ir veids, kā īstenot pārmaiņas. Mākslas un kultūras vērtība slēpjas tajā, ka tās vairo spēju apstrīdēt esošās uzņēmējdarbības un vadības prakses. Tomēr kultūras rosināta kreativitāte ir grūti izmērāma, tāpēc vadītāji var nebūt pārliecināti kreativitātes nepieciešamības piekritēji. Pasaulē, kur valda prasība pēc uzskaitāmības, rezultātiem un progresa, ir vajadzīga noteikta deva ticības un uzticības, lai atbalstītu radošas pārmaiņas. Kreativitāte arī paredz prasību pieņemt neveiksmes un pārmaiņas, kas bieži traucē darba organizāciju.
Radošo nozaru organizācija ir jāpēta, jo no šīm nozarēm var mācīties, kā organizēt un pārvaldīt kreativitāti.
 Tā kā radošās nozares balstās uz kreativitāti, tās kopumā sniedz dažādas mācības par kreativitātes pārvaldību uzņēmējdarbībā un administrācijā.
2.5.1. Kultūras un radošo nozaru pieredze
“Ja šovbizness nebūtu bizness, to dēvētu par šovšovu.”
Vūdijs Alens [Woody Allen]
Strādājot pieredzes un tīklu ekonomikas frontes līnijā un saskaroties ar nepieciešamību saprast, kā vadīt radošu organizāciju, par paraugu var ņemt daudzus kultūras un radošo nozaru uzņēmumus. Radošie profesionāļi, piemēram, filmu veidotāji, dizaineri, reklāmas darbinieki vai spēļu ražotāji bieži piedāvā radošus un inovatīvus pakalpojumus tādiem uzņēmumiem, kas darbojas ārpus kultūras un radošajām nozarēm, un viņiem aizvien vairāk tiek piedēvēta būtiska nozīme saistībā ar vispārējās ekonomikas pārmaiņu veicināšanu.
Šāds uzskats izriet no divām atšķirīgām radošā sektora uzņēmumu iezīmēm: pirmkārt, tas saistīts ar kultūras un radošo uzņēmumu parasto praksi strādāt vidē, kurai raksturīga sadarbība, tīkli un koncentrēšanās uz cilvēku un kurā būtiski elementi ir improvizācija un risks. Šie faktori ir kultūras un radošo sektoru iezīme, tomēr tie aizvien vairāk raksturo arī tos uzņēmumus, kas darbojas plašākā ekonomikas vidē. Otrkārt, tas ir saistīts ar ideju, ka progresīvi uzņēmumi un valsts iestādes dažādās jomās, piemēram, P&A, tirgvedībā, komunikācijā un cilvēkresursu jomā, aizvien plašāk izmanto kultūras un radošos pakalpojumus.
Franču sociologs Pjērs Burdjē ir iebildis, ka harizmātiskais individuālais autors ir vienīgais elements kultūras radīšanas jomā.
 Sekmīgai kultūras ražošanai nepieciešamas investīcijas, organizācija un tirgvedība. Savukārt kreativitātei ir vajadzīga tāda uzņēmējdarbības vide, kas atbalstītu kreativitāti un tās izpausmes. Radošo nozaru izdzīvošana ir atkarīga no autoriem un radošās produkcijas, tomēr šīs nozares arī ir iekārtotas tā, lai radoša produkcija būtu iespējama, kā arī rosinātu talanta un individualitātes izpausmes.
Radošo nozaru tālākā jaunrade ir atkarīga no konkrētā sektora, bet tām jebkurā gadījumā piemīt šādas iezīmes:
1. Spēja radīt jaunas idejas:
― pamatojoties uz instrukcijām vai saistošām tehniskām vai tirgvedības prasībām (dizains, reklāma, TV programmu ražošana, datoranimācija),
― ar individuālu jaunradi (literāru darbu vai mūzikas autori, vizuālie mākslinieki, dziesmu autori, filmu režisori, scenāristi, spēļu veidotāji, modes dizaineri utt.).
Jaunas idejas var radīt, izmantojot uzņēmuma iekšējos resursus (dizains autorūpniecībā, modes dizains, luga teātrī) vai ārpakalpojumus (šādā gadījumā autori nav uzņēmuma darbinieki, bet tie var sadarboties ar uzņēmumu uz līguma pamata; tie ir mūziķi, neatkarīgie dizaineri, vizuālie mākslinieki).
2. Noteikt un pārvaldīt talantu. Šī ir spēja nolīgt talantus un veidot saikni ar talantu kopienu, proti, autoriem, neatkarīgajiem producentiem vai vadītājiem (“biedrošanās”). Radošās nozares ir uzņēmējdarbība, kuras pamatā ir cilvēki.
 Jaunrades process netiek “vadīts”, bet drīzāk atbalstīts, rosināts un veicināts.
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3. Finanšu ekspertīze saistībā ar izpratni par radošo ideju investīciju vērtību. Spēja sagatavot budžeta plānu un prognozes, sasaistot radošajos projektos ieguldīto investīciju apjomu ar tā tirgus potenciālu (gan attiecībā uz ražošanu, gan izplatīšanu). Tas ietver gatavību uzņemties un akceptēt risku, jo radošas idejas negarantē panākumus. Radošajā sektorā attiecība starp panākumiem un neizdošanos ir diezgan augsta, tāpēc šajā jomā vajadzīgs ilgtermiņa skatījums un tolerance pret radošās produkcijas trūkumiem.

4. Decentralizēta ražošana pastāv līdztekus centralizētām administratīvajām un bieži arī izplatīšanas funkcijām (Holivudas modelis).
	Džons Keijo [John Kao], Hārvarda Biznesa skolas profesors, savā grāmatā “Jamming”
 mudina uzņēmumus palūkoties uz Holivudas tīkla modeli. Ražošanas tīklu sistēma dominē mūzikas, kino un TV industrijā ― tas ir veids, kā savest kopā dažādus talantus un ierobežot risku, ja projekts nebūs sekmīgs. Saturu galvenokārt izstrādā neatkarīgie producenti, kas izplatīšanās nolūkā ir piesaistīti lielākiem uzņēmumiem. “Lielākais” finansē ražošanu, uzņemas ar projektu saistīto risku un pēcāk arī risku, kas saistīts ar izstrādātās produkcijas tirdzniecību un izplatīšanu. Uzņēmumiem vairs nav vajadzīgas savas ražotnes vai infrastruktūra (studijas vai DVD un CD disku ražotnes). Kreativitāte balstās uz nelielām struktūrām. Neatkarīgas mūzikas ierakstu studijas un nelielas filmu ražošanas vienības sniedz neformālus mākslinieku izaugsmes pakalpojumus lielākiem uzņēmumiem. Nelielie uzņēmumi parasti ir vairāk novatoriski un mazāk vairās no riska salīdzinājumā ar lielākiem konglomerātiem, kuru darbība ir pakļauta akcionāru uzraudzībai un biržas īstermiņa prasībām.



Jāaplūko arī ģeogrāfisko apstākļu nozīme radošajās nozarēs. Ričards Florida [Richard Florida]
 norādījis, ka radošo nozaru uzņēmumi bieži masveidā koncentrējas kādā konkrētā vietā ― lielās pilsētās ar lielisku kultūras piedāvājumu (Ņujorkā, Londonā, Parīzē, Berlīnē, Barselonā) vai vietās, kas radītas, lai nodarbotos ar jaunradi (Holivudā, Monreālā, Silikona ielejā).
Tādēļ kreativitātes pārvaldība nozīmē vajadzību saskaņot radošos procesus ar uzņēmējdarbības organizācijas prasībām un ierobežojumiem.
 Būtu vērts aplūkot to, kā radošās nozares pārvalda kreativitāti un vada radošos cilvēkus, no kuriem šie uzņēmumi ir pilnībā atkarīgi.
2.5.2. Radošo cilvēku vadība
“Radošie cilvēki atšķiras no pārējiem ― lai vai kā, viņi ir īpaši veidā, ko mēs tikai sākam izprast”, norāda Gordons Tors [Gordon Torr], grāmatas “Managing Creative People” autors. 


Kreativitāte bieži vien ir dumpīgu un haotisku cilvēku izpausme, un viņu izturēšanās un ego dēļ uzņēmumi nav pret viņiem pārāk labvēlīgi noskaņoti. Radošus cilvēkus var būt grūti vadīt. No otras puses, radoši cilvēki bieži vien ir uzņēmuma stratēģiskās virzības iedvesmotāji, ja viņu iecere sakrīt ar uzņēmuma vadības skatījumu.
Organizatoriska kreativitāte bieži ir galvenais elements, kas nepieciešams, lai veidotu saikni starp indivīdiem un pārvaldītu šīs sarežģītās attiecības. Radošās nozares specializējas radošu indivīdu un komandu vadībā. Savstarpēja uzticēšanās un cieņa palīdz lietderīgi izmantot specializāciju, kas piemīt radošiem cilvēkiem. Radošo nozaru vadītāji mēdz sadzīvot ar emocionālo spriedzi un radošo prātu savstarpējām domstarpībām.
Uzņēmuma pārvaldnieks darbojas kā kreativitātes mākleris, sasaistot atšķirīgus talantus, spējot ieviest kolektīvā dažādību vai rotaļāties ar radošo spriedzi. Kreativitātes pārvaldībā nepieciešams atrast pareizo līdzsvaru starp brīvību un darbības efektivitāti.
Iepriekš minēto ilustrē šādi piemēri:
	“Viena no komandas iezīmēm, manuprāt, ir tieksme pēc nepareizības. Tā ir ziņkāre, izpēte. Tā ir aizrautība, kas saistās ar kļūdu, jo kļūdīdamies tu atklāj ko jaunu.”
Džonatans Aivss, “Apple” galvenais dizainers




	“Pixar”
 ― fragmenti no intervijas ar uzņēmuma vadītāju Edu Katmalu [Ed Catmull]
 Uzņēmums, kas ir pionieris datoranimācijas jomā, ir guvusi unikālus tehnoloģiskus un mākslinieciskus sasniegumus. 1995. gadā radītais “Rotaļlietu stāsts” ir pirmā datoranimētā mākslas filma. Kopš tā laika uzņēmums radījis 8 citas filmas, tostarp “Kukaiņa dzīvi”, “Mošķīšus”, “Gardēdi” un “Volliju”. Visas šīs filmas guva būtiskus kases ienākumus. Visus animētos stāstus ir veidojuši “Pixar” mākslinieki. Uzņēmums uzskata, ka tā panākumu pamatā ir radošo talantu un riska pārvaldība. Animācijas jomā ir daudz dažādu disciplīnu pārstāvju, kas efektīvi sadarbojas. Ikviena projekta īstenošanas process ilgst četrus piecus gadus. Lai talantīgi cilvēki efektīvi sadarbotos, ir vajadzīga savstarpēja uzticēšanās un cieņa. Kreativitāte tiek atraisīta, ja uzņēmums spēj izveidot tādu vidi, kas veicina uzticēšanos un cieņu.
Ja uzņēmums vēlas būt oriģināls, tam jāpieņem nenoteiktība un jāspēj atgūties gadījumos, kad tas uzņemas risku un cieš sakāvi. Visgrūtāk ir atrast talantīgus cilvēkus. Kreativitātei ir jāizpaužas visos organizācijas līmeņos. “Pixar” ir piemērs tam, kā tehnoloģijas un mākslas savienība nes apbrīnojamus augļus. Šis piemērs atklāj, cik būtiski ir nojaukt šķēršļus starp dažādām disciplīnām un rast kopīgu valodu, kuras pamatā ir kreativitāte. “Tehnoloģija iedvesmo mākslu, bet māksla met izaicinājumu tehnoloģijai.”
“Pixar” vadītāja Eda Katmala kreativitātes pārvaldības pamatprincipi ir šādi:
― ikvienam ir jāspēj brīvi komunicēt ar visiem pārējiem (piem., “Pixar” ēkas struktūra ir veidota tā, lai iespējami palielinātu nejaušas sastapšanās iespējas),
― ikvienam ir jāspēj droši piedāvāt savas idejas,
― aizvien palikt inovācijas tuvumā akadēmiskajā kopienā,
― nojaukt starpdisciplinārās barjeras.



2.6. Secinājumi
Šīs nodaļas nolūks ir parādīt, ka kultūras rosināta kreativitāte spēj padarīt nozari un ekonomiku vairāk novatorisku, tādējādi palielinot abu konkurētspēju. Ekonomikā ir nepieciešamas noteiktas radošās prasmes, kas atrodamas mākslā un radošajā sektorā.
Uzņēmuma līmenī kultūras rosināta kreativitāte ir svarīga saistībā ar produkta inovāciju, zīmolradi, komunikāciju (īpaši vērtību izplatīšanā) un cilvēkresursu pārvaldību. Tā ir obligāta prasība, lai gūtu panākumus ekonomikā, kurā:
― aizvien lielāka nozīme tiek piešķirta zīmēm, simboliem, vērtībām, emocijām, pieredzei un estētikai,
― aizvien pieaug vērtību pieejamība un apmaiņa, kā arī īpašumtiesību un monetārā apmaiņa, bet savstarpēju saikņu (sociālo tīklu) izveide kļūst tikpat būtiska kā finanšu darījumi.
Šādai ekonomikai ir raksturīgi paradoksi:
1. Ekonomikas statistika apliecina, ka nemateriālie aktīvi ir būtiski, bet kultūras rosināta kreativitāte aizvien ir grūti izmērāma. Tomēr aizvien vairāk pētījumu atspoguļo zīmola vērtību un dizaina nozīmi produkta izstrādes, pakalpojumu un procesu, kā arī stratēģijas pārveidē.
 Nekomerciālā sektora reģionos
 un pilsētās kultūras investīcijas ir būtiskas, lai radītu ekonomisko labklājību, sociālo kohēziju un piesaistītu “radošo šķiru”.
2. Kultūras rosinātai kreativitātei dažu uzņēmumu vai investoru izpratnē aizvien piemīt negatīva nokrāsa. Apvienotās Karalistes Nacionālā zinātnes, tehnoloģijas un mākslas fonda (NESTA) pētījums apliecina ― lai gan riska kapitālisti uzskata, ka radošajām nozarēm piemīt liels izaugsmes potenciāls, vien retais vēlas investēt šajās nozarēs. Tikai katrs piektais riska kapitālists norādījis, ka, iespējams, investēs šajā sektorā. Tiem, kuri izstrādā radošas idejas, bieži ir grūti rast finansiālu atbalstu. Investoru acīs mākslu un zinātni nošķir skaidra robeža. Šis dalījums ir jāpārvar, lai stimulētu radošo uzņēmējdarbību.

3. Kultūras rosināta kreativitāte ir būtisks līdzeklis diferenciācijas un inovāciju meklējumos, un tas aizvien vairāk tiek izmantots.
4. Radoši cilvēki vēl aizvien nevēlas likt lietā savu iztēli, nelineārās domāšanas spējas, pieredzi un intuīciju uzņēmuma labā. Uzņēmuma darbība kopumā vēl joprojām ir saistīta ar rutinētu domāšanu un tradicionāliem, drošiem procesiem. Radoši cilvēki aizvien vairāk tiks aicināti sadarboties ar dažādās zinātnes un tehnoloģijas disciplīnās strādājošajiem, lai tādējādi rosinātu un atjaunotu domāšanu.
5. Kreativitātes “pārvaldības” nolūks ir iemantot tādu attieksmi, kas dara iespējamu starpdisciplināru apmaiņu (piemēram, starp mākslu un zinātni). Šī procesa mērķis ― prast novērtēt riska uzņemšanos un neizdošanos. Kreativitātes pārvaldība ir vērsta uz brīvības un uzticības sekmēšanu. Tas bieži ir ilgtermiņa ieguldījums, jo kreativitātei ir jānobriest caur pieredzi un sabiedrības atzinību (vai pieņemšanu).
6. Pieprasījums pēc kultūras rosinātas kreativitātes saistās ar vajadzību pēc radošo prasmju attīstības un eksperimenta sabiedrībā. Šis jautājums iztirzāts 4. nodaļā.
3. NODAĻA
KULTŪRAS ROSINĀTAS KREATIVITĀTES SOCIĀLĀ DIMENSIJA
"...māksla atdzīvina nolietoto un atjauno nolaisto. Mākslinieciskas ēkas uzlabo garastāvokli, rada simbolus, ar kuriem cilvēki sevi identificē, un piešķir identitāti vietām, kurām tādas nav. Māksla māca jauniešiem radīt, iedvesmot iztēli un ticēt savām spējām. Vispirms ir māksla, tad darbvietas, turklāt neatkarīgas un uz attīstību vērstas darbvietas..."
Džons Tusa [John Tusa]

Uzskatam, ka māksla un kultūra spēj pārveidot gan indivīdus, gan sabiedrību, ir sena vēsture, un tā pirmsākumi meklējami antīkajā pasaulē
. Taču pēdējos gados literatūras apjoms šajā jomā ir krietni palielinājies, kā arī uzlabojusies politikas veidotāju izpratne par kultūras iespējamo ieguldījumu dažādās sociālās un ekonomiskās politikas jomās.
Šajā sadaļā mēs pētām radošo ietekmi, kas mākslai un kultūrai var būt dažādās sociālajās jomās, vienlaikus paturot prātā, ka ekonomikas un sociālās politikas mērķus Eiropā cieši saista un veido daudzi tie paši faktori, tostarp pārmaiņas tehnoloģijas jomā, globalizācija un iedzīvotāju novecošanas process
. Kā atgādināts Eiropadomes pavasara sanāksmes 2007. gada martā prezidentūras secinājumos, kuros uzsvērta mijiedarbība starp Eiropas sociālajiem mērķiem un ekonomikas mērķiem, ir labāk jāizprot tas, kā Eiropas sociālā programma ir saistīta ar Lisabonas inovācijas un konkurētspējas mērķiem
. Vienlaikus Eiropā arī nepieciešams apsvērt kultūras potenciālu šo mērķu sasniegšanā.
Šajā nodaļā izklāstīts tas, kā kultūra var veicināt sociālo kohēziju, un kultūras devums noziedzības novēršanā, krimināltiesību jomā un reģionu un vietējās vides atjaunošanā. Turklāt uzmanība ir veltīta arī kultūras ietekmei uz sociālajiem procesiem un jo īpaši tam, kā ar līdzdalību kultūras pasākumos tiek veidots sociālais kapitāls. Visbeidzot, nodaļā ir izklāstīta kultūras pasākumu nozīme sabiedrisko pakalpojumu inovācijas jomā un to devums institucionālās vides pārmaiņām. Pirms tam mēs sniegsim ieskatu par kreativitātes būtisko nozīmi sociālajām pārmaiņām veltītajos kultūras pasākumos.
3.1. Kultūras rosināta kreativitāte ― sociālo inovāciju veicinātāja
Sociālās inovācijas, kas saskaņā ar definīciju ir inovācijas sociālo mērķu sasniegšanas paņēmienos, kļuvušas par jaunu tematu politikas diskusijās. Murejs [Murray] un citi autori uzskata, ka, izmantojot sociālās inovācijas, var būtiski pārveidot svarīgās sabiedriskās ražošanas un sadales jomas
, tostarp:
– profilakses sistēmas (piemēram, krimināltiesiskās jomas pārveidošana, riska faktoru samazināšanai paredzētās programmas bērniem to pirmajos dzīves gados, veselīgs dzīvesveids un laba veselība);
– atbalsta ekonomiku (piemēram, veco ļaužu aprūpes pārveidošana, jauni apmācības modeļi); 
– komplicētību un plūsmu sociālajā ekonomikā (piemēram, pārmaiņas slimnīcu nodrošinātajā aprūpē, pilsētu mobilitātes pārplānošana) un
– tirgus atstumtajiem sabiedrības locekļiem (piemēram, mikrofinansējums, godīga tirdzniecība, vietējo ekonomiku ilgtspējības nodrošināšana, izmantojot sadarbības tīklus).
Kultūras rosinātai kreativitātei ir svarīga nozīme sociālo inovāciju izstrādē. Viszemākajā līmenī radošs risinājums šajā ziņā var būt jauna pieeja, kas tiek īstenota, savienojot pasākumu, kura pamatā ir kultūra, ar sociālās politikas mērķi, piemēram, ar mākslas objektiem, kas atrodas publiskajā telpā, atjaunojot pilsētvidi. Kultūras un mākslas elementu iekļaušana sociālajos pasākumos var attīstīt pilnīgi jaunu pieeju, kā tas notika turpmāk izklāstītajā veselības aprūpes gadījumā. Ja mērķis ir mainīt indivīda uzvedību, tad kultūras pasākumi var radīt pārmaiņas indivīda pašuztverē un attīstīt jaunas prasmes, un tas var palīdzēt cilvēkiem mainīt iepriekšējo domāšanas veidu vai pasaules uztveri.
Ne visi piekrīt viedoklim, ka kultūrai ir nozīme sociālo mērķu sasniegšanā, kritiķi bieži vien nosoda šādu instrumentālu pieeju ne tikai kā nepiemērotu sociālajai politikai, bet arī kā "kaitīgu mākslai"
. No otras puses, pastāv arī viedoklis, ka kultūra var piedāvāt jaunas pieejas tādu problēmu risināšanai, kas dažreiz tiek dēvētas par grūti risināmajām sociālajām problēmām [wicked social problems], kuru atrisināšanai pastāvošās pieejas tiek uzskatītas par nepiemērotām. Šā viedokļa aizstāvji uzskata, ka, izmantojot radošu darbību jaunu politiku izstrādē, pilnveidojot un vienojoties par kopīgu izpratni par politikas problēmām un plānojot to risinājumus, kreativitāte piedāvā pārveides iespējas, kas pārsniedz instrumentālo līmeni.
Turpmākajā shēmā atspoguļota kultūras nozīme tādas kreativitātes stimulēšanā, kas rada sociālus rezultātus.
	1. Kultūra un māksla ir būtiski resursi Eiropas sociālo problēmu risināšanā:
– Sociālās mobilitātes pilnveidošana
– Jaunu prasmju attīstības veicināšana jaunām darbvietām, karjeras plānu īstenošana un labāka nodarbinātība
– Ilgākas un veselīgākas dzīves veicināšana
– Nabadzības un sociālās atstumtības apkarošana
– Padziļinātāka pieeja dzimumu vienlīdzības un vienlīdzīgu iespēju jautājumiem
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	2. Risinājuma radošais elements:
– Mākslas izmantošana ― jauna sociālo problēmu risināšanas pieeja
– Ar mākslas starpniecību var radīt pārmaiņas indivīda un grupas uzvedībā, veidojot jaunas sociālās attiecības un sociālo kapitālu
– Mākslas iekļaušana pastāvošajos sociālās politikas pasākumos var uzlabot pakalpojumu sniegšanu
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	3. Piemēri kultūras ieguldījumam Eiropas sociālās programmas īstenošanā


	
	Sociālās kohēzijas veicināšana
	
	Kopienas atjaunošana
	
	Inovācijas sabiedrisko pakalpojumu jomā (piemēram, veselībā, krimināltiesībās u. c.)

	

	
	
	
	
	
	
	


Protams, skaidrs dalījums starp sociālās ietekmes veidiem ir grūti nosakāms, un daudzas turpmāk izklāstītās gadījumu izpētes attiecas uz vairākiem atšķirīgiem līmeņiem, piemēram, kohēzijas veicināšana, veidojot sociālo kapitālu, vai jaunu pieeju izmantošana sabiedrisko pakalpojumu jomā ar mērķi novērst noziegumus. Tāpēc turpmākās sadaļas nenozīmē to, ka kultūras projektiem ir tikai viena veida ietekme, bet gan atspoguļo to, kāda sociālā ietekme var piemist kultūras pasākumiem.
3.2. Kultūra un sociālā kapitāla veidošana ― sociālo procesu stiprināšana
Intereses par sociālā kapitāla veidošanu
 un par kultūras potenciālu šāda kapitāla attīstīšanā vadīti, pētnieki ir nevis pievērsušies tikai atsevišķiem gadījumiem un sasniegtajiem rezultātiem, bet gan attīstījuši "ekoloģisku" redzējumu par kultūras pasākumu nozīmi kopienās, ņemot vērā dalībnieku, tostarp organizāciju, daudzveidību un to savstarpējo saikni. Saskaņā ar šo redzējumu kultūra stiprina sociālās saites starp daudzām kopienām un dalībniekiem, tādējādi vairojot gan indivīdu, gan organizāciju labklājību.
Sociālā kapitāla ideju pamatā ir cilvēku kapitāla teorijas atklāsmes
, un saskaņā ar šīm idejām vērtība ir nevis pašos indivīdos, bet gan sociālajās attiecībās. Tāpēc viens no kultūras pasākumu uzdevumiem ir attīstīt šīs attiecības. Jaunākā darbā
 ir pieejams šāds dalījums:
– "vienojošais" sociālais kapitāls, kas vienā grupā nostiprina līdzīgi domājošus indivīdus (šis sociālais kapitāls bieži vien var būt destruktīvs pēc būtības, piemēram, noziedzīgu grupējumu sociālais kapitāls); 
– "savienojošais" sociālais kapitāls (vājākas saites starp atšķirīgākām grupām); 
– "saistošais" sociālais kapitāls (saites starp grupām ar atšķirīgu ietekmes līmeni vai sociālo statusu).
Tie, kuri aizstāv viedokli, ka līdzdalība kultūras dzīvē labvēlīgi ietekmē sociālā kapitāla veidošanu, parasti domā par savienojošo vai saistošo sociālo kapitālu, jo īpaši par tādu sociālo kapitālu, kas stiprina saites starp paaudzēm, sociālajām klasēm, etniskajām vai reliģiskajām grupām. Šā viedokļa pamatā ir pieņēmums, ka mākslinieki un mākslas projekti stiprina kopienas sociālo struktūru. Mākslinieki un mākslas projekti padara šo sociālo struktūru elastīgāku un sniedz materiālu cilvēkiem izdomas bagātu un radošu risinājumu izstrādei gan uzņēmējdarbībā, gan sociālajās jomās.
Žanote [Jeanotte]
 uzskata, ka cilvēki, kuri piedalās kultūras pasākumos, būs vairāk gatavi brīvprātīgi iesaistīties arī citos pasākumos, un brīvprātība bieži vien tiek izmantota kā sociālā kapitāla mērs. Citi pētnieki uzskata, ka līdzdalībai kultūras pasākumos ir lielāka ietekme nekā citiem pasākumiem attiecībā uz citu sociālā kapitāla elementu, piemēram, uzticības un iecietības, attīstīšanu
.
Bieži vien kultūras institūcijas ir kā "neitrālas vietas", kurās iespējama atšķirīgu grupu sajaukšanās un saplūšana. Turpmāk izklāstītajā gadījuma izpētē tas ir skaidrs projekta mērķis, citos gadījumos ― labvēlīgs blakusefekts. Nesenā pētījumā
 par jauktu informācijas nesēju vietām Apvienotajā Karalistē (piemēram, FACT Liverpūlē, Cornerhouse Mančestrā vai Watershed Bristolē) norādīts, ka šādi kultūras centri darbojas kā "starpdisciplināru attiecību mezgli". Daudzas no šīm jaukto informācijas nesēju vietām darbību sākušas kā nekomerciālie kinoteātri, un kopš tā laika tās ir attīstījušas dažādus ciparu informācijas nesēju piedāvājumus apvienojumā ar sociāliem, izglītojošiem un uzņēmējdarbību attīstošiem uzdevumiem. Šādu organizāciju neformālo struktūru pamatā ir bieži vien ilgstoši veidotu personīgo attiecību tīkls, kas ir patiesais sadarbības īstenošanas mehānisms. Tomēr šo vietu panākumi ir atkarīgi no tā, vai tās spēj saglabāt "porainību" un ir pastāvīgi atvērtas sadarbībai. Šādu atvērtību šīs institūcijas spēj saglabāt tām piemītošās daudznozaru būtības dēļ. Lai gan šo iestāžu pamatprogrammām, tas ir, filmu demonstrēšanai, bieži vien tiek piešķirts kultūras finansējums, tās arī bieži piedalās konkursos par valsts finansējumu citiem pasākumiem izglītības jomā un citās jomās, un tas liek tām izvērst plašāku tīklu un sadarbības diapazonu.
	Gadījuma izpēte. Mantojums, atmiņas un vietējie iedzīvotāji (Polija)
Programma "Mantojums, atmiņas un vietējie iedzīvotāji" saņēma finansējumu no Eiropas Savienības programmas "Kultūra 2000", kuras mērķis bija stiprināt vietējās kopienas četrās dalībvalstīs, izmantojot inovatīvus mākslas projektus vairākās kultūras mantojuma vietās. Programmas mērķis ― uzlabot vietējo kopienu informētību par to vēsturiskajām un sociālajām saitēm ar kultūras mantojuma pieminekļiem un par dažādajām aktīvas līdzdalības iespējām, ko šie pieminekļi piedāvā jo īpaši jauniem un sociāli mazaizsargātiem cilvēkiem. Tā kā projektā īpaša uzmanība veltīta sociālo saišu un indivīdu, grupu un valsts un privāto institūciju savstarpējo attiecību stiprināšanai, to var uzskatīt par paraugprojektu mākslas veicinātas sociālā kapitāla veidošanas jomā.
Lielāko programmas projektu "Nova_Huta.rtf" vadīja Malopolska kultūras institūts Krakovas (Polija) pilsētas rajonā Nova Huta, kas 20. gadsimta 50. gados tika uzcelts ap tēraudlietuvēm kā "sociālisma" paraugrajons. Projekta nosaukumā izmantotā abreviatūra "rtf" nozīmē "relations, text, form" [attiecības, teksts, forma] un raksturo projekta galvenos uzdevumus, proti, attiecību veidošanu starp cilvēkiem, vienlaikus izzinot cilvēku stāstus un kultūrtekstus ar vairāku māksliniecisku formu starpniecību. Projekta mērķis: attīstīt ilgtspējīgas saites starp divām kopienām ― starp bieži vien bez darba esošajiem tēraudlietuvju strādniekiem Nova Huta rajonā un citiem Krakovas iedzīvotājiem, taču papildu mērķis bija arī starppaaudžu tīkla izveide.
Projektam bija vairāki darbības virzieni. Pirmkārt, ik nedēļu tika rīkotas debates ar vietējiem iedzīvotājiem, lai apspriestu koncepciju par Nova Huta tirgus laukuma (māksliniecisku) izmantošanu nākotnē; pēc tam šo koncepciju iesniedza vietējā pašvaldībā. Šāds ar kultūras iniciatīvu saistīts līdzdalības elements ir raksturīgs mākslas pasākumiem ar sociālu mērķi, un tas mēdz būt iedarbīgs paņēmiens atbalsta gūšanai vietējā kopienā, kuras pārstāvji mākslu vērtē kā kaut ko netveramu vai elitāru. Otrkārt, mākslinieki izveidoja pilsētas "vizītkartes" (plakātus, lomu spēles un mākslas instalācijas sabiedriskās vietās), ļaujot Nova Huta kopienai no jauna piedzīvot un apgūt vietējo apkārtni. Turklāt deviņi brīvprātīgie apkopoja Nova Huta iedzīvotāju stāstus un pieredzi, saņemot apmācību žurnālistikā un intervēšanā. Visbeidzot, tirgus laukumā tika rīkota izstāde, kurā izstādīja pirmajiem pilsētas iedzīvotājiem piederējušus priekšmetus kopā ar jaunu cilvēku komentāriem un pārdomām par šiem priekšmetiem un emigrāciju, tādējādi veidojot saikni starp jaunāko paaudžu vidi un tās bagāto pagātni.
Projekts "Nova Huta.rtf" paplašināja un stiprināja daudzu vietējo iedzīvotāju sociālos tīklus un saites. Piemēram, izstādes sagatavošanas posmā vecāki cilvēki dalījās pieredzē ar jaunajiem, un šie stāsti ne tikai veidoja vērtīgu resursu mūsdienu paaudzei, bet ar to starpniecību abas puses varēja izzināt savstarpējās attiecības jaunā sadarbības kontekstā. Projekts arī ļāva cilvēkiem vairāk iesaistīties savas apkaimes dzīvē, jo īpaši vietējās vides konceptualizācijā un plānošanā. Tādējādi radās iespēja veidot saites ar vietējo pašvaldību un ietekmēt lēmumu pieņemšanu vietējā līmenī. Turklāt vietējie iedzīvotāji arī apmeklēja iestādes, piemēram, muzeju un CK Norwid kultūras centru, un dažiem tā bija pirmā apmeklējuma reize.


3.3. Kā kultūra var veicināt sociālās politikas mērķu sasniegšanu
Pēdējos gados politikas veidotāji arvien vairāk domā par to, kā kultūru izmantot, lai radoši sasniegtu daudzus sociālās politikas mērķus
. Politikas jomas, kurās kultūra tiek veiksmīgi izmantota, ir šādas: sociālā kohēzija, pilsētvides atjaunošana, fiziskā un garīgā veselība, noziedzības novēršana un citas. Turpmākajās sadaļās izklāstīts tas, kā ar kultūras pasākumiem iespējams veicināt sociālās pārmaiņas dažās no šīm jomām, un piedāvātas vairākas gadījuma izpētes.
3.3.1. Sociālās kohēzijas veicināšana
Politikas veidotāji, kurus interesē kultūras ietekme uz sociālo politiku grupas līmenī, galveno uzmanību parasti pievērš īpašām atstumtām sabiedrības grupām, piemēram, likumpārkāpējiem, bezpajumtniekiem vai bēgļiem, vai arī "kopienas jautājumiem", piemēram, sociālajai iekļaušanai, tuvējās apkaimes atjaunošanai vai kopienas un pilsoniskajai kohēzijai. Dažos gadījumos dalījums starp šīm pieejām nav tik skaidrs, kā sākotnēji varētu šķist; lai gan izteiksmes veids pēdējā gadījumā ir iekļaujošāks, "atjaunojamās" kopienas parasti tiešām ir tās, kurās ir augsts atstumtu pilsoņu īpatsvars.
Sociālo kohēziju var uzskatīt par sabiedrības normu un vērtību kopumu, kurā ietilpst arī cilvēku izcelsmes daudzveidība un kura palīdz nodrošināt līdzīgas attīstības iespējas cilvēkiem ar atšķirīgu izcelsmi. Rīkojot kultūras pasākumus, var palīdzēt izpausties dažādām kultūrām, vienlaikus attīstot noturīgas un labvēlīgas attiecības starp dažādas izcelsmes cilvēkiem darbvietā, skolā un vietējā apkaimē.
Tam, ko mēs domājam ar sociālo kohēziju, būtisks ir starpkultūru izpratnes jēdziens, un lielākā daļa autoru
 uzskata, ka kultūras pasākumiem ir ietekme tieši šajā jomā. Piemēram, Kerolas Skotas [Carole Scott] darbā
 ir norādīts: profesionāļi un sabiedrība piekrīt, ka muzeji veicina sociālo kohēziju, ļaujot "cilvēkiem just piederību kopīgam mantojumam" un informējot tos par citiem mantojumiem.
	Gadījuma izpēte. Abolition ‘07 (Apvienotā Karaliste)
Projektu "Abolition ’07" izstrādāja un sniedza Haknija [Hackney] muzejs Londonā, atzīmējot transatlantiskās vergu tirdzniecības atcelšanas divsimtgadi. Projektā piedalījās dažādas etniskās izcelsmes vietējo iedzīvotāju grupas, tostarp afrikāņi/Karību jūras reģiona iedzīvotāji, ungāri, malaizieši u. c. Projekta mērķis ― izzināt verdzības jautājumu, tās atcelšanu un verdzības mantojumu Haknija (rajons Londonas ziemeļos) iedzīvotāju kopienās, rīkojot dažādas apspriedes, drāmas seminārus un izstādi.
Projekts veiksmīgi piesaistīja nepietiekami pārstāvētās un sociāli atstumtās sabiedrības grupas, tostarp etnisko minoritāšu kopienas, jaunus un vecus cilvēkus. Projekta "Abolition ’07" temats ļāva plašai auditorijai uzlabot izpratni par kultūras mantojumu un verdzības ietekmi uz Haknijā dzīvojošajām kopienām. Daži no jaunākajiem dalībniekiem stāstīja par saviem priekštečiem un uzzināja ko jaunu par vēsturi, un kāds skolotājs norādīja: "Karību jūras reģiona vai afrikāņu mantojums ― bērni varēja nodibināt saikni ar savu vēsturi."
Turklāt bērniem tika sniegta reāla iespēja izzināt savu identitāti un kultūras mantojumu: "Mūsdienās bērniem šāda pieredze ir ļoti vajadzīga, jo īpaši afrikāņu un Karību jūras reģiona izcelsmes bērniem. Nepazīstot sevi, bērni ir ļoti apjukuši. Skolēnu atstumtības izglītības programmā es strādāju ar daudziem afrikāņu izcelsmes bērniem, kuri rauc pieri par to, ka viņi ir afrikāņi, turpretī šajā projektā gūstamā pieredze bija ārkārtīgi spēcīga un pamācoša."
Lai gan tas nebija projekta mērķis, tomēr projekts apvienoja dalībniekus no plaša vecuma grupu diapazona, un daži piemēri liecina par sadarbību starp dažādu paaudžu pārstāvjiem, piemēram, jauni cilvēki sadarbojās ar rakstniekiem un dzejniekiem, studenti ― ar vizuālo mākslu praktizējošiem māksliniekiem.



3.3.2. Reģionu un vietējās vides atjaunošana
Atjaunošana ir plašs termins, un saskaņā ar Evansu [Evans] un Šovu [Shaw] tas attiecas uz konkrētu vietu (ģeogrāfisku apgabalu, apkaimi vai pilsētu), un tajā ietilpst vides, sociālie un ekonomiskie aspekti. Teritoriālajām kopienām ir sava kultūra un vēsture, kas ir cilvēku dzīves kvalitātes sastāvdaļa. Tās vieno arī kopīgi attīstības jautājumi, piemēram, par vidējo līmeni zemāks ieguldījums iekšzemes kopproduktā, zināšanu trūkums, demogrāfijas tendences, bezdarbs, augsts nelabvēlīgā vidē dzīvojošu minoritāšu līmenis un citi jautājumi. Šādās problēmu skartās teritorijās sabiedriskie darbinieki piemēro dažādus pasākumus, lai palīdzētu cilvēkiem iesaistīties procesos, attīstīt sociālās un ekonomiskās iemaņas un pašiem veidot savu nākotni. Arvien vairāk pierādījumu liecina par to, ka mākslai un kultūras pasākumiem var būt ietekme šajā ziņā
. Tāpēc kultūras veicināta atjaunošana nenozīmē tikai vietējās vides uzlabošanu vien ― tai ir jānodrošina arī labākas nodarbinātības iespējas, uzlabojumi veselības un labklājības jomā un dzīves kvalitātes paaugstināšana
.
Kultūras veicināta atjaunošana bieži vien ir saistīta ar ideju par ikoniskām vai apmeklētāju iecienītām ēkām, no kurām daudzas ir mākslas (jo īpaši mūsdienu mākslas) galerijas un muzeji
. Iespējams, Gugenheima [Guggenheim] muzejs Bilbao ir labākais šādas ēkas piemērs Eiropā, un pēdējā desmitgadē to ir centušās atdarināt daudzas citas pilsētas. Kultūras ikona bezdarba skartā postindustriālā pilsētā ― augstas nozīmes ieguldījumu projekts ― tika apvienots ar citiem svarīgiem infrastruktūras projektiem, proti, ar augstas kvalitātes pazemes dzelzceļa sistēmu, ko projektēja Normens Fosters [Norman Foster]. Īstermiņā tika gūti iespaidīgi panākumi ― pilsētas tēla transformācija pasaules mērogā, par ko liecināja ievērojams tūrisma līmeņa pieaugums. Laikā no 1994. līdz 2000. gadam ārvalstu tūrisms pieauga par 43 %, vietējais tūrisms ― par 58 %
. Līdzīga ietekme var būt plaša mēroga festivāliem, piemēram, festivālam "Eiropas kultūras galvaspilsēta" (ECoC). Pētījumā par ECoC Liverpool 2008 konstatēts, ka ECoC labvēlīgi ietekmē pilsētas apmeklētāju rādītājus, proti, 2008. gada sākumā tika novērots augsts pirmreizējo pilsētas apmeklētāju īpatsvars (24 % no visiem apmeklētājiem, kas nebija no Mērzisaidas [Merseyside] apgabala, laikā no 2008. gada janvārim līdz aprīlim), un 77 % apmeklētāju viens no šīs pilsētas apmeklējuma iemesliem
 bija tai piešķirtais Eiropas kultūras galvaspilsētas statuss.
Tomēr tiek apšaubīta šādu plaša mēroga pasākumu ilgtspēja. Vēl kāds bieži diskutēts jautājums ir ģentrifikācija, ko izraisa šādas plaša mēroga un augstas nozīmes iniciatīvas
. Tomēr vairāki autori, tostarp Gertlers [Gertler]
, Bredfords [Bradford]
 un Botomlijs [Botomley]
 u. c., uzskata, ka kultūras ieguldījumiem var būt īpaša nozīme pilsētas rajonu konkurētspējas nodrošināšanā un sociālās ilgtspējas uzlabošanā, un tas jo īpaši attiecas uz smalkākām, vairāk uz vietējo līmeni orientētām iniciatīvām
. Marks Stērns [Mark Stern] norāda, ka mazākām kopienas līmeņa mākslinieku grupām var būt tikpat liela ietekme tuvējās apkaimes attīstībā kā lielajām mākslas institūcijām, taču šai ietekmei nepiemīt ģentrifikācijas nelabvēlīgās sekas, jo tā stimulē atjaunošanu "nevis ar tiešu ekonomisku ietekmi, bet gan veidojot sociālas saites starp cilvēkiem"
.
Šādu vietējā līmeņa atjaunošanu atbalsta arī Eiropas Reģionālās attīstības fonds, kas ir viens no galvenajiem instrumentiem tādu ES reģionālās politikas mērķu sasniegšanā kā konverģence (izaugsmes un nodarbinātības stimulēšana vismazāk attīstītajos reģionos), reģionu konkurētspēja un nodarbinātība un Eiropas teritoriālā sadarbība
. Fonda mērķis ― ekonomiskās un sociālās kohēzijas stiprināšana, kompensējot Eiropā starp reģioniem pastāvošo nevienlīdzību. Eiropas reģionālajā politikā ir atzīta kultūras potenciālā nozīme "sociāli ekonomiskās attīstības, ilgtspējīga tūrisma un uzlabota reģionālā pievilcīguma veicināšanā"
.
	Kultūras veicināta vietējā attīstība atpalikušajos reģionos
Medzilaborces [Medzilaborce]
 pilsēta un reģions, kur tā atrodas, ir viens no nomaļākajiem reģioniem Slovākijā ar ļoti augstu bezdarba līmeni (13,5 % 2007. gada martā). Projekta vispārējais mērķis ― paātrināt vietējā tūrisma attīstību, tādējādi veicinot jaunu darbvietu izveidi un reģiona attīstību. Vietējās ieinteresētās puses saprata, ka nepieciešams vienreizīgums un novatoriskums, kas atšķirtu šo pilsētu no citām. Svarīgākais novatoriskais elements šajā plānā ― jauna vietējās attīstības rīka izstrādāšana, pamatojoties uz mākslu kā galveno virzītājspēku.
Pamatideja ― pilsētas tēla pārdošana starptautiskā līmenī, izmantojot saistību ar Vorholu [Warhol]. Projekta pasākumi bija saistīti ar trīs svarīgām tūristu piesaistes vietām Medzilaborcē ― ar pilsētas centru, pilsētas atpūtas un sporta parku (amfiteātri) un Endija Vorhola [Andy Warhol] mūsdienu mākslas muzeju (AWMMA). Infrastruktūras elementu renovācija un izstrāde tika veikta atbilstīgi Endija Vorhola pop art stilam. Būvdarbos, kuriem tika piešķirts Eiropas Reģionālās attīstības fonda līdzfinansējums, bija iekļauta ietvju, automašīnu novietņu, sabiedrisko vietu apgaismojuma, atsevišķu ēku fasāžu renovācija un būvniecība, kā arī jaunas informācijas un ielu informācijas sistēmas ieviešana. Plānā tika paredzēta pilsētas amfiteātra daļēja rekonstrukcija. Pasākumos tika iekļauta arī Endija Vorhola vecāku ciema kopijas izveide.
Šo iniciatīvu atbalstīja gan vietējie iedzīvotāji, jo tādējādi tika pievērsta uzmanība viņu sadzīvei, gan arī vietējā pašpārvalde. Pilsētas tēls ir būtiski mainījies, un, uzlabojoties vietējai videi, ir paaugstinājušies tūrisma rādītāji un sākta jauna privātā uzņēmējdarbība tūrisma pakalpojumu jomā (piemēram, atvērti restorāni, viesu nami).



Arvien vairāk akadēmisku pētījumu tiek veltīti ar mākslu saistītu pasākumu ietekmei uz kopienas attīstību sociālās un ekonomiskās atjaunošanas jomā.
Stērns un Zeiferte [Seifert] analizēja Filadelfijas pilsētas datus un konstatēja, ka kultūras klātbūtne ir saistīta ar plašāku situācijas uzlabošanos apkaimē. No Filadelfijas pilsētas rajoniem, kuros 1990. gadā bija zems ienākumu līmenis, turpmākajā desmitgadē aptuveni 15 procentos norisinājās ekonomiskā atveseļošanās ― nabadzības līmeņa samazinājuma un iedzīvotāju skaita pieauguma rādītāji pārsniedza vidējo līmeni. Kvartālu grupai piemita augsts līdzdalības līmenis reģiona kultūras pasākumos, toties kvartāla grupas atveseļošanās izredzes bija divas reizes augstākas
. Turklāt sadarbībā ar Atkārtotu investīciju fondu [Reinvestment Fund] tika konstatēts, ka no Filadelfijas kvartālu grupām ar vissmagākajām mājokļu tirgus problēmām nabadzības samazināšanās un iedzīvotāju skaita pieauguma iespēja 20. gadsimta 90. gados bija par aptuveni divām trešdaļām lielāka tajās teritorijās, kurās pastāvēja augsts līdzdalības procents kultūras pasākumos
.
Lai gan vēl nepieciešami precīzi statistikas dati par šo pasākumu ietekmi, kvalitatīvie konstatējumi liecina par to, ka ar šādu kultūras pasākumu starpniecību iespējams pilnveidot izpratni par dažādām kultūrām un uzlabot kopienas vadības prasmes, kā arī stiprināt vietējās identitātes izjūtu, "īpašnieciskumu" un atbildību
. Kultūras pasākumu ietekme uz indivīdu izpaudās kā paaugstināta pašizpausme, uzlabota saskarsme, labsajūta, centība, lepnums radīšanas procesā, prieka gūšana un piederības izjūta grupai
. Protams, kopienas atjaunošanos nav iespējams nodrošināt vienīgi ar kultūru un mākslu. Tomēr kultūra un māksla var papildināt dažādus strukturālus pasākumus (piemēram, kvalitatīvāki objekti un infrastruktūra, izglītība, sabiedriskie pakalpojumi u. c.).
Turpmākajā piemērā analizēts, kā ar kopienas informācijas nesējiem saistītas iniciatīvas spēj stimulēt vietējās sabiedrības atdzimšanu. Kopienas informācijas nesēji ir īpašs "trīs līmeņu" informācijas nesēju paveids (papildu komerciālajiem informācijas nesējiem un sabiedriskajām raidorganizācijām), un tajos tiek aicināti brīvprātīgi iesaistīties vietējo kopienu locekļi. Šāda iniciatīva ir saistīta ar radošu līdzdalību informācijas nesēja darbā, un pēdējā laikā lielu uzmanību tai ir pievērsis Eiropas Parlaments, ņemot vērā arī šādas iniciatīvas sociālo un kultūras ietekmi
.
	Gadījuma izpēte. Prakse kopienas informācijas nesēju jomā, prasmju attīstīšana un vietējās kopienas atjaunošana (Apvienotā Karaliste)
Dažādu veidu kopienas informācijas nesēju iniciatīvas tiek īstenotas visā Eiropas Savienībā. Iniciatīvu atšķirības parasti ir saistītas ar to sociālajiem un kultūras mērķiem. Piemēram, kopienas informācijas nesēju programmā Ungārijā lielāka uzmanība ir pievērsta atstumto etnisko minoritāšu (piemēram, čigānu) integrācijai sabiedriskajā dzīvē, turpretī iniciatīva Apvienotājā Karalistē būs vairāk paredzēta vietējai atjaunošanai un prasmju attīstīšanai.
Radio Regen ir kopienas raidstacija Mančestrā, un tās mērķis ir veicināt prasmes informācijas nesēju un saskarsmes jomā, lai tādējādi sekmētu sociālās iekļaušanas un reģiona atjaunošanas procesus. Šis iniciatīvas mērķis tiek īstenots, ļaujot cilvēkiem no Lielās Mančestras [Greater Manchester] apgabala bez profesionālas pieredzes informācijas nesēju jomā sagatavot radio un televīzijas programmas pārraidīšanai vietējos kanālos.
Kopš 1998. gada Radio Regen ir ļāvusi vairāk nekā 5000 iedzīvotāju no atpalikušajiem Mančestras, Salfordas [Salford] un ziemeļrietumu apgabaliem nokļūt ēterā, un tādējādi tā ir nodrošinājusi daudzus no iepriekš minētajiem ieguvumiem. Radio Regen ir bijusi ietekmīga aizstāve idejai par spēcīgu saišu izveidi starp kopienas informācijas nesējiem un citiem sociālās politikas mērķiem. Attiecībā uz mācīšanos un prasmju attīstīšanu tā ir nodrošinājusi darbam informācijas nesējā nepieciešamo prasmju apmācību kā daļu no Anglijas izglītības programmas. Tā ir īstenojusi arī 6 partnerības ar vietējām skolām, lai radio raidījumu sagatavošanas un apraides nodarbībās attīstītu prasmes sakaru un informācijas tehnoloģiju jomā. Visbeidzot, Radio Regen ir izstrādājusi kopienas radio rokasgrāmatu, kurā sniegti padomi kopienas informācijas nesēja iniciatīvas uzsākšanas, īstenošanas un finansēšanas jautājumos. Šī rokasgrāmata ir pieejama tiešsaistē, un tajā sniegti vērtīgi padomi brīvprātīgajiem un aktīvistiem, kuri vēlas darboties kopienas informācijas nesēju jomā.



3.4. Inovāciju ieviešana sabiedriskajos pakalpojumos
Sabiedrisko pakalpojumu, tas ir, pakalpojumu, kurus sniegšanu saviem pilsoņiem nodrošina vai finansē valsts, sniegšanas uzlabošana ir svarīgs Eiropas Savienības dalībvalstu uzdevums. Politikas veidotāji arvien biežāk pievēršas jautājumam par inovācijām sabiedriskajā sektorā, kā arī par sabiedrisko pakalpojumu sniegšanas uzlabošanu
. Uzmanība var būt pievērsta jauniem finansēšanas paņēmieniem (piemēram, valsts un privātā sektora partnerība), jauniem saziņas paņēmieniem ar sabiedrību (politiskās dienasgrāmatas) vai inovācijām plašākās jomās, piemēram, demokrātijā (elektroniskā balsošana vai konsultatīvās pilsoņu padomes) un starptautiskajās attiecībās (Starptautiskā Krimināltiesa).
	Plānojuma nozīme sabiedrisko pakalpojumu jomā
Sabiedriskā pakalpojuma sniegšanas reforma ir inovāciju veids, kas sabiedriskajā sektorā tiek piemērots visbiežāk. Plānojumam, ar to saprotot strukturētu radošu procesu, var būt liela nozīme novatorisku un praktisku risinājumu izstrādē sarežģītos jautājumos
. Proti, izmantojot pieeju, kuras pamatā ir dizains, var uzlabot pakalpojumu sniegšanu, jo šādi var izstrādāt personalizētākus pakalpojumus, nodrošināt riska vadību, jaunās idejas vispirms pārbaudot mazā mērogā, konstatēt efektivitātes trūkumus, tādējādi uzlabojot rentabilitāti, un piešķirt lietotājiem lielāku kontroli
.
Lai pārbaudītu šo pieeju, Apvienotās Karalistes Plānojuma padome sabiedriskajā sektorā veica daudz reālu pilotprojektu. Viens no tiem bija projekts "Move Me", kur īstenoja nelielā skolā Nortamberlendā [Northumberland]. Projektā tika pētītas skolas kopienas mobilitātes vajadzības un šo vajadzību efektīvākas nodrošināšanas iespējas, pārdomātāk apvienojot pastāvošos pakalpojumus, piemēram, integrētu maršrutu plānošanu, transportlīdzekļu koplietošanu vai kopienā pieejamo transportlīdzekļu (mikroautobusu) efektīvāku izmantošanu. Tika izstrādāta arī rokasgrāmata tiem transporta pakalpojumu sniedzējiem, kuri vēlas uzlabot savu pakalpojumu pieejamību. Visbeidzot, projekta dalībnieki izstrādāja uzticamu un ekoloģiski ilgtspējīgu transporta pakalpojumu, kas palīdzēja šai lauku kopienai, un piedāvāja modeli, kuru varētu piemērot arī citviet.



Literatūrā par sabiedriskajā inovācijām kultūras nozīmei sabiedrisko pakalpojumu sniegšanas jomā nav pievērsta liela uzmanība
, taču kultūras aizstāvji ir uzsvēruši kultūras svarīgo nozīmi uzticamu institūciju radīšanā
. Ar mākslu un kultūru iespējams daudzējādā ziņā uzlabot sabiedrisko pakalpojumu sniegšanu un inovāciju.
– Pirmkārt, daudzi kultūras pakalpojumu sniedzēji vienlaikus ir arī sabiedrisku pakalpojumu sniedzēji, kuri tiek finansēti no nodokļiem un kuriem ir jāatskaitās sabiedrībai; piemēram, sabiedriskās raidorganizācijas, daudzas no tām piešķir lielu nozīmi "uzticama plašsaziņas līdzekļa" reputācijai
.
– Otrkārt, piedalīšanās kultūras pasākumos var pastiprināt piederības izjūtu sabiedrībai, kā tas bija iepriekš izklāstītajā sociālās kohēzijas gadījuma izpētē, kā arī palielina uzticību valstij un sabiedriskajiem pakalpojumiem. Tādējādi kultūra var palīdzēt tuvināt sabiedriskos pakalpojumus.
– Treškārt, daži sabiedrisko pakalpojumu sniedzēji ir bijuši pirmie, kuri ieviesa jaunus sadarbspējīgas atgriezeniskās saiknes nodrošināšanas un lēmumu pieņemšanas paņēmienus, integrējot radošas informācijas nesēju inovācijas ― diskusiju forumi tiešsaistē, sociālās saziņas vietnes un petīcijas tiešsaistē atvieglina sabiedrības saziņu ar sabiedrisko pakalpojumu sniedzējiem.
– Visbeidzot, daži sabiedrisko pakalpojumu sniedzēji veicina sabiedrības grupu, tostarp bieži vien arī atstumto sabiedrības grupu, līdzdalību un iesaistīšanos ― labs piemērs tam ir kopienas informācijas nesēju un kopienas mākslas attīstīšana.
Vēl kāds inovāciju veids sabiedriskajā sektorā ir mēģinājums ar kultūras pasākumu starpniecību mainīt institucionālās formas. Piemērs tam ― turpmāk izklāstītais veselības aprūpes pakalpojumu sniegšanas gadījums.
Veselības aprūpes pakalpojumu sniegšanas uzlabošana
Eiropā pastāvošā sabiedrības novecošanas tendence rada politikas veidotājiem daudz jautājumu ― sākot ar labklājību dzīves otrajā pusē un beidzot ar pietiekamu finansējuma nodrošināšanu pensijām un veselības aprūpes sistēmām demogrāfisko pārmaiņu apstākļos. Turklāt daudzi politikas veidotāji ir atzinuši saistību starp veselības problēmām un citiem sociāliem jautājumiem, piemēram, nabadzību, bezdarbu un zemu izglītības līmeni, un arvien vairāk nostiprinās visaptveroša pieeja veselības jautājumam, kura apvieno fizisko un garīgo labsajūtu
.
Pamatojoties uz šo visaptverošo pieeju veselībai, daudzas kultūras organizācijas izvēlas darboties veselības/garīgās veselības jomā. Veselības jomā kultūras organizācijas galvenokārt īsteno divu veidu pasākumus:
– ar mākslu saistītus pasākumus, kuru mērķis ir uzlabot indivīdu/kopienas veselības līmeni, risinot veselību ietekmējošos sociālos faktorus, tostarp nabadzību, bezdarbu un sociālo izolāciju;
– veselības aprūpes pakalpojumu sniegšanu, izmantojot tādu pieeju veselības aprūpes vides uzlabošanā, kuras pamatā ir māksla.
Pirmā pasākumu grupa ir saistīta ar sociālo politikas mērķu īstenošanu (piemēram, pasākumi, kas minēti 3.2. punktā), tomēr šajā sadaļā mēs pievērsīsimies otrajai pasākumu grupai, kuras galvenais mērķis ― jauninājumi veselības aprūpes pakalpojumu un vides jomā. Šis pasākumu veids paredz mākslas izmantošanu operācijās un pēcoperāciju atveseļošanās procesā. Medicīniskajā literatūrā par kultūras pieeju izmantošanu veselības aprūpes pakalpojumu sniegšanā ir minētas vairākas medicīnas jomas, kurās ārstēšanas panākumi ir gūti ar mākslas starpniecību
. Piemēram, pētījumā ir pierādīts, ka vizuālā māksla un dzīvā mūzika krietni samazina baiļu un depresijas līmeni vēža slimniekiem, kuriem tiek veikta ķīmijterapija
. Pacienti, kuriem tika atskaņota mūzika operācijas laikā vai pēc tās, stāstīja par zemāku sāpju intensitāti, un uzreiz pēc operācijas tiem bija nepieciešams mazāks pretsāpju līdzekļu daudzums nekā pacientiem, kuriem mūzika netika atskaņota
. Attiecībā uz garīgo veselību tika novērtēts, ka drāmas terapija kā terapijas metode cilvēkiem ar saskarsmes, apziņas un sociālo prasmju traucējumiem palīdz atvieglināt šīs invaliditātes sekas
.
Citos darbos ir pētīta mākslas ietekme uz slimnīcām. Lezers [Leather]
 u. c. pētīja ietekmi, ko rada jauns teritorijas plānojums stacionārās un ambulatorās ārstniecības vietās. Aptaujātie atzina, kā šādi teritorijas plānojumi samazina stresa līmeni un paaugstina pozitīvās stimulācijas līmeni. Pētījumā tika gūti arī izmērāmi rezultāti, piemēram, secināts, ka šādi teritorijas plānojumi samazina uzturēšanās laiku slimnīcā un zāļu lietošanas laiku pēc operācijas.
Mākslas pasākumi parasti ir vērsti uz klīnisku rezultātu sasniegšanu un/vai praktizējošo ārstu nodrošinātā aprūpes standarta uzlabošanu, taču tos var izmantot arī praktizējošo ārstu izglītībā un apmācībā, tie var izpausties arī kā mākslas darbu iekļaušana veselības aprūpes vidē. Dažos projektos, piemēram, turpmāk izklāstītajā gadījumā, ir apvienoti visu šo pieeju elementi.
	Gadījuma izpēte. Culture a l’hapital en Rhène–Alpes (Francija)
Projekts "Culture a l’hapital en Rhène–Alpes" ir iekļauts valsts programmā "Culture et l’hapital", kuru atbalsta Francijas Kultūras un sakaru ministrija, Francijas Veselības un solidaritātes ministrija, privātie uzņēmumi un fondi Francijā un kuras mērķis ir veicināt sadarbību starp kultūras organizācijām un veselības aprūpes iestādēm un kultūras stratēģiju izstrādi slimnīcām
. Paplašināta ar vairākiem uzdevumiem, pirmā reģionālā konvencija Ronas–Alpu [Rhène–Alpes] reģionā (2001–2005) bija veltīta cilvēciskās dimensijas stiprināšanai slimnīcās un vispārējās pieejas pacientam pārskatīšanai, kā arī pacientu un kopēju dzīves kvalitātes uzlabošanai veselības aprūpes iestādēs. Tās mērķis arī bija veicināt mijiedarbību starp dažādu profesiju pārstāvjiem, kas strādā slimnīcā. Programmas otrais posms (2006–2008) paplašināja programmas uzdevumus, par mērķi izvirzot arī veselības aprūpes iestāžu atvēršanu kopienai un mijiedarbības veicināšanu ar pilsētu, kurā attiecīgā iestāde atrodas. Tādējādi programmas kopīgais mērķis bija sabiedriskā pakalpojuma pārveidošana ar kultūras pasākumu starpniecību, kā arī sociālās kohēzijas uzlabošana
.
Projekta pirmā posma finansēšanai 380 000 eiro piešķīra Reģionālā hospitalizācijas aģentūra [Agence régionale de l’hospitalisation Rhène–Alpes – ARHRA] un 50 000 eiro – Reģionālais kultūras direktorāts [Direction régionale des affaires culturelles en Rhène–Alpes – DRAC]. Programmā pavisam piedalījās 43 veselības aprūpes iestādes. Otro posmu finansēja ARHRA (380 000 eiro), DRAC (100 000 eiro) un Ronas–Alpu reģions (100 000 eiro). Finansējums parasti tiek piešķirts uz vienu gadu, lai gan pašreizējā posmā mērķfinansējumu uz trīs gadiem var piešķirt tiem projektiem, kas programmas pirmajā posmā ir ilguši vismaz trīs gadus. Projektu budžeti ietilpst diapazonā no neliela mērķfinansējuma 800 eiro apjomā līdz lielam līdzekļu apjomam (līdz 35 000 eiro), kas tiek piešķirts uz trīs gadiem. Programmu pašlaik koordinē valsts veselības aprūpes federācijas un organizācija Hapital Innovation Culture (HI–Culture), kurā ietilpst sabiedrisko un privāto veselības aprūpes iestāžu pārstāvji.
Projektos, kas tika īstenoti šīs programmas ietvaros, bija daudz dažādu pasākumu un kultūras jomu, piemēram, deja, teātris, cirks, mūzika, rakstniecība, tēlniecība, fotogrāfija, filmas un mantojums. Lielākā daļa pasākumu tika īstenoti kā mākslas darbnīcas, kuru darba rezultāti tika nodoti plašākai auditorijai kā teātra izrāde, izstāde, DVD disks vai publikācija. Projektos tika iesaistīti pacienti, kopēji un/vai administrācijas darbinieki. Dalībnieku skaits ir atkarīgs no projekta mēroga, parasti no 6 līdz aptuveni 25 cilvēkiem vienā mākslas darbnīcā. Katrā priekšnesumā vai izstādē ir iesaistīts mazāks vai lielāks kopienas locekļu skaits no aptuveni 200 līdz 3000 cilvēkiem izstāžu projektā La Ferme du Vinatier psihiatriskajā slimnīcā Lionā. Lielākā daļa projektu ilgst vienu gadu (vai vienu kultūras sezonu), taču daži projekti tiek turpināti vairākus gadus.
Katra gada beigās par visiem projektiem tiek iesniegti novērtējuma ziņojumi HI–Culture, kuros sniegts kopsavilkums par projekta pasākumiem, norādīts dalībnieku skaits un darbības rezultāti salīdzināti ar izvirzītajiem mērķiem. Turklāt 2004. gadā ARHRA un DRAC (Rona–Alpi) pasūtīja ārēju programmas novērtējumu, ko veica Lionas 2. universitāte. Šajā ziņojumā tika novērtēta programmas ietekme uz iesaistītajām veselības aprūpes iestādēm, kā arī programmas vadības struktūra. Pašlaik tiek sagatavots projekta otrā posma novērtējums.
Programmas novērtējumā 2004. gadā tika secināts, ka programma ir izraisījusi pastāvošās profesionālās prakses, koncepciju un hierarhiju pārveidi un pārskatīšanu. Kultūras pasākumi veselības aprūpes iestādēs ieviesa pārmaiņas tur pastāvošajā kārtībā, piemēram, ēdienreižu grafikā vai palātu izmantojumā. Daļēji tas ļāva pacientiem atgūt kontroli pār savu laiku un telpu, turpretī mediķiem bija jāpielāgojas jaunajai situācijai, kad, piemēram, psihoterapijas palāta katru nedēļu uz pāris stundām tiek pārvērsta deju nodarbību telpā
.
Tas arī radīja jaunas iezīmes kopēju un pacientu savstarpējās attiecībās. Tas nozīmēja, ka attiecībā uz veselības aprūpes pakalpojumiem tiek izstrādāta jauna pieeja, kurā lielāka uzmanība pievērsta šo pakalpojumu cilvēciskajai, nevis tehniskajai dimensijai. Kāds paralizēts pacients skaidro, ka šīs pārmaiņas ir izraisījusi viņa piedalīšanās teātra izrādē: "Es vēlos, lai cilvēki skatītos uz mani, kad esmu uz skatuves. Spēt skatīties uz sevi, klausīties sevī, aplaudēt sev nozīmē to, ka tu vairs neesi tikai iemītnieks, bet kļūsti par cilvēku."
Visbeidzot, programma ļāva veselības aprūpes iestādēm konceptuāli pārdomāt to nozīmi sabiedrībā, un noteiktas pazīmes liecina, ka programma ir mainījusi kopienas viedokli par šīm iestādēm, jo tās, piemēram, ir piedāvājušas jaunu dimensiju kā vietas, kurās notiek mākslas izstādes un kultūras pasākumi
. Attiecības starp veselības aprūpes iestādēm un kopienām tiek sīkāk izskatītas pašreizējā novērtējumā.
Tā kā šī ir valsts programma, līdzīgi projekti tiek īstenoti arī citos Francijas reģionos.



Kultūras ieguldījums noziedzības novēršanā un krimināltiesību jomā
Vēl kāds piemērs mēģinājumam mainīt institucionālo formu sociālu mērķu sasniegšanas nolūkā ir saistīts ar krimināltiesisko sistēmu. Krimināltiesību politika dažādās ES dalībvalstīs atšķiras, taču administrācijas vēlas samazināt atkārtotu likumpārkāpumu līmeni, kas savukārt kopā ar pamatprasmju apguvi bieži vien ir cietumos īstenoto kultūras projektu mērķis. Mākslinieki parasti strādā cietumos un ar jauniem cilvēkiem, kas atrodas potenciālo likumpārkāpēju grupā.
Kalifornijā veiktajā pētījumā tika salīdzinātas divas tādu cilvēku izlases, kas tiek atbrīvoti no ieslodzījuma vietām
. Pirmajā izlasē iekļautie cilvēki bija piedalījušies mākslas programmā vismaz vienu reizi nedēļā ne mazāk kā 6 mēnešus. Otrajā izlasē tika iekļauti visi, kas bija atbrīvoti no ieslodzījuma vietām Kalifornijā piecu gadu laikā. Salīdzinot abas izlases, tika konstatēts, ka iespēja atkārtoti izdarīt likumpārkāpumus tiem cilvēkiem, kas bija piedalījušies mākslas programmā, ir mazāka, nekā iespēja tiem, kas šādā programmā nebija piedalījušies. Divus gadus pēc atbrīvošanas 69 procenti no tiem, kas bija piedalījušies mākslas programmās, nebija atgriezušies apcietinājumā salīdzinājumā ar 42 procentiem no visiem tiem, kas bija atbrīvoti.
Lai uzlabotu cietumnieku lasīt un rakstīt prasmi, ir izmantotas pieejas, kuru pamatā ir drāma. Piemēram, Apvienotajā Karalistē 15 ieslodzījumu vietas trīs gadus piedalījās drāmas programmā, 77 procentiem dalībnieku veiksmīgi pabeidzot šos projektus. Piemēram, 90 stundas ilgs drāmas projekts Sendas [Send] cietumā ļoti efektīvi palīdzēja ieslodzītajiem uzlabot saskarsmi un spēju skaidri formulēt viedokli, un City & Guilds veiktajās pārbaudēs tika konstatēts, ka 81 procents ieslodzīto sieviešu bija apguvušas šīs spējas augstākajā līmenī
.
	Gadījuma izpēte. Cietumnieku apmācība arheoloģijā un vēsturisku objektu konservācijā (Itālija)
Laikā no 2001. līdz 2003. gadam Itālijas labošanas iestāde Rebibijas [Rebibbia] apgabalā sadarbībā ar Romas pilsētu uzsāka projektu, kurā tika izraudzīta pilnīgi jauna pieeja noziedzības novēršanai nākotnē. Iecere bija sniegt Rebibijas cietumā ieslodzītājiem apmācību arheoloģijā.
Apmācības kursa mērķis ― sniegt tādu apmācību, ko likumpārkāpēji varētu izmantot, lai atrastu darbu arheoloģijas jomā un tādējādi panāktu savu rehabilitāciju, vienlaikus nodrošinot mācīšanās pieredzi, kas varētu uzlabot viņu zināšanas un izpratni par sabiedrību. Izstāžu projekta mērķis bija iemācīt likumpārkāpējiem ar muzeoloģiju saistītas prasmes un iemaņas, kā arī piedāvāt viņiem iespēju dalīties mācīšanās pieredzē. Vienlaikus izstādes mērķis bija nodot apskatei iepriekš neizstādītus arheoloģiskus priekšmetus un veidot jaunu Rebibijas tēlu, popularizējot to kā vēsturiskā mantojuma vietu, nevis graustu rajonu, kurā atrodas pilsētas lielākais cietums.
Pirmais apmācības kurss tika sākts 2004. gada septembrī. Tas ilga 11 mēnešus un sniedza 10 ieslodzītajiem 500 stundu ilgu apmācību trīs moduļos ― antīkās pasaules vēsturē, arheoloģisko izrakumu metodoloģijā un paņēmienos, zaļo zonu kopšanā arheoloģisko izrakumu vietās. Kursā tika iekļautas arī praktiskas nodarbības, piemēram, cietuma teritorijas izrakumos atrasto arheoloģisko senlietu tīrīšana un marķēšana. Otrais apmācības kurss sākās 2006. gada janvārī un ilga līdz 2007. gada aprīlim.

Projekta mērķis bija palīdzēt likumpārkāpējiem atrast darbu. Diviem likumpārkāpējiem, kuri tika atbrīvoti 2007. gadā, tika piedāvāts darbs arheoloģiskajos izrakumos, taču personisku iemeslu dēļ viņi šo piedāvājumu noraidīja. Vēl kāds dalībnieks izvēlējās sākt studijas kultūras mantojuma apgūšanā. Attiecībā uz plašāku sociālo ietekmi var norādīt, ka visi dalībnieki pašlaik ir brīvībā, un neviens no viņiem nav veicis atkārtotu likumpārkāpumu. Turklāt projekts piesaistīja lielu uzmanību cietumam ar laikrakstu un televīzijas starpniecību. Izstāde ir kļuvusi par pirmo apskates vietu cietumā augsta līmeņa viesu apmeklējumos.



3.5. Secinājumi
Eiropas atjauninātajā sociālajā programmā "Iespējas, pieejamība un solidaritāte 21. gadsimtā"
 ir atzīts, ka sociālajai politikai ir jābūt transversālai un daudzdimensionālai diapazonā no darba tirgus politikas līdz veselības, izglītības, vides vai imigrācijas jomām. Tomēr kultūra tajā gandrīz nav pieminēta. Lai gan ES darba kārtībā kultūrai
 ir mēģināts integrēt kultūru plašākā politikas struktūrā, kurā ietilpst mūžizglītība, pilsonība un starpkultūru dialogs, lielākajā daļā sociālās politikas pasākumu nav ņemts vērā kultūras pasākumu kā radošu un novatorisku instrumentu potenciāls sociālo mērķu sasniegšanā.
Eiropas sociālā politika ir saistīta ar dažādām politikas jomām, tostarp ar veselības, imigrācijas, darba tirgus, izglītības jomu un daudzām citām. Tai ir jābūt transversālai pēc būtības un jāveicina tādas sociālās struktūras izveide, kas nodrošina atbalstu neaizsargātajiem un nabadzīgajiem sabiedrības locekļiem, vienlaikus ļaujot citiem sabiedrības pārstāvjiem īstenot to potenciālu. Sava īpašā stāvokļa dēļ kultūra var palīdzēt izveidot šo radošo un elastīgo sociālo struktūru, kas ir nepieciešama, lai ievestu Eiropas sociālo politiku 21. gadsimtā. Kultūra ir sociāls resurss, kas vienlīdz pieejams visā Eiropas Savienībā. Turklāt ar mākslu saistīti pasākumi iemieso Eiropas sociālās politikas principus ― kultūra un māksla unikālā veidā apvieno spēju veicināt indivīdu radošo potenciālu un motivēt cilvēkus ar spēju veidot kopības un kopienas gara izjūtu.
Mākslinieki ir vieni no jutīgākajiem sociālo apstākļu novērotājiem, un tie, kuri to vēlas, ir jāiedrošina izmantot kreativitāti cīņā pret sociālo atstumtību, prasmju trūkumu, pilsētas vai lauku teritorijas degradāciju un citām nelabvēlīgām parādībām. Laikā, kad politikā galvenā uzmanība ir pievērsta kultūras potenciālam mūsu postindustriālās ekonomikas pārveidošanā, vienlīdz liela uzmanība ir jāpievērš kultūras ieguldījumam sociālajā jomā.
4. NODAĻA
KREATIVITĀTE UN MĀCĪŠANĀS
Sabiedrībai kopumā un jo īpaši izglītībai ir izšķirīga nozīme kreativitātes attīstīšanā un veicināšanā. Cita starpā būtisks faktors, kas ietekmē kreativitāti, ir mācību vide, jo tā var gan atbalstīt un rosināt, gan “iznīdēt” cilvēka dotības. Mācību sistēma pati par sevi ir atkarīga no sociālā konteksta, kas nosaka, cik liela uzmanība spēju novērtējumos pievērsta kreativitātes izpausmēm: intuīcijai, emocionālajai inteliģencei, amatniecības prasmei, iztēlei. Kā iebilst Čiksentmihāji, “kreativitāti ir vieglāk veicināt, izmainot vides nosacījumus, nevis mēģinot likt cilvēkiem domāt radošāk”
, tāpēc politikas veidotājiem jāpievērš sevišķa uzmanība tam, kā veidot labvēlīgus mācību apstākļus.
Kreativitāte mācību procesā ir vajadzība veicināt “elastību, atvērtību jaunajam, spēju pielāgot vai saskatīt jaunus rīcības veidus un drosme saskarties ar negaidīto”.

Tā kā mākslā ir vajadzīgs atšķirīgs izziņas process un spēja domāt līdzībās vai nelineāri, tā palīdz nojaukt mākslīgas robežas starp dažādām disciplīnām.
 Šī spēja strādāt un sadarboties, pārkāpjot dažādu disciplīnu robežas, ir būtiska arī turpmākajā darbā, kuru pamatā ir projekti. Otrs būtisks ieguvums, plaši integrējot mākslu izglītības sistēmā, ir iespēja modināt skolēnos zināšanu kāri un palīdzēt novērst to, ka jaunieši agri pamet mācības. Tā kā māksla ir disciplīna, kas rada patīkamas emocijas, tā parasti rosina motivāciju un apņēmību. Gārdners
 norāda, ka jaunāki cilvēki labāk apgūst jaunas zināšanas, ja viņi ir aktīvi iesaistīti mācību procesā. Amabile “iekšēju motivāciju” min kā galveno kreativitātes rašanās faktoru.
 Tā kā māksla rosina skolēnus darboties saskaņā ar kritisko domāšanu un spriest neatkarīgi, tā palīdz izvairīties no daudziem raksturīgās pasivitātes. Tādējādi māksla var rosināt skolēnu interesi par citām disciplīnām.
Izglītība bieži tiek saistīta vien ar akadēmisko spēju attīstību un sasniegumu atalgošanu ar formatīva novērtējuma starpniecību. Tomēr bērniem, kuru akadēmiskās spējas ir vājākas, piemīt citas dotības, kas var būt apslēptas. Šādi bērni parasti ļoti cieš no savām neveiksmēm, viņi nejūtas tikpat gudri kā akadēmiski spēcīgākie bērni. Vienlīdz būtiski ir tas, ka, pārmērīgi uzsverot galaprodukta, nevis procesa nozīmi, bērni var norobežoties no oriģinālas izpausmes. Spēja uzņemties risku, nebaidoties no neveiksmes, ir radošās darbības stūrakmens.
Šajā sadaļā ir uzskatāmi parādīts, ka mākslas skolas un ar mākslu saistītas disciplīnas plašāk jāiesaista mācību pārveidē visā izglītības procesā, tostarp augstākajā izglītībā, jo tās var palīdzēt attīstīt radošās prasmes, kas nepieciešamas, lai audzēkņi kļūtu par īsteniem novatoriem un uzņēmējiem.
Šāds uzsvars uz kreativitātes nozīmi mācību un prasmju attīstības procesā saskan ar pašreizējām tendencēm politikas veidošanā ES līmenī. Līdz ar Lisabonas stratēģijas īstenošanu izglītībai ir dots jauns impulss.
 Turklāt Eiropas institūcijas ir akcentējušas būtisko saikni starp radošu mācīšanos, uzņēmējdarbību un kultūru, Eiropas kreativitātes un inovācijas gadā cita starpā spēcīgu uzsvaru liekot uz mācīšanās tematiku.
 Valdības aizvien vairāk uzsver to, ka ir būtiski attīstīt iedzīvotāju “radošo kapitālu”, un tādēļ sekmē skolu un citu mācību iestāžu mācību programmas reformu, kas paredz mākslas izglītības un aktivitāšu, kuru pamatā ir kultūra, iekļaušanu agrīnā mācību procesa posmā.

Tomēr saikne starp mākslas izglītību un eiropiešu kreativitāti nav tik acīmredzama, kā varētu šķist. Mākslas izglītības līmeņa paaugstināšana skolā, augstākajā izglītībā vai mūžizglītībā nenozīmē, ka automātiski palielinās arī cilvēku kreativitāte. Šajā nodaļā ir pētīts, kā mākslas izglītība un aktivitātes, kuru pamatā ir kultūra, mācību procesā var sekmēt audzēkņu kreativitāti. Tas ir veikts vairākos posmos:
― pirmkārt, ir iztirzāti ekspertu viedokļi par saikni starp kultūru un kreativitāti mācību procesā, 
― otrkārt, ir sniegts pārskats par to, kā saikne starp kultūru un kreativitāti ir aplūkota izvēlētajos izglītības politikas piemēros, 
― treškārt, ir caurskatītas izvēlētās stratēģijas un labākās prakses piemēri, kas attiecas uz kultūras un kreativitātes integrāciju mācību procesā skolā, augstākajā izglītībā un mūžizglītībā, 
― visbeidzot, ir izdarīti daži sākotnēji secinājumi par kultūras nozīmi attiecībā uz kreativitātes veicināšanu audzēkņu vidū.
Mācīšanās un izglītība, protams, ir cieši saistīta ar daudziem ekonomiskajiem un sociālajiem uzdevumiem, ko nosaka pastāvīga tehnoloģiju attīstība, migrācija, demogrāfiskās pārmaiņas, kā arī klimata izmaiņas. Robeža starp politikas jomām, kurās tiek iztirzāti šie jautājumi, ir izplūdusi, un attiecīgos politiskās rīcības plānus nevar aplūkot izolēti. Tomēr, izvērtējot mācīšanās un izglītības nozīmi atsevišķā nodaļā, pētījumā ir uzsvērts, ka Eiropas institūcijām un tajās nodarbinātajiem skolotājiem, pasniedzējiem un profesoriem ir būtiska nozīme ceļā uz to, lai Eiropas nākotne būtu radoša.
Kaut gan ir veikta plaša literatūras izpēte, rīkotas daudzas konsultācijas ar mācību ekspertiem no visas ES, kā arī ieinteresēto personu darbseminārs, kas norisinājās Briselē 2009. gada februārī, ir jāpiemin tie metodoloģiskie ierobežojumi, ar ko saistās šāda prakse. Dažādās dalībvalstīs un reģionos mākslas nozīme izglītībā ir atšķirīga. Patiesībā tā atšķiras pat iestāžu līmenī. Turklāt labākā prakse bieži vien veidojas zemākajā līmenī. Tādējādi ir grūti izveidot pilnīgu priekšstatu par mākslas un kultūras nozīmi saistībā ar kreativitātes veicināšanu mācību procesā. Tāpēc šajā nodaļā ir sniegts pārskats par esošajām tendencēm un attīstību, norādot, kādas prakses un pieejas pastāv un kuras šķiet novecojušas saistībā ar uzdevumu iekļaut kreativitāti Eiropas mācību stratēģiju pašā kodolā.
Pamatojoties uz teoriju un pētījumu rezultātiem, piedāvāts vienkāršs modelis, lai parādītu, kā kultūra sekmē kreativitāti mācību procesā.
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1. Mūsdienu sabiedrības un “jaunās ekonomikas” nosacījumi liek cilvēkiem būt radošākiem
2. Kreativitāte mācību procesā ietver:
“elastību, atvērtību, spēju pielāgot vai saskatīt jaunus rīcības veidus un saskarties ar negaidīto”
3. Progresīva mākslas izglītība un kultūra var palīdzēt radīt “radošas mācīšanās ekosistēmas”. Faktori, kas noteikuši šādu ekosistēmu panākumus, ir pētīti
skolās
augstākās mācību iestādēs
mūžizglītības iestādēs
4.1. Kā kultūra rosina kreativitāti mācību procesā
Kaut gan ir panākta vispārēja vienprātība jautājumā par to, ka kreativitāte ir būtiska, maz uzmanības tiek veltīts tam, kā māksla un kultūra var veicināt audzēkņu kreativitāti. Tomēr vairākums psihologu piekrīt tam, ka mācību un izglītības vide ir vieni no būtiskākajiem faktoriem, kas veido kreativitātes.
 
 
 Šajā kontekstā bieži figurē divi nedaudz pretrunīgi pieņēmumi. Kā minēts iepriekš, Sers Kens Robinsons (līdzīgi kā Gildfords un Gārdners) norāda, ka ikvienam piemīt radošas spējas, bet “skola tās iznīdē”.
 No otras puses, plaši izplatīts ir pieņēmums, ka māksla un kultūra izglītībā parasti veicina audzēkņu kreativitāti. Šī saikne ir pētīta turpmākajā sadaļā.
4.1.1. Saikne starp kultūru un kreativitāti mācību un izglītības jomā
Lielākajai daļai radošās domāšanas procesu modeļu ir raksturīgs konsekvents motīvs, proti, ka radošā domāšana ietver mērķtiecīgu analīzi, tēlainu ideju radīšanu un kritisku novērtējumu, radošā domāšanā izpaužas līdzsvars starp iztēli un analīzi.
 Munro [Munro] 1941. gadā konstatēja, ka māksliniecisko prasmju pamatā ir “uztvere, iztēle, vēlme, domāšana un emociju pieredze”.

Kestlers kreativitāti definē citā līmenī ― kā “spēju sasaistīt iepriekš nesaistītas idejas”.
 Šāda definīcija ļauj skaidrāk saskatīt, kā māksla un ar kultūru saistīta mācīšanās veicina kreativitāti. Pretstatā jebkurai citai disciplīnai mākslā nav pareizu vai nepareizu atbilžu. Tā kā mākslinieciskajām izpausmēm ir raksturīga nenoteiktība, mākslas izglītībā audzēknim ir nepieciešama spēja domāt abstrakti un ļoti aktīvi.
 Nostādot audzēkni neskaidrā situācijā, mākslas izglītība rosina viņu uzņemties risku un izdarīt izvēli, saskaroties ar iespējamo atbilžu daudzveidību. Turklāt Faulers [Fowler] paskaidro, ka ar mākslu saistīta mācīšanās sniedz audzēkņiem gandarījuma izjūtu, ļaujot apzināties savu personīgo potenciālu.
Pieņēmums, ka māksla palīdz rosināt kreativitāti, acīmredzot daudzējādā ziņā ir atkarīgs no tā, kā māksla tiek mācīta. Mākslas izglītības iestāžu audzēkņi ne vienmēr ir radošāki. Mākslinieciskās disciplīnas bieži tiek mācītas tradicionālā, kreisās smadzeņu puslodes darbībai raksturīgā veidā, uzsvaru liekot uz atkārtošanu un atdarināšanu.
 Piemēram, vizuālā māksla pamatskolā bieži aprobežojas ar drukātu kontūru izkrāsošanu vai redzētā pārzīmēšanu atbilstīgi konkrētiem priekšrakstiem. Skolēniem, kuri apgūst mūziku, māca dažādas tehnikas un to, kā lasīt mūzikas simbolus. Tomēr pat augstākajās mācību iestādēs mācību programmā parasti nav iekļauta mūzikas komponēšana. Taču audzēkņiem būtu jāiemācās paust savas muzikālās domas un jāiemācās tās kodēt. Faulers uzskata, ka audiālais process notiek pirms mūzikas simbolu apguves, tāpat kā cilvēks runā, pirms iemācās rakstīt.
Pašreizējās mākslas mācīšanas prakses kritiķi apgalvo, ka mūsdienās mākslas skolotāji slēpjas aiz idejas, ka interpretācija ir radošs akts. Tomēr, ja audzēkņiem lūdz atdarināt un ir dotas noteiktas atbildes, viņu prāts netiek vingrināts radoši. Viņi nodarbojas ar mākslu, bet neeksperimentē, nevērtē un nepārvērš savas nojausmas mākslinieciskā veidojumā. Munro novēroja, ka “pārāk bieži māksla tiek mācīta, nejautājot, kā vislabāk attīstīt mākslinieciskās domāšanas un iztēles spējas”.

4.1.2. Kā atgriezt mākslu un kreativitāti mācību procesā?
Kļūst skaidrs, ka galvenais jautājums nav par to, cik lielā mērā, bet gan kā māksla un kultūra ir iekļauta mācību programmā. Iztēle, atšķirīga domāšana un intuīcija skolās, universitātēs un citās izglītības iestādēs ir jāuzlūko kā būtiski progresīvas mākslas izglītības raksturlielumi. Būtiski ir ne vien tas, cik bieži audzēkņi saskaras ar mākslas un kultūras izglītību, bet arī izglītības ilgtspējība un kvalitāte.
 Tas ir uzsvērts Bamfordas [Bamford] teorijā par kvalitāti. Viņa apgalvo: ja mākslas izglītības kvalitāte ir vāja vai nevienmērīga, tā drīzāk nomāc, nevis attīsta audzēkņu kreativitāti.

Turpmāk sniegtais piemērs ir pierādījums tam, kā mācību process, kas saistīts ar mākslu un kultūru, var ietekmēt audzēkņu kreativitāti.
	BIP ― kreativitātes skolas (Vācijā)
BIP kreativitātes skolas (BIP nozīmē Begabung, Intelligenz und Persöhnlichkeit ― talants, inteliģence un personība) izveidotas 80. gados Vācijas pilsētā Leipcigā. Šīs skolas radās eksperimentāla projekta ietvaros, lai pētītu bērnu intelekta un kreativitātes attīstību, izveidojot īpašas mākslas klases, kas iekļautas vispārējā mācību programmā. Tika izvēlētas astoņas klases dažādos pilsētas rajonos (četras eksperimentālās un četras kontroles grupas). Katra eksperimentālā grupa četras stundas pavadīja speciālās papildu nodarbībās, apgūstot mākslinieciskās izpausmes, datora lietošanu, šahu, mūziku, deju, radošu valodas lietojumu utt.
2007. gadā PERLE
 veica neatkarīgu pētījumu par pamatskolu bērnu kreativitāti izlases grupā, kurā tika iekļautas 17 BIP kreativitātes skolu klases un 21 valsts skolu klase. Rezultāti atklāja, ka BIP skolu skolēniem kopumā bija labākas sekmes mācībās, viņi daudz agrāk par citiem bērniem prata labi lasīt, viņu muzikālās un mākslinieciskās prasmes bija daudz attīstītākas un viņi labāk spēja saprast literatūru, kā arī rakstīt un runāt. Radošajos priekšmetos šo bērnu sniegums pārsniedza vidējos rādītājus. Vairāki no šiem skolēniem kļuva par profesionāliem dejotājiem, mūziķiem un datorzinātniekiem. BIP skolu skolēni bija aktīvāki, mazāk garlaikoti, viņi zināja, ko vēlas, un nedēļu nogalēs nodarbojās ar dažādām aktivitātēm.



Radošo prasmju izmantojamība citās jomās
Ja māksla un kultūra sekmē audzēkņu kreativitāti, bet jaunrade ir nepieciešama prasme, kas aizvien plašāk aptver dažādas disciplīnas, ir jāizpēta, vai mākslu vai kultūras rosinātu kreativitāti var izmantot citās mācību jomām. Tieši tā ir darījuši psihologi.
Krafts [Craft] parādīja, ka “konjunktūras domāšana” ― atvērts, radošs domāšanas veids, ko raksturo jautājums “ ja nu...?” ― var nākt par labu izpētes procesam zinātnē vai matemātikā. Šāds domāšanas process ļauj bērnam saskatīt jaunas saiknes starp ciparu un formu.
 Krafts paplašina šo radošās pārplūdes teoriju, attiecinot to uz citām jomām, piemēram, IKT un tīmekļa dizainu, tādējādi sniedzot argumentus starpdisciplināras pieejas proponentiem mākslas izglītībā, kuri cita starpā ir par mākslas iesaistīšanu nemākslinieciskās disciplīnās skolās, universitātēs un mūžizglītības iestādēs.
Citi pētījumi apstiprina to, ka, atbilstīgi mācot mākslu kā mācību priekšmetu, iespējams sekmēt daudz plaši izmantojamu akadēmisko prasmju ― kreativitāti, vēlmi pārdomāti uzņemties risku un saskatīt vairākus problēmas risinājumus ―, kā arī uzlabot audzēkņu paštēlu.
 Priekšrocība ir tā, ka māksla pēc dabas rosina radošu pieeju mācīšanās procesam, ko pēcāk var izmantot arī citās disciplīnās.
Interesanti, ka pētījumi (piem., Levī Strosa, Piažē, Brunera un Gārdnera) par mūsdienu kognitīvajām teorijām atklāj, ka mācīšanās saistās ar koncepciju un kategoriju tīklu izveidi, kā arī vajadzību tos interpretēt. Empīriska mācīšanās šajā kontekstā ir mācīšanās, kas noris, pārdomājot rīcību. Līdzīgi kā iepriekš ieskicētās teorijas par dizaina domāšanu un pieredzes ekonomiku, arī šis jēdziens ietver uz pieredzi vērstu pieeju risinājumu izstrādei. Kultūras izpausme nostāda pieredzi jebkura domāšanas, jušanas un rīcības procesa centrā. Tādējādi māksla un kultūra var palīdzēt audzēkņiem izmantot viņu konceptuālās mākslinieciskās prasmes (gan analītiskās, gan sintētiskās) citās mācību jomās.

Starpdisciplināras pieejas priekšrocības
Somija ilgu laiku bauda plašu atzinību valsts kvalitatīvās un progresīvās izglītības sistēmas dēļ. Izglītības sistēma Somijā ir ciešā saistībā ar mākslas un kultūras izpausmēm un līdzdalību šajās jomās. Hārgrīvs [Hargreaves]
 norāda, ka šī sistēma ir veiksmīgs piemērs mākslas integrācijai visā skolu mācību programmā. Bet viņa sniegtais izklāsts, kā Somijas izglītības politika aizvien vairāk tiek vērsta arī uz zinātni un tehnoloģiju, atklāj, kā dažādus politikas mērķus var apvienot integrētā izglītības stratēģijā, kas veicina iepriekš šķirtu darbības jomu sasaisti.
Somijas piemērs parāda ― tā kā saskarsme ar mākslu dažādās disciplīnās ietver radošo procesu, tā vairo skolēnu izredzes mācību jomā, kā arī vispārēja sekmīguma iespējas. Kroplijs [Cropley] uzsver, ka kreativitāte ir spēja, kas jāizmanto ikvienā kontekstā, ikvienā priekšmetā, strādājot ar ikvienu bērnu. To nedrīkst ierobežot līdz noteiktu pasākumu kopumam, ko īsteno laiku pa laikam “kreativitātes programmas” ietvaros.

Mākslas un kultūras potenciāls mācību procesā
Mācību programmā māksla parasti ir atdalīta no citām disciplīnām. Māksla gan ir iekļauta ikvienas skolas mācību programmā, tomēr tā parasti tiek vērtēta zemāk par citām disciplīnām, sevišķi rēķināšanu un rakstīšanu, tāpat par zemu tiek novērtēts mākslas ieguldījums skolēnu sagatavošanā konkrētiem dzīves uzdevumiem. Jo vecāki ir skolēni, jo mazāks ir mākslas īpatsvars viņu izglītībā, ja vien viņiem tas nav izvēles priekšmets.
 Šāds mācību priekšmetu dalījums divās kategorijās atspoguļojas mācību programmās – to rāda gan mākslas izglītībai atvēlēto stundu skaits, gan piešķirtais finansējums. Kā norāda Arnstīns [Arnstine], “mākslas apguve tradicionāli tiek pamatota ar to, ka māksla sniedz vērtīgu atelpu, veselīgu terapiju, tā kultivē gaumi un veicina profesionālo sagatavotību ― tie nav slikti iemesli, lai mācītu mākslu, tomēr tie nav gana saistoši, lai māksla nebūtu viens no pirmajiem mācību priekšmetiem, kas cieš no budžeta samazināšanas”
. Tādējādi māksla tiek uzlūkota kā skolu galvenajam uzdevumam tāls, mācību procesam nepiederošs elements.
	Šteinera–Valdorfa izglītība
Šteinera–Valdorfa izglītība ir pedagoģiska metode, kuras pamatā ir Rūdolfa Šteinera [Rudolf Steiner] izglītības filozofija. Pirmā Valdorfa skola tika atvērta 1919. gadā. Mūsdienās tā ir viena no lielākajām neatkarīgās izglītības sistēmām pasaulē, aptverot aptuveni 1000 skolu un 1400 bērnudārzu. Galvenā Valdorfa skolu iezīme ir starpdisciplinārs mācību process, katrā mācību stundā iekļaujot praktiskas, konceptuālas un mākslinieciskas sastāvdaļas. Galvenā nozīme ir audzēkņu iztēlei. Valdorfa izglītības sistēma izstrādāta, lai attīstītu gan radošo, gan analītisko domāšanu. Viens no Valdorfa izglītības centrālajiem principiem ― skolās ir jābūt pašpārvaldes institūcijām, bet skolotājiem jāatvēl plaša radošā autonomija.
Apvienotās Karalistes Izglītības un prasmju attīstības departaments veidoja pārskatu
 par mācību programmas un pedagoģiskās pieejas savstarpējām atšķirībām Šteinera–Valdorfa un parastajām skolās un secināja, ka valsts sektora skolām varētu nākt par labu dažas Valdorfa stratēģijas, sevišķi Valdorfa pieeja mākslai un kreativitātei. 2008. gada Kembridžas pārskata ziņojumā tika konstatēts, ka Šteinera–Valdorfa skolu akadēmiskie rezultāti ir labāki nekā Anglijas valsts skolās. Tika veikts starptautisks pētījums, lai noteiktu, vai pastāv būtiska atšķirība starp Valdorfa skolu un valsts skolu skolēnu radošās domāšanas spēju Anglijā, Skotijā un Vācijā. Izlasē tika iekļauti 1 165 trešās līdz sestās klases skolēni.
 Torensa radošās domāšanas testa izpildes rezultāti liecināja, ka Valdorfa skolu audzēkņi ir radošāki nekā viņu vienaudži, kuri mācās valsts skolās.

Divi papildu apsekojumi pilnveido jau gūto priekšstatu par radošas mācīšanas ietekmi. ASV veikts pētījums parāda, ka Valdorfa skolu absolventi ar trīsreiz lielāku varbūtību nekā ASV koledžu absolventi ir apguvuši mākslu un humanitāros priekšmetus. Turklāt līdz pat divām reizēm lielāks skaits Valdorfa skolu audzēkņu koledžā turpina apgūt dabaszinātnes, tostarp gan zinātnes par dzīvību, gan eksaktās zinātnes.
 Šo skolu audzēkņu galvenā iezīme ir integratīva domāšanas kvalitāte, kā arī radošās un iztēles spējas. Citā pētījumā tika iesaistīti Valdorfa skolu bijušie audzēkņi (Vācijā un Šveicē vecuma grupā no 30 līdz 66 gadiem
). Šīs pētījums atklāja, ka Valdorfa skolu bijušo audzēkņu vidū (salīdzinājumā vispārējo iedzīvotāju statistiku) ir ievērojami lielāks skaits skolotāju, inženieru, medicīnas ārstu/farmaceitu un mākslinieku. Salīdzinājumā ar pārējiem iedzīvotājiem Valdorfa skolu absolventi būtiskāku lomu atvēlēja kultūras pieredzei un radošajiem dzīves aspektiem. Tiek uzskatīts, ka Valdorfa skola labvēlīgi ietekmē personības (piem., pašvērtības, pārliecinātības, kreativitātes, elastības) un sociālās kompetences (piem., empātijas spēju, uzmanības, sadarbības spēju) attīstību, kā arī rosina audzēkņu spēju veidot savu viedokli un paļauties uz sevi.



4.2. Kultūras un kreativitātes nozīme mācību politikā
Pētījums par starptautiskām perspektīvām mākslas, kreativitātes un kultūras izglītības
 jomā atklāj, ka vairākumā valstu politikas stratēģijās ir atzīts, ka kultūra ir saistīta ar kreativitāti mācību procesā. Tomēr vien nedaudzās valstīs ir formulēts, kāda ir šī saikne, un paskaidrots, kā to varētu stiprināt. Pētnieki uzskata, ka vairākums valstu vienkārši atzīst, “ka kreativitāte ir būtiska, ka skolās ir jārosina tās attīstība un ka mākslai ir jāatvēl galvenā vieta mācību programmā, lai attīstību kreativitāti”.
 Turpmākajā sadaļā ir sīkāk iztirzāts, kā dalībvalstu mācību programmās aplūkota saikne starp kultūru un kreativitāti. Datu pieejamības dēļ galvenā uzmanība ir vērsta uz izglītības politiku. Tādējādi ir sniegts īss pārskats par to, kā šī saikne ir aplūkota ES valstu politikā. Tā kā Eiropas Komisija nesen ir sākusi izmantot izglītības sistēmu informācijas tīklu (Eurydice), veicot atsevišķu salīdzinošu pētījumu par mākslas un kultūras izglītību Eiropā, šīs sadaļas nolūks ir sniegt pārskatu par galvenajiem jautājumiem un labāko praksi, nevis padziļinātu visu valstu situācijas analīzi, lai novērstu informācijas pārklāšanos.
4.2.1. ES dalībvalstu politika
Vairākums ES dalībvalstu savās izglītības stratēģijās dažādu iemeslu dēļ ir atzinušas mākslas izglītības un kultūras nosacītu iniciatīvu vērtību.
 Tiek uzskatīts, ka mākslai un kultūrai ir būtiska nozīme saistībā ar audzēkņu informētības un izpratnes vairošanu kultūras jomā. Piemēram, māksla un kultūra attīsta audzēkņu nacionālā kultūras mantojuma apziņu, līdztekus veidojot gaisotni, kurai raksturīga atvērtība un tolerance. Turklāt vairākas dalībvalstis iekļauj savās mācību stratēģijās mākslu un kultūru pieņēmuma dēļ, ka tādējādi iespējams vairot audzēkņu radošās spējas.
Šajā ziņā interesants piemērs ir Lielbritānija. Saskaņā ar Kena Robinsona ziņojumu “Mūsu nākotne” [All Our Future]
 Apvienotajā Karalistē kreativitāte ir oficiāli atzīta par vienu no skolu mācību programmas galvenajiem mērķiem. Apvienotās Karalistes izglītības politika paredz, ka skolu mācību programma nodrošina skolēniem iespēju domāt radoši un risināt problēmas ar kritisku domāšanu, tādējādi sniedzot bērniem iespēju mainīt sabiedrību. Apvienotajā Karalistē valda uzskats, ka kreativitāte un novatoriskums sagatavo audzēkņus turpmākajai dzīvei, nodarbinātībai un pilsoņu pienākumiem.

	“Atklāj savu talantu” (Lielbritānija)
Programma “Atklāj savu talantu” [Find your Talent] tika izveidota 2008. gadā, lai jauniešiem nodrošinātu pastāvīgu iespēju saskarties ar kultūras un jaunrades izpausmēm. Šajā programmā ikvienam bērnam tiek piedāvāta iespēja 5 stundas nedēļā nodarboties ar mākslu gan skolā, gan ārpus tās. Tā ir pirmā reize, kad kādā Eiropas valstī ikvienam bērnam ir nodrošināta šāda iespēja.
Programmas “Atklāj savu talantu” mērķis ― nodrošināt jauniešiem iespējami plašu saskarsmi ar mākslu un iespējami plašu kultūras pieredzi, lai viņi varētu izlemt, kas viņus saista. Mērķis ir nodrošināt ikvienam bērnam un jaunietim kvalitatīva kultūras darba pieredzi, lai rosinātu būt mākslinieciski aktīviem. Valdība šo iniciatīvu pamato, norādot, ka līdzdalība kultūras aktivitātēs dod jauniešiem iespēju attīstīt būtiskas prasmes, kas nepieciešamas turpmākajā dzīvē, piemēram, kreativitāti, pārliecību, pašdisciplīnu, iedarbīgas komunikācijas prasmes un spēju strādāt komandā.
Valdība turpmāko trīs gadu budžetā ir rezervējusi 25 miljonus sterliņu mārciņu, lai ieviestu šo programmu 10 vietējos rajonos, kur visi projekta partneri izmēģinās dažādus veidus, kā bērniem un jauniešiem nodrošināt vispusīgu kultūras piedāvājumu.



Kā cits piemērs ir minama Īrija, kas atzīst, ka “mērķtiecīga mākslas izglītība [..] uzlabo dzīvi un ir ārkārtīgi noderīga, lai rosinātu radošu domāšanu un attīstītu cilvēka personīgās spējas, kā arī spēju pielāgoties”. Kvalitatīva mākslas izglītība ikvienam dod iespēju atklāt savu potenciālu un veicināt Īrijas ekonomiskos panākumus nākotnē.
 Interesanti ir tas, ka Polijas mācību stratēģijās ir iets vēl soli tālāk, iekļaujot tajās arī mākslas un kultūras integrācijas sociālo un starpkulturālo dimensiju. Polijas valsts skolu programmās ir uzsvērta mākslas izglītības nozīme saistībā ar skolēnu radošās nostājas pilnveidi gan attiecībā pret sevi, gan pasauli.
Jāuzsver, ka ir noderīgi veidot partnerattiecības ar kultūras iestādēm vai skolās rezidējošiem māksliniekiem, lai pastiprinātu un papildinātu mācību iestādēs ieviestās mākslinieciskās aktivitātes.
4.2.2. Politika Eiropas Savienības līmenī
ES līmenī izglītībai un mācībām ir atvēlēta svarīga vieta pārskatītajā Lisabonas izaugsmes un nodarbinātības stratēģijā. Šīs vispārējās stratēģijas ietvaros Padome Eiropai ir noteikusi piecus pamatuzdevumus, kas izpildāmi līdz 2010. gadam (tostarp ir minēta rakstītprasme, nepieciešamība samazināt priekšlaicīgu mācību pārtraukšanu, vidējās izglītības iegūšana, matemātika, zinātne un tehnoloģija, kā arī pieaugušo mūžizglītība).
 Diemžēl kreativitāte šajā sarakstā nav iekļauta. Tomēr Eiropas Komitejas darba programmā “Izglītība un apmācība 2010. gadā” kultūras izpausme ir minēta kā viena no astoņām pamatprasmēm.
 Kaut gan šajā programmā kreativitāte ar kultūras izpausmi nav sasaistē, tomēr tajā ir atzīta kreativitātes ciešā saistība ar citu pamatprasmi ― uzņēmējdarbību.
Eiropas Komitejas 2005. gada ierosinājums par ieteikumu attiecībā uz pamatprasmēm mūžizglītībai
 ir pirmais politikas dokuments, kurā ir atzīta kreativitātes transversālā nozīme un ieteikts to viscaur iekļaut mācību pamatnostādnēs (līdztekus kritiskai domāšanai, iniciatīvai, problēmu risināšanai, riska novērtējumam, lēmumu pieņemšanai un spējai apvaldīt jūtas). Tas norāda, ka ES politikas veidotāju vidū pieaug izpratne par kreativitātes potenciālo nozīmi mācību procesā, kā arī nepieciešamību turpināt pētīt un pilnīgi atzīt kultūras un kreativitātes savstarpējo saikni šajā jomā. Mākslai nenoliedzami ir sava nozīme kreativitātes veicināšanā, un to nedrīkst aizmirst, lemjot par kreativitātes iekļaušanu mācību pamatnostādnēs. Tāpēc ar mākslas starpniecību īstenota starpdisciplināra pieeja attiecībā uz citām mācību pamatprasmēm var būt lielisks veids, kā attīstīt kreativitāti visās jomās.
Eiropas Komisija, ieviešot Atvērtās koordinācijas metodi (Open Method of Coordination ― OMC) kultūras jomā, ir izveidojusi Izglītības un kultūras darba grupu. Šis jaunais pārvaldības režīms ES ir kļuvis aizvien būtiskāks un nodrošina koordinētas rīcības iespējas jomā, kurā ES kompetence ir ierobežota. Eiropas kultūras programmas ietvaros atvērtās koordinācijas metode nesen ir ieviesta kultūras jomā. Darba grupā ir iekļauti dalībvalstu līmeņa eksperti nolūkā debatēt un nodrošināt nepieciešamo rīcību, lai veidotu ciešāku izglītības un kultūras sinerģiju.
4.3. Kultūra un kreativitāte skolās
Gan sabiedrība kopumā, gan sociālā vide, kur norisinās personas attīstība, ir nozīmīgi individuālās kreativitātes virzītājspēki, tomēr skola ir viena no svarīgākajām institūcijām, kas var bagātināt Eiropas radošo potenciālu. Turpmākajā sadaļā ir iztirzāts, kā šo mērķi var sasniegt ar mākslas izglītības un kultūras starpniecību. Šajā ziņā ir sniegti arī vairāki labas prakses paraugi no ES valstīm.
4.3.1. Radošas mācīšanās ekosistēma
Saskaņā ar mūsdienu uzskatiem kreativitāti mācībās atraisa dažādu vides faktoru mijiedarbība. Piemēram, Haringtons [Harrington] radošu mācīšanos sasaista ar radošas ekosistēmas jēdzienu. Radoša gaisotne, rotaļīga eksperimenta iespējas, viegla resursu un informācijas pieejamība, darbaudzināšanas un paraugu sistēmas, motivācijas stratēģijas un atvērti uzdevumi ir elementi, kas veicina radošas mācību ekosistēmas attīstību.
 Plaši iekļaujot mācību programmā mākslas izglītību un līdzdalību kultūrā, skolas var izveidot šādu mācību vidi. Šajā kontekstā skolām var būt lietderīgi sadarboties ar kultūras iestādēm.
Kā skaidro Florensa Bītlstouna [Florence Beetlestone], sākotnēji radoša mācīšanās un mākslas izglītība ir attīstījušās no “laissez faire” pieejas, ko ieviesa agrāko paaudžu skolotāji.
 Sekmīgu radošo mācīšanos veicina pareizs līdzsvars starp brīvu un intuitīvu eksperimentēšanu un noteikta līmeņa vadību un darbaudzināšanu. Bītlstouna uzskata, ka kreativitāte izriet no holistiskas mācīšanas prakses, kurā tiek pienācīgi novērtēti visi bērna pieredzes un personības aspekti. Vienlīdz būtiski ir tas, ka, pārmērīgi uzsverot galaprodukta, nevis procesa nozīmi, bērnus var norobežot no oriģinalitātes. Spēja uzņemties risku, nebaidoties no neveiksmes, ir radošās darbības stūrakmens.
Dažās ES valstīs īstenotā “pārbaužu kultūra” ir pretrunā idejai par eksperimentu un riska uzņemšanos, nebaidoties no neveiksmes. Sers Kens Robinsons ir norādījis, ka augstu likmju novērtējuma kultūra, t. i., aizvien pieaugošais uzsvars uz atzīmēm, skaitliskas pārbaudes metodes un prasība upurēt visu, lai iegūtu iespējami augstas atestāta atzīmes, apslāpē inovāciju un kreativitāti.
 Tā vietā, lai mākslu uzlūkotu kā mazsvarīgāku priekšmetu tās ierobežotā ekonomiskā lietojuma dēļ, ir jāsaprot, ka tās iesaiste mācību programmās ir veids, kā sasniegt augstus akadēmiskos rezultātus citās disciplīnās.
	Redžo Emīlija (Itālija)
Redžo Emīlijas provincē, Ziemeļitālijā, tika izstrādāta agrīnās bērnības izglītības sistēma, kas kļuva pazīstama visā pasaulē progresīvās pedagoģiskās pieejas dēļ, kurā uzsvars ir likts uz radošu mācīšanos. Šī sistēma, ko izveidoja bērnu vecāki pēc Otrā pasaules kara, ir pirmsskolas izglītības un zīdaiņu aprūpes centru tīkls bērniem vecumā no 3 mēnešiem līdz 6 gadiem. Redžo Emīlijas pieejas pamatjēdziens ir “bagāts” bērns, kam piemīt “bagātīgs potenciāls un kompetence un kurš ir cieši saistīts gan ar pieaugušajiem, gan citiem bērniem. Bērns tiek uzlūkots kā tāds, kurš patstāvīgi spēj izprast gūto pieredzi, bet pieaugušā uzdevums ir bērnu motivēt.”
 Praktisko aktivitāšu pamatā ir bērna individuālās intereses, un tās ir vērstas uz radošu izpausmi. Bērni tiek iedrošināti izpausties, izmantojot vārdus, kustības, mākslu, konstruēšanu, tēlniecību, drāmu un mūziku. Lai rosinātu bērnu kreativitāti, visās Redžo Emīlijas skolās neatņemama mācību pieredzes daļa ir mākslinieku darbnīcas, mākslas studijas, kurās ar skolēniem strādā profesionāli mākslinieki.
Šīs pieejas pamatnostādne paredz, ka skolotāji, kas šajā gadījumā drīzāk ir partneri, audzinātāji un padomdevēji, nevis varas pārstāvji, bērnu radošo darbību, kas parasti tiek uzlūkota vien kā rotaļa, uztver nopietni. Skolotāji ir mācīti improvizēt un atsaukties uz bērnu dabisko tieksmi izbaudīt negaidīto. Uzmanība drīzāk ir vērsta uz bērnu kognitīvajiem procesiem, nevis sasniegumiem.
Turklāt Redžo pieejai ir raksturīga cieša kopienas iesaiste, kas nodrošina to, ka šīs izglītības filozofija patiešām tiek īstenota Redžo institūciju ikdienas praksē. Redžo Emīlijas īpatnība ir tā, ka visi kopienas locekļi atbalsta šo izglītības projektu. Saskaņā ar ekspertu viedokli tas ir būtisks sasniegums, jo daudzas progresīvas mācīšanās teorijas praksē cieš sakāvi.
Redžo Emīlijas skolas darbojas pēdējos 50 gadus. Pedagogi un izglītotāji pastāvīgi lūdz šajās institūcijās padomu un palīdzību. Šī mācību pieeja ir iespaidojusi un iedvesmojusi skolu ekspertus visā pasaulē. Hovards Gārdners [Howard Gardner] ieviesa sistēmu, kurā ir uzsvērta mazu bērnu radošo veidojumu kvalitāte un kura ir iemantojusi pasaules atzinību saistībā ar zīdaiņu kreativitātes rosināšanu
.



4.3.2. Četri pamatuzdevumi, lai izveidotu radošu mācību vidi ar kultūras starpniecību
Pamatojoties uz iepriekšējā izklāsta par to, kas padara mācīšanos radošu, ir piedāvātas četras jomas, uz ko koncentrēties politikas veidotājiem un praktiķiem, lai izveidotu kreativitātei labvēlīgu mācību vidi.

Pirmais uzdevums: radīt rosinošu fizisko vidi
Skola var būt radoša vieta, ja tā atbilst dažiem kritērijiem, piemēram, gan skolas iekšējai, gan ārējai fiziskajai videi ir jābūt tādai, kas veicina kreativitāti.
 Bārnss [Barnes] norāda, ka “skolas fiziskā vide ir radošu skolotāju un audzēkņu primārais iedvesmas avots”.
 Bērniem ir sevišķi vajadzīga īpašumtiesību apziņa un atļauja vingrināt iztēli. Šajā nolūkā ir nepieciešama izteiksmīga, rosinoša vide, kas sekmē aktivitāti un izpētes procesu, piedāvājot audzēkņiem dažādus mijiedarbības veidus un iespējas attīstīt savas idejas. Projektā “Manifests par radošu Lielbritāniju” [Manifesto for a Creative Britain]
, ko īstenoja “Tate Modern” un radošās partnerības, vairāk nekā 3000 jaunieši no visas Apvienotās Karalistes tika aicināti apkopot idejas par to, kāda skolu vide viņiem ir vajadzīga, lai viņi būtu radoši. Ieteikumos bija minēts, ka skolām jākļūst mazāk formālām, klasē nepieciešams vairāk mākslas un kultūras, bet skolēniem ir vajadzīgas vietas, kur viņi ar kultūras izpausmes starpniecību var īstenot savas kreativitātes. Interesantā kārtā daudzas atbildes liecināja par to, ka bērnu izpratne par radošu vidi ne vienmēr saistās ar mākslas celtnēm, bet drīzāk ar telpu un noteiktu neatkarības līmeni, kā arī mākslai nepieciešamo materiālu (instrumentu, krāsu utt.) pieejamību. Progresīva mākslas izglītība un ar kultūru saistīti izpētes procesi var palīdzēt skolām izveidot šādu fizisko vidi, kas rosina audzēkņus uz zinātkāri un eksperimentu.
Otrais uzdevums: radošas metodes radošiem audzēkņiem
Roberto Travaljīni [Roberto Travaglini] iebilst, ka “izglītībai pašai ir jābūt radošai”, lai tā varētu atraisīt skolēnu radīprasmi.
 Radošiem audzēkņiem ir vajadzīgi radoši skolotāji, turklāt ir lietderīgi, ja skolotāji labi izprot, kā mākslu un kultūru var izmantot mācību procesā. Kreativitātes mācīšana nozīmē apzināties, ka skolotājam ir lielāka nozīme, nekā tas ir tradicionālajā zināšanu tālāknodošanas pedagoģijā. Kreativitātes mācīšana ir atvērts un ar izpēti saistīts process, kurā bērns var uzņemties risku, piedzīvot neizdošanos un eksperimentēt. Šī prasība īpaši attiecas uz mākslas un kultūras pasniegšanu (bet ir piemērojama arī saistībā ar citām mācību programmas daļām). Tomēr mācīšana bieži ir reducēta līdz atdarināšanai un bērni aizvien pārāk bieži tiek uzlūkoti kā pasīvi zināšanu saņēmēji. Gan mākslas, gan citās disciplīnās mācīšanā ir nepieciešams satuvināt tradīciju un eksperimentu. Protams, zināšanas ir būtiskas kreativitātes attīstības procesā. Čiksentmihāji iebilst, ka spēja būt radošam vispirms saistās ar attiecīgās jomas izpratni.
 Kens Robinsons norāda, ka “individuālo kreativitāti rosina citu cilvēku darbs, idejas un sasniegumi”.
 Tāpēc vissekmīgākie radošie cilvēki vispirms ir raudzījušies uz tradīcijām, vēsturi un kultūru un pēcāk savā radošajā darbā balstījušies uz šīm jomām vai virzījušies prom no tām.
Jau iepriekš ir minētas dažas stratēģijas, kas saistītas ar radošas mācīšanas metodēm. Vajadzība radīt rotaļīgas izpētes gaisotni, darbaudzināšanas modeļi, pašmācība utt. ― tie visi ir šī vienādojuma locekļi. Daudzās valstīs mācību stratēģijās ir paredzēta vieta arī informācijas un komunikācijas tehnoloģijām (IKT), lai vairotu audzēkņu aktivitāti. Piemēram, Francijā, Skandināvijā, Nīderlandē un Beļģijā mākslas izglītības politikā ir iekļauta īpaša atsauce uz IKT.
Dažas jaunās dalībvalstis ir nodrošinājušas IKT iekļaušanu mācību programmās. Piemēram, Slovēnijā skolotāju uzdevums ir rosināt audzēkņu kreativitāti ar IKT starpniecību. Tādējādi šīs valstis vienlaikus sasniedz divus mērķus, proti, rosina individuālo kreativitāti un paaugstina skolēnu IKT un mediju kompetences līmeni, ļaujot viņiem apgūt kritiskās domāšanas prasmes un spēju analizēt digitālo pasauli.

Trešais uzdevums: Skolotāju apmācība radošam darbam
Kā minēts iepriekš, lai panāktu to, ka mākslas un kultūras integrācija radošos mācību procesos pozitīvi ietekmē audzēkņu izaugsmi, ir jānodrošina, ka mācību iestāžu speciālisti izprot mākslu un apgūst, kā to izmantot mācību procesā. Šāds rezultāts ir iegūts pārskatā “Radoši pedagogi radošiem audzēkņiem” [Creative teachers for creative learners]
, kuru sagatavoja pēc tam, kad citā pētījumā tika konstatēts, ka izglītības sistēma ir viena no galvenajiem šķēršļiem, kas kavē radošā potenciāla īstenošanu Apvienotās Karalistes ekonomikā, un ka šajā ziņā būtisks vājais posms ir pedagogu apmācība.

Pakāpeniski jāturpina īstenot izglītības programmas, kas pedagogiem un pasniedzējiem sniedz iespēju apgūt, kā radošā mācību procesā var izmantot mākslu un kultūru.

Ceturtais uzdevums: izveidot partnerattiecības starp skolām, kultūras iestādēm un māksliniekiem
Kā redzams iepriekš minētajos piemēros, ilgtspējīgas partnerattiecības ar māksliniekiem un kultūras iestādēm ir lielisks veids, kā skolām un citām mācību iestādēm rosināt audzēkņu kreativitāti. Tādējādi audzēkņi saskaras ar atšķirīgu vidi, kas ciešāk saistīta ar mākslu un radošajiem profesionāļiem. Mākslinieki un kultūras iestādes kreativitāti uztver profesionāli, tādējādi sniedzot audzēkņiem iespēju patiesi pieredzēt reālo radošo procesu.
Vairākumā gadījumu šādas iniciatīvas rodas uz vietas – pašās skolās vai vietējās kultūras iestādēs. Polijā Kultūras un kultūras mantojuma ministrija sadarbojas ar ES darbības programmām, lai atbalstītu šādas partnerattiecības. Slovākijā Kultūras ministrija ir izveidojusi “kultūras kuponu” projektu, lai rosinātu bērnus apmeklēt teātri, galerijas, bibliotēkas un kino. Parīzē vietējā valdība finansē organizāciju “La maison du geste et de l’image”.
 Tā piedāvā mākslinieku vadītas skolas un ārpusskolas programmas teātra, video, skaņas, fotogrāfijas un radošās rakstīšanas jomā.
	Radošās partnerības (Apvienotā Karaliste)
Apvienotajā Karalistē radošās partnerības ir valdības iniciatīva, ko 2002. gadā sākotnēji ieviesa kā divu gadu eksperimentālu projektu 16 vietējos apgabalos. Tagad šī iniciatīva tiek īstenota 36 Anglijas apgabalos, intensīvi strādājot ar aptuveni 1 100 skolām. Šobrīd tā ir valdības galvenā kreativitātes programma skolām un jauniešiem.
Šis projekts nodrošina finansējumu radošajiem profesionāļiem, lai tie dotos uz skolām vistrūcīgākajās Anglijas kopienās un sadarbotos ar pedagogiem un skolēniem, piedāvā pastāvīgas profesionālās izaugsmes iespējas skolu darbiniekiem, kā arī paredz metodiskas norādes par kreativitāti saistībā ar plašākiem uzlabojumiem skolās. Radošās partnerības pieeja kreativitātes attīstībai ir vērsta uz trīspusēju partnerību starp bērnu, pedagogu un radošo praktiķi, kopīgā sadarbībā veidojot mācību procesu. Attiecīgi četri galvenie mērķi ir šādi: 1) attīstīt jauniešu kreativitāti, vairot viņu centību un uzlabot sekmes; 2) attīstīt pedagogu prasmi un spēju sadarboties ar radošajiem praktiķiem; 3) pilnveidot skolu pieeju kultūrai, kreativitātei un partnerattiecībām; 4) attīstīt radošo nozaru lietpratību, kapacitāti un ilgtspējību. 

2004./2005. g. šai programmai tika atvēlēti 25 miljoni sterliņu mārciņu, bet 2005./2006. g. finansējums pieauga līdz 45 miljoniem mārciņu. Radošo partnerību projekta ietvaros ir strādāts ar 575 000 jauniešu un 70 000 pedagogu, nodrošināta apmācība vairāk kā 36 500 pedagogu un radošo praktiķu, kā arī nodarbināti vairāk nekā 4 800 radošo praktiķu un kultūras organizāciju.
2006. gada aprīlī Lielbritānijas tirgus izpētes birojs (BMRB) apsekoja 510 vadošos pedagogus, kuri norādīja, ka ir uzlabojusies skolēnu pašapziņa, komunikācijas prasmes, motivācija, patika pret skolu, spēja patstāvīgi mācīties, kā arī uzvedība. Tādēļ uzlabojas jauniešu sniegums un skolu izglītības standarti, kā arī pedagogu mācīšanas prasme un vēlme izmantot radošu pieeju mācību procesā. Izglītības standartu nodaļa (OFSTED) 2006. gada vasaras semestra laikā veica izpēti, apmeklējot 36 skolu izlasi sešos apgabalos, un paziņoja, ka ir konstatējusi būtiskus mācīšanās pamatprasmju uzlabojumus.



4.4. Kultūra un kreativitāte augstākajā izglītībā
Sabiedrībai ir nepieciešami, lai izglītojamie attīstītu dažādas starpdisciplināras, radošas un reizēm mākslinieciskas prasmes. Uzņēmumi aizvien vairāk paļaujas uz māksliniekiem un radošajiem profesionāļiem, lai rosinātu uzņēmējdarbības inovāciju dažādās jomās, piemēram, produktu izstrādes, cilvēkresursu, tirgvedības un komunikācijas jomā. Sociālajā jomā ir vajadzīgi novatoriski uzņēmēji, kas var palīdzēt reformēt Eiropas sociālās sistēmas, īstenojot ieceres un radošas idejas.
Tāpēc šajā sadaļā ir pētīts, vai un kā augstākās mācību iestādes risina ar kreativitāti saistītos uzdevumus, kas raksturīgi mūsdienu sabiedrībai. Sevišķa uzmanīgi ir aplūkota kultūras un mākslas skolu nozīme, kā arī tendences, kas vērstas uz tādu starpdisciplināru studiju programmu ieviešanu, kurās mākslas disciplīnas ir sasaistītas ar sociālo zinātņu, uzņēmējdarbības vadības, tehnoloģiju un dabas zinātņu disciplīnām.
4.4.1. Mākslas skolas Eiropas Savienībā: jauna mācību paradigma
Ir vērojama pieaugoša interese par humanitāro zinātņu absolventu radošo prasmju lietojumu citās nozarēs. Nesens NESTA pētījums Apvienotajā Karalistē parādīja, ka tēlotājmākslas absolventi labi atbilst zināšanu ekonomikas vajadzībām. Tomēr pētījumā arī tika atrasti panākumu šķēršļi, tostarp novecojusi attieksme un aizspriedumi saistībā ar humanitāro zinātņu absolventu ieguldījumu plašākā ekonomikā. Arī radošiem absolventiem ir jāizprot savu spēju pielietojamība citās jomās un jāspēj izveidot savi uzņēmumi
, ja viņi ir ieinteresēti uzņēmējdarbībā.
Humanitāro zinātņu absolventu prasmju pielietojamība citās nozarēs
Visās ES dalībvalstīs darbojas mākslas skolas, kas piedāvā dažādas mācību programmas, tostarp mūzikas, dejas, tēlotājmākslas, dizaina, teātra, kino, amatniecības, jauno mediju, modes un arhitektūras jomā. Visu šo disciplīnu būtiskākā kopīgā iezīme ir tā, ka tās audzēkņiem dod iespēju attīstīt savu radošo potenciālu, apgūstot dažādas mākslinieciskās, tehniskās, profesionālās un personīgās iemaņas. Saskaņā ar Inter}artes saskaņošanas dokumentu
 kreativitāte ir prasme, kas raksturīga mācību procesam visās mākslas skolu piedāvātajās mākslas disciplīnās.

Iemesls, kādēļ mākslas skolas īpaši rosina kreativitāti, slēpjas tajā, kā māksla tiek apgūta un mācīta. Mācībās tiek veicināta kritiskā refleksija, inovācija un spēja apšaubīt ortodoksiju. Būtiska mākslas izglītības iezīme ― mācīšanās, kuras pamatā ir prakse, un eksperiments vislabāk veicina audzēkņu sasaisti ar viņu izglītību.
 Diverģenta domāšana, improvizācija un empīriska mācīšanās ir visu mākslas skolās notiekošo izglītības procesu galvenais pamats.

NESTA ziņojums “Inovācijas māksla” [The Art of Innovation] atklāj, ka tēlotājmākslas absolventu darba procesi ir tuvi interpretīvās inovācijas jēdzienam, kas ietver sadarbību starp dažādiem sektoriem, nozarēm un disciplīnām.
 Piemēram, dejas un teātra māksla (piemēram, spēja uzstāties publikas priekšā, pasniegt un pārvaldīt savu ķermeni) parasti tiek mācīta starpdisciplinārā vidē un šīs prasmes (piem., komunikācijas prasmes, spēju efektīvi strādāt komandā, uzņemties risku) var pielietot arī citās jomās. Šis pētījums parāda, ka šādas prasmju kopas tiek novērtētas arī citos darba vides kontekstos, piemēram, radošajā, vadības un uzņēmējdarbības jomā.
Visā Eiropas Savienībā ir atrodamas iniciatīvas, kas sniedz iespēju šādas prasmes izmantot citās jomās, tomēr tās galvenokārt rodas vietējā līmenī. Piemēram, kopš 1998. gada Belgradas mākslas skolas sadarbībā ar vairākiem zinātnes departamentiem piedāvā interaktīvas mācību un apmācības sesijas.
 Cits piemērs ir Nacionālā mākslas un dizaina koledža Īrijā, kur tika pētīts, kā mākslas izglītības rosinātās radošās prasmes var pozitīvi ietekmēt dažādas jomas, piemēram, veselības aprūpi, medicīnu vai vietējo attīstību.
Mākslas izglītība, kultūra un uzņēmējdarbība
Nesenā ziņojumā
 Eiropas Komisija ir norādījusi, ka viens no Lisabonas stratēģijas uzdevumiem ir nodrošināt, lai visu Eiropas Savienības izglītības iestāžu absolventi zināmā mērā ir saistīti ar uzņēmējdarbību. Šī prasība attiecas arī uz humanitāro zinātņu absolventiem.
Uzņēmējdarbība galvenokārt nozīmē aktivitāti. Tā bieži saistās ar vajadzību uzņemties risku, spēju strādāt pie jauniem projektiem un paredzēt nākotnes tendences. Mākslas izglītība var iemācīt skolēniem nostāju, kas vērsta uz problēmu risināšanu, komandas darbu, iztēles spēju un drosmi.
 Mākslas skolu audzēkņiem nākas veidot unikālu skatījumu uz lietām un bieži arī atskārst, ka tieši unikalitāte viņus atšķir no pārējā pūļa. Šādas spēcīgas rakstura iezīmes uzņēmējiem ir sevišķi būtiskas. Līdz ar radošās ekonomikas parādīšanos svarīgi ir palīdzēt topošajiem māksliniekiem attīstīt uzņēmējdarbības prasmes un nodrošināt iztiku ar savām mākslinieciskajām spējām.
Piemērota uzņēmējdarbības izglītība ― to piedāvā, piemēram, Swansea Institute Apvienotajā Karalistē
 ― šķiet, labāk sagatavo mākslas audzēkņus vajadzībai kļūt par radošiem uzņēmējiem.
 Kā rakstīts nesenā Ziemeļu inovāciju centra ziņojumā, Zviedrijā universitātes un privātās iniciatīvas ir sapratušas, ka radošas uzņēmējdarbības veicināšanas pamatā ir kreativitātes profesionalizācija, veidojot jaunus, piemērotus uzņēmējdarbības kursus.

Humanitāro zinātņu absolventi bieži neapzinās, cik vērtīgas ir mākslas izglītības veicinātās plašākās prasmes ― spēja uzņemties risku, pašapziņa, laterālā vai nelineārā domāšana.

Radošie uzņēmējdarbības inkubatori ― zemu izmaksu koplietošanas telpas radošiem uzņēmumiem, kas saistīti ar mākslas skolām un augstākās izglītības mākslas departamentiem, ― piedāvā iespējas izglītojamajiem spert pirmos soļus vidē, kurā tiek atbalstīta uzņēmējdarbība. Mākslas un dizaina universitātē Helsinkos ir īstenota ideja par “inkubatora vienībām”, 1996. gadā izveidojot Dizaina, mediju un mākslas uzņēmumu centru. Somijas mākslas attīstības un izglītības institūts (IADE), kas piedāvā konsultāciju pakalpojumus radošo nozaru mazajiem un vidējiem uzņēmumiem (MVU) un uzņēmējiem, ir izveidojis uzņēmējdarbības inkubatora vienību “Arabus”, lai dotu iespēju uzņēmējiem iesācējiem iegūt tās zināšanas un prasmes, kuras nepieciešamas uzņēmējdarbības vadības un darbības attīstības jomā. Šajā nolūkā tiek rīkotas konsultācijas, piedāvāts precizitātes treniņš un darbaudzinātāju tīkls.

	“Kunstenaars” (Nīderlande)
Nīderlandē 67 % humanitāro zinātņu absolventi uzskata, ka iegūtā izglītība viņus nav pietiekami sagatavojusi profesionālajai dzīvei
. Programma “Creative Co―makership” ir “Kunstenaars&CO” un “Kunst & Zaken” kopīga iniciatīva, kas īstenota Holandes izglītības, kultūras un zinātnes ministrijas, kā arī Ekonomikas ministrijas uzdevumā, lai atbalstītu skolu inovācijas centienus. Šīs programmas mērķis ― palīdzēt atrast veidus, kā integrēt uzņēmējdarbību mākslas skolu programmā un šajos centienos iesaistīt potenciālos klientus (galvenokārt uzņēmumus un sociālās organizācijas). Doma ir pavērt izglītojamajiem plašāku profesionālo perspektīvu, aptverot ne tikai mākslas galerijas un citus darbus, kas parasti tiek saistīti ar mākslas izglītību.



4.4.2. Kultūras, kā arī citu nozaru un disciplīnu radošā ieguldījuma izpēte
Pamatojoties uz iepriekš minētajiem apsvērumiem, politikas veidotāji un izglītības speciālisti mākslas izglītību un ar kultūru saistītu apmācību aizvien vairāk tiecas apvienot ar citām akadēmiskajām disciplīnām. Eiropas Universitāšu asociācijas ziņojumā “ Kreativitāte augstākajā izglītībā” ir pētīts, kā disciplīnu savienošana var labvēlīgi ietekmēt kreativitāti un kādēļ mākslai var būt svarīga nozīme šādos kontekstos.
 Ziņojumā ir izklāstīts, ko izglītojamie un izglītības iestāžu darbinieki var gūt no dažādu individuālu talantu un pieredzes kombinācijas, kā arī pētīts, kādēļ strukturēta apmaiņa starp mākslu un citām disciplīnām ir sevišķi iedarbīgs kreativitātes veicināšanas paņēmiens. Šo tendenci apstiprina arī vairāki ietekmīgi pētnieki, kas pētījuši, kā mākslas izglītība un kultūra varētu pozitīvi ietekmēt dažādas ekonomikas
, zinātnes
 un tehnoloģijas
 jomas.
Turpmākajā sadaļā ir aplūkots, kā mākslas izglītība un kultūra var rosināt radošu atjaunotni citās disciplīnās, tostarp uzņēmējdarbības izglītībā un zinātniskajās, kā arī ar tehnoloģiju saistītās disciplīnās.
Kultūras radošais ieguldījums uzņēmējdarbības izglītībā
Progresīvas augstākās mācību iestādes jau ilgāku laiku cenšas apvienot dažas mākslas un dizaina skolu un uzņēmējdarbības skolu iezīmes. Iemesls slēpjas tajā, ka mākslas kursi un dizaina domāšana veicina audzēkņu kreativitāti, kas ir būtiski pieredzes ekonomikā, kur galvenā nozīme ir produktu diferenciācijai, pieredzes gūšanai un uzņēmējdarbībai.
Papildus iepriekš minētajam fokusam uz empīrisko mācīšanos, kas audzēkņiem dod iespēju pārbaudīt idejas un koncepcijas
, mākslas un dizaina programmās audzēkņi apgūst arī iztēles un scenārija plānošanas prasmes, kam ir būtiska nozīme problēmu risināšanā, tāpēc šādas iemaņas ir svarīgas uzņēmējdarbības vadītājiem.
“Arts & Business” Apvienotajā Karalistē izstrādātā ziņojumā ir redzams, ka uzņēmējdarbības skolas un vadības fakultātes uzņēmējdarbības vadības maģistra programmās, kā arī pēcdiploma un darbinieku tālākizglītības programmās aizvien vairāk izmanto mākslu. Tas arī parāda, ka māksla palīdz sagatavot radošus, elastīgus un iztēles bagātus līderus un vadītājus, kā arī papildina viņu zināšanas un prasmes.
 Ziņojumā ir skaidrots, ka māksla atspoguļo vadības domāšanu, tādējādi vairojot refleksivitātes spējas, kas nepieciešamas mūsdienu kompleksajā un strauji mainīgajā uzņēmējdarbības vidē.
Piemēram, dažās vadības skolās pasniedz mūzikas un drāmas improvizāciju, lai topošie vadītāji saskartos ar nepieciešamību radoši reaģēt uz jaunu un neparedzamu situāciju.
 Saimons Majero [Simon Majero], viesprofesors tirgzinības stratēģiju jomā un Krenfīldas vadības skolas Kreativitātes centra direktora vietnieks, uzskata, ka nevērība pret “smadzeņu programmatūru” pamata un vidējā izglītībā nozīmē to, ka daudzi vadītāji nav mudināti attīstīt radošās prasmes. Majero uzņēmējdarbības skolā ir izveidojis pastāvīgu mūzikas ansambli “Wihan Quartet”, lai pilnveidotu audzēkņu spēju strādāt komandā, kam ir izšķirīga nozīme, spēlējot ansamblī.
180° akadēmija (180° Academy) Dānijā tika izveidota kā septiņu galveno uzņēmumu (Lego, Danfos, Gumlink, Nokia, Bang & Olufsen, Middelfart Sparekasse un Novo Nordisk) iniciatīva, lai praktiķiem un darbiniekiem piedāvātu starpdisciplināru izglītību koncepciju izstrādes un radikālas inovācijas jomā. 180° akadēmijas pamatā ir ticība cilvēku vadītam inovācijas procesam, nevis tradicionālai, tehnoloģijā balstītai attīstībai. Šī organizācija tiecas mainīt tradicionālo izglītību, sapulcinot izglītojamos ar dažādām prasmēm un domāšanas veidu. 180° akadēmijas mērķis ir mācīt profesionāļus izstrādāt, izveidot un īstenot jaunas un inovatīvas uzņēmējdarbības koncepcijas.
Mācību metožu pamatā ir audzēkņu centieni un motivācija. Tās palīdz audzēkņiem nonākt no ideju un radošo koncepciju izstrādes līdz uzņēmējdarbības praksei un komercializācijai. Izvēloties nelineāras mācību metodes, 180° akadēmija atzīst, ka, domājot lineāri, nav iespējams rast risinājumu strauji mainīgās pasaules dilemmām. Šī iemesla dēļ viens no pamatmoduļiem, kas vērsts uz dažādiem inovācijas procesa posmiem, ir dizaina metodoloģijas, ko māca dizaineri, kuri kursa radošajā daļā prezentē arī savus dizaina paņēmienus. 180° akadēmija ir tādas mācību iestādes piemērs, kas izmanto jaunas mācību metodes, kuras apgūtas starpdisciplinārā mācību procesā, tajā apvienojot cilvēkus ar dažādām prasmēm. Lēmumu pieņemšanas līmenī aizvien vairāk tiek iesaistīti dizaineri un izmantota dizaina domāšana. Topošajiem uzņēmējdarbības vadītājiem ir būtiski izprast dizaineru ieceres, bet dizaineriem ir būtiski izprast uzņēmējdarbības implikācijas.

Kultūras radošais ieguldījums eksaktajā izglītībā
Līdzīga sinerģija ir konstatēta saistībā ar eksakto izglītību. Tehnoloģiju attīstībai un industriālajai jaunradei ir vajadzīga starpdisciplināra pieeja, kuras pamatā ir dialogs (krustpunktā starp zinātni, tehnoloģiju, tiesībām, veselības aprūpi, vadību utt.).
 Izmantojot savas radošās prasmes par inovāciju vadību atbildīgie cilvēki spēj plānot un pārvaldīt šos ieguldījumus. Duālā dizaina maģistra programmas sadarbībā ar Sv. Etjēna Inženiertehnisko skolu un ainavas un pilsētvides profesionālā maģistra programma, kas tiek piedāvāta sadarbībā ar Žana Monē universitāti un Arhitektūras skolu, liecina par šo vēlmi veicināt starpdisciplinaritāti. Patiesībā ikvienai mākslas disciplīnai ir sava nozīme zinātnē un tehnoloģiju apguvē, jo mākslas izglītība rosina novatorisku domāšanu un veicina personīgo izaugsmi.

Ceļā uz plašāku starpdisciplinaritāti
Inovatīvas un paradigmu maiņu veicinošas idejas (saistībā ar uzņēmējdarbību vai sociālo jomu) bieži izriet no atrašanās dažādu disciplīnu krustpunktā. Saskaņā ar Eiropas Komisijas
 pētījumu turpmāk ir nepieciešams “nodrošināt uzņēmējdarbības pieejamību visiem studentiem un izveidot komandas, lai izstrādātu un īstenotu uzņēmējdarbības idejas; sapulcināt kopā studentus no ekonomikas un uzņēmējdarbības programmām ar studentiem, kuri mācās citās fakultātēs un kuriem ir atšķirīga kvalifikācija”.
Šādas pārveides progresīvākie piemēri atrodami Ziemeļeiropā un Anglosakšu valstīs, kas uzskatāmi parāda, kāpēc starpnozaru un starpdisciplināras mācību partnerības ir sekmīgi eksperimenti izglītības jomā.

Jāuzsver, ka vairākums pašreizējo noteikumu būtu jāpapildina, iekļaujot tajos šādu skatījumu uz mākslas izglītības satuvināšanu ar citām disciplīnām ekonomisku un sociālu iemeslu dēļ. Mākslai un mākslas izglītībai sabiedrībā ir būtiska nozīme. Mākslas izglītības pakļaušana ekonomiskajiem mērķiem var saistīties ar risku ierobežot mākslinieku un mākslas studentu zinātkāri un iztēli. Doma drīzāk ir piesātināt tradicionālo uzņēmējdarbības izglītību ar mākslinieciskiem uzskatiem, lai apstrīdētu tradicionālo izpratni un “patiesības”.
	Utrehtas Mākslas un ekonomikas fakultāte (Nīderlande)
Utrehtas Mākslas skolas Mākslas un ekonomikas fakultātes studenti pirmajā vadības studiju gadā strādā ar mūzikas grupām, divu mēnešu laikā izstrādājot un prezentējot tām uzņēmējdarbības plānus. Otrajā mācību gadā studenti apgūst to, kā virzīt visu procesu, sākot uzņēmējdarbību radošā nozarē, kuras pamatā ir izstrādāti produkti un pakalpojumi. Šos uzņēmējdarbības plānus novērtē banku, Tirdzniecības kameras un Uzņēmējdarbības akadēmijas ekspertu komisija. Realizējamākā un novatoriskākā ideja ir tiesīga pretendēt uz Kultūras MVU balvu. Trešajā gadā studenti tiek nodarbināti uzņēmumos, lai patstāvīgi nodarbotos ar produkta vai pakalpojuma izstrādi. Visbeidzot, ceturtajā gadā studentiem tiek piedāvāta iespēja gala projekta ietvaros atvērt savu uzņēmumu. Šo inovatīvo izglītības programmu ir izstrādājusi Utrehtas Mākslas skola, lai radītu unikālu mācību vidi, kur vadības un radošie profesionāļi mācās sadarboties profesionālos apstākļos. Šāda pieredze atspoguļo koordinatora funkciju, ko sadarbībā ar radošajiem profesionāļiem aizvien vairāk uzņemas vadītāji. Mākslas universitāte atzina, ka mācību procesā uzsvars būtu jāliek uz profesionālu uzņēmējdarbības izglītību, kas ir būtiska prasība radošajās nozarēs.




Dažās augstākajās mācību iestādēs fakultātes tiek pat apvienotas. Skandināvijas valstis bija pirmās, kas apvienoja dažādu nozaru augstākās mācību iestādes. Piemēram, Zviedrijā Karolinska Instituttet (medicīna), Kungliga Teksniske Högskolan (tehnoloģija), Handelshögskolan (ekonomika) un Konstfack (māksla) ir apvienojušas spēkus, izveidojot Stokholmas Uzņēmējdarbības skolu, lai piedāvātu starpdisciplināru radošu izglītību, kas vērsta uz inovāciju un uzņēmējdarbību.
 Kā apliecina turpmāk minētais Ālto Universitātes pētījums, Somija nesen ir sākusi paradigmu maiņu, virzoties prom no inovācijas, kuras pamatā tehnoloģija, uz inovāciju, kuras centrā ir cilvēks.
	Ālto Universitāte (Somija)
Izglītības ministrija ar Kultūras ministrijas un Somijas uzņēmējdarbības nozares atbalstu sāka novatorisku iniciatīvu, pārstrukturējot augstākās izglītības sistēmu, lai izveidotu jaunu, uz pētniecību vērstu universitāti, apvienojot trīs akadēmiski autonomus augstākās izglītības institūtus: Helsinku Tehnisko universitāti, Helsinku Ekonomikas skolu un Mākslas un dizaina universitāti. Šī jaunā mācību iestāde darbu sāks 2010. gada sākumā, un tā ir izveidota, lai līdz 2020. gadam kļūtu par vienu no pasaules vadošajām universitātēm pētniecības un izglītības jomā. Iepriekšējo trīs universitāšu zinātnes un mākslas studenti tiks apvienoti vienā mācību iestādē, lai nodrošinātu starpdisciplināras izglītības un izpētes iespējas.
Ālto Universitātes izveides pamatā ir doma izlīdzināt disciplināro segregāciju, lai dotu studentiem iespēju izprast tās prasmes un metodes, ko izmanto citās jomās, kā arī to, ko citu disciplīnu pārstāvji var gaidīt no viņiem, un iemācīties komunicēt ar citu jomu pārstāvjiem. Šī ideja radās no pieredzes, kas gūta, sekmīgi piedāvājot starpdisciplināras mācību programmas. Tehniskās universitātes studenti ir piedzīvojuši to, ka viņu sniegums mācībās un rezultāti uzlabojas, strādājot kopā ar dizaina studentiem. Ālto Universitātes mērķis ― mainīt mācību vidi, cenšoties iedibināt uz studentu vērstu mācību kultūru, kas rosinātu apgūt ko jaunu un kur pastāvētu gan kvalitatīva pētniecība, gan mākslinieciskais darbs.
Galvenās grūtības saistās ar uzdevumu apvienot dažāda lieluma universitātes (Tehniskajā universitātē mācījās 15 000 studentu, savukārt uzņēmējdarbības, kā arī mākslas un dizaina skolā studentu skaits bija ievērojami mazāks). Šīs iniciatīvas panākumi ir atkarīgi no divu būtiski atšķirīgu uzdevumu izpildes: administratīvo aspektu (studentu pieteikumu pieņemšana un atlase, kredīti utt.) saskaņošanas ar jaunas inovatīvas struktūras izveidi. Visbūtiskākais izaicinājums ir motivācija akceptēt izmaiņas attiecībā uz trīs apvienojamo universitāšu struktūru un mērķiem. Daži studenti, profesori un darbinieki uz šo apvienošanos raugās ļoti aizdomīgi vai negatīvi, tomēr vairākums to uztver pozitīvi, sevišķi tehniskās universitātes un uzņēmējdarbības universitātes mācībspēki. Aptuveni 400 darbinieki un studenti aktīvi piedalās jaunās Ālto Universitātes celtniecībā. Arī nozare ir izrādījusi vienprātīgu entuziasmu un atbalstu.
Fonds jaunajai institūcijai ir paredzējis 200 miljonu eiro lielu sākuma kapitālu. Uzņēmumi ar prieku ir sveikuši šo iniciatīvu un papildinājuši universitātes fondu ar 40 miljoniem eiro, paužot vajadzību pēc kvalitatīvākas izglītības. Paredzamais fonda kapitāls ir 700 miljoni eiro (tostarp 500 miljoni eiro no valdības un 200 miljoni no nozares) 3 gadu laikā.



4.5. Kultūra un kreativitāte mūžizglītībā
Mūžizglītība ir ES mācību stratēģijas stūrakmens un cieši saistīta ar Lisabonas stratēģijas mērķiem ― radīt darbvietas, sekmēt izaugsmi un sociālo kohēziju. Pēdējās desmitgadēs mūžizglītība ir kļuvusi par būtisku jautājumu mūsdienu zināšanu sabiedrībā. 1996. gadu ES oficiāli pasludināja par mūžizglītības gadu, UNESCO mūžizglītību ir iekļāvusi savā dienaskārtībā kā vienu no pamatjautājumiem un G7/G8 valstis uzskata, ka mūžizglītība ir bezdarba novēršanas būtiska stratēģija.
Šajā pētījumā mūžizglītības jēdziens atspoguļo domu, ka mācīšanās process noris visas dzīves garumā ļoti dažādās situācijās un ka šāda kontinuitātes izpratne saistībā ar mācīšanos un prasmju attīstību ir būtiska, ja Eiropa vēlas palikt inovatīva. Šajā sadaļā ir iztirzāta radošo procesu nozīme mūžizglītībā un parādīts, kā mākslas un kultūras aktivitātes var palīdzēt izglītojamajiem attīstīt kreativitātes, piemēram, pašapziņu, iztēli, komunikācijas prasmes, komandas garu un uzņēmējdarbības prasmes. Māksla un kultūra tādējādi veicina izglītojamā izredzes uz nodarbinātību, sociālo iekļaušanu un personīgo piepildījumu.
Pētījumi parāda, ka mūžizglītība var ietekmēt indivīdu, grupu, organizāciju un valstu radošo un inovācijas potenciālu.
 Saskaņā ar vadības zinātnieka Pētera Drukera [Peter Drucker] viedokli kreativitāte ir sevišķi jāveicina mūžizglītības jomā, lai cilvēki “informācijas laikmetā strādātu gudrāk, nevis smagāk”.
 Daudzas ES dalībvalstis starp kultūru un mūžizglītību tradicionāli ir veidojušas ciešu saikni. Dažās valstīs, piemēram, Zviedrijā, arī politiskā tradīcija paredz kultūras iekļaušanu pastāvīgās izglītības iniciatīvās.
 Šajā nodaļā ir parādīts, ka šāda pieeja var būt nākotnes spēks. Tomēr šeit ir ilustrēts arī potenciāls, ko mūžizglītības speciālisti un politikas veidotāji Eiropas, valstu un reģionālā līmenī vēl nav pilnīgi izmantojuši.

Turpmākajās lappusēs īpaši uzsvērtas tās mūžizglītības radošās jomas, kas neietilpst formālās izglītības (skolas un augstākās izglītības) nozarē. Ir pētīta kultūras nozīme neformālās mācību iniciatīvās, kas, pirmkārt, attiecinātas uz bērniem un jauniešiem ārpusskolas vidē, otrkārt, uz cilvēkiem darbvietās. Visbeidzot, ir aplūkotas vairākas mūžizglītības iniciatīvas, kas saistās ar dažādām sociāli atstumtām iedzīvotāju grupām.
4.5.1. kreativitāte ārpusskolas mākslas izglītībā
Ārpusskolas mākslas izglītībai ir būtiska nozīme visās ES valstīs, lai piedāvātu radošas aktivitātes neformālās izglītības kontekstā.
 Daudzi šāda veida pasākumi papildina galveno izglītību un tieši vai netieši atbalsta radošo spēju attīstību. Kā atklāj pētījumi, ārpusskolas mākslas nodarbības galvenokārt apmeklē labi izglītotu, bagātu vecāku bērni.

Neformālas izglītības iestādes šķiet sevišķi piemērotas, lai piedāvātu kultūras un mākslinieciskas aktivitātes, jo tās nav obligātas, bieži netiek vērtētas un tādējādi asociējas ar rotaļīgu, izklaidējošu darbību. Tādēļ bērni eksperimentē un attīsta savu iztēli daudz brīvāk nekā formālās iestādēs. Saistībā ar bērnu radošo prasmju uzlabošanu neformālā izglītība šķiet laba alternatīva tradicionālajiem skolu pasākumiem, jo neformālajai izglītībai visdrīzāk piemitīs būtiskas radošas vides iezīmes (piem., kā norādīts Haringtona teorijā par radošu ekosistēmu). 

Pētījumā “Māksla, kreativitāte un kultūras izglītība” [Arts, creativity and cultural education] atklāts, kā izveidot ideālus apstākļus, lai veicinātu bērnu radošo attīstību: ir jāatvēl gana daudz laika mākslas pieredzei, un šai pieredzei ir jābūt bērnam saistošai. Šo mērķi var sasniegt, samazinot šķēršļus, kas kavē kultūras un mākslas iniciatīvu ieviešanu, un izveidojot kvalitatīvas partnerattiecības ar māksliniekiem un kultūras organizācijām.

4.5.2. Radošo prasmju attīstība darba vietā ar kultūras starpniecību
Kreativitāte darba vietā un ― lai nedaudz ierobežotu tematu ― jautājums par to, vai kultūra var sekmēt šādu kreativitāti, pēdējā laikā ieņem būtisku vietu vadzinības literatūrā. Šis jautājums ir aplūkots 2. nodaļā par kreativitātes rosināšanu cilvēkresursu pārvaldībā (sadaļa 2.3.2.3.).
4.5.3. Atbalsts personām no nelabvēlīgas vides
Šajā sadaļā ir parādīts, kā inovatīvi projekti visā ES veic ielāpu funkciju, un daudzi no šiem projektiem ir radušies pēc vietēja līmeņa iniciatīvas. Tomēr daudziem politikas veidotājiem vēl ir jāpieņem doma, ka kultūra ir līdzeklis, ar ko sistemātiski un stratēģiski rosināt kreativitāti mūžizglītības kontekstā. Šis kultūras potenciāls ir ilustrēts, aplūkojot trīs jomas.
Sociāli atstumtā/riska jaunatne
Daudzu Eiropas ekonomiku strukturālā pamatproblēma ir nekvalificēti un nenodarbināti jaunieši.
 Būtisks fenomens daudzās pilsētās ir plašas imigrantu un otrās paaudzes etnisko minoritāšu kopienas, kas bieži tiek diskriminētas un sastopas ar marginalizāciju kultūras jomā. Šīs sociālās grupas bieži ir ekonomiski un sociāli bezspēcīgas. Visu šim aprakstam atbilstošo apakšgrupu kopīga iezīme ir zema kvalifikācija un tas, ka šīs grupas ir cietušas neveiksmi izglītībā. Eiropā izplatītā pārliecība, ka mācības ir galvenais process ceļā uz nabadzības novēršanu un izaugsmi, acīmredzami neatbilst daudzu sociāli atstumtu jauniešu vēlmēm.
Neatkarīgi projekti, kas attiecas uz šīm sabiedrības daļām, tādējādi tiecas apvienot pilsoniskas atjaunotnes centienus
 (t. i, rosināt prosociālu un uz kopienu vērstu rīcību) un ekonomiskus mērķus (t. i., vairot cilvēku nodarbinātības iespējas). Daudzos gadījumos šādu programmu pamatā ir kultūra, lai iesaistītu un iedvesmotu jaunatni, piesaistītu interesi un motivētu līdzdalību mācību procesā.
	No rosinošām darbnīcām līdz profesionāliem darbsemināriem, Grocka teātris (Teatr Grodzki) Polijā
Grocka teātra (Polija) koordinētā projekta “No rosinošām darbnīcām līdz profesionāliem darbsemināriem” [From activating workshops to vocational workshops] pamatā ir pārliecība, ka jauniešiem vispirms nepieciešama ierosme, lai profesionālā izglītība būtu efektīva. Tādēļ sākumā uzmanība vairāk tiek pievērsta jauniešu pašizaugsmei, lai vairotu viņu ticību saviem spēkiem un attīstītu profesionālajā izglītībā nepieciešamās prasmes. Projekta mērķis ― izmantot mākslinieciskas aktivitātes, lai sekmētu riska ģimeņu jauniešu, jauno likumpārkāpēju, bērnunamos augušo pusaudžu un tādu jauniešu sociālo integrāciju, kuriem ir alkohola vai narkotiku atkarība. Divus gadus ilgušais projekts tika aizsākts 2005. gada septembrī, un tā izmaksas aptuveni 115 000 eiro (386 991 zlotu) apmērā finansēja Eiropas Sociālais fonds (Grocka teātris, 2007.).
Projekta ietvaros tika rīkotas izglītības un mākslinieciskās darbnīcas, lai jaunieši veidotu priekšnesumus vai mākslas darbus, kurus prezentēja plašākai publikai Bielsko―Biala apvidū. Teātra darbnīcu kursa laikā jaunieši veidoja un mēģināja lugas, vienlaikus apgūstot arī dažādas zināšanas nodarbinātības jomā (piem., kā izturēties darba intervijā). Datorapmācības darbnīcu kursā jauniešiem bija jāapdomā savi sapņi, lai noteiktu mērķus gan attiecībā uz savu dzīvi kopumā, gan saistībā ar darba dzīvi. Iztēles procesam veltītā kursā jaunieši mācījās izmantot animācijas programmas, lai radītu kolāžas un filmas, piem., attēlojot tajās savu nākotni. Rosinot jauniešus iesaistīties radošajā darbībā, tika publicēts dokuments “Ierastais neierastais” [The Ordinary Extraordinary], kas ir rokasgrāmata gan profesionāļiem, gan jauniešiem no nelabvēlīgas vides. Grāmatā ir apkopotas intervijas ar šo semināru dalībniekiem, runājot par mākslas ietekmi uz viņu dzīvi.
Projekta norises gaitā tika sagatavoti vairāki novērtējuma ziņojumi. Sešus mēnešus pēc projekta beigām no kopskaitā 277 dalībniekiem 15 strādāja jaunā darba vietā, 20 bija iesaistījušies brīvprātīgajā darbā, 12 jaunieši turpināja strādāt, bet 195 turpināja mācības.



Bēgļu un migrantu kopienas
Tā kā daudzās ES valstīs uzturas nesen ieceļojuši migranti, no kuriem daudzi ir bēgļi, šīs valstis sastopas ar īpašu problēmu. Bēgļu kopienām, kas bieži koncentrējas lielās pilsētās, ir savdabīgas attiecības ar kultūru, mākslu un šo abu izpausmēm. Daudzas bēgļu kopienas ir plaši ieinteresētas kultūras saglabāšanā un bieži vēlas, lai izglītība atbalstītu dzimtās valodas lietojumu, kā arī izmanto māksliniecisko izpausmi kā kultūras sakņu stiprināšanas veidu. Piemēram, projekts “Bezdelīgu atgriešanās” [The Return of the Swallows], ko vadīja māksliniece Elsa Dītvorsta [Els Dietvorst], bija par Anesenas apvidu, kas ir “tranzīta” rajons netālu no dienvidu dzelzceļa stacijas Briselē. Šī rajona un vietējo iedzīvotāju apburta, māksliniece sāka pētīt šī apvidus un tā iedzīvotāju izcelsmi, migrācijas plūsmas un vēsturisko fonu. Viņa atrada 33 “bezdelīgas” no dažādām kultūrām un ar atšķirīgu sociālo pieredzi, kas sadarbojās ar mākslinieci sešus gadus ilgā projekta īstenošanas laikā. Projekta iznākums ir īsfilmu sērija, mākslas filma, publikācijas, fotogrāfijas un šo “bezdelīgu” veidota multimediāla izstāde.
 Projekta dalībnieki bija nepastarpināti iesaistīti radošajā procesā, veidojot rakstus, fotogrāfijas vai filmas. Mākslas darbi, kas atspoguļoja šo cilvēku dzīvi un kultūru, rosināja pozitīvu kritisko recepciju. Tas veicināja pozitīvāku kultūras integrāciju uzņemšanas valstī.
Personas ar fizisko spēju un mācīšanās traucējumiem
Tā kā aptuveni 15,7 % Eiropas pieaugušā darbaspēka ir personas ar fizisko spēju vai mācīšanās traucējumiem
 un šie jēdzieni ir attiecināmi uz ļoti lielu skaitu cilvēku, nav pārsteigums, ka daudzās valstīs viens no pamatmērķiem ir rast veidus, kā izmantot šos apslēptos talantus. Tādēļ šeit augsti tiek vērtēti ar mākslu saistīti radošie procesi un kultūras intervence, jo šie abi piedāvā sekmīgas un pierādītas integrācijas atbalsta metodes. Avangarda fonda [Awangarda Foundation] nolūks Polijā ir sekmēt mākslu un daiļamatniecību invalīdu vidū. Fonds cieši sadarbojas ar arodrehabilitācijas darbnīcām, kur invalīdi veido unikālus daiļamatniecības izstrādājumus.
Novērtējumos uzsvars ir likts uz to, kā līdzdalība projektos sekmē patstāvību un individuālo spēju attīstību. Mākslas un kultūras intervence bieži tiek atzīta par vērtīgu, jo tā vairo cilvēku pašcieņu, motivē sociāli atstumtās vai neiesaistītās personas, kā arī sekmē prosociālu integrāciju.
	“Divadlo z Pasaze” (Teātris no pārejas), Slovākija
Tā kā Slovākijā cilvēki ar garīgo spēju traucējumiem aizvien tiek atstumti no sabiedriskās dzīves un pret viņiem izturas kā pret bērniem, “Divadlo z Pasaze” (Teātris no pārejas) sākotnēji tika izveidots, lai pretotos šai situācijai un veidotu izrādes, kurās piedalās arī aktieri ar garīgo spēju traucējumiem. Mērķis ― palīdzēt šiem cilvēkiem dzīvot patstāvīgi, attīstot viņu radošās prasmes, personīgās intereses un spējas, kā arī ļaujot apzināties savu vērtību un spējas.
Teātra attīstības gaitā tika izveidots dienas aprūpes centrs, kur aktieri var pilnveidot savas mākslinieciskās prasmes (drāmas, dejas, mūzikas jomā) un iesaistīties plašākās aktivitātēs (pilnveidot datorprasmi, komunikācijas iemaņas, pilsoniskumu), tādējādi strādājot pie savas karjeras attīstības. Projekta rīkotāji ir novērojuši būtiskas izmaiņas tajā iesaistīto aktieru dzīvē. Salīdzinājumā ar projekta sākumposmu šie cilvēki ir kļuvuši daudz patstāvīgāki. Aktieri ir guvuši daudzas praktiskas un sociālas iemaņas.
Pēc vairākus gadus ilgiem centieniem palielināt privāto finansējumu, 2005. gada novembrī tika panākta vienošanās ar Kultūras ministriju par trīs gadu finansējumu, kas paredz valsts dotāciju 4 000 000 Slovākijas kronu (aptuveni 130 000 eiro) apmērā teātra darbības izmaksu segšanai. 2005. gadā šis teātris tika iekļauts Slovākijas Teātra institūta sastāvā, kas tagad atbild par budžeta pārvaldību. Tomēr lielāko daļu teātra darbību aizvien finansē no privātiem sponsorējumiem un dāvinājumiem.



4.6. Secinājumi
Šajā nodaļā aplūkotā teorija un prakse parāda, ka mākslai un kultūrai var būt svarīga nozīme saistībā ar kreativitātes rosināšanu mācību iestādēs visos izglītības līmeņos ― skolās, augstākajā izglītībā un mūžizglītībā. Tā kā mūsdienu pasaulē aizvien pieaug prasība pēc tā, lai cilvēka prasmēs būtu arī radošās spējas, politikas veidotājiem jāapsver iespēja izglītības un mācību stratēģijās kā neatņemamu sastāvdaļu iekļaut arī mākslas un kultūras aktivitātes.
Lai tuvinātu kultūru un mākslu izglītības politikas kodolam, nepieciešama atvērtība un drosme. Tādēļ politikas veidotājiem, pedagogiem un izglītojamajiem ir jāatmet tradicionālā disciplīnu segregācija un jāapšauba vietumis izolētais skatījums uz skaitītprasmi, rakstītprasmi un dabas zinātnēm.
Cits būtisks elements, aplūkojot kreativitāti izglītībā, ir māceklība un zināšanu apguve saskarsmē ar radošajiem profesionāļiem un amatniekiem, kā arī šo personu iesaiste mācību procesā. Dažas radošās nozares mūsdienās ir apdraudētas, jo trūkst intereses par tradicionālo amatniecību ― piemēram, modes un luksuszīmolu nozari. Māceklība ir būtisks veids, kā nodot tālāk radošo mantojumu un radošo pieredzi.
 Mūžizglītības politikā nedrīkst aizmirst šo radošās apmācības un izglītības aspektu.
Tomēr attīstība mācību un izglītības jomā vienmēr ir atspoguļojusi plašākas sociālās un ekonomiskās tendences. Uzņēmējdarbības pasaulē uzņēmumi jau ir aptvēruši, ka robežas starp pētniecību, tehnoloģiju, mākslu un dizainu pakāpeniski kļūst aizvien trauslākas. Arī vairākas progresīvas izglītības iestādes, sevišķi augstākajā izglītībā, ir apdomājušas šo tendenci un izveidojušas integrētākas programmas, kurās mākslai un kultūrai ir atvēlēta būtiska nozīme. Tādējādi turpmākais uzdevums ir paplašināt šādu praksi visās ES valstīs. Jo tikai šāda vienota pieeja var palīdzēt radošas polimatu paaudzes izveidē.
Būtisks un nepieciešams solis ir tālāka izpēte attiecībā uz saikni starp kultūru un kreativitāti mācību procesā, lai būtu iespējams izmērīt mākslas nozīmi izglītībā, nevis paļauties uz apšaubāmiem pierādījumiem un atsevišķiem situācijas pētījumiem.
Svarīgi, lai ikvienā jaunā stratēģijā ES un dalībvalstu līmenī tiktu skaidri atzīts, ka māksla un kultūras izpausme ir kreativitātes katalizators. Piemēram, ES mūžizglītības politikā ir ietverti darbības plāni, kuru pamatā ir māksla un kultūra, skaidri nenorādot, kāda ir mākslas, kultūras un kreativitātes savstarpējā saistība. Kā norāda Kroplijs, pastāv risks, “ka prasība pēc kreativitātes kļūst tikai par modes lietu, kurai nav nekādas būtiskas saistības ar reālo praksi”.

5. NODAĻA
PĀRSKATS PAR POLITIKU ATTIECĪBĀ UZ KREATIVITĀTI
Pēdējā desmitgadē ES politikā ir notikušas ievērojamas pārmaiņas, kas vērstas uz ekonomisko un sociālo inovāciju atbalstīšanu visā Eiropas Savienībā. Uzskats, ka Eiropai ir jākļūst novatoriskākai (ja tādējādi tiek saglabāta tās konkurētspēja pasaulē) ir pamatā daudziem lēmumiem lielākajā daļā politikas jomu. Jaunākajās ar inovācijām saistītajās stratēģijās ES arvien biežāk atzīst, ka inovācijas ir daudzšķautņaina parādība, kas ir atkarīga no dažādiem faktoriem, tostarp no zinātniskā un tehnoloģiskā progresa, inovācijām labvēlīgas vides, kā arī no dažiem netiešākiem parametriem, piemēram, no uzņēmējdarbības vai izglītības. Tomēr sīkākā izpētē secināms, ka ES politikas veidotāji līdz šim nav spējuši īstenot progresīvākas ieceres, nemaz nerunājot par kultūras jomas inovācijām, ar materiālā atbalsta programmu vai tiesību aktu starpniecību. Tāpēc pastāv risks, ka Eiropa nespēs izmantot iespēju nonākt galvenajā pozīcijā jaunās ekonomikas apstākļos, kurā būtiska nozīme ir pieredzei, netehnoloģiskām inovācijām un pieejai, kuras centrā ir lietotājs.
Eiropas inovāciju politika un arī lielākā daļa ES politikas ir cieši saistīta ar Lisabonas stratēģiju. ES valstu un valdību vadītāju sanāksmē Eiropadomē Lisabonā 2000. gada martā tika panākta vienošanās par augstu mērķi ― līdz 2010. gadam ES kļūt par "konkurētspējīgāko un dinamiskāko uz zinātnes atziņām balstīto ekonomiku pasaulē ar ilgtspējīgu ekonomikas izaugsmi, ar darbvietām, kuru kļūst arvien vairāk un kuras kļūst arvien labākas, un ar plašāku sociālo kohēziju".
Lisabonas programmā liela uzmanība veltīta valdības, universitāšu un uzņēmumu finansējuma palielināšanai P&A izdevumiem līdz 3 % no IKP šajā desmitgadē. Tika uzskatīts, ka izaugsme un nodarbinātība tiks nodrošināta, veicot ieguldījumus ICT nozarēs ― informācijas sabiedrības paraugnozarēs. Lisabonas programma un arī tai sekojošā atjauninātā Lisabonas programma no 2005. gada ir būtiski ietekmējusi turpmākās stratēģiskās vadlīnijas attiecībā uz inovācijām, piemēram, EK paziņojumu "Vairāk pētījumu un inovāciju", Aho ziņojumu "Novatoriskas Eiropas izveide"
 vai EK paziņojumu "Zināšanu izmantošana praksē. Plaša mēroga inovācijas stratēģija ES"
. Lai arī šajās stratēģijās noteikta relatīvi atvērta un plaša pieeja inovācijām, ES tiesību akti un finansēšanas pasākumi liecina, ka inovācijas joprojām tiek saistītas galvenokārt ar pētniecību un tehnoloģijas attīstību.
Iepriekšējās nodaļās ir atspoguļots kultūras ieguldījums ekonomikas un sociālo inovāciju jomā. Valstu politikas arvien biežāk tiek veidotas saskaņā ar atziņu, ka radošu talantu un kultūras kapitāla attīstīšanas procesam ir būtiska nozīme plaukstošas sabiedrības izveidē un uzturēšanā. Šajā nodaļā ir sniegts pārskats par ES politikām un programmām, lai novērtētu to ietekmi uz tāda konteksta un sociālās vides izveidi, kas veicina kultūras rosinātu kreativitāti.
5.1. ES kultūras un izglītības politika
Lai gan kultūras pasākumu un radošo nozaru ekonomiskā vide (autortiesības, kultūras preču tirdzniecība, konkurences tiesības, valsts atbalsts) ir ES kompetencē, kultūra joprojām ir pakārtotas kompetences jomā
.
Kultūra kļuva par skaidras, bet ierobežotas EK kompetences jomu 1993. gadā, kad stājās spēkā Māstrihtas Līgums. Tāpēc galvenā kompetence kultūras jomā ir un būs
 dalībvalstīm. ES uzdevums ir atbalstīt un papildināt dalībvalstu pasākumus, veicinot apmaiņas, dialogu un savstarpēju sapratni. Tāpat kā kultūras jomā, arī izglītībā ES uzdevums ir vienīgi atbalsta sniegšana dalībvalstu valdībām. Izglītības politikas veidošanas organizēšana un virzība ir dalībvalstu kompetencē.
Mēs piedāvājam jautājumu par kultūras un izglītības nozīmi ES iekšējās politikas jomās izskatīt atsevišķi no jautājuma par kultūras nozīmi ES ārējā politikā.
5.1.1. Kultūra un izglītība iekšējā politikā un programmās
ES kultūras politika. No kultūras apmaiņas līdz kreativitātes politikai?
ES mērķis ir veicināt kultūras pasākumus Eiropā, atbalstot mākslas kontaktus un apmaiņas visās teritorijās
.
– Piemēram, Kopienas kultūras programmas (2007–2013 )
 mērķis ir sniegt atbalstu kultūras organizācijām tādu kultūras un mākslas sadarbības projektu izstrādē un īstenošanā, kuri uzlabo zināšanas par Eiropas kultūras mantojumu un tā izplatīšanu, veicina kultūras apmaiņu, mākslinieku mobilitāti, starpkultūru dialogu un literāro jaunradi, kā arī literāro tulkošanu.
– Citas programmas ir interesantas no kultūras viedokļa (programma "Eiropa pilsoņiem" (2007–2013)
, programma "Mūžizglītība" (2007–2013)
, tostarp Erasmus un Erasmus Mundus programmas, un programma "Jaunatne darbībā" (2007–2013)
, jo tās veicina aktīvu Eiropas pilsonību, svešvalodu izmantošanu, atbalsta daudzvalodību un cilvēku apmaiņu.
– Kinematogrāfijas un audiovizuālajā jomā MEDIA programma, kas pastāv kopš 1991. gada, nodrošina būtisku atbalstu apmācībai, attīstībai un Eiropas filmu izplatīšanai ārpus to izcelsmes valstīm. Ar tās atbalstu ir panākts, ka ārpus konkrētās valsts ražotu Eiropas filmu tirgus daļa vietējos kino tirgos ir 8 %. Ar Media International un Media Mundus starpniecību Media programmai tiks piešķirts plašāks starptautisks vēriens, lai veicinātu partnerību veidošanu apmācības un kopražojumu jomā.
– Būtisku ieguldījumu kultūrā sniedz arī daudzas citas Kopienas finansējuma programmas. Kohēzijas politikā vai lauku attīstības politikā piedāvāto atbalstu var izmantot, piemēram, kultūras mantojuma atjaunošanai un radošo nozaru attīstībai.
– Eiropas Komisija 2007. gada maijā iesniedza priekšlikumu par Eiropas darba kārtību kultūrai
, kur cita starpā kultūra tika aplūkota kā kreativitātes katalizators (sīkāku informāciju sk. 5.2.2. apakšpunktā).
Iniciatīva "Europeana" ― Eiropas digitālās bibliotēkas portāls, muzejs un arhīvs ― tika sākta 2008. gada 20. novembrī. Tās mērķis bija nodrošināt Eiropas pilsoņiem tiešu piekļuvi Eiropas kultūras mantojumam un saglabāt Eiropas kultūras mantojumu turpmākajām paaudzēm. Sākumā bibliotēka nodrošina piekļuvi tiešsaistē 2 miljoniem digitālo dārgumu (no kuriem puse pašlaik ir no Francijas), tostarp filmām, fotogrāfijām, gleznām, ierakstiem, kartēm, grāmatām, manuskriptiem, avīzēm un arhīva dokumentiem franču, vācu un angļu valodā.
Eiropas digitālā bibliotēka ir daļa no i2010 iniciatīvas "Eiropas informācijas sabiedrība izaugsmei un nodarbinātībai", ar ko Eiropas Komisija iepazīstināja 2005. gada 1. jūnijā. Eiropas Komisija lēš, ka "Eiropas bibliotēkās ir vairāk nekā 2,5 miljoni grāmatu, taču tikai 1 % no arhivētajiem materiāliem ir pieejams ciparu formā"
.
Kreativitāte izglītības politikā
Saistībā ar Lisabonas stratēģiju izaugsmei un nodarbinātībai valstu un valdību vadītāji Eiropadomes sanāksmē Lisabonā 2000. gadā pieprasīja "stimulējošu programmu sociālās labklājības un izglītības sistēmu modernizācijai".
2001. gadā izglītības ministri pieņēma ziņojumu par "izglītības un apmācības sistēmu nākotnes mērķiem"
. Padome un Komisija apstiprināja 10 gadu darba programmu "Izglītība un apmācība 2010"
. Izmantojot atklātas dalībvalstu koordinācijas metodes, darba programma "Izglītība un apmācība 2010" ir radījusi vairākas iniciatīvas mūžizglītības atbalstam, kas paredz tādu pamatprasmju sistēmas izstrādi, kuras katram pilsonim ir jāapgūst
, lai gūtu panākumus mūsdienu sabiedrībā.
Kreativitāte nav iekļauta pamatprasmju sarakstā, taču tā ir skaidri norādīta kā svarīgs jautājums saistībā ar uzņēmējdarbības veicināšanu (3.2. uzdevums), un kā pamatprasme ir norādīta "kultūras izpratne un izpausme"
. Komisijas 2005. gada priekšlikumā ieteikumam par pamatprasmēm mūžizglītībā
 kreativitāte ir minēta kā jautājums, kas būtu piemērojams visā sistēmā, jo kopā ar kritisku domāšanu, uzņēmību, problēmu risināšanu, riska novērtēšanu, lēmumu pieņemšanu un emociju pārvaldīšanu tai ir konstruktīva nozīme visās pamatprasmēs.
Pavisam nesen kreativitātei ir pievērsta īpaša uzmanība. Eiropas Komisijas 2007. gada paziņojumā "Mūžizglītība zināšanām, kreativitātei un inovācijām"
 ir uzsvērta kreativitātes nozīme zināšanu triādes (izglītība, pētniecība un inovācija) integrācijā.
Paziņojumā uzsvērta vajadzība "nodrošināt, lai visas izglītības un apmācības nozares pilnībā izmantotu savu potenciālu, sekmējot kreativitāti un novatoriskumu"
.
Šī vajadzība tiek pamatota ar faktu, ka "pasaulei kļūstot aizvien sarežģītākai, kreativitāte un spēja turpināt mācības un ieviest inovācijas būs tikpat svarīga (vai pat vēl svarīgāka) nekā konkrētās jomās gūtas zināšanas, kas var novecot"
. Padome un Komisija 2008. gada februārī izdeva kopīgu ziņojumu par darba programmas "Izglītība un apmācība 2010" īstenošanu
.
Pēc šā ziņojuma Padome
 uzsvēra, ka gan izglītībai, gan apmācībai ir jāspēj nodrošināt iedzīvotājiem plašu zināšanu un prasmju bāzi, taču vienlaikus tām ir arī jāattīsta audzēkņos kreativitāte un spēja ieviest inovācijas. Šim nolūkam mācību programma visos līmeņos ir jāizstrādā tā, lai uzlabotu audzēkņu radošās un novatoriskās spējas, un principiāli svarīgos jautājumos jābūt sadarbībai starp kultūras un izglītības nozari. Pirmo reizi kultūra ir pieminēta saistībā ar šo uzdevumu. Lai gan sagatavošanā esošajos Padomes secinājumos attiecībā uz "programmu Eiropas sadarbībai skolas jomā"
 nav skaidri minēta kreativitātes saistība ar kultūru, tajos ir uzsvērta vajadzība skolās veicināt kreativitāti.
Kreativitāte un kultūra reglamentējošā un izpildes politikā
Kreativitāti ES arī stimulē, īstenojot kopienas politiku. EK konkurences iestāžu iejaukšanās Lagardère/Editis apvienošanā ir valsts iejaukšanās piemērs attiecīgajā jomā
. Eiropas Komisija 2004. gadā izsniedza atļauju Lagardère iegādāties daļu no Editis izdevējdarbības. Konkurences iestādes lika pārdot noteiktu aktīvu daļu (kas atbilda 40 % no iegādāto uzņēmumu kopējā apgrozījuma)
.
Ņemot vērā kultūras nozīmi kreativitātes stimulēšanā, piekļuves aizsardzība kultūras produktiem un pakalpojumiem būs svarīgs politisks uzdevums turpmākajos gados. Šajā saistībā ir jāuzsver konkurences noteikumu kā daudzveidīgu kultūras piedāvājumu veicinoša instrumenta nozīme, ņemot vērā, ka daudzveidība ir kreativitātes katalizators. Līdz šim konkurences iestādes ir iejaukušās, pamatojoties uz apsvērumu par tirgus koncentrācijas (kultūras nozarēm raksturīga pazīme) ietekmi uz patēriņa cenām, nevis uz kultūras daudzveidību. Šī situācija var mainīties, kad tiks faktiski ieviesta UNESCO Kultūras izpausmju daudzveidības aizsardzības un veicināšanas konvencija.
Normatīvajā līmenī ES ir pieņēmusi pasākumus, kuru mērķis ― aizsargāt vietējās kultūras, identitātes un nozares pret tirgus spēkiem. Šajos pasākumos ietilpst tiesības dalībvalstīm noteikt zemāku PVN likmi grāmatām un kinoteātru biļetēm (6. PVN direktīvas pielikums), noteikt kvotas vai pienākumu veikt ieguldījumus Eiropas audiovizuālajā nozarē par lineāriem un nelineāriem pakalpojumiem (Audiovizuālo plašsaziņas līdzekļu pakalpojumu direktīva 2007. gada jūlijā), piešķirt valsts finansējumu kino un sabiedriskajai apraidei, ievērojot noteiktus ierobežojumus, aizsargāt neatkarīgo grāmatu tirgotāju tīklus u. c. Šo pasākumu galvenais mērķis ― aizsargāt vietējo ražotspēju un uzlabot patērētāju piekļuvi šiem produktiem. Kultūras tirgi Eiropā joprojām nav vienoti pastāvošo valodas barjeru dēļ. Tāpēc iekšējā tirgus izveidošana audiovizuālajā un informācijas nesēju jomā joprojām ir tāls sapnis, ņemot vērā šādiem tirgiem raksturīgās īpatnības. Ar platjoslas tīklu starpniecību iespējams palielināt pārrobežu apmaiņu apjomu starp vietējām kultūrām Eiropā.
5.1.2. ES ārējās attiecības un kultūras diplomātija
Pasaules līmenī daudzi politikas veidotāji uzskata, ka kultūras preču tirdzniecība ir jāregulē citā struktūrā, nevis tajā, ko izmanto saimniecisko labumu tirdzniecības regulēšanai. Tās ir sekas, ko radījis tirgus, kurā tirgus spēki kultūras preču un pakalpojumu izplatīšanā pasaulē būtiski ietekmē kultūru izpausmes, to piekļuvi tirgiem un tādējādi arī to pastāvēšanu. Vienas kultūras dominēšana apdraud kreativitāti. Šos draudus nerada tas, ka kultūras dominēšana rada vienveidību, ko nosoda Adorno [Adorno]
, kritizējot masu kultūru, bet gan tas, ka tā nevēlami ierobežo citu kultūru ietekmi un tādējādi ir pretrunā kreativitātes mērķiem un vairo neiecietību.
Komerciālā dominēšana ir atbildīga par citu kultūru marginalizāciju; tas savukārt rada nepieciešamību pieņemt protekcionisma pasākumus (tostarp izraisa pirātisma izplatīšanos) vai liek apšaubīt intelektuālā īpašuma aizsardzības nozīmi kreativitātes veicināšanā 
.
Politiskajām diskusijām par regulēšanas nozīmi pretstatā tirgus spēku ietekmei kultūras jomā ir sena vēsture, un tās pašlaik ietekmē spraigas diskusijas citās nozarēs, piemēram, bankas un finanšu pakalpojumu nozarē, jautājumā par regulēšanas un brīvības savstarpējām attiecībām.
Tāpat kā vides jomā, arī kultūras jautājumos globalizācija ir veicinājusi izveidot starptautisko pārvaldību. EK ir uzņēmusies vadību kultūras daudzveidības veicināšanā starptautiskajā līmenī. Tā piedalījās kultūras daudzveidības veicināšanai paredzētās UNESCO konvencijas sagatavošanā un apspriešanā. Iniciatīvas pamatā ir pārliecība, ka pasaules līmenī ir jāatzīst daudzveidības būtiskā nozīme kreativitātes veicināšanā un identitātes apliecināšanā. Konvencijā apstiprināts, ka kreativitāti vairo dažādas ietekmes un to saplūšana. Konvencijā ir pieminēts kultūras preču un pakalpojumu divējādais raksturs, līdzsvarotāku kultūras apmaiņu un pastiprinātas starptautiskās sadarbības vajadzība, tostarp atvieglojumu režīms jaunattīstības valstīm.
Ir atzīts, ka kultūra ir svarīga sastāvdaļa ES galvenajās sadarbības programmās un instrumentos, kā arī ES divpusējos nolīgumos ar trešajām valstīm. UNESCO Kultūras izpausmju daudzveidības aizsardzības un veicināšanas konvencijas ātrā spēkā stāšanās liecina par kultūras daudzveidības jauno nozīmi starptautiskajā līmenī ― Kopiena un dalībvalstis kā konvencijas puses ir apņēmušās stiprināt kultūru kā jaunu globālās pārvaldības un ilgtspējīgas attīstības pīlāru, jo īpaši, uzlabojot starptautisko sadarbību.
Tāpēc Eiropas Kopiena veic ad hoc pārrunas ar jaunattīstības valstīm par sadarbību kultūras jomā. Piemēram, ES–Cariforum (Karību valstu forums) valstu tirdzniecības nolīgumam ir pievienots protokols, kas tika pieņemts 2008. gada jūnijā. Tā mērķis ― noteikt kultūras apmaiņu veicināšanas nosacījumus bez izrietošām tirdzniecības liberalizācijas saistībām. Papildus šiem centieniem var minēt arī Media Mundus ― jaunu programmu kultūras apmaiņas veicināšanai starptautiskā līmenī ar audiovizuālo partnerību atbalstu.
5.2. ES politika attiecībā uz inovācijām
Kā inovāciju jautājums tiek aplūkots ES politikā? Gan 2006. gada paziņojumā "Zināšanu izmantošana praksē. Plaša mēroga inovācijas stratēģija ES", gan Padomes secinājumos "Par plaša mēroga inovācijas stratēģiju. Stratēģiskās prioritātes attiecībā uz inovācijām ES līmenī" minēti vairāki inovāciju veidi. Piemēram, paziņojumā ir īpaši norādīts, ka "jāveicina visdažādākā inovācija, jo tā izpaužas arī citos veidos, ne tikai kā tehnoloģiskā inovācija, tostarp organizatoriskā inovācija un inovācija pakalpojumu jomā". Dokumentā arī vairākkārt norādīts, ka "jaunu novatorisku produktu un pakalpojumu"
 izstrāde ir inovāciju procesa galvenā pazīme.
Lai gan paziņojumā nav piedāvāta inovācijas jēdziena definīcija
, šķiet, ka paziņojums šajā ziņā atsaucas galvenokārt uz Oslo rokasgrāmatu
. Rokasgrāmatas trešajā izdevumā (2005. gads) ir noteikts, ka "inovācija ir jauna vai būtiski uzlabota produkta (preces vai pakalpojuma) vai procesa, jaunas tirdzniecības metodes vai jaunas organizatoriskas metodes ieviešana uzņēmējdarbības paņēmienos, darbvietas organizācijā vai ārējās attiecībās"
. Kaut arī rokasgrāmatā uzsvērta plānojuma nozīme, tajā vēl nav atzīts kultūras rosinātas kreativitātes ieguldījums inovācijās.
Rokasgrāmatā atzīts, ka "inovāciju politika ir attīstījusies kā zinātnes un tehnoloģiju politikas un rūpniecības politikas sakausējums"
. Lielākā daļa inovāciju mērīšanas rādītāju atspoguļo šo noslieci uz tehnoloģiju (piemēram, izdevumi P&A jomā, patentēšana, absolventi zinātnē vai inženierzinībā, zinātniskas publikācijas, piekļuve riska kapitālam). Kreativitāti indekss 3. pielikumā ir piedāvāts ar mērķi novērst pastāvošo inovāciju indeksu un progresa ziņojumu nepilnības, lai iekļautu rādītājus, ar kuriem ir iespējams noskaidrot kultūras rosinātas kreativitātes potenciālu attiecīgajā valstī.
Šajā ziņā ir būtiski, lai Eiropas Komisija pieņemtu tādu inovācijas definīciju, kurā īpaši uzsvērta kreativitāte un kultūras rosināta kreativitāte. Politikas dokumentos un EK programmas vadlīnijās joprojām ir pārmērīgi uzsvērtas tehnoloģijas inovācijas, funkcionālās īpašības, tehniskās specifikācijas, procesi un organizatoriskās metodes. Lai arī šādi procesi ir novatoriski, kreativitāti tie var nestimulēt. Tie pat var noslāpēt kreativitāti
.
Turklāt kultūras nepietiekama pieminēšana apgrūtina iespēju kultūras projektiem vai kultūras vai radošajām nozarēm gūt labumu no inovāciju veicināšanai paredzētajiem līdzekļiem.
Kā piemēru izskatīsim vienu no jaunajām ES iniciatīvām ― Eiropas Tehnoloģiju institūtu (EIT). EK atzīst izglītības nozīmi inovāciju stimulēšanā, taču uzskata, ka zinātne un inženierzinība ir galvenās inovācijām nepieciešamās zināšanas. Lēmums par EIT izveidi tika pieņemts 2008. gada martā. EIT iniciatīvas mērķis ― veicināt inovācijas, apkopojot labāko no pētniecības, uzņēmējdarbības un izglītības jomām. Šīs iniciatīvas pamatā izmantotais inovācijas jēdziens galvenokārt ir saistīts ar tehnoloģiju. Zināšanu un kreativitātes kopienu (KIC) mērķos kultūra ir pieminēta ļoti vispārīgi un no socioloģiskā viedokļa. Grūti prognozējams, kā zināšanu un kreativitātes kopienas darbosies. Tomēr, izskatot EIT valdes sastāvu, kļūst skaidrs, ka galvenā uzmanība tiks pievērsta pētniecībai tehnoloģijas jomās un dabaszinātnēs. Neviens no valdes locekļiem nepārstāv kultūras jomu
.
Vērtējot to, kā ES tiesību normās ir atzīta kultūras un kreativitātes nozīme, konstatējama vēl kāda problēma. EK līguma 3. pantā, kurā ir minētas ES darbības jomas, pētniecības veicināšana un tehnoloģiju attīstība, ir norādīti pasākumi, kas īstenojami, lai sasniegtu ES mērķus. Protams, Līgumā ir minēta arī kultūra. Tomēr Līgumā ES kompetence kultūras jomā ir ierobežota, un tās pienākums ― nodrošināt kultūras uzplaukumu dalībvalstu līmenī (tādējādi atspoguļojot kultūras konkurences loģiku). No šāda viedokļa raugoties, ES šķietamie aizspriedumi inovāciju veicināšanas jomā varētu būt radušies no tā, kā kultūra tiek aplūkota Līgumā.
Tomēr jāatzīst, ka jaunākās EK iniciatīvas liecina par kreativitātes iespējamu integrēšanu turpmākajos inovāciju politikas pasākumos. Jaunajā 2008. gada inovāciju progresa ziņojumā iekļauts vairāk netehnoloģisku parametru nekā iepriekšējā progresa ziņojumā, un Uzņēmējdarbības ģenerāldirektorāta dokumentā par plānojumu, kas ir orientēts uz lietotāju, sīkāk izpētīta saistība starp plānojumu kā radošu pasākumu un inovācijām
. Progresa ziņojumu par plānojumu un kreativitāti nesen ir publicējis arī Pro–Inno Europe. Tomēr vēl nav skaidrs, vai šie sākotnējie mēģinājumi tiks atspoguļoti plašākās iniciatīvās nākotnē
.
5.2.1. Finansiāls atbalsts pētniecības un tehnoloģijas attīstības veicinātām inovācijām
Lai veicinātu ieguldījumus inovācijās, EK pastāv dažādi līdzekļi to īstenošanai. Tie galvenokārt ir šādi ― Septītā pētniecības pamatprogramma, Konkurētspējas un inovāciju pamatprogramma, kā arī kohēzijas politika, kas tiek īstenota ar struktūrfondu starpniecību.
Komisija sadarbībā ar Eiropas Investīciju banku ir sākusi riska dalīšanas finansēšanas mehānismu, lai atbalstītu ieguldījumus pētniecībā, attīstībā un inovācijās (gan Kopiena, gan EIB ir piešķīrusi tam 1 miljardu eiro). Radošā ekonomika teorētiski var gūt labumu no šādas programmas, tomēr kultūras un radošās nozares to neizmanto. Radošās nozares nav informētas par šo programmu (vai nav aicinātas to izmantot), vai arī tā nav piemērota šo nozaru specifikai.
Septītā pamatprogramma
Septītās pamatprogrammas pētniecības un attīstības jomā (FP7) mērķis ir stiprināt Eiropas rūpniecības zinātnisko un tehnoloģijas bāzi un veicināt tās starptautisko konkurētspēju. Programmas budžets laika posmam no 2007. līdz 2013. gadam pārsniedz 50 miljardus eiro. Programma sastāvā ir piecas īpašas programmas:
– Sadarbība ― sadarbības veicināšana starp ražotājiem un universitātēm, lai iegūtu vadošo pozīciju galvenajās tehnoloģiju jomās;
– Idejas ― fundamentālās pētniecības veicināšana "uz zinātnes robežām"
;
– Cilvēki ― pētnieku mobilitātes veicināšana;
– Iespējas ― atbalsts zināšanu ekonomikas attīstībai;
– Euratom ― jaunas enerģētikas politikas atbalstīšana.
FP7 ir iekļauta budžeta pozīcija "Tīklā savienoti informācijas nesēji", kuras mērķis ― risināt tehnoloģiskās problēmas, ko rada ciparu tehnoloģijas straujā attīstība ar tai raksturīgo audiovizuālo materiālu izplatīšanu. Tīklā savienoto informācijas nesēju iniciatīvai ir piešķirti 86 miljoni eiro
 (no 9 miljardiem eiro, kas ir piešķirti pētījumiem ICT jomā). "Izpētei tīklā savienoto informācijas nesēju jomā ir jānodrošina, ka visa informācijas nesēju virkne tiek optimizēta atbilstīgi jauniem informācijas nesēju patēriņa un izveides paņēmieniem"
.
Interesanti ir tas, ka Eiropas Komisija atbalstīja nozaru tīkla izveidi ar pilnvarojumu sniegt EK ieteikumus par prioritārajām izpētes jomām pirms jaunās FP7 programmas izveides. Šīs iniciatīvas rezultātā tika izveidotas vairākas tā dēvētās tehnoloģijas platformas, tostarp Tīklā savienoto un elektronisko informācijas nesēju (NEM) tehnoloģijas platforma. Šī platforma tika izveidota 2005. gadā ar mērķi risināt jautājumu par "informācijas nesēju, sakaru līdzekļu, plaša patēriņa elektronikas preču un informācijas tehnoloģijas konverģenci kā plašu turpmākās attīstības iespēju"
. Nozaru tīkla sastāvs liecina par FP7 grūtībām iesaistīties satura nozarē un radošajās nozarēs.
Konverģences ideja vēl ir jāatspoguļo NEM valdes sastāvā. Lai arī tajā ir pārstāvēti daudzi (lieli un mazi) tehnoloģijas uzņēmumi, raidsabiedrību pārstāvniecība ir ļoti ierobežota (tikai BBC un EBU), un valdē nav pārstāvēti mūzikas, filmu vai datoranimācijas uzņēmumi un izdevniecības. Tādējādi netiek izmantota iespēja veidot sakarus starp dažādām ražošanas nozarēm, gūstot no tā abpusēju labumu.
CReATE projekts, ko finansē Septītā pētniecības un tehnoloģiju attīstības pamatprogramma, ir veltīts ICT inovāciju veicināšanai radošajās nozarēs
. Projektā piedalās šādi reģioni: Bādene–Virtemberga [Baden–Württemberg], Rona–Alpi, Pjemonta [Piemont] un Rietummidlenda [West Midlands]. CReATE mērķis ― identificēt izpētes jomas radošo nozaru konkurētspējas sekmēšanai, atbalstīt novatorisko radošo nozaru kopu stratēģisko sadarbību Eiropā, izstrādāt atbalstu mazajiem un vidējiem uzņēmumiem (MVU) pētījumu un tehnoloģijas jomā un izveidot Eiropas mēroga platformu radošo nozaru un informācijas tehnoloģiju ekspertu un pētniecības iestāžu sadarbībai.
Konkurētspējas un inovāciju programma
Konkurētspējas un inovāciju pamatprogrammas (CIP) kopējais budžets laika posmam no 2007. līdz 2013. gadam pārsniedz 3,6 miljardus eiro, un tā ir Eiropas finanšu instruments, kas ir īpaši paredzēts Eiropas uzņēmumu, jo īpaši mazo un vidējo uzņēmumu, konkurētspējas veicināšanai. Programma izstrādāta ar mērķi veicināt novatoriskus pasākumus, labāku piekļuvi finansējumam, kā arī uzņēmējdarbības atbalsta pakalpojumiem. Tās nolūks ir arī uzlabot informācijas un sakaru tehnoloģiju (ICT) izmantošanu, kā arī atjaunojamās enerģijas izmantošanu un energoefektivitāti.
CIP sastāv no trīs programmām ― Informācijas un sakaru tehnoloģiju politikas atbalsta programma (ICT PSP), Uzņēmējdarbības un inovāciju programma (EIP) un programma "Enerģija Eiropai" (IEE).
Viens no galvenajiem CIP instrumentiem MVU izaugsmes un inovāciju pasākumu atbalstīšanai ir Eiropas uzņēmumu tīkls. Šo tīklu 2008. gadā atklāja Eiropas Komisija, un tas ir starpniecības centrs, kas nodrošina uzņēmumiem plašu pakalpojumu klāstu. Apvienojot iepriekšējos inovāciju starpniecības centrus (IRC) un Euro–Info centrus, Eiropas uzņēmumu tīkla sastāvā ir 500 organizācijas no 40 valstīm. Papildus konsultēšanai pārrobežu līmenī uzņēmumu sadarbības jautājumos tīkla dienesti sniedz arī palīdzību MVU saistībā ar piekļuvi ES atbalsta programmām, piemēram, FP7. Radošās nozares joprojām neizmanto šīs iespējas. Eiropas Komisijai ir jārisina šis jautājums, jo netehnoloģiskās nozares negūst labumu no šīs programmas.
Iniciatīva "Europe INNOVA" piedāvā līdzekļus un pakalpojumus inovāciju ieviešanai Eiropas uzņēmumos. Šo iniciatīvu kopš 2006. gada atbalsta Eiropas Komisija, un tās mērķis ― "informēt, atbalstīt mobilizēt un apvienot uzņēmumu vadītājus, kopu vadītājus, ieguldītājus, politikas veidotājus un attiecīgās apvienības"
 uzņēmējdarbības inovāciju jomās.
Iniciatīvā "Europe INNOVA" darbojas neatkarīgi eksperti, un tās mērķis ― veicināt reģionālo attīstību, sekmējot inovācijas ar paneļu, tīkla, kopu un finansējuma starpniecību. Par "galvenajām ražošanas nozarēm Eiropas konkurētspējas nodrošināšanai nākotnē"
 tiek nosauktas biotehnoloģijas, pārtikas/dzērienu, tehnikas/iekārtu ražošanas, tekstilizstrādājumu, ķīmijas, enerģētikas, ICT/elektrisko/optisko izstrādājumu, kosmosa un aeronautikas, mašīnbūves un ekoloģisko inovāciju nozares un divas transversālas jomas ― "ekoloģiskās inovācijas" un "ātri augoši uzņēmumi".
Turklāt šī iniciatīva ir izsludināta arī kā svarīga iniciatīva pakalpojumu nozarē. Pasākums "Eiropas inovāciju platforma zināšanu ietilpīgiem pakalpojumiem" (KIS–IP)
 ir ieviests 2007. gadā. Šīs Eiropas mēroga platformas mērķis ― stiprināt sakarus starp universitātēm, uzņēmējdarbību un finanšu līdzekļiem, lai veicinātu novatorisku risinājumu īstenošanas uzsākšanu pakalpojumu nozarē. Pasākums attiecas gan uz tehnoloģiskām, gan netehnoloģiskām inovācijām.
Pašlaik platforma ir vērsta uz trīs nozaru tīkliem ICT, atjaunojamās enerģijas un satelītu lietojumprogrammu jomā. Uzņēmējdarbības ģenerāldirektorāts arī nodrošina vairākas finanšu plūsmas, kas ir izmantojamas plānojumu jomā. Kā Konkurētspējas un inovāciju programmas (CIP) sastāvdaļa, iniciatīva "Europe Innova" var piešķirt atbalstu projektiem, kas, piemēram, veicina plānojuma izmantošanu pakalpojumu inovāciju izstrādē.

Mērķis veicināt starptautisku sadarbību inovāciju atbalsta jomā ir arī CIP iniciatīvai "PRO Inno Europe". Šīs programmas budžets 2009. gadā bija 15,5 miljoni eiro, un tā paredzēta jaunu inovāciju pārvaldības veidu, tostarp plānojuma vadības vai pakalpojumu projektu atbalstīšanai. Piemēram, iniciatīvas "PRO Inno Europe" finansējums ir piešķirts projektam "Design Management Europe"
.
Kohēzijas politika (struktūrfondi)
Visbeidzot, inovācijas tiek finansētas arī no struktūrfondiem (ERAF
 un ESF
), kuri ir ES kohēzijas politikas finanšu instrumenti. Kohēzijas politikas mērķis ― samazināt reģionu atšķirības. Šajā laika posmā tās uzmanības centrā ir konkurētspēja, izaugsme un nodarbinātība reģionu līmenī. Tāpēc pāreja uz izaugsmi, kuras pamatā ir zināšanas, ir atjauninātās Lisabonas programmas stūrakmens, kas ir ES atbilde uz globalizāciju. Inovāciju veicināšana ir ES reģionālās politikas pamatā. Plašajā inovāciju programmā ietilpst pētniecība un inovācija, ICT izmantošana, uzņēmējdarbības pasākumi un cilvēku kapitāla spēja īstenot inovācijas
.
Tomēr piešķirtie budžeta līdzekļi, kā arī pastāvošie vai īstenošanas procesā esošie projekti, kas izstrādāti saskaņā ar kohēzijas politiku, liecina, ka par inovācijām galvenokārt tiek uzskatītas tehnoloģiskās inovācijas.
Laikā no 2007. līdz 2013. gadam ES dalībvalstīm un reģioniem tiks piešķirti 344 miljardi eiro kohēzijas politikas mērķu sasniegšanai, tostarp 70 miljardi eiro kohēzijas politikai un 277 miljardi eiro struktūrfondiem (ERAF un ESF). No šīs summas 1,7 % piešķirti kategorijai "kultūra", turpretī 25 % ― iepriekš minētajai plašajai inovāciju programmai
. Saskaņā ar Reģionālās politikas ģenerāldirektorātu 86 miljardi eiro paredzēti kā mērķfinansējums inovācijām.
Saskaņā ar 2006. gada 5. jūlija Regulu par Eiropas Reģionālo attīstības fondu (ERAF)
 kategorija "kultūra" attiecas uz "kultūras mantojuma aizsardzību un saglabāšanu", "kultūras infrastruktūras attīstību sociālekonomiskās attīstības veicināšanai" un "palīdzību kultūras pakalpojumu piedāvājuma uzlabošanai ar jauniem augstākas pievienotās vērtības pakalpojumiem". Papildus tam struktūrfondu atbalsts kultūras jomai un kultūras un radošajām nozarēm var būt iekļauts arī citās kategorijās, piemēram, pilsētvides atjaunošanas, tūrisma, inovāciju vai informācijas sabiedrības (piemēram, kultūras vērtību digitalizācijai) kategorijās. Tādēļ nav iespējams precīzi noteikt kopējo atbalsta apjomu, kas kultūrai ir pieejams no struktūrfondiem. Eiropas Komisijai būtu lietderīgi aprēķināt atbalsta apjomu, kas tiek piešķirts kultūrai ar ERAF starpniecību.
Lai gan tas liecina, ka kultūras un radošos projektus var atbalstīt vairākos veidos (kā izklāstīts turpmāk), apspriedēs ar iesaistītajām pusēm reģionos ir noskaidrots, ka ierobežotās kultūras definīcijas dēļ būs grūti iegūt finansējumu tādiem kultūras projektiem, kas neatbilst noteiktai inovāciju programmai. Kultūras un radošo nozaru projektus visdrīzāk būs iespējams finansēt ar vairāku inovāciju tematu starpniecību. Piemēram, Igaunija savā valsts stratēģiskajā pamatdokumentā, kas attiecas uz laika posmu no 2007. līdz 2013. gadam un kurā ir noteikti pamatprincipi EK struktūrfondu izmantošanai valsts līmenī, ir iekļāvusi īpašu logu radošajām nozarēm. Tomēr ERAF regulā pēc būtības netiek atzīts kultūras pasākumu patiesais ieguldījums vietējā un reģionālajā attīstībā. Piemēram, ideja par to, ka brīvdabas koncertu sezona ne vienmēr uzreiz labvēlīgi ietekmēs jaunu darbvietu radīšanu, tā ievērojami uzlabos pilsētas vai reģiona pievilcīgumu, tādējādi paaugstinot ilgtermiņa konkurētspēju, nav skaidri atspoguļota struktūrfondu plānošanas dokumentos, lai gan šīs idejas īstenošanai būtu iespējams saņemt ERAF finansējumu ar nosacījumu, ka tiek skaidri parādīta tās saistība ar vietējās vides atjaunošanu vai konkurētspējas uzlabošanu.
Programmai "URBACT"
 laikā no 2004. līdz 2006. gadam līdzfinansējums tika piešķirts pilsētvides atjaunošanas atbalstīšanai veltītam kultūras pasākumu un radošo nozaru tīklam. Tīkla mērķis bija, piemēram, veicināt pieredzes un labās prakses apmaiņu jautājumā par kultūras pasākumu un radošo nozaru nozīmi Eiropas pilsētu atjaunošanā. Tādējādi galvenā uzmanība projektā bija veltīta saitei starp kultūru un pilsētvides atjaunošanu, un tajā tika analizētas pilsētas, kuras ir iekļāvušas kultūru savās pilsētvides atjaunošanas stratēģijās. Daudzas pilsētas, piemēram, Amsterdama, Birmingema, Helsinki, Lille un Neapole, ir veikušas ieguldījumus kultūras pasākumos vai sniegušas atbalstu radošajām nozarēm, lai atjaunotu degradētos pilsētas rajonus. Dažas no šīm pilsētām ir pārveidojušas pamestās rūpnīcu ēkas par mākslas centriem (piemēram, Kaapelitehdas ― kabeļu rūpnīca Helsinkos
), citas pilsētas attīstīja kultūras centrus, lai mazinātu sociālo atstumtību (Jaunatnes informācijas centrs Evosmos [Evosmos] pilsētā Grieķijā).
Līdzfinansējums no ERAF tika piešķirts arī vairākiem projektiem 2006. gada iniciatīvā "Reģioni ekonomiskām pārmaiņām"
. Viens no tiem ― "Leading by Design: Introducing Design to SMEs" (2004–2005). Šā projekta galvenais mērķis ― ar plānojuma starpniecību veicināt "novatoriskāku, ienesīgāku un ilgtspējīgāku uzņēmējdarbību"
. Tika rosināta sadarbība starp plānošanas pakalpojumu sniedzējiem vai studentiem un uzņēmumiem.
Kopš 1990. gada ERAF finansējums tiek piešķirts arī INTERREG programmai, kuras mērķis ir palīdzēt Eiropas reģioniem izstrādāt kopīgus novatoriskus risinājumus, dalīties zināšanās un kopīgi segt attīstības izmaksas. Laikā no 2007. līdz 2013. gadam tiek īstenota ceturtā programmu kārta (INTERREG IV). Mēs esam konstatējuši dažus gadījumus, kad ir veikti ieguldījumi radošajās nozarēs.
Viens šāds piemērs ir starptautiska programma, kas veltīta radošajām nozarēm Ziemeļjūras reģionā (INTERREG IV B). Projektam tika piešķirts finansējums, pamatojoties uz to, ka viena no "(inovāciju) attīstības galvenajām saskarnēm"
 ir tehnoloģijas nozaru un radošo nozaru sadarbība. Tiek uzskatīts, ka radošās nozares ir "turpmākās attīstības un ekonomiskās konkurētspējas aktīvi un būtisks faktors zināšanu ietilpīgas ekonomikas vietas izvēlei"
.
Nantes (Francija) vadīts pilsētu konsorcijs ar nosaukumu "ECCE Innovation" 2008. gadā saņēma 4 miljonus eiro lielu finansējumu no INTERREG IV B NEW programmas. Projektā "ECCE Innovation" iekļautas 8 Eiropas ziemeļrietumu pilsētas. Tā mērķis ― attīstīt radošo nozaru novatoriskās spējas, lai piekļūtu jauniem tirgiem. Projekts būs veltīts ar kultūras un radošajām nozarēm saistītās ekspertīzes, zināšanu un pieredzes apmaiņai un nodošanai reģionu līmenī. Tas ir lielisks piemērs sadarbībai kultūras jomā starp pilsētām un reģioniem, kas vērsta uz radošajām nozarēm un māksliniekiem.
INTERREG IVC 2008. gada novembrī apstiprināja vēl kādu radošu projektu ― "Creative Metropoles: Public Policies and Instruments in Support of Creative Industries". Šā projekta mērķis ― izveidot un attīstīt efektīvu sabiedriskā atbalsta sistēmu radošajām nozarēm 11 projektā iesaistītajās pilsētās (Amsterdamā, Barselonā, Birmingemā, Helsinkos, Oslo, Rīgā, Stokholmā, Tallinā, Varšavā un Viļņā).
5.2.2. Secinājumi. Inovāciju stratēģija, kurā vēl nav pilnīgi ņemta vērā kultūras rosināta kreativitāte
Jautājumā par to, vai mums būtu jāveido mākslas Eiropa vai zinātnes Eiropa, pašreizējais Eiropas Komisijas priekšsēdētājs norādīja: "Ir skaidrs, ka abas minētās jomas ir svarīgas, un jo īpaši kopš Renesanses laika Eiropai ir bijuši izcili sasniegumi abās jomās. Pastāvīgas inovācijas mākslā un zinātnē ir palīdzējušas Eiropai nodrošināt strauju attīstību un nepieredzētu izaugsmi kultūras jomā (..) Eiropa nekad nedrīkst izvēlēties starp mākslu un zinātni, jo (..) māksla un zinātne ir kājas, uz kurām Eiropa stāv."

Kultūras nozīmes atzīšana augstākajā Eiropas Komisijas līmenī ir būtisks sasniegums. Tomēr līdz šim Eiropas Komisija ir darījusi samērā maz, lai radītu kultūras rosinātas kreativitātes stratēģiju. Pašlaik ES kultūras politika galvenokārt ir vērsta uz kultūras apmaiņu atbalstīšanu (īpaši uzsverot tradicionālā kinematogrāfa finansēšanu (Media programma), sadarbību kultūras jomā (kultūras programma) un mantojuma aizsardzību (ERAF). Tās darbības pamatā ir mērķis atbalstīt tradicionālos Eiropas mēroga kultūras projektus, nevis vēlme stimulēt kultūras rosinātu kreativitāti, kas veicinātu konkurētspējīgas un ilgtspējīgas postindustriālās ekonomikas attīstību Eiropā.
Tomēr vērojamas arī pārmaiņas. Eiropas Komisija 2007. gada maijā pieņēma paziņojumu, kurā izklāstīta Eiropas darba kārtība kultūrai pieaugošas globalizācijas apstākļos
. Vienlaikus daudzas dalībvalstis apsver politikas stratēģijas kultūras un radošo nozaru stimulēšanai. Eiropas darba kārtība kultūrai ir izstrādāta, pamatojoties uz trīs savstarpēji saistītu mērķu grupām:
– kultūras daudzveidības un starpkultūru dialoga veicināšana;
– kultūras kā kreativitātes katalizatora veicināšana saskaņā ar Lisabonas stratēģiju izaugsmei un nodarbinātībai; 
– kultūras kā būtiska ES starptautisko attiecību elementa veicināšana.
Pirmo reizi EK politikas dokumentā kultūra ir skaidri minēta kā kreativitātes katalizators, tādējādi saistot kultūru ar Lisabonas stratēģiju. Saistībā ar šīs darba kārtības īstenošanu 27 ES dalībvalstu kultūras ministri 2009. gada 12. maijā pieņemtajos Padomes secinājumos
 ir uzsvēruši kultūras nozīmi kreativitātes un inovāciju attīstības veicināšanā Eiropā un atzinuši, ka stratēģiski ieguldījumi kultūrā un arī kultūras un radošajās nozarēs ir ļoti svarīgi dinamiskas radošās sabiedrības stiprināšanai un darbvietu radīšanai Eiropas Savienībā. Šā pētījuma pasūtīšana ir daļa no kopējās diskusijas par kultūras nozīmi kreativitātes stimulēšanā. Mēs arī esam novērojuši, ka kreativitātes jēdziens (lai gan ne vienmēr saistīts ar kultūru) tiek arvien vairāk integrēts izglītības jomai būtiskajos ES politikas lēmumos.
Kaut arī nesenie centieni (galvenokārt plānojuma jomā kopš 2008. gada) un atsevišķi piemēri liecina par situācijas pārmaiņām, ES inovāciju politikā joprojām galvenā uzmanība tiek veltīta tehnoloģijai un zinātnei. Saskaņā ar mūsu aprēķiniem finansējums inovācijām laika posmā no 2007. līdz 2013. gadam ES līmenī (pamatprogramma, CIP un struktūrfondi) ir 146 miljardi eiro, bet ieguldījumi kultūrā sasniedz aptuveni 3–4 miljardus eiro (saskaitot kultūras programmas un Media programmas finansējumu ar aplēsēm par finansējumu no struktūrfondiem). Diemžēl Eiropas Komisija atsevišķi neuzskaita finansējumu, kas tiek piešķirts kultūras un radošo nozaru projektiem ārpus Media programmas un kultūras programmas. Inovāciju politikā, kurā tiek akcentēta tehnoloģijas un zinātniskā attīstība, nav pienācīgi ņemts vērā tas, ka ekonomiskās pārmaiņas ir ļoti atkarīgas arī no kultūras rosinātas kreativitātes stimulēšanas.
Inovāciju politikā jāintegrē kultūras rosināta kreativitāte.
– Programmu plānojumā un īstenošanā un to vadlīnijās inovācijas netiek pietiekami saistītas ar kreativitāti un jo īpaši ar kultūras rosinātu kreativitāti.
– Pētniecība un FP7 nav pietiekami veicinājuši kultūras un radošo nozaru iekļaušanu pētniecības programmās. Radošās nozares un jo īpaši MVU nav pārstāvēti dažās programmās, piemēram, NEM platformā.
– Finanšu atbalsts (EK programmu vai Eiropas Investīciju bankas finansējums) pārsvarā tiek piemērots zinātnei un tehnoloģijai tradicionāli, gandrīz neņemot vērā radošo nozaru nozīmi, piemēram, informāciju un sakaru tehnoloģiju uzlabošanā vai kultūras rosinātas kreativitātes nozīmi produkta attīstībā.
– MVU atbalsta iniciatīvu prioritāte ir tehnoloģiski risinājumi. Lai gan radošās nozares netiek izslēgtas no šīm iniciatīvām, ir jāveic būtiski pasākumi, lai iesaistītu kultūras un radošās nozares.
– Intelektuālā īpašumtiesību stratēģijā galvenā uzmanība ir veltīta patentiem un izpratnes vairošanai tehnoloģiju nozarē; autortiesības nav norādītas kā būtisks faktors, kas veicina kreativitāti. Gluži pretēji, EK inovāciju politikas dokumentos dažkārt tiek apšaubīta intelektuālā īpašuma mehānismu piemērotība tiesību pārvaldībai vai jaunrades atalgošanai
, par prioritāti uzskatot jaunu pakalpojumu radīšanu, nevis radošās produkcijas finansēšanu ES. Intelektuālais īpašums ir galvenais instruments, ar kuru tiek atalgoti autori un ieguldītāji jaunradē.
– Nav pietiekamu statistikas datu par radošo nozaru nozīmi (pašlaik EUROSTAT risina šo jautājumu sadarbībā ar valstu statistikas birojiem, lai gan šim nolūkam pieejamie resursi ir ļoti ierobežoti
).
– Tikai pašlaik inovāciju progresa ziņojumā sāk iekļaut ar kreativitāti saistītus mērījumus (lai gan tie galvenokārt attiecas uz plānojumu jomu). Atbilstīgas, starptautiski salīdzināmas statistikas trūkums šajā jomā kavē mērīšanas rīku izstrādi.
– Nemateriālo aktīvu novērtēšana ir jāpārbauda grāmatvedības standartu pārskatīšanas kontekstā.
Visbeidzot, politikas dokumentos ir būtiski atzīt, ka robežas starp uzņēmējdarbību, zinātni un tehnoloģiju, kā arī robežas starp patēriņu, pētniecību un attīstību un ražošanu, kļūst arvien neskaidrākas. Tas nozīmē, ka mūsdienu ekonomikā inovācijas rodas, sadarbojoties uzņēmumiem, piemērojot jaunas tehnoloģijas dažādās jomās, tostarp izmantojot kreativitāti un iesaistot lietotājus jaunu ražojumu un pakalpojumu izstrādē. Radoši cilvēki un uzņēmumi no kultūras un radošajām nozarēm ir jāuzskata par sadarbības partneriem inovāciju radīšanā.
Inovācijām veltītajā ES politikā ir jāatzīst "kreativitātes" starpnozaru un daudzdisciplīnu aspekts, tādējādi apvienojot kreativitātes definīcijā "mākslinieciskās kreativitātes", "ekonomikas" un arī "tehnoloģisko inovāciju" elementus.
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Eiropadome 2007. gada martā atzina kultūras un radošo MVU īpašo nozīmi izaugsmes un inovāciju veicināšanā Eiropā
. Eiropadome 2008. gada 13. martā paziņoja: "Galvenais turpmākās izaugsmes faktors ir inovāciju potenciāla un Eiropas pilsoņu kreativitātes pilnīga attīstība, pamatojoties uz Eiropas kultūru un zinātnes izcilību." Tā paša gada decembrī Eiropas Savienības Padome pieņēma secinājumus, kuros tika uzsvērts arhitektūras ieguldījums ilgtspējīgā attīstībā
.
5.3. Pārskats par ES dalībvalstu kreativitātes stimulēšanas stratēģijām
"Kultūra ne tikai kā simboliska vērtība un "nozīmīguma" produkts, bet arī kā praktiski izmantojams funkcionāls dizains, kurš uzlabo lietotājdraudzīgumu (..) mūsdienu ekonomiku bez tās ir grūti iedomāties!"
(Nīderlandes stratēģijas dokuments par kultūru un ekonomiku)

Jautājums par kultūras ieguldījumu ekonomiskajās pārmaiņās un vēlāk arī par tās spēju stimulēt radošus risinājumus dažādās sociālās jomās ir nonācis politikas veidotāju darba kārtībā visā Eiropā. Lai arī plašāks pārskats par valstu stratēģijām attiecībā uz kreativitātes attīstīšanu ir sniegts 2. pielikumā, šajā īsajā kopsavilkumā ir norādīts, ka dažas valstis jau pašlaik veic ieguldījumus daudznozaru stratēģijās, lai integrētu kreativitāti vispārējā ekonomikas un sociālajā politikā. Protams, starp šiem mēģinājumiem pastāv ievērojamas kultūras un radošo nozaru definīciju atšķirības, kā arī atšķirības uzskatos par šo nozaru ieguldījumu (dažādās kultūras un radošo nozaru definīcijas, kas pastāv ES, ir izklāstītas pētījumā "The Economy of Culture in Europe"
).
Apvienotā Karaliste ir viena no pirmajām dalībvalstīm, kas ir formulējusi plašu kreativitātes stratēģiju. "Creative Britain: New Talents for the New Economy" tika publicēts 2008. gadā, un tajā iztirzāts jautājums par kreativitātes nozīmi dažādās jomās, tostarp ekonomikā, izglītībā, pētniecībā un inovācijā, kā arī sociālajās jomās. No vienas puses, stratēģijā ir atzīta individuālās kreativitāte, prasmju un talanta vērtība, bet vienlaikus tajā ir uzsvērta arī tādu veselīgu un dinamisku nozaru nozīme, kuras darbojas, pamatojoties uz autortiesību sistēmu, rada darbvietas un papildina valsts IKP
. Turpretī Zviedrijas stratēģijā ir izmantota plašāka pieeja, kas pārsniedz nozaru definīciju, galveno uzmanību pievēršot "indivīdiem un uzņēmumiem (..), kuru galvenais uzdevums ir radīt vai sniegt jaunu pieredzi dažādās formās". Tādējādi Zviedrija piemēro plašāku pieredzes nozaru jēdzienu. Dānija savā stratēģijā ir iekļāvusi rotaļlietu nozari (Lego), bet Itālija ― garšu nozari ("industria del gusto"); tas liecina, ka ikviena ES dalībvalsts savos centienos veicināt radošo potenciālu nosaka atšķirīgas prioritātes.
Tendence atzīt kultūras un radošo nozaru plašo ieguldījumu attīstībā ir vērojama arī Vācijā ― federālā valdība 2009. gada februārī pirmo reizi publicēja plašu kultūras un radošo nozaru atbalsta stratēģiju. Tajā īpaši uzsvērta nepieciešamība pārveidot atsevišķus ekonomiskā atbalsta pasākumus ar mērķi atvieglināt radošajiem uzņēmumiem šo pasākumu izmantošanu. Turklāt tajā attēlota kreativitātes un netehnoloģisku inovāciju nozīme ekonomisku pārmaiņu izraisīšanā dažādās ražošanas nozarēs un tiek aicināts pārskatīt tradicionālo inovāciju politiku, kurā galvenā uzmanība veltīta tehnoloģijām.
Francija, jēdziena "kultūras politika" ieviesēja
, joprojām pamatojas uz kultūras nozaru jēdzienu un uzskata, ka kultūras sektora sociālā dimensija ir svarīgāka par tā ekonomisko nozīmi. Uzmanība, ko Francija velta kultūrai, ir pretstatā ekonomiskajai pieejai, un tā atspoguļo Francijas politikas veidotāju uzskatu, ka šāda pieeja nelabvēlīgi ietekmētu identitātes un "patiesu" jaunradi.
Francijas nozaru definīcijā uzmanības centrā ir mākslas darbi un individuālu autoru darbs, nevis rūpniecisks ražošanas process. Īstenojot šo politiku (proti, ar noteikumu vai nodokļu atvieglojumu
 starpniecību) Francijā, iespējams, ir izveidota vislabākā radošo nozaru atbalsta sistēma pasaulē. Tomēr Francijas valdība cenšas panākt līdzsvaru starp politiku, kuras pamatā, no vienas puses, ir ekonomiski apsvērumi, no otras puses, vēlme pasargāt jaunradi no ekonomiskiem ierobežojumiem un tirgus darbības principiem vai ekonomisko liberālismu ("l’exception culturelle"). Šīs debates ir aktuālas visā Eiropā, taču Francijā tās ir jo īpaši spraigas
.
Baidoties, ka politika attiecībā uz kreativitāti var izraisīt "kultūras ekonomikas unikālo pazīmju izšķīšanu vispārējā ekonomikā", Francija vilcinās pieņemt radošo nozaru jēdzienu. Tomēr 2006. gada novembrī pēc Francijas ekonomikas, finanšu un rūpniecības ministra iniciatīvas tika publicēts ziņojums, kurā uzsvērta radošās un nemateriālās ekonomikas nozīme. Šajā ziņojumā norādīts, ka kreativitāte nav integrēta rūpniecības politikas pasākumos, "kuros inovācija joprojām tiek saistīta galvenokārt ar tehnoloģiju jomu"
. Pēc prezidenta Sarkozī [Sarkozy] iniciatīvas 2009. gada februārī tika izveidota Mākslinieciskās jaunrades padome, kuras uzdevums bija izskatīt ar jaunrades politikas izveidi saistītos jautājumus
.
5.3.1. Dažādas pieejas, ko dalībvalstis izmanto kreativitātes atbalstīšanai
"Turpmākajos gados radošās nozares būs svarīgas ne tikai mūsu valsts uzplaukumam, bet arī Lielbritānijas spējai nodrošināt vietu kultūrai un jaunradei mūsu valsts dzīves centrā." (Apvienotās Karalistes premjerministrs Gordons Brauns [Gordon Brown], Apvienotā Karaliste, 2008. gads
)
Šis novērtējums un turpmāk izklāstītais pārskats par valsts iniciatīvām, kas pieejams 2. pielikumā, liecina par to, ka dažas progresīvākas dalībvalstis izskata politikas pasākumus, ar kuru piemērošanu kultūru un kreativitāti varētu iekļaut dažādās politikas jomās. Turklāt valstis arvien biežāk mēģina mērīt kultūras un radošo nozaru faktisko ekonomisko un sociālo ieguldījumu sabiedrības attīstībā.
Radošajām nozarēm veltītās politikas iniciatīvas parasti vada kultūras ministrijas, izņemot Somiju, kura ir noteikusi, ka radošās nozares ir Nodarbinātības un ekonomikas ministrijas prioritāte, un Nīderlandi, kura politikas izstrādes jautājumos ir noteikusi Kultūras ministrijas ciešu sadarbību ar Ekonomikas ministriju. Vācijā par gaidāmās valsts kultūras nozaru stratēģijas īstenošanu ir atbildīga Ekonomikas un tehnoloģijas ministrija.
Lielākā daļa stratēģiju, kas attiecas uz kreativitāti, ir cieši saistīta ar valdības iniciatīvām kultūras un radošo nozaru attīstības stimulēšanas jomā. Tikai dažās no izskatītajām stratēģijām jautājums par kreativitāti ir saistīts ar citām politikas jomām, piemēram, ar sociālo attīstību, reģionālo attīstību, izglītību, apmācību un augstāko izglītību, kā arī ar pētniecību un inovāciju.
Daudzās valstīs kultūra ir reģionu kompetences joma. Nepieciešama arī reģionālo kultūras politiku sīka izpēte. Tomēr minētās stratēģijas netiks izskatītas šajā, bet gan turpmākajā pētījumā, kas tiek veikts saskaņā ar Eiropas Komisijas pasūtījumu un ko plānots izdot 2010. gada sākumā.
6. NODAĻA
IETEIKUMI POLITIKAI
Eiropas rīcībā ir milzīgi kultūras un radošie aktīvi ― spēcīga izglītības sistēma, radoši uzņēmumi, dinamiska un kultūras ziņā bagāta sabiedrība, pietiekami augsts ciparu tehnoloģiju izmantošanas prasmju līmenis, spēcīgas sabiedriskās institūcijas, demokrātiskas pārvaldes sistēmas, ideju pārpilnība, mākslinieki un radoši cilvēki. Eiropas zīmoli ir starp labākajiem pasaules zīmoliem tehnoloģijas, luksuspreču, tūrisma, izdevējdarbības, televīzijas, mūzikas, datoranimācijas, videospēļu, dizaina un arhitektūras jomā. Šīs kultūras rosinātās kreativitātes kodols ― mākslinieku un radošo profesionāļu spēja pārkāpt robežas, domāt oriģināli, uzņemties risku un izmantot savu uzņēmību sabiedrības labā. Eiropas autoriem un māksliniekiem ir pasaules mēroga ietekme arhitektūras, dizaina, modes, kino, mūzikas un laikmetīgās mākslas jomā.
Kaut arī pastāv šie aktīvi, Eiropā joprojām netiek pienācīgi atzīts ieguldījums, ko kultūra devusi kreativitātes attīstībā. Kultūrai joprojām tiek piešķirta otršķirīga nozīme ekonomiskajā un sociālajā attīstībā. Par to liecina politikas prioritātes.
Politikas veidotājiem jādomā, kā vislabāk izmantot šos nepietiekami atzītos aktīvus mūsdienu lielo ekonomisko, sociālo un vides problēmu atrisināšanā. Lai gan ekonomikas izaugsme joprojām ir prioritāte, krīze arī paver iespēju tādas ekonomikas turpmākai attīstībai, kurā ir ņemti vērā vides, kultūras un sociālie apsvērumi
. Turklāt informācijas tehnoloģijas veicina tādu jaunu sociālo tendenču parādīšanos, kas konkurē ar pastāvošo ekonomisko un kultūras apmaiņu pamatu, piedāvājot jaunas sociālās attiecības un jaunus uzņēmējdarbības modeļus. Ieguldījums kultūrā ir ieguldījums kreativitātē, kas var radīt ekonomisku un sociālu labumu.
Kreativitāte rodas dažādās spēju un vides kombinācijās, citiem vārdiem sakot, to rada personas dispozīcija un sociālais konteksts. Tādēļ politikai ir būtiska nozīme piemērotu apstākļu radīšanā visos Eiropas reģionos, lai Eiropa kļūtu par radošu vietu, kas spēj izglītot, noturēt un piesaistīt talantus. Taču vispirms politikas veidotājiem ir jāatzīst, ka kultūra ir kreativitātes resurss, un jāpiešķir tai lielāka nozīme plašākās zināšanu ekonomikas, inovāciju un sociālās kohēzijas politikas jomās
.
Šajā nodaļā ierosinātie pasākumi ir cieši saistīti ar zināšanu ekonomiku, kuras attīstība ir noteikta par prioritāti. To mērķis ir veicināt konkurenci, sadarbību starp dažādu disciplīnu pārstāvjiem, riska uzņemšanos un, kas ir vēl svarīgāk, palīdzēt indivīdiem un sabiedrībām pilnveidoties un izpaust savu vienreizīgumu
. Lai nodrošinātu šo pasākumu efektivitāti, tie ir jāsaista ar tehnoloģiskām inovācijām, kā arī ar sociāliem mērķiem (jo īpaši ar veselību, sociālo mobilitāti un izglītību). Pasākumu nolūks arī ir veicināt Eiropas attīstību saskaņā ar tādām vērtībām kā solidaritāte, iecietība, kultūras plurālisms un vides ilgtspēja.
Pievēršoties kreativitātei, iespējams no jauna atklāt mūsu iekšējo kreativitāti un saprast Sent–Ekziperī [Saint Exupery] vārdus: "Laika gaitā māls, no kā tu esi veidots, ir izžuvis un sacietējis, un nekas vairs nepamodinās snaudošo mūziķi, dzejnieku un astronomu, kas, iespējams, sākotnēji dzīvoja tevī."
 Poētiskais var līdzsvarot pieeju, kuras pamatā ir vienīgi ekonomiski mērķi un ar patēriņu saistīti apsvērumi.
Pazīmes liecina, ka pasaules līderi ir sapratuši to, ka arvien svarīgāk ir lūkoties aiz ekonomiskās izaugsmes paradigmu robežām, kuras pēdējās desmitgadēs politikas veidošanā ir dominējušas. Savā pēdējā Jaungada runā, atsaucoties uz jauno "civilizācijas politiku", Francijas prezidents Sarkozī citē filozofu un sociologu Edgaru Morēnu [Edgar Morin], kurš norāda, ka "tiekšanās pēc kvantitātes ir jāaizstāj ar dzīves kvalitātes meklējumiem" un ka "kvantitāte nav nodrošinājusi solīto dzīves kvalitāti"
. Līdzīgi arī Baraks Obama [Barack Obama] savu neseno priekšvēlēšanu kampaņu un prezidentūru balstīja uz aicinājumu īstenot "pārmaiņu politiku" un darba kārtībā atkal ir iekļāvis vērtības, kas sniedz ko vairāk par mirkļa apmierinājuma gūšanu. Pirmās atziņas, ko viņš paudis attiecībā uz mākslas nozīmi šajā pārmaiņu procesā, ir daudzsološas. Izveidodams darba grupu pārejas periodam kultūrā, Amerikas Savienoto Valstu 44. prezidents apliecināja, ka viņš patiešām uzskata mākslu par politikas jautājumu. Savā paziņojumā Obama arī uzsver nozīmi un vērtību, kāda radošajai izpausmei piemīt sabiedrībā, un vajadzību ieguldīt mākslas izglītībā
.
Mūsu priekšlikumu vispārējais mērķis ir panākt to, ka Eiropā tiek stimulēta un veicināta kreativitāte un indivīdi, sabiedrība, publiskās institūcijas un uzņēmumi tiek motivēti izmantot kultūru kā līdzekli sociālajā un ekonomiskajā attīstībā. Uzdevumi ir šādi:
– veicināt iztēles un talanta pilnveidi skolā, dzīvē, uzņēmumos un sabiedriskajās institūcijās;
– stimulēt saistību starp mācību priekšmetiem un to, ka mācību priekšmeti papildina cits citu;
– atbalstīt radošās ekonomikas attīstību, integrējot kultūras rosinātu kreativitāti inovāciju politikā;
– ar kultūras starpniecību veicināt inovācijas sociālajā jomā;
– atbalstīt reģionālo identitāšu un kultūru savstarpēju papildināšanu, Eiropas līmenī pulcējot talantīgus cilvēkus, lai veicinātu attīstību vietējā līmenī, kā arī daudzvalodību;
– pāriet no dalībvalstu savstarpējās konkurences kultūras jomā uz to sadarbību kultūras jomā, lai Eiropas kreativitāte kļūtu pamanāma starptautiskā līmenī un lai veicinātu Eiropas kā radošas vietas atpazīstamību;
– līdzsvarot politikas ieceres, kuru pamatā ir ekonomiskie mērķi.
Mēs piedāvājam piecas pasākumu grupas.
1. Uzlabot izpratni par kultūru kā svarīgu kreativitātes resursu;
2. Iekļaut kultūras rosinātu kreativitāti inovāciju veicināšanas politikā;
3. Veikt pastāvošo finanšu resursu pārdali vai izveidot jaunas programmas, lai stimulētu kreativitāti;
4. Nodrošināt Eiropas kā radīšanai piemērotas vietas atpazīstamību;
5. Pārskatīt un piemērot reglamentējošo un institucionālo struktūru, lai atbalstītu sadarbību radošajā un kultūras jomā.
6.1. Izpratnes uzlabošana par kultūru kā kreativitātes un inovācijas resursu
Tas, ka kultūra ir kreativitātes resurss, ir jāatzīst šādos līmeņos:
– statistikas līmenī, lai labāk saprastu mākslas un radošā sektora sociāli ekonomisko nozīmi un nemateriālajiem aktīviem piešķirtu lielāku vērtību;
– apmācības līmenī, lielāku nozīmi piešķirot iztēlei un radošām idejām, kā arī mācību priekšmetu savstarpējai papildināšanai.
6.1.1. Kreativitātes un nemateriālo aktīvu svarīguma novērtēšana statistikā un progresa ziņojumos
Il faut apprendre à juger une société à ses bruits, à son art et à ses fêtes plus qu’à ses statistiques
Žaks Atalī

Žaka Atalī vārdi ir guvuši atsaucību laikā, kad statistikas prognozes un korporatīvās pārvaldības sistēmas kopumā ir zaudējušas sabiedrības uzticību. Eiropas radošā potenciāla mērīšana ir jāuztver kā pasākums, kas ieinteresētajām pusēm ārpus kultūras jomas palīdz parādīt kultūras un kreativitātes lielo nozīmi. Turklāt Eiropā izskanējušie aicinājumi politikas veidošanā arvien vairāk pamatoties uz faktiskiem pierādījumiem, visticamāk, netiks atsaukti. Līdz šim šo aicinājumu iespaidā ir izstrādātas vairākas statistikas rādītāju sistēmas, kurās lielākoties nav ņemti vērā jaunrades vai kultūras faktori un ar kuru starpniecību tāpēc nav iespējams pilnīgi atspoguļot Eiropas stāvokli jaunrades jomā. Iespēja izveidot šādu rādītāju sistēmu ar mērķi izstrādāt kultūras rosinātas kreativitātes Eiropas indeksu (ECI) ir izskatīta 3. pielikumā. Šāda indeksa galvenais mērķis būtu akcentēt iespēju iekļaut kultūras rādītājus tajās struktūrās, kas jau pastāv attiecībā uz kreativitāti, inovācijām un sociāli ekonomisko attīstību.
Ierosinātais kultūras rosinātas kreativitātes Eiropas indekss (ECI) ir jauna statistikas struktūra, kas paredzēta to dažādo faktoru mijiedarbības atspoguļošanai un mērīšanai, kuri veicina kreativitātes attīstību Eiropas Savienībā. Tāpat kā citi rādītāji, tas mēra parādības darbības rezultātus, izmantojot rādītāju kopumu, kuri raksturo kādu no šīs parādības būtiskajām pazīmēm. Šis indekss ir izstrādāts, pamatojoties uz indeksiem, kas jau pastāv attiecībā uz kreativitāti, inovācijām un ekonomiskās darbības rezultātiem, taču tajā ir iekļauti elementi, kas īpaši attiecas uz mākslu un kultūru, lai nodrošinātu, ka Eiropas radošā un novatoriskā potenciāla mērīšanā tiek ņemta vērā kultūras dimensija. Ņemot vērā darba uzdevuma būtību, ierosinātais kreativitāti indekss galvenokārt paredzēts vides faktoru novērtēšanai, nevis individuālo kreativitāti novērtēšanai.
Uzmanības pievēršana kreativitātes kultūras dimensijai nozīmē to, ka tiek ņemti vērā daudzi tādi faktori, kuri parasti netiek iekļauti citos indeksos. Tostarp tie var būt šādi faktori:
– izglītība mākslas skolās;
– nodarbinātība kultūras jomā;
– kultūras piedāvājums;
– līdzdalība kultūras dzīvē;
– iespiešanās tehnoloģiju jomā;
– normatīvais un finanšu atbalsts jaunradei;
– kultūras nozaru ieguldījums ekonomikā.
Šos rādītājus mēs esam sagrupējuši 6 kreativitātes pīlāros, kas ir attēloti shēmā.
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Seši kultūras rosinātas kreativitātes pīlāri sīkāk raksturoti 3. pielikumā, kurā sniegta arī informācija par indeksu.
Lai labāk izprastu kultūras rosinātas kreativitātes ekonomisko un sociālo nozīmi, ieteicams:
• no jauna izskatīt statistikas informāciju, lai nodrošinātu nemateriālo un netehnoloģisko inovāciju labāku atspoguļojumu;
• inovāciju progresa ziņojumos iekļaut kultūras rādītājus;
• izveidot indeksu, kuru varētu izmantot, lai novērtētu vidi, kas veicina kultūras rosinātu kreativitāti (indeksa apraksts ― 3. pielikumā).
6.1.2. Iztēles un novatorisku radošu ideju vērtības atzīšana
o Veicināt mākslas un kultūras izmantošanu mūžizglītībā (tostarp formālajā izglītībā).
o Atzīt tādus alternatīvu izglītības paņēmiens, kuros uzmanība ir pievērsta individuālās kreativitātes attīstībai (Redžo Emīlija [Reggio Emilia], Valdorfs [Waldorf], Montesori [Montessori], Dekrolī [Decroly], Šteiners [Steiner] u. c.).
o Universitāšu līmenī veicināt prasmju apvienošanu un starpdisciplinārus pasākumus (uzņēmējdarbība, inženierzinība, zinātne (tostarp sociālās zinātnes) un māksla, kā arī dizains). 
o Veicināt radošas partnerības un izglītības, kultūras un uzņēmējdarbības pasākumu savstarpēju papildināšanos.
6.2. Kultūras rosinātas kreativitātes iekļaušana politikā
Lai gan kultūra var veicināt Eiropas inovāciju mērķu sasniegšanu un jaunas ekonomikas un sociālās paradigmas attīstību, Eiropas līmeņa, valstu un reģionu projektos tai joprojām ir otršķirīga nozīme, un kultūrai netiek pievērsta pienācīga uzmanība ne institucionālajās struktūrās, ne politikas prioritātēs
.
ES līmenī Eiropas kultūras daudzpolaritāti nedrīkst uzskatīt par traucēkli, jo tā ir lielisks resurss kreativitātes un inovāciju stimulēšanai. Eiropas institūcijām jānodrošina, ka dažādās ES politikas, kuru mērķis ir stimulēt inovācijas saskaņā ar Lisabonas stratēģiju, varētu efektīvi izmantot kultūras rosinātas kreativitātes attīstīšanā un radošo un kultūras nozaru iesaistīšanā. Par šiem jautājumiem varētu veikt atsevišķu pētījumu.
Eiropā ir jāveicina kultūras rosināta kreativitāte.
a. Inovācija, pētniecība un uzņēmums
Pastāv spēcīga tendence inovācijas saistīt ar P&A, tehnoloģijas un zinātnes jomu. Politikā, kur galvenokārt uzmanība pievērsta P&A jomai, jāietver arī kreativitāte, un šai politikai ir jāveicina daudzdisciplinārs raksturs un mijiedarbība starp mākslu, zinātni un uzņēmējdarbību. Politikai ir jāveicina:
– dizaina domāšanas integrācija uzņēmējdarbībā;
– radošo MVU sasaiste ar pētniecības programmām tīklā savienoto informācijas nesēju jomā;
– daudzvalodu lietojuma stimulēšana ar radošu informācijas nesēju starpniecību (dublēšana, subtitrēšana, tulkošana);
– pētniecības centru un mākslas un dizaina skolu apvienošana klasteros;
– zinātnes un pētniecības rezultātu nodošana sabiedrībai ar mākslas starpniecību;
– intelektuālā īpašuma (autortiesību vai droit d’auteur) pielīdzināšana rūpnieciskajam īpašumam (patentiem, prečzīmēm) inovāciju politikā;
– tāda MVU politika (uzņēmumu un informācijas sabiedrības jomā), kura nodrošina radošo un kultūras nozaru MVU lielāku līdzdalību; ES līmenī to var panākt, palīdzot šiem uzņēmumiem piedalīties konsultatīvajās platformās, ko EK izmanto finansēšanas prioritāšu noteikšanai (kultūras un radošo nozaru uzņēmumi galvenokārt tiek iesaistīti kultūras apmaiņas programmās, nevis rūpniecības politikas pasākumos).
b. Kultūra, audiovizuālie materiāli un daudzvalodība
Kultūras apmaiņas politika Eiropai jāpapildina ar tādu kultūras politiku, kas nodrošina kreativitātes attīstību. Šai politikai jāveicina sadarbība starp valstīm, kurās ilgstoši pastāv strukturāla ietekme uz vietējo kultūras izpausmju, tostarp valodu, apriti. Ciparu tehnoloģija piedāvā iespēju paplašināt vietējo valodas produktu izplatību starptautiskā līmenī, ja vien šādu iespēju izmanto vietējie dalībnieki, kas ir gatavi apvienot savus resursus un radīt izplatīšanas skalu ("garā aste" [The Long Tail]
). Ja Eiropa neizmantos iespējas, ko sniedz tās daudzveidība, īstenojot sadarbību starp valstu un/vai valodu tirgiem, lielākā daļa Eiropas radošo nozaru nesasniegs līmeni un spēku, kāds ir nepieciešams, lai konkurētu pasaules tirgū. Infrastruktūras un resursu trūkuma dēļ labākie talanti, kas vēlas gūt pasaules līmeņa atzinību, pārcelsies uz dzīvi citos kontinentos. Tas izraisītu vietējo kultūru marginalizāciju. Turklāt tas kavētu sociālo un kultūras mijiedarbību, kas ir svarīga Eiropas ekonomisko, sociālo un kultūras panākumu nodrošināšanai.
Kultūras politikai jānodrošina Eiropas kreativitātes aprite Eiropā un tas, ka šī kreativitāte un inovāciju procesi savstarpēji papildina viens otru. Kultūras politikai ir jāveicina:
– sadarbība starp dažādām valsts un reģionālām kultūras institūcijām, lai šī institūciju darbība kultūras jomā iegūtu Eiropas dimensiju; dalībvalstīm kultūras jomā jāpāriet no konkurences uz sadarbību, lai panāktu, ka Eiropas kultūras tiek pamanītas starptautiskajā līmenī;
– gan laikmetīga jaunrade, gan kultūras mantojuma saglabāšana;
– mākslinieku mobilitāte;
– starptautiska mēroga mākslas un uzņēmējdarbības projekti, kuros uzsvērts Eiropas kultūru kopīgais mantojums un kuri apvieno sabiedrību kopumā;
– mūsdienu literatūrā un kinematogrāfijā ietvertās jaunrades izplatīšana ar dublēšanas, subtitrēšanas un tulkošanas starpniecību;
– tādas kultūras attīstības iecere, kas nebūtu pakārtota ekonomikas noteikumiem un mērķiem.
c. Reģionālā attīstība
ES reģionālās politikas pamatnostādnēs (un no tām izrietošajā finansējuma sadalē) inovācijas tiek saistītas galvenokārt ar zinātni un tehnoloģiju. Turklāt kohēzijas politikā jēdziens "kultūra" galvenokārt tiek attiecināts uz "kultūras mantojuma aizsardzību un saglabāšanu" vai "uz kultūras infrastruktūras attīstību ar mērķi veicināt sociāli ekonomisko attīstību". Vairāk uzmanības jāpievērš potenciālam, kas piemīt kultūrai kā kreativitātes resursam. Eiropā jāīsteno šādi politikas pasākumi:
– labākās prakses izplatīšana par to ieguldījumu pārvaldību kultūrā, kas tiek veikti ekonomikas un sociālā labuma gūšanas nolūkā;
– reģionālo kultūras rosinātas kreativitātes stratēģiju finansēšana;
– partnerību veicināšana starp reģioniem, lai uzlabotu vietējo jaunrades produktu nonākšanu tirgū;
– kultūrā veicamo ieguldījumu kā inovāciju stratēģijas sastāvdaļas noteikšana par prioritāti reģionālās politikas instrumentos;
– kultūras un reģiona ekonomiskās un sociālās attīstības savstarpējās saistības izpēte;
– īpaša riska kapitāla vai investīciju fondu izveide reģionos ar mērķi atbalstīt radošās nozares.
d. Sociālā politika
Lai kultūru varētu izmantot sociālās politikas pasākumos,
– jāaicina vietējās, reģionālās un valsts iestādes atzīt kultūras resursu nozīmi sociālo un sabiedrisko pakalpojumu jomā un izmantot tos šo pakalpojumu sniegšanā;
– ievērojot apņemšanos veicināt un atbalstīt sociālās inovācijas, iekļaujot tās savās programmās, ES ir jāveicina kultūras kā resursa izmantošana sociālo inovāciju jomā; ES ir jāakcentē labākā prakse no tiem projektiem, kas tiek īstenoti sociālu mērķu sasniegšanai un jau ir saņēmuši atbalstu no kultūras fondiem un struktūrfondiem;
– jāizveido eksperimentāla shēma, lai izstrādātu radošo sociālo uzņēmēju darbaudzināšanas shēmu jaunajiem uzņēmējiem;
– jāpasūta ilgtermiņa pētījumi (iespējams, saistībā ar ES finansētiem projektiem), kuros tiktu pētīta kultūras pasākumu ietekme galvenajās sociālajās jomās, piemēram, sociālās kohēzijas un pilsoniskās atjaunotnes jomā.
e. Izglītības politika
Izglītībai ir būtiska nozīme kreativitātes attīstīšanā, un māksla un kultūra veicina šo procesu. Lai kreativitāti Eiropā varētu attīstīt ar izglītību, mēs piedāvājam šādus pasākumus:
– sīkāk izpētīt to, kāda ietekme ir mākslas un kultūras (kā kreativitāti veicinoša instrumenta) pastiprinātai izmantošanai mācību procesā, lai akcentētu labākās prakses paraugus Eiropā;
– sīkāk izpētīt kultūras ietekmi uz uzņēmējdarbību;
– veicināt mākslas plašāku iekļaušanu mācību programmā;
– informēt mācību iestāžu audzēkņus un skolotājus par mākslas un kultūras nozīmi un funkciju kreativitātes attīstīšanā, kā arī par intelektuālā īpašuma vērtību;
– veicināt audzēkņu un skolotāju mobilitāti starp mākslas un dizaina skolām; jāveicina izcilo mākslas, dizaina un modes skolu sadarbība un darbības paplašināšana; daudzdisciplīnu mācību programmas izmantošanas veicināšana;
– sekmēt daudzvalodību ar mākslas un izklaides līdzekļu starpniecību;
– izstrādāt pilotprojektus par skolotāju tālākizglītību mākslas jomā;
– novērtēt radošās prasmes, tostarp amatniecības un intelektuālās prasmes (kreativitātei nepieciešama arī tehnoloģiskā kompetence).
f. Citas ES politikas jomas
Vides politika. Autoru (mākslinieku, arhitektu un dizaineru) un radošo MVU mobilizēšana (piemēram, piešķirot Eiropas apbalvojumu) ar mērķi nodrošināt vides ilgtspēju. Izpētīt saistību starp "dizaina domāšanu" un ekoloģijas jautājumiem. Ar kultūras starpniecību uzlabot zināšanas par vidi.
Iekšējais tirgus un konkurences politika. Kultūras daudzveidības kā konkurētspējas aktīva un politikas mērķa (nevis apgrūtinājuma) integrēšana. Šajā nolūkā nepieciešams pilnīgi īstenot ES Līguma 151. panta 4. punktu par kultūras daudzveidību.
Tirdzniecība un sadarbības politika. Starptautiskajā līmenī veicināt kultūras daudzveidības principu, sekmējot kultūras apmaiņu ar trešajām valstīm. Trešām valstīm paredzētu tehniskās palīdzības programmu izmantošana, lai veicinātu tirdzniecību radošajās nozarēs un apmaiņu kultūras jomā.
6.3. Pastāvošo finanšu resursu pārdale vai jaunu programmu veidošana kreativitātes stimulēšanai
Reģionālajos, valstu un arī ES fondos un programmās ir jāatbalsta:
– radošie uzņēmēji un uzņēmumi;
– sociālās inovācijas, kas tiek īstenotas ar kultūras starpniecību;
– teritorijas, kurās kultūra tiek izmantota kā līdzeklis attīstībai;
– teritoriju sadarbība kultūras jomā.
6.3.1. Radošo uzņēmumu un uzņēmēju atbalstīšana
Atbalsts reģionu, valsts vai ES līmenī uzņēmumu konsultēšanai un finanšu atbalsta sniegšanai.
a. Konsultēšana
– Radošajiem MVU vai māksliniekiem/uzņēmējiem veltītu resursu centru ar mazāk nekā 20 darbiniekiem standartformas izstrāde ES līmenī. Šie centri sniegs palīdzību uzņēmuma vadīšanā un veicinās sadarbību Eiropas līmenī. Šādu centru var izveidot pastāvošajās MVU informēšanas struktūrās, un tā uzdevums būtu mudināt autorus veidot savus uzņēmumus. Definīcija "radošie MVU" attiecināma uz uzņēmumiem, kas inovācijas piemēro sakaru, zīmolrades, tirdzniecības un dizaina jomā. ES var izstrādāt šādu centru darbības misiju, kuras turpmāka īstenošana, šim nolūkam saņemot arī noteiktu ES finanšu atbalstu, tiktu veikta valstu līmenī.
– Tirgus informācijas par patēriņa tendencēm un praksi nodrošināšana visā Eiropā, lai atbalstītu piekļuvi ārvalstu tirgiem un veicinātu pāreju uz ciparu tehnoloģiju izmantošanu. Radošajā sektorā jāattīsta iekšējais tirgus, kas pašlaik ir sadalīts atbilstīgi kultūras un valodas robežām. Radošajām nozarēm ir nepilnīga izpratne un zināšanas par patēriņa tirgiem Eiropā, īpaši jautājumos, kas saistīti ar digitālo ekonomiku.
– Palīdzēt kultūras un radošo nozaru MVU identificēt kopu veidošanas iespējas pētniecības un tehnoloģiju projektos.
– ES līmenī izstrādāt kreativitātes tālāknodošanas koncepciju, izmantojot "radošos māklerus", kuru uzdevums ― nodrošināt kultūras jomā strādājošiem uzņēmumiem un māksliniekiem piekļuvi jauniem tirgiem un neradošajām nozarēm, sniedzot kultūras rosinātas kreativitātes pakalpojumus.
b. Finanšu atbalsta sniegšana
– Inovāciju kuponu ieviešana valsts līmenī ar mērķi palīdzēt MVU iegūt profesionālās prasmes, kuru nodrošināšanu tās pašas nespēj atļauties (tehnoloģiju, tirdzniecības, reklāmas un dizaina jomā). Šo ideju var attīstīt ES līmenī un īstenot tajās dalībvalstīs, kuras to vēlas.
– Īpaša atbalsta izstrāde amatniecībai. Piemēram, Eiropas amatniecības apbalvojuma organizēšana vai finansēšana.
– To MVU atbalstīšana, kuri īsteno dizaina stratēģiju, un to uzņēmumu atbalstīšana, kuri uzlabo savu konkurētspēju ar dizaina un/vai mākslas starpniecību.
– Autoru un radošo MVU mobilizēšana, lai nodrošinātu vides ilgspēju.
– Palīdzība radošajam sektoram attīstīt kolektīvu pārstāvību ar arodapvienību starpniecību. MVU nav pietiekami pārstāvēti inovāciju politikai un programmām būtisko lēmumu pieņemšanā.
– Uzlabot izpratni par valsts pasūtījuma nozīmi kreativitātes stimulēšanā.
6.3.2. Sociālo inovāciju atbalstīšana ar kultūras rosinātu kreativitāti 
– Izplatīt un atbalstīt labāko sociālās iekļaušanas pieredzi izglītībā, kuras pamatā ir māksla un kultūra un kas stimulē kreativitāti.
– Veicināt un atbalstīt sociālo novatoru tīklus, it sevišķi saiknes ar tīkliem vai kultūras organizācijām un praktiķiem, jo īpaši, ja šīs organizācijas un praktiķi darbojas sociālās programmas pamatjomās, piemēram, risina jautājumus, kuri saistīti ar jaunatni, prasmēm, migrāciju, veciem cilvēkiem u. c.
– Lai akcentētu un veicinātu labo pieredzi, var izveidot sponsorētu apbalvojumu, kas tiktu piešķirts par jaunradi sociālajā jomā gan projektu, gan izcilu personu kategorijā.
– Izveidot "kreatīvo korpusu" ― starptautisku radošo darbinieku datubāzi, kurā norādītas prasmes un spēja strādāt noteiktās sociālo inovāciju jomās.
– Identificēt un veicināt atbalstu galvenajām sociālo inovāciju kopām, kuru pamatā ir kultūra. Veicināt konsultēšanu, atbalstu, darbaudzināšanu un finansēšanu.
6.3.3. Sadarbības atbalstīšana un Eiropas dimensijas piešķiršana teritoriālo kopu veidošanai
– Ar struktūrfondu starpniecību veicināt sadarbību starp pilsētām un reģioniem, kas vietējā attīstībā izmanto kultūru un radošās nozares.
– Izmantojot ICT, pētniecības programmas un struktūrfondus, veicināt kontaktus starp autoriem un radošajiem uzņēmumiem, pētniecības centriem un tehnoloģiju uzņēmumiem ar mērķi izpētīt uzņēmējdarbības modeļus, kas ir piemēroti valodas un kultūras ziņā sadrumstalota tirgus apstākļiem.
– Labākās pieredzes apmaiņas nolūkā atbalstīt tīklu veidošanu starp tiem uzņēmumiem, kas nodrošina mākslas un uzņēmējdarbības mijiedarbību.
6.3.4. Kultūras sadarbības atbalstīšana teritorijās ar mērķi veicināt Eiropas mēroga kreativitātes projektus
– Atbalstīt Eiropas mēroga kultūras projektus, kas veicina "Eiropas kreativitātes" struktūras nostiprināšanos sabiedrībā. Šiem projektiem ir gan jācildina Eiropas kultūras kopīgās iezīmes, gan jāveicina sociālās saites un solidaritāte starp Eiropas pilsoņiem.
– Atbalstīt to valsts iestāžu vai kultūras organizāciju iniciatīvas, kuras sadarbojas lielos Eiropas mēroga pasākumos vai projektos. (Piemēram, var atbalstīt nacionālo filmu institūtu vēlmi sadarboties kinematogrāfijai veltīta VOD portāla izveidē ar mērķi uzlabot prasmes informācijas nesēju jomā
).
– Pārskatīt MEDIA programmas prioritātes, lai akcentētu atbalstu produktu izplatīšanai ar ciparu tehnoloģiju starpniecību. Veicināt filmu subtitrēšanu digitālās izplatīšanas platformās, lai sekmētu daudzvalodību.
– Pilnvarot EIB izveidot ekspertu grupu jautājumos par aizdevumu piešķiršanu radošajām nozarēm, tostarp MVU.
– Veicināt privātus ieguldījumus kultūras un radošajās nozarēs (veidojot saikni ar finanšu kopienu).
6.4. Eiropas kā radīšanai piemērotas vietas atpazīstamības nodrošināšana
Eiropas kā "senas vietas" tēlu daļēji nosaka tās bagātā un senā vēsture. Reizēm tas var traucēt uztvert mūsdienu realitāti. Jācenšas nodrošināt Eiropas kā radīšanai, iztēlei un talanta izpausmēm piemērotas vietas atpazīstamība; Eiropa kā vieta, kas veicina un novērtē oriģinalitāti un atšķirības. Turpmāk norādītas pieejas, kuras var piemērot šā mērķa sasniegšanai.
– Eiropas vērtību paušana starptautiska līmeņa mākslas projektos (ES sponsorētas izstādes). ES atpazīstamībai jābūt saistītai ar laikmetīgumu un mūsdienīgumu
. Tas nozīmē atbalstu muzeju kopīgām iniciatīvām veidot starptautiskas izstādes, kas cildinātu Eiropas kultūras un zinātni.
– Atbalsts Eiropas balvu literatūrā
, mūzikā
, kinematogrāfijā
, dizainā
, amatniecībā un arhitektūrā ieguvēju reklamēšanai. Lielākā daļa šo balvu jau pastāv, taču tām nav atpazīstamības starp profesionāļiem un Eiropas sabiedrībā. Tā kā šādu balvu izveide sākuma posmā nav komerciāli izdevīga, nepieciešami ievērojami valsts līdzekļi mārketinga un reklāmas vajadzībām.
– Pasaulei ir jāpazīst Eiropas talanti. Apbalvotie darbi jāizplata dažādās vietējās valodās visā Eiropā. Vidējā termiņā Eiropas balvas iegūšanai dažādās kategorijās ir jākļūst līdzvērtīgai, piemēram, Nobela prēmijas, Oscar vai Grammy balvas iegūšanai.
– Tehniskās palīdzības programmas īstenošana trešajās valstīs ar mērķi finansēt „bizness biznesam” (B2B) iniciatīvas un tirgus izpēti. Tehniskās palīdzības programma trešajās valstīs (proti, Ķīnā, Brazīlijā un Indijā) ar uzņēmējdarbības sakaru un licencēšanas starpniecību veicinātu intelektuālā īpašuma aizsardzību. Tirdzniecības sakaru ar trešo valstu MVU veicināšana kultūras un radošajā jomā. Palīdzība strukturēta dialoga izveidē starp Eiropas valstu un trešo valstu radošajiem uzņēmumiem.
– Daudzvalodības veicināšana, iekļaujot arī minoritāšu valodas (kurās runā aptuveni 50 miljoni eiropiešu), kas ir diferenciācijas un vienreizīguma avots. Radošās nozares, piemēram, kinematogrāfija un televīzija, savienojumā ar tehnoloģiskām inovācijām digitālās subtitrēšanas jomā atrodas vislabākajā pozīcijā, lai nodrošinātu atbalstu daudzvalodības politikai. Eiropas balvu literatūrā un kinematogrāfijā ieguvējiem ir jābūt pieejamam finansējumam darbu tulkošanai, lai veicinātu to izplatīšanu starptautiskā līmenī.
– ES ieguldījumu Eiropā notiekošos lielajos starptautiskajos kultūras gadatirgos pārskatīšana vai apsvēršana. Apmaiņā pret šādiem ieguldījumiem lielajiem gadatirgiem ir jāpiedalās Eiropas radošo projektu vai iepriekš minēto Eiropas balvu reklamēšanā un pārdošanā.
6.5. Pārskatīt un pielāgot reglamentējošo un institucionālo atbalstu kultūras rosinātai kreativitātei
"Cilvēkkapitālam ir būtiska nozīme. Jo augstāk attīstīts ir cilvēkkapitāls, jo labāki mēs esam (..) Tas daudzējādā ziņā ir atkarīgs no cilvēkiem ― no spējas īstenot inovācijas, domāt novatoriski un būt radošiem. Šādiem cilvēkiem piemīt plašs skatījums ― viņu rīcības pamatā ir zinātkāre par to, kas sekos; viņi labprāt pieņem atvērtās pasaules izaicinājumu. Šādu domas plašumu ārkārtīgi vairo mijiedarbība ar mākslu un kultūru."
Tonijs Blērs [Tony Blair]
– Starptautisko grāmatvedības standartu padomes (IASB) izstrādāto grāmatvedības standartu pārskatīšana un nemateriālā īpašuma vērtības noteikšana uzņēmumu pārskatos.
– Intelektuālā īpašuma standartu kā labākā kreativitātes stimulēšanas veida atzīšana. Pienācīgu izpildes mehānismu nodrošināšana.
– Tiesību īpašnieku atbalsts tiesību pārvaldības iniciatīvām, kuras atvieglina autortiesību licencēšanas procesu visā ES. Tiesību licencēšana nedrīkst kavēt Eiropas kultūras produktu izplatīšanu starptautiskā līmenī.
– To valsts un Eiropas tiesību aktu revīzija, kuri apgrūtina sadarbību Eiropas līmenī un ierobežo Eiropas kopējā potenciāla īstenošanu. Piemēram,
• kopražošanas līgumu pārskatīšana, lai veicinātu audiovizuālus kopražojumus;
• ieturamo nodokļu prasību saskaņošana attiecībā uz mākslinieciskās darbības rezultātiem un mākslinieku honorāriem;
• vīzu saņemšanas atvieglojumi ārvalstu māksliniekiem;
• nodokļu sistēmas (PVN) pārskatīšana ar mērķi veicināt kultūras produktu patēriņu;
• mākslas un radošu pasākumu sponsorēšanas veicināšana un nodokļu kredīta shēmu attiecināšana uz šiem pasākumiem, akcentējot labāko pieredzi šajā jomā.
– Darba grupas izveide Eiropas Komisijā, pamatojoties uz ES Līguma 151. panta 4. punktu, lai pārraudzītu kreativitātes politikas īstenošanu. Var arī izveidot par kreativitātes politikas izstrādi un īstenošanu atbildīga komisāra posteni. Darba grupai ir jāziņo Eiropas Parlamenta Kultūras komitejai un dalībvalstīm saskaņā ar atklāto koordinācijas metodi, kas izveidota, domājot par radošajām nozarēm.
Epilogs
Kultūras rosinātas kreativitātes politika ir iespēja saistīt neracionālo, iztēli, poētisko, abstrakciju un garīgo ar mūsu sabiedrības "racionālo", zinātnisko un materiālo iekārtu. Tas nozīmē sabiedrības iedvesmošanu ar vērtībām un mērķiem, kas piedāvā alternatīvu statistikas un produktivitātes rezultātiem un īstermiņa ieguvumiem. Māksla un kultūra var būtiski veicināt tādu mērķu sasniegšanu, kas mazina pretrunas starp turības vairošanu, no vienas puses, un ilgtspējību un harmonisku sociālo attīstību, no otras puses. Māksla un kultūra var palīdzēt pārvarēt ekonomiskus un praktiskus ierobežojumus. Radoši cilvēki var palīdzēt izstrādāt un īstenot jaunu pieeju, ja vien to prasmes un zināšanas tiek pienācīgi atzītas. Mēs kā pilsoņi un patērētāji varam veicināt kultūras un kreativitātes izmantošanu, lai rastu jaunas iespējas dzīvesveida un darba apstākļu uzlabošanai. Mēs dzīvojam laikā, kad pastāv milzīgas ekonomiskas, sociālas un vides problēmas. Mērķtiecīgas kreativitātes politikas izstrāde, kurā tiktu iesaistīta māksla un kultūra, palīdzētu risināt daudzas no šīm problēmām. Savukārt "kultūra, ko mēs veidojam, noteiks mūsu likteni"
.
Ir laiks uzņemties radošo risku, atzīstot iztēli, poētisko, simbolisko, estētisko vai garīgo (kultūras rosinātas kreativitātes pazīmes) par inovāciju, sociālā progresa un Eiropas integrācijas faktoriem.
PIELIKUMI
1. PIELIKUMS
KREATIVITĀTES ZINĀTNISKĀS DEFINĪCIJAS
Vispirms tiks izklāstīta psiholoģiskā pieeja kreativitātei, bet pēc tam ― kreativitāte sociālā un kultūras skatījumā.
1. Psiholoģiskā pieeja
Šajā pieejā galvenā uzmanība ir pievērsta indivīdam, un tā mēģina sniegt skaidrojumu, kā bioloģija, saprāts un zemapziņa ietekmē domas. Vēsturē ir pastāvējuši atšķirīgi viedokļi par kreativitāti, un tikai 20. gadsimta 50. gados šim jēdzienam nolēma pievērsties arī psihologi. Viņi apstrīdēja pieņēmumu, ka pastāv kāds absolūts standarts apdāvinātības noteikšanai, kuru vismaz kopš Romantisma laikmeta daudzi uzskatīja par augstāku dāvanu, ko indivīdam piešķir Dievs vai daba
. Ideja par kreativitāti kā "pārcilvēciskam spēkam piedēvētu" īpašību vai kā "dievišķas izcelsmes" īpašību ir zaudējusi savu dominējošo nozīmi.
1.1. Bioloģija
Biologi ir izpētījuši noteiktas cilvēka smadzeņu daļas, tomēr nav spējuši rast skaidrojumu kreativitātei. Kā norāda R. K. Sojers [R. K. Sawyer]
, desmitiem gadu ilgos pētījumos nav iegūti pierādījumi tam, ka par kreativitāti būtu atbildīga kāda noteikta smadzeņu daļa. "Patiesībā visi pierādījumi apliecina to, ka kreativitāte ir funkcija, kuras nodrošināšanai tiek izmantotas visas smadzenes, kompleksā sistēmiskā veidā iesaistot šajā procesā daudzus dažādus smadzeņu rajonus. Izvirzīta hipotēze, ka radošo procesu var ietekmēt stimulācijas daudzveidība (vizuāla vai dzirdes stimulācija, multisensora stimulācija) vai intensitāte." Kā novērojis Hovards Gārdners [Howard Gardner], "jūs varat pārzināt katru neironu ķēdes posmu personas galvā, taču jūs joprojām nespētu noteikt, vai šī persona ir radoša" 
.
1.2. Personības pieeja
Personība ir cilvēka rakstura īpašību kopums, kas ietekmē spēju saprast, motivāciju un uzvedību. Psihologus 20. gadsimta 50. gados visvairāk interesēja zinātniskās un tehnoloģiskās kreativitāte. Tika uzskatīts, ka kreativitātes trūkums nozīmētu risku zaudēt vadošo stāvokli par labu Padomju Savienībai (bruņošanās sacensība) vai Japānai (robotu tehnoloģija). Šajā laika posmā tika veikts liels darbs, lai izstrādātu testus radošu indivīdu identificēšanai.
Galvenais personības noteikšanas līdzeklis ir intelekta tests. Pirms kreativitātes izpēte kļuva par autonomu pētniecības jomu, psihologiem bija jāpierāda, ka intelekta koeficients (IQ) un kreativitāte ir atšķirīgas īpašības, uz kurām attiecināmi atšķirīgi pasākumi. Tika noteikts, ka intelekts ir saistīts ar konverģento domāšanu, vienas pareizās atbildes sniegšanu, turpretī kreativitāte ― ar diverģento domāšanu un spēju iedomāties dažādas atbildes.
Profesors Dž. P. Gilfords [J. P. Guilford], viens no aktīvākajiem psihologiem kreativitātes izpētes jomā, izveidoja personības karti ar vairāk nekā 120 rakstura īpašībām, no kurām 24 īpašības bija "diverģentās domāšanas" sastāvdaļas.
Būtiskākais secinājums, kas tika gūts, izmantojot šo pieeju, bija tas, ka spēja domāt atšķirīgi un pat spēja izmantot metaforas domāšanas procesā ir kreativitātes elements. Tāpēc var uzskatīt, ka mākslas un kultūras attīstības pamatā ir spēja veicināt brīvi plūstošu, metaforisku domāšanu indivīdu iztēlē.
1.3. Psihoanalīzes pieeja
Ilgu laiku psihoanalīzes pieejā kreativitāte tika saistīta ar piekļuvi domāšanas zemapziņas režīmiem, ko dažreiz dēvē par primārās piekļuves domām. Saskaņā ar Freidu [Freud] radošu atklāsmi apziņā rada primārais domāšanas process. Freids uzskatīja, ka kreativitāte ir saistīta ar tiem pašiem psihiskajiem procesiem, ar ko ir saistīta iztēle, fantāzijas un neirozes.
Līdzīgi arī Sternbergs [Sternberg] un Lubarts uzsver iekšējo spriedzi kā kreativitātes avotu: "Kreativitāti rada spriedze starp realitāti un zemapziņas dzinuļiem."
 Saskaņā ar Freida atziņu tradicionālo interpretāciju rakstnieki un mākslinieki rada savus darbus, lai savas zemapziņas vēlmes paustu sabiedrībai pieņemamā veidā. Tomēr daudzi mūsdienu Freida analītiķi apstrīd šo samērā vienkāršoto pieeju Freida atziņām, un tai jo īpaši nepiekrīt poststrukturālistu kustības pētnieki, uzskatot, ka Freida idejas par kreativitāti ir sarežģītākas nekā šī pieeja.
1.4. Kognitīvā psiholoģija
Kognitīvā psiholoģija ir psiholoģijas nozare, kas pēta iekšējos psihiskos procesus. Šīs pieejas mērķis ― saprast radošu domu pamatā esošās psihiskās norises un procesus. Greiems Volless [Graham Wallas] un Ričards Smits [Richard Smith] savā 1926. gadā publicētajā darbā "Art of Thought" izklāstīja vienu no pirmajiem radošā procesa modeļiem
.
Psihologi uzskata, ka "kreativitātes koeficients" (kas līdzinātos intelekta koeficientam) nepastāv un ka radoši cilvēki ir radoši noteiktā darbības jomā
. Svarīga radošā procesa daļa ir iepriekšējo darbu pārzināšana un attiecīgās jomas simbolu un paražu apguve. Kreativitāte parādās tad, ja indivīds apvieno šos pastāvošos elementus (daļu savas kultūras) un rada jaunu kombināciju.
Iedvesmu bieži vien rada ar kultūru saistīti pasākumi, piemēram, lasīšana, filmu skatīšanās, izstāžu apmeklēšana, mūzikas klausīšanās, ceļošana vai pastaiga parkā. Kreativitātes pamatā ir pastāvošās paražas un spēja piedāvāt šo paražu jaunas interpretācijas. Iedvesmu nereti stimulē dažādu kultūru ietekmes. "Kultūras ietekmes ir svarīgi elementi. Kultūrai nav robežu. Tā ir visapkārt. Cilvēkam nav jābūt itālietim, lai atvērtu picēriju."

Saskaņā ar kognitīvo pieeju kreativitāte ir apzinātas, pārdomātas un racionālas domāšanas iznākums. Taču prātu iedvesmo zemapziņa, iracionalitāte un emocijas. Kreativitāte ir racionalitātes un iracionalitātes kopīgs auglis.
2. Kontekstuālisti
Kontekstuālisti, pamatojoties uz sociologu un antropologu atziņām, ir uzvēruši, ka svarīga ir sociālā vide, kurā kreativitāte tiek īstenota, un apkārtējie cilvēki, kuri "izsaka spriedumu" par radošo statusu.
Kontekstuālisti uzskata, ka kreativitāti veicina sakari ar citām radošajām kopienām. Šis viedoklis dominē vizuālās mākslas vai mūzikas komponēšanas jomā, māksliniekiem bieži vien apvienojoties grupās, piemēram, kā tas notika Parīzē, Vīnē vai Berlīnē pirms gadsimta vai Ņujorkā, Sanfrancisko un Holivudā 20. gadsimta 50. gados
, un dzīvojot mākslinieku kopienās.
Grupas kreativitāte ir pamatā gan kultūras produkcijai, piemēram, teātrim, dejai, filmām, mūzikai, gan zinātnei vai tehnoloģiskai izpētei. Parasti svarīgu radošo produktu izstrādāšanai ir vajadzīga darba grupa vai pat viss uzņēmums ar daudziem atbilstīgi sagatavotiem darbiniekiem (piemēram, kinorežisors, scenārists un kinematogrāfists filmēšanas laukumā). Autori parasti ir daļa no kopējā orķestra, kas cenšas panākt saskanīgu sniegumu.
Saskaņā ar šo viedokli indivīds ir kultūras un savas sociālās vides produkts. "Sociāli kulturālās pieejas pārstāvji uzskata, ka kreativitāte ir novatorisks produkts, kas saņem noteiktu sociālu atzinību. Pirmkārt, radošajai idejai vai darbam ir jābūt novatoriskam. Tomēr ar novitāti nav pietiekami, jo jauna ideja var tikt izsmieta, vai arī tā var būt bezjēdzīga. Paralēli novitātei radošai idejai ir jābūt arī pieņemamai, kā arī tai ir jāpiemīt noteiktai sociālai vērtībai, kas tiek atzīta kādā noteiktā kopienā." 
 Šo pieeju ir attīstījuši tādi autori kā Terēze Amabile, kura attiecībā uz kreativitāti piedāvāja vienprātības definīciju: "Produkts ir radošs, ja to atzīst attiecīgās jomas eksperti, proti, produkta pieņemamību nosaka sociālās grupas, pamatojoties uz kultūras un vēsturiskiem apsvērumiem." 

Mākslinieks Marsels Dišāns [Marcel Duchamp] uzskatīja, ka skatītājs ir būtiska radošā procesa sastāvdaļa. Viņš ir teicis, ka mākslinieks sāk radošu aktu, taču skatītājam tas ir jāpabeidz, interpretējot darba nozīmi un vietu mākslas vēsturē.
 Sabiedrībai, auditorijai vai "profesionāliem starpniekiem" (piemēram, kritiķiem) ir viedoklis par to, kas ir radošs
.
Cenšoties noteikt kreativitātes rašanās apstākļus, Čiksentmihāji uzsver turpmāko elementu nozīmi: "Nav iespējams zināt, vai doma ir jauna, ja vien netiek piemēroti noteikti standarti, un noteikt, vai doma ir vērtīga, nav iespējams pirms tās sociālas novērtēšanas. Tāpēc kreativitāte norisinās nevis cilvēku galvās, bet gan mijiedarbībā starp cilvēka domām un sociālo kultūras kontekstu. Tā drīzāk ir sistēmiska, nevis individuāla parādība." 

Šī pieeja pārstāv uzskatu, ka kreativitāti rada kultūras un sociālā vide. Arī Amabile uzsver sabiedrības nozīmi kreativitātes attīstībā un pilnveidošanā. Viņa uzskata, ka visradošākie ir tie cilvēki, kuri ir patiesi motivēti un reaģē uz ārējiem motivējošiem faktoriem, kas ietekmē viņu kreativitāti (piemēram, ģimene, skola, darbvieta). Radošs darbs vienlaikus ir gan sirdslieta, gan profesionāla nodarbošanās. Viņa ir konstatējusi
 korelācijas starp kreativitāti, vidi un emocijām, kas ietekmē mūsu radošo redzējumu.
Kreativitāte ir sarežģīts jēdziens. Lai to saprastu, ir jāsaprot šā jēdziena individuālais, sociālais un kultūras līmenis. Kreativitāte iekustina psihiskos un fiziskos mehānismus, kuru darbībā rodas iznākums ― atklājums, mākslas darbs, priekšnesums. Šie mehānismi kļūst par radošā spēka izpausmi. Tomēr būtiska ir konteksta, vietas un sociālo paražu nozīme.
3. Daudzdisciplīnu pieejas
Šī pieeja ir atspoguļota Roberta Sternberga un Toda Lubarta darbā
. Autori apgalvo, ka radošā snieguma pamatā ir sešu indivīdam raksturīgo pazīmju sakausējums ― intelektuālie procesi, zināšanas, intelektuālais stils, personība, motivācija un personas vides konteksts; ieguldījumi jebkuras minētās pazīmes uzlabošanā var uzlabot kreativitāti. Pētnieki uzsver šādu intelektuālo spēju nozīmi:
a) spēja rast jaunus problēmu risinājumus un pārkāpt konvencionālās domāšanas robežas;
b) analītiska spēja saprast, kuru no idejām ir vērts īstenot;
c) praktiska un kontekstam atbilstoša spēja zināt to, kā pārliecināt citus par noteiktu ideju vērtību.
Viņi uzsver nelineāras domāšanas spējas nozīmi.
Kreativitāte ir saistīta ar kognitīvu elementu kombināciju, kurā ietilpst spēja "savienot idejas", "saskatīt līdzības un atšķirības", būt "neparastam", būt "zinātkāram" un "apstrīdēt sociālās normas".
 Māksliniekiem un radošiem cilvēkiem piemīt daudzi no šiem personības elementiem.
4. Secinājumi par pētījumu rezultātiem
Māksliniekiem un kultūras darbiniekiem, proti, cilvēkiem, kas visuzskatāmāk demonstrē radītprasmi, vienmēr ir grūti to aprakstīt. Kreativitāte ir ļoti sarežģīta parādība, kuru nav iespējams iekļaut vienā formulā.
Turpmāk mēs piedāvājam kopsavilkumu par dažādajām pieejām, kas tiek piemērotas kreativitātes definīcijas noteikšanā.
Kreativitāte:
– ir kognitīvs process, kuru izraisa motivācija un interese par jauno un kuram nav tiešas saistības ar, piemēram, augstu rezultātu intelekta testos;
– nav ģenētiski pārmantojama;
– parasti ir ilglaicīga smaga darba un zināšanu apguves rezultāts, jo spontanitātei ir vajadzīga auglīga augsne;
– parasti ir saistīta ar noteiktu darbības jomu;
– prasa auditorijas novērtējumu un ir atkarīga no kultūras ierobežojumiem (sociālais process) vai no ražošanas ierobežojumiem (daudzās radošajās nozarēs).
Grāmatā "Outliers" Malkolms Gledvels izklāsta, cik liela nozīme ir tādam kontekstam un videi, kas sniedz iespēju izpaust talantu
. Viņš skaidro, kāpēc daži cilvēki sasniedz vairāk nekā citi, un atklāj "viņu panākumu noslēpumu". Talants tāpat kā analītiskā inteliģence ir atkarīgs no dzimšanas datuma, smaga darba, emocionālās inteliģences, vēsturiskiem apstākļiem, demogrāfijas vai sociālā konteksta.
Pēc Gledvela domām, atbilde uz jautājumu par šo cilvēku izcelsmi labāk izskaidros personas kreativitāti nekā atbilde uz jautājumu par šīs personas rakstura īpašībām. Radošus cilvēkus ir izveidojusi pasaule, kurā tie ir izauguši, un apstākļi, kuri tiem ir snieguši iespēju mirdzēt (piemēram, spēja gūt panākumus ir atkarīga arī no jūsu vecuma laikā, kad notiek sabiedrības pārmaiņas)
. Turklāt iztēle ir labāks kreativitātes novērtēšanas kritērijs nekā intelekts
.
Dažādajās pieejās tiek uzsvērts tas, ka kreativitāte rodas dažādās spēju un personīgās vides kombinācijās; citiem vārdiem sakot, kreativitāti rada individuālā dispozīcija un sociālais konteksts.
2. PIELIKUMS.
PĀRSKATS PAR KREATIVITĀTES STIMULĒŠANAI VELTĪTĀM VALSTS STRATĒĢIJĀM UN INICIATĪVĀM EIROPAS SAVIENĪBĀ
Dalībvalstis par kultūras/radošajām nozarēm
Radošo nozaru ekonomiskais ieguldījums ir mērīts daudzās dalībvalstīs (Bulgārijā, Dānijā, Igaunijā, Somijā, Vācijā, Itālijā, Latvijā, Lietuvā, Nīderlandē, Spānijā, Zviedrijā un Apvienotajā Karalistē). Politiku attīstības ziņā dalībvalstis atrodas dažādās stadijās. Dažas dalībvalstis joprojām atrodas apzināšanas stadijā. Citas dalībvalstis jau izstrādā politikas.
Bulgārija. Bulgārijas Kultūras ministrija 2007. gadā sadarbībā ar Pasaules intelektuālā īpašuma organizāciju veica pirmo visaptverošo valstī pastāvošo autortiesību nozaru apzināšanu. Pirmais apsekojums tika veikts kā apliecinājums "Bulgārijas valdības pārliecībai, ka ar intelektuālā īpašuma tiesībām aizsargātas zināšanas ir būtisks tautu labklājības faktors"
. Bulgārijas valdība pašlaik gatavo sīkāku pārskatu par radošajām nozarēm.
Čehija. Atsevišķa stratēģija radošajām nozarēm nav veltīta. Tomēr dokumentā "Valsts kultūras politika no 2009. līdz 2014. gadam" ir ņemta vērā kreativitātes un radošo nozaru nozīme citu nozaru konkurētspējas uzlabošanā, kā arī pilsoņu profesionālās un personīgās attīstības veicināšanā
.
Vācija. Vācijas federālā valdība izstrādā valsts radošo nozaru stratēģiju
. Stratēģijas dokumentā, ko Ekonomikas un tehnoloģijas departaments izdevis 2007. gada oktobrī, valdība atzīst vajadzību ņemt vērā radošā sektora nozīmi ekonomikas un kultūras jomā un veic visu to politikas jautājumu pārskatīšanu un optimizēšanu, kas ir saistīti ar šā sektora turpmāko attīstību
. Šajā saistībā valdība ir pasūtījusi neatkarīgu pētījumu, kas pašlaik tiek izstrādāts. Pētījumā izskatītas Vācijas kultūras un radošo nozaru strukturālās problēmas un ekonomiskais potenciāls.
Grieķija. Grieķijas mazo un vidējo uzņēmumu un amatniecības organizācija Eommex 2009. gada janvārī veica radošo nozaru apzināšanu ("Kultūras ekonomika ― Kultūras un radošie uzņēmumi Grieķijā"). Savā radošo nozaru pārskatā Grieķija ir iekļāvusi tos uzņēmumus, kuri izgatavo amatniecības un mākslas produktus
.
Ungārija. Pirmais dokuments, kurā ir uzsvērta kultūras un radošo nozaru nozīme sociālajā attīstībā, nacionālās identitātes veidošanā un tūrismā, tika izdots 2006. gada decembrī ("Kultūras modernizācijas vadlīnijas"). Dokumentā tika noteiktas šādas prioritātes ― lauku attīstības veicināšana, izmantojot valsts kultūras attīstības programmas; partnerības stiprināšana starp kultūras un izglītības jomām; Ungārijas kultūras identitātes stiprināšana un kultūras tūrisma veicināšana.
Latvija. Pirmais pārskats par radošajām nozarēm Latvijā tika sagatavots 2007. gadā. Dokumenta mērķis ― uzlabot izpratni par radošajām nozarēm Latvijā. Kultūras ministrija 2008. gada vasarā sagatavoja Ministru kabinetam informatīvo ziņojumu "Par radošo industriju aspektiem". Pēc šā informatīvā ziņojuma Latvijas valdība sāka apsvērt radošo nozaru veicināšanas pasākumus.
Slovēnija. Jautājums par kreativitāti tiek izskatīts divos līmeņos. No vienas puses, kreativitāte tiek veicināta, mainot uzņēmēju, darba ņēmēju un jauniešu attieksmi, no otras puses, tā tiek saistīta ar inovācijām, īpaši dizaina jomā
.
Zviedrija. Reģionālās politikas plānā 2007.–2013. gadam Zviedrijas valdība ir minējusi kultūru un mantojumu kā reģionu novatoriskai attīstībai un konkurētspējai svarīgus elementus
. Kultūras ministrija un Uzņēmējdarbības un enerģētikas ministrija 2008. gadā nolēma sadarboties ar mērķi uzlabot ekonomisko potenciālu kultūras jomā un apsvērt kultūras nozīmi novatoriskai uzņēmējdarbībai labvēlīgu apstākļu radīšanā. Valdība 2008. gada septembrī nolēma izstrādāt rīcības plānu radošo nozaru stimulēšanai. Šis rīcības plāns seko ieteikumiem, kurus 2008. gadā sniedza Zviedrijas Izaugsmes politikas pētījumu institūts (ITPS) un kuros valdībai tika ierosināts izstrādāt vienotu, plašu politiku ar mērķi noteikt stratēģiskus pasākumus attiecībā uz radošajām nozarēm.
Visbeidzot, mēs vēlamies uzsvērt Ziemeļvalstu (Dānijas, Somijas, Īslandes, Norvēģijas un Zviedrijas) reģionālo iniciatīvu, kas paredz kopīgas pieejas izstrādi attiecībā uz radošajām nozarēm, lai iegūtu datus par šā sektora darbības rādītājiem un izstrādātu radošajām nozarēm labvēlīgu politiku. Dokumentā "Ziemeļvalstu reģiona radošās ekonomikas zaļā grāmata", kas izdota 2007. gadā, iecerēts, ka Ziemeļvalstīs tiks izstrādāts veids, kā savienot visus radošo nozaru aspektus ar plašāku ekonomiku
. Plānots, ka KreaNord ― darba grupa ieteikumu sniegšanai Ziemeļvalstu stratēģijas izstrādē radošo nozaru jomā ― savu darbu pabeigs līdz 2010. gadam.
Valsts iniciatīvas radošo/kultūras nozaru atbalstam
Pēdējos piecos gados daudzas dalībvalstis ir pieņēmušas stratēģijas radošo nozaru izaugsmes veicināšanai. Radošās nozares tiek uzskatītas par ļoti svarīgu ekonomiskās attīstības veicinātāju.
Dānija. Stratēģija "Dānija kultūras un pieredzes ekonomika ― 5 jauni soļi ― Dānijas izaugsmes stratēģija" ir izdota 2003. gadā, un tās mērķis ir kultūras un komercsabiedrību sektoru sinerģijas labāka izmantošana un kultūras un pieredzes ekonomikas izaugsmes potenciāla veicināšana, uzlabojot inovācijām piemērotus apstākļus, nodrošinot uzlabotu piekļuvi zināšanām, paaugstinot kompetenci un stiprinot kultūras un pieredzes ekonomikai pieejamos stimulus īstenot komerciālu ražošanu
.
Igaunija. Igaunijā nav vienotas valsts stratēģijas radošo nozaru stimulēšanai, bet pastāv vairākas atsevišķas iniciatīvas. Šo iniciatīvu pamatā ir 2007. gada darbības programma uzņēmējdarbības un ekonomikas vides jomā. Kultūras ministrija izstrādā dažādas apakšsektoru stratēģijas (piemēram, dizaina, muzeju, bibliotēku, kultūras mantojuma, amatniecības un arhitektūras jomā).
Somija. Somija ir uzsvērusi vajadzību izveidot labvēlīgu darbības vidi, lai reģionu un valsts līmenī veicinātu radošās nozaru attīstību un nodrošinātu tādu augstas kvalitātes produktu izstrādi, kuri būtu konkurētspējīgi starptautiskajā tirgū
. Nodarbinātības un ekonomikas ministrija pašlaik izstrādā Radošo nozaru attīstības projektu.
Itālija. "Baltās grāmatas par kreativitāti"
 mērķis ir attīstīt Itālijas modeli radošo nozaru stimulēšanai. Kreativitāte Itālijā tiek atspoguļota modelī, kurā galvenā nozīme piešķirta dzīves kvalitātei un kopienas labklājībai. Itālija ir iekļāvusi "garšu nozari" [industria del gusto], kuras pamatā ir individuāla estētiska izvēle modes, gastronomijas un lauksaimniecības pārtikas nozarē
.
Lietuva. "Valsts stratēģija radošo nozaru attīstības jomā" tika pieņemta 2007. gadā, un tā veltīta informācijas par radošo nozaru attīstību Lietuvā savākšanai, analizēšanai un izplatīšanai. Tajā arī tiek ierosināta politika šā sektora profesionalizēšanai un labvēlīgas vides izveidei.
Nīderlande. Kreativitātes un uzplaukuma savstarpējā mijiedarbība ir akcentēta 2005. gadā izdotajā Nīderlandes stratēģijā "Mūsu radošais potenciāls ― par kultūru un ekonomiku". Stratēģijas uzdevums ir veicināt kultūras un kreativitātes izmantošanu Nīderlandes ekonomikā. Lai veiktu šo uzdevumu, Nīderlandes valdība ir sākusi radošo nozaru programmas īstenošanu, kuras mērķis ― uzlabot mijiedarbību starp radošajiem uzņēmumiem un citām nozarēm vai izglītības iestādēm, uzlabot finanšu atbalstu, pārskatīt intelektuālā īpašuma režīmu, pastiprināt radošā sektora internacionalizāciju un profesionalizāciju.

Polija. "Valsts kultūras attīstības stratēģijā 2004.–2013. gadam" galvenā uzmanība ir veltīta kultūras attīstības līdzsvarošanai reģionos. Šīs stratēģijas mērķis ir kultūras vadības efektivitāte, līdzdalības palielināšana attiecībā uz mākslas izglītības un kultūras preču un pakalpojumu pieejamību, kā arī kultūras infrastruktūras attīstība.

Spānija. "Radošo nozaru stimulēšanas plāns" tika publicēts 2008. gadā. Tā mērķis ir jaunu finanšu mehānismu ieviešana radošo nozaru atbalstīšanai, galveno uzmanību veltot mazajiem un vidējiem uzņēmumiem (MVU).

Apvienotā Karaliste. Dokumentā "Radoša Lielbritānija. Jauni talanti jaunai ekonomikai", kas tika publicēts 2008. gadā, Apvienotās Karalistes valdība piedāvāja sīki izstrādātus pasākumus radošas Lielbritānijas izveidei. Šī ir tālejošākā programma Eiropā, jo tajā ir izskatīti visi politikas aspekti, sākot no izglītības līdz pētniecībai un inovācijai, tostarp intelektuālā īpašumtiesību stratēģijas vai Apvienotās Karalistes kā pasaules radošā mezgla attīstības veicināšana
. Apvienotās Karalistes valdība 2008. gada oktobrī pasūtīja lordam Kārteram [Lord Carter] veikt Digital Britain pārbaudi, un arī tas ietekmēs kreativitātes un inovāciju stimulēšanai paredzēto politiku.
Dalībvalstis, kurās pastāv nozaru stratēģijas (galvenokārt dizaina un arhitektūras jomā)
Dažas dalībvalstis ir pieņēmušas īpašas stratēģijas dizaina jomā, kura atzīta par svarīgu nozari ekonomiskās konkurētspējas veicināšanā. Parasti politikas dokumentos ir ieteikts izveidot īpašus dizaina centrus, ar finanšu atbalsta starpniecību stimulēt dizainu uzņēmumos, jo īpaši MVU, nodrošināt uzņēmējdarbības apmācību dizaineriem un atbalstīt starptautisko tirdzniecību. Arhitektūrai veltītajā politikā ir uzsvērta kultūras mantojuma saglabāšanas nozīme un arhitektūras kā ilgtspējīgas ekonomiskās attīstības un sociālās kohēzijas veicināšanas līdzekļa vērtība.
Austrija. Austrijas parlaments 2005. gadā izdeva rezolūciju Nr. 91/E (XXII GP) ar mērķi noteikt valsts arhitektūras politiku. Šajā juridiskajā dokumentā ir noteikts: "Arhitektūra rada, nosaka un informē cilvēku dzīves jomas un cilvēku attiecības. Tāpēc tā ir noteicošs mūsu dzīves kvalitātes faktors, kā arī svarīgs kultūras faktors. Turklāt arhitektūra kā radošās ekonomikas daļa rada arī būtiskus impulsus vairākām nozarēm."
 Arhitektūras politikas mērķos ietilpst arī kultūras mantojuma aizsardzība un sabiedrības izpratnes uzlabošana par mūsdienu arhitektūras un celtniecības kultūras nozīmi.
Dānija. Ar savu 2007. gada stratēģiju "DesignDenmark" Dānijas valdība cenšas veicināt dizaina izmantošanu ekonomikā. Šim nolūkam stratēģijā tiek noteiktās šādas prioritātes ― izpratnes uzlabošana par dizaina potenciālu komercsabiedrību sektorā
 un sadarbības uzlabošana starp dizaina nozari un citām komercsabiedrību nozarēm
; Dānijas dizaina
 internacionalizācija un intelektuālā īpašuma tiesību aizsardzība
.
Tajā pašā gadā Dānijas valdība apstiprināja politiku attiecībā uz arhitektūru ("A Nation for Architecture Denmark ― Settings for Life and Growth"). Šis politikas mērķis ir stimulēt arhitektūras kvalitāti plašā nozīmē ― no vienģimenes savrupmājām līdz plānošanai valsts līmenī, no izglītības līdz tirdzniecībai pasaules mērogā
.
Igaunija. Igaunijas valdība 2003. gadā pieņēma politikas dokumentu "Pamata izveide Igaunijas dizaina politikas pasākumiem". Entreprise Estonia īstenotajā SPINNO programmā atbalsts dizainam un inovācijām tiek sniegts kopš 2004. gada
.
Arhitektūras politikas īstenošanas programmu 2004.–2008. gadam Igaunijas parlaments apstiprināja 2004. gada 17. jūnijā. Programmai ir trīs mērķi ― valsts un vietējās pārvaldes administratīvās spējas arhitektūras jomā uzlabošana ekspertu uzraudzībā, izglītības un pētniecības arhitektūras jomā atbalstīšana, Igaunijas arhitektūras pārstāvju starptautisko sakaru veicināšana
.
Somija. "Design 2005" ir Somijas programma, kas veltīta rūpnieciskā dizaina tehnoloģijai. Programmas mērķis ― stiprināt Somijas produkcijas konkurētspēju. Prioritāte ― zināšanu uzlabošana dizaina jomā ar izglītības un pētniecības starpniecību
. Citas prioritātes ― attīstīt dizaina izmantošanu preču izstrādē un uzņēmējdarbību stratēģijās un attīstīt dizaina uzņēmumu kompetenci un pastiprināt to darbību pakalpojumu sfērā
.
Īrija. Īrijas valdība pieņēma dokumentu "Rīcība arhitektūras jomā", kurā tika noteikta arhitektūras politika 2002.–2005. gadam. Viens no šīs politikas mērķiem ― inovāciju stimulēšana arhitektūrā galvenokārt ar jauno dizaineru un arhitektūras projektu starpniecību
.
Latvija. Komercdarbības konkurētspējas un inovācijas veicināšanas programmā 2007.–2013. gadam uzsvērta dizaina nozīme uzņēmumu konkurētspējas uzlabošanā. Programma uzlabo profesionālā dizaina izmantošanu rūpniecības uzņēmumos, rosina dizaina auditu veikšanu uzņēmumos un dizaina konsultāciju pakalpojumu sniegšanu, lai paaugstinātu produktu pievienoto vērtību
. Latvijas Kultūras ministrija pašlaik izstrādā arhitektūras politiku. Arhitektūras politika ir noteikta dokumenta projektā "Arhitektūras politikas pamatnostādnes", kas sagatavots attiecībā uz laika posmu no 2008. līdz 2015. gadam. Dokumenta mērķis ― stimulēt un atbalstīt "augstas kvalitātes dzīves telpas veidošanu un ilgtspēju ar augstvērtīgas arhitektūras starpniecību"
.
Nīderlande. "Dizaina pasaule ― Premsela politikas plāns 2009.–2012. gadam" sniegti priekšlikumi politikai dizaina jomā
. Tam piemīt spēcīgs sociāls un kultūras elements. Plānā ierosināts uzlabot profesionāļu, jaunu cilvēku un sabiedrības informētību par Holandes dizaina mantojuma vērtību un tā nozīmi kultūras identitātēs veidošanā; uzlabot labākās pieredzes apmaiņu un stiprināt dizaineru savstarpējos kontaktus; iekļaut dizainu un modi ētiskā perspektīvā; veicināt sabiedrības līdzdalību dizainā; rīkot dizaina jautājumiem veltītas konferences un diskusijas un izstrādāt dizaina metodoloģiju sociālu problēmu risināšanai.
Nīderlande ir īstenojusi arhitektūras politiku kopš 20. gadsimta 90. gadu sākuma ar mērķi uzlabot telpas kvalitāti. Trešajā politikas dokumentā "Shaping the Netherlands" ir noteikta valsts arhitektūras politika 2001.–2004. gadam. Saskaņā ar šo politiku valdība uzsāka vairākus pasākumus ar mērķi uzlabot arhitektonisko un telpas kvalitāti visos līmeņos un akcentēt un palielināt dizaina disciplīnu ieguldījumu arhitektūras projektos. Laika posmam no 2005. līdz 2008. gadam Nīderlande izstrādāja "Rīcības plānu telpiskās plānošanas un kultūras jomā", kurā arhitektūras politika apvienota ar Belvedere politiku (kuras mērķis ir palielināt kultūras vēstures ietekmi telpiskajā plānošanā)
.
Polija. Rūpnieciskais dizains Polijā tiek veicināts ar Novatoriskas ekonomikas darbības programmu 2007.–2013. gadam, kas izstrādāta ES struktūrfondu ietvaros. Programmas mērķis ir atbalstīt jaunu produktu dizaina rokasgrāmatas sagatavošanu, uzlabot izpratni, veicinot labo pieredzi, izstrādāt elektroniskās apmācības pasākumus un organizēt seminārus uzņēmējiem un dizaineriem
.
Spānija. Dizaina atbalsta programmas 2007.–2013. gadam mērķis ir uzlabot mazo uzņēmumu konkurētspēju. Šo programmu ir izstrādājusi Rūpniecības, tūrisma un tirdzniecības ministrija
.
Apvienotā Karaliste. "Laba dizaina plāns" tika pieņemts 2008. gadā, un tā mērķis ir uzlabot Apvienotās Karalistes spēju atbalstīt dizaina efektīvu izmantošanu uzņēmējdarbībā un sabiedriskajā sektorā. Politikas ieteikumi attiecas uz dizaina inovāciju programmas izstrādi, lai atbalstītu inovāciju izmantošanu sabiedrisko pakalpojumu jomā; inovāciju un sabiedrības līdzdalības platformas ieviešanu, lai uzlabotu cilvēku dzīves kvalitāti un radītu ilgtspējīgas kopienas; mijiedarbību starp dizaina un izglītības jomu valsts Dizaina prasmju savienībā [Design Skills Alliance]
.
Dalībvalstis, kuras inovāciju politikā iekļāvušas atbalstu radošajām nozarēm
Dažas dalībvalstis ir piešķīrušas kreativitātei īpašu vietu savā inovāciju politikā.
Austrija. Trešajā Austrijas ziņojumā par radošo ekonomiku, kas sagatavots 2008. gadā, pamatojoties uz 2008. gada pētījumu "Radošo nozaru ieguldījums inovāciju sistēmai Austrijā", sniegta izsmeļoša vispārēja analīze par novatorisma potenciālu radošo nozaru darbībā. Ziņojumā analizēta produktu un procesu inovācija, izglītība un darbinieku prasmes, jaunu tehnoloģiju izmantošana, kā arī vajadzība īstenot inovācijas citās rūpniecības nozarēs, lai demonstrētu, ka radošās nozares spēj ne tikai īstenot inovācijas savā sektorā, bet arī veicināt to īstenošanu citos ekonomikas sektoros.
Somija. Inovāciju stratēģijā, kas pieņemta 2008. gadā, uzsvērts, ka inovāciju izstrāde ir atkarīga no kreativitātes stimulēšanas
. Tajā ir uzsvērta arī saistība starp novatoriskumu un personu kreativitāti un prasmēm.
Vācija. Rūpnieciskā dizaina pasākumi ir noteikti kā P&A pasākumi, un valsts finansējums tiek piešķirts ar dažādu P&A un inovāciju programmu starpniecību
.
Grieķija. Pētniecības, tehnoloģijas un inovāciju attīstības stratēģiskajā plānā 2007.–2013. gadam Grieķijas valdība noteikusi vienu no tematiskajām jomām ― kultūras mantojumu. Sasniedzamie mērķi ― zinātniskās informācijas pilnveidošana un zināšanu saglabāšana un izmantošana kultūras mantojuma integritātes un autentiskuma nodrošināšanā, kā arī ar kultūru saistītu novatorisku instrumentu, produktu un pakalpojumu izstrāde, lai saistītu mantojumu ar tūrismu un atpūtas nozari
.
Malta. Pētniecības un inovāciju valsts stratēģiskajā plānā 2007.–2010. gadam Malta par vienu no galvenajām jomām ir noteikusi enerģētiku, kurai tiks piešķirts valsts finansējums. Valdība 2008. gadā ieviesa stimulējošus pasākumus un uzsāka apmācību par ēku energoefektivitātes nodrošināšanu, galvenokārt izmantojot novatorisku dizainu. Turklāt Maltas 2007. gada likumā par uzņēmumiem dizaina attīstības veicināšana noteikta par vienu no galvenajiem mērķiem
.
Nīderlande. Kreativitātes veicināšana ir arī Radošo nozaru ICT inovāciju platformas 2008. gada stratēģiskās izpētes programmas mērķis. Platformā ierosināts piešķirt radošajām nozarēm finanšu atbalsta kuponus par radošu ideju ģenerēšanu vai par radošu uzņēmēju sagatavošanu
.
Spānija. Programmas "InnoEmpresa" (2007–2013) mērķis ― inovāciju veicināšana diaina jomā mazajos un vidējos uzņēmumos
.
3. PIELIKUMS
CEĻĀ UZ KREATIVITĀTES INDEKSU. EIROPAS RADOŠĀ POTENCIĀLA MĒRĪŠANA
Starptautiskās organizācijas un valsts varas institūcijas, piemēram, ESAO vai Eiropas Savienība, ir noteikušas vairākus rādītājus sociālo un ekonomisko norišu mērīšanai dažādās valstīs. PISA ir ESAO Skolēnu starptautiskās novērtēšanas programma, un ar to tiek vērtētas valstis atbilstīgi to skolēnu spējai pilntiesīgi piedalīties sabiedrības dzīvē
. Apsekojumā "World Values Survey" ir novērtēts stāvoklis sociālo, kultūras un politisko vērtību jomā dažādās pasaules valstīs. Šā apsekojuma rezultāti tiek izmantoti vairākos starptautiskos salīdzinājumos
. Ekonomikas jomā Pasaules ekonomikas forumā jau gandrīz trīs desmitgades tiek veikts tautu konkurētspējas novērtējums
. Foruma globālās konkurētspējas ziņojumā tiek pētīti tie faktori, kas ļauj valsts ekonomikā nodrošināt ilgtspējīgu ekonomisko izaugsmi un ilgstošu uzplaukumu. Indeksā ir noteikti 12 konkurētspējas pīlāri, tostarp inovācija, tehnoloģija, cilvēkkapitāls ("audzināt labi izglītotu darbspēku") un institūcijas (ieskaitot intelektuālo īpašumu). Šajā indeksā tāpat kā daudzos citos rādītājos nav atzīta kreativitātes nozīme inovāciju attīstības veicināšanā.
Kā daļu no Lisabonas stratēģijas Eiropas Komisija 2000. gadā izstrādāja Eiropas inovāciju progresa ziņojumu [European Innovation Scoreboard] ar mērķi veikt ES dalībvalstu darbības rādītāju inovāciju jomā salīdzinošu novērtējumu. Šis progresa ziņojums ir kļuvis par svarīgu Eiropas politikas apguves instrumentu, un ar tā starpniecību izdevies panākt, ka Eiropas dalībvalstu un reģionu politikas veidotāju darba kārtībā inovācijām tiek piešķirta prioritāte. Tas ir izveidots, pamatojoties uz plašu rādītāju klāstu, kas aptver strukturālos apstākļus, zināšanu radīšanu un novatorismu, tomēr tajā netiek pienācīgi novērtēta kreativitātes nozīme inovāciju procesā. Šajā sadaļā paskaidrots, ka līdzšinējā situācija var mainīties tuvākajā nākotnē.
Kreativitātes mērīšana ir tikpat sarežģīts uzdevums kā novatorisma mērīšana. Novatorismu var noteikt, pamatojoties uz datiem, kurus jau ir apkopojusi Eiropas statistikas organizācija Eurostat, piemēram, pamatojoties uz datiem par dabaszinātņu un inženierzinātņu absolventiem, izdevumiem P&A jomā, riska kapitāla izdevumiem ICT jomā, patentu pieteikumiem u. c. Tomēr dati, ko Eiropas un valstu statistikas aģentūras vāc saistībā ar kreativitātes nozīmi, piemēram, dati par mākslas studentu skaitu, izdevumiem kinematogrāfijas nozarē, spēļu izstrādi vai A&R izdevumi
, nav tik sīki izstrādāti.
Lai gan pastāv datu trūkums, turpmāk izskatītas dažādas stratēģijas kreativitātes mērīšanai indivīdu līmenī, kā arī vides līmenī. Pamatojoties uz šo novērtējumu, esam secinājuši, ka ir vēlams izstrādāt tādu radošo spēju indeksu, kas sniegtu informāciju par kreativitāti ietekmējošajiem sociālajiem un ekonomiskajiem faktoriem. Lai noteiktu kreativitāti eiroindeksā (ECI) iekļaujamos rādītājus, mēs esam izskatījuši ar novatorismu, kreativitāti un kultūras patēriņu saistītos valstu un starptautiskos indeksus.
1.1. Individuālās kreativitātes mērīšana ― sarežģīts uzdevums
Tradicionālā izpratne par kreativitāti kā dievišķu apķērību nav izturējusi laika pārbaudi un pieder pagātnei. Indivīda līmenī kreativitāte mūsdienās bieži vien tiek uzskatīta par personas spēju radīt neparastas asociācijas un izstrādāt negaidītus risinājumus. Tomēr ilgu laiku pētījumos nebija mēģinājumu mērīt šo radošo spēju, izmantojot standartizētus testus, jo pastāvēja uzskats, ka standartizēts novērtējums nespēj pilnīgi atspoguļot personas radošās spējas
.
Pēdējos 50 gados vairāki psiholoģijas eksperti ir centušies mērīt kreativitāti un izstrādāt tās definīciju. Piemēram, Gilfords [Guilford]
 uzskatīja, ka pastāv divi domāšanas veidi. Konverģenta domāšana cenšas sniegt "vienu vislabāko un pareizāko atbildi", savukārt diverģentā domāšana cenšas "radīt jaunu un negaidītu atbildi". Tas raksturo mūsu rietumniecisko izpratni par kreativitāti. Saistībā ar kreativitātes mērīšanu parasti tiek vērtēti trīs domāšanas aspekti ― plūdenums (atbildes kvalitāte), elastība (ideju kategoriju mainīgums atbildēs) un oriģinalitāte (atbildes neparastums). Dažos testos var būt iekļauta arī izstrādes kvalitāte (atbilžu sarežģītība un pabeigtība) vai efektivitāte (saite ar reālās pasaules ierobežojumiem).
Attiecībā uz indivīda kreativitāti visplašāk tiek izmantots Torensa radošās domāšanas tests [Torrance Test of Creative Thinking (TTCT)], kas pirmo reizi tikai izstrādāts 1966. gadā. Tests sastāv no divām daļām ― verbālās daļas ("radošā domāšana, izmantojot vārdus") un neverbālās daļas ("radošā domāšana, izmantojot attēlus"). Pirmajā daļā tiek iegūti dati par plūdenumu, elastību un oriģinalitāti. Otrajā daļā ― mērīts plūdenums, elastība, izstrādes kvalitāte, nosaukumu abstraktums un noturība pret vēlmi pāragri pārtraukt procesu.
Tomēr iepriekš jau tika minēts, ka kreativitāte ir atkarīga arī no konteksta. Kreativitāti var novērtēt, analizējot psiholoģiskās īpašības ("personības iezīmes"). Divas galvenās metodes, kuras izmanto šādu nekognitīvu aspektu mērīšanā, ir biogrāfiskie apsekojumi un personības testi. Ar pirmo metodi tiek vākti dati par cilvēka dzīves gājumu, piemēram, par pieredzi, ģimeni, vaļaspriekiem, izglītību vai sasniegumiem. Vienu no pirmajiem biogrāfiskajiem apsekojumiem izstrādāja Šēfers [Schaefer] un Anastasi [Anastasi] 1968. gadā
. Otrajā pieejā tiek novērtētas personības īpašības, piemēram, ekstravertums, emocionalitāte, iecietība, patstāvība vai vērtības.
Jautājumā par iepriekš minēto kreativitātes novērtēšanas metožu ticamību, derīgumu un nepieciešamību pastāv viedokļu atšķirības, un galvenais cēlonis tam var būt tieši šī minētā atkarība no konteksta. Vallahs [Wallach]
 secina, ka "testi sniedz maz informācijas par talantu". Lai gan teorētiski ir iespējams pārbaudīt kreativitāti, nav skaidrs tas, vai cilvēks, kurš testā ieguvis augstu rezultātu, būs radošās produkcijas autors arī reālajā dzīvē. Tomēr mūsdienās kreativitātes testu rezultāti ievērojami labāk atspoguļo personas kreativitātes potenciālu reālajā dzīvē nekā, piemēram, intelekta koeficienta testu rezultāti vai skolās saņemtais novērtējums
. Jebkurā gadījumā daudzi zinātnieki (piemēram, Helsone [Helson]
 vai Kito [Kitto], Loks [Lock] un Rudovica [Rudowicz]
) ierosina individuālās kreativitātes testu rezultātus pieņemt kā rādītājus, kas apliecina radošo spēju iespējamu pastāvēšanu, nevis kā neapstrīdamu pierādījumu personas radošo spēju pastāvēšanai.
Sternbergs [Sternberg]
 uzskata, ka kreativitāte ir gan attieksme, gan spēja. Radošām personībām piemīt spēja uzņemties risku, iekšēja motivācija, zinātkāre, autonomija, elastība un diverģentā domāšana. Tas vēlreiz apliecina kreativitātes būtisko atkarību no sociālajiem un vides faktoriem. Tāpēc kreativitāte nav vienīgi spēja, bet arī process, kas rodas indivīda un viņa/viņas sociālās un kultūras vides savstarpējā mijiedarbībā.
Tomēr lielajos starptautiskajos apsekojumos, piemēram, PISA vai TIMMS, daži kreativitātes aspekti tiek mērīti. Šajos apsekojumos gan tiek izmantoti lielākoties konverģentās domāšanas testi. Šiem testiem veltītā īsā pārskatā Ernesto Vilalba [Ernesto Villalba] secina, ka tie nesniedz īpaši ticamus rezultātus un ka kreativitāte ir atkarīga no konteksta, tādējādi parādot to, cik sarežģīti ir salīdzināt dažādās valstīs pastāvošus kreativitātes līmeņus
.
Ņemot vērā šīs atšķirīgās pieejas un komentārus, kļūst skaidrs, ka kreativitātes mērīšana ir sarežģīts uzdevums. Līdzīgi kā citu starpvalstu rādītāju gadījumā, mēs piedāvājam pievērsties kreativitāti stimulējošajiem vides faktoriem, nevis mērīt radošās spējas. Tādējādi ECI tiks iekļauta virkne rādītāju attiecībā uz katras ES dalībvalsts radošo potenciālu.
1.2. Pārskats par pastāvošajiem indeksiem
Lai izskatītu visus iespējamos rādītājus, kuri varētu noderēt ES dalībvalstu radošā potenciāla noteikšanai, tika novērtēti daži ar kreativitāti un novatorismu saistīti indeksi. Šos indeksus var iedalīt trīs kategorijās:
1. indeksi kreativitātes faktoru mērīšanai;
2. kultūras dzīves indekss, ar ko mēra sabiedrības kultūras dzīves aktivitāti;
3. inovāciju indeksi. Indeksu pazīmes ― mērķi un darbības joma.
	INDEKSI
	MĒRĶIS
	DARBĪBAS JOMA

	Kreativitāti indeksi

	Honkongas indekss

	– iegūt informāciju par sociālajiem kultūras parametriem un attēlot mijiedarbību starp faktoriem, kas stimulē kreativitāti
	To kognitīvo, vides un personības mainīgo lielumu kopums, kuru mijiedarbībā rodas radošā produkcija Honkongas teritorijā

	Kreativitātes eiroindekss

	– to elementu apzināšana, kas piesaista noteiktai vietai "radošo šķiru"
	"3T" ― tehnoloģija, tolerance un talants

	Flāmu indekss

	– mērīt novatorismu reģionā
	Tehniskās inovācijas, uzņēmējdarbība un sabiedrības atvērtība

	Kultūras dzīves indekss

	Somijas ziņojums

	– kompilēt kultūras dzīves rādītājus
	Kultūras joma, ieskaitot mūziku, deju, teātri, tēlotājmākslu, kultūras mantojumu, bibliotēkas, kino un video, žurnālus un laikrakstus

	Inovāciju indeksi
	
	

	Eiropas inovāciju progresa ziņojums (EIS)

	– noteikt visnovatoriskākās dalībvalstis
	Tehnoloģiskie jauninājumi

	Oslo rokasgrāmata

	– izpratnes uzlabošana par inovāciju procesu
	Ekonomiskie rezultāti, kā arī cilvēkkapitāls (izglītība, talants)


1.2.1. Honkongas indekss (HKI)
Ar 88 rādītājiem HKI ir visvērienīgākais un pamatīgākais mēģinājums "attēlot mijiedarbību starp dažādiem faktoriem, kuri veicina kreativitātes pilnveidošanu"
. Tajā ietvertas četras jomas: cilvēku, sociālo, kultūras un institucionālā joma, kas veicina šo pilnveidošanu. Ar šo indeksu tiek uzsvērts arī tas, ka "dažādo kapitāla formu mijiedarbība un akumulētā ietekme ir izmērāmais kreativitātes iznākums/rezultāts"
. Šis indekss bija iedvesmas avots, lemjot par būtiskajiem ECI rādītājiem, īpaši šādās jomās:
– cilvēkkapitāls (īpaši izglītības kvalifikācijas);
– kreativitāti sekmējošs sociālais kapitāls (tostarp tolerances līmenis un daudzveidība);
– līdzdalība kultūras dzīvē, kā arī kultūras piedāvājums (muzeji, norises vietas) kā faktors kreativitātes stimulēšanai ― kreativitāti sekmējoši institucionālie parametri (intelektuālais īpašums, fiskālie stimuli, tehnoloģija, infrastruktūra);
– kreativitātes rezultāti (radošo nozaru nozīme).
Tomēr HKI plašā darbības joma rada sarežģījumus saistībā ar uzdotā darba mērķi. Tā kā šajā indeksā apvienoti daudzi rādītāji, kas saistīti ar tehnoloģijas ieviešanu un zinātniskiem uzlabojumiem, tas var apgrūtināt kultūras faktoru ietekmes uz kreativitāti pienācīgu novērtēšanu. Turklāt lielais rādītāju skaits šķiet nepraktisks starptautisku apsekojumu veikšanas vajadzībām, ņemot vērā pastāvošos datu vākšanas un datu pieejamības apsvērumus. Eiropas indeksā iekļauts mazāks skaits rādītāju, lai nodrošinātu indeksa izmantojamību dažādās disciplīnās, par kurām dati var tikt vākti.
1.2.2. Kreativitāti eiroindekss
Šajā Eiropas 2004. gada versijā, kas ir turpinājums Ričarda Floridas [Richard Florida] darbam ASV un ir publicēta sadarbībā ar ideju laboratoriju "Demos" no Apvienotās Karalistes, tiek pilnveidota ideja par vietas nozīmi globālajā konkurencē talantu un kreativitātes piesaistīšanā Eiropas pilsētām un reģioniem. Floridas indekss ir bijis mūsu iedvesmas avots atvērtības un daudzveidības rādītāju izstrādē ― abi faktori veicina tādas vides apstākļu radīšanu, kas stimulē kreativitāti un inovācijas (sk. mūsu kreativitātes pīlāru aprakstu 1.3. apakšpunktā) 
Tomēr kreativitātes definīcija, kas tiek izmantota Floridas kreativitāti eiroindeksā, ir krietni plašāka nekā šajā pētījumā izmantotā definīcija. Piemēram, daudzi šim indeksam izraudzītie rādītāji tiek izmantoti, lai novērtētu kreativitātes faktorus, kuru pamatā ir zinātne (patenti, izdevumi P&A jomā, zinātnieku skaits u. c.), tāpēc tie netiek iekļauti mūsu indeksā, kas attiecas uz kultūru. Indekss tiek kritizēts arī par to, ka starp dažādām datu kopām nepastāv cieša korelācija un ka tāpēc Floridas secinājumiem trūkst pamatojuma
. Tomēr, ņemot vērā lielo uzmanību, ko valsts iestādes un privātas organizācijas pievērš kreativitātei, Floridas teorijas aktualitāte mūsdienās šķiet neapšaubāma.
1.2.3. Flandrijas indekss
Flandrijas kreativitāti indeksu izstrādājis Flandrijas ģenerāldirektorāts ― reģionāla iestāde, kura atbild par uzņēmējdarbības un inovāciju attīstības veicināšanu Flandrijā, kā arī par ekonomisko sakaru stimulēšanu ar vairākiem radošiem partnerreģioniem visā pasaulē (Bādene–Virtemberga, Katalonija, Flandrija, Lombardija, Merilenda (ASV), Ziemeļfrancija–Padekalē, Kvebeka (Kanāda), Rona–Alpi, Skotija). Tas nozīmē, ka šim indeksam ir reģionāls tvērums un to nevar izmantot starpvalstu salīdzinājumos.
Līdzīgi kā Floridas indeksa gadījumā, arī Flandrijas pieejā izmantotais kreativitātes jēdziens ir krietni plašāks par šajā pētījumā izmantoto, un tajā kreativitāte tiek saistīta ar zinātnes un tehnoloģijas inovācijām un uzņēmējdarbību. Tajā netiek uzsvērta kultūras nozīme kreativitātes stimulēšanā. Flāmu indeksā liela nozīme ir atvērtībai, un ar tā starpniecību tiek atspoguļota pilsētas iedzīvotāju dažādība (ārzemnieku un ārvalstu studentu īpatsvars) pilsētvidē, kas atstāj ietekmi uz kreativitāti. Šis atvērtības jēdziens tiks izmantots arī mūsu rādītāju grupā.
1.2.4. Somijas ziņojums
Somijas Izglītības un kultūras ministrijas sagatavotais ziņojums par kultūras dzīvi ir kultūras dzīves rādītāju apkopojums (62 rādītāji). Tam ir trīs apakšindeksi ― kultūras pieejamība, līdzdalība kultūras dzīvē un kultūras produkcija. Tādējādi iespējams novērtēt valsts radošo potenciālu saistībā ar kultūras resursu pieejamību un līdzdalību kultūras dzīvē. Tas atspoguļo līdzdalības nozīmi kultūras dzīvē un kultūras infrastruktūrās, kreativitātes un diverģentās domāšanas stimulēšanu sabiedrībā. Tiek pieņemts, ka bagāta kultūrvide stimulē kreativitāti un kultūras pasākumiem bagāta sabiedriskā dzīve veicina radošās ekonomikas attīstību
.
1.2.5. Eiropas inovāciju progresa ziņojums
Eiropas inovāciju progresa ziņojums izstrādāts saskaņā ar Lisabonas stratēģiju un pirmo reizi publicēts 2001. gadā. Kopš tā laika tas sniedz ikgadēju novērtējumu ES dalībvalstu darbības rezultātiem inovāciju jomā. Novērtēšanu veic, pamatojoties uz daudziem rādītājiem, kas aptver dažādas jomas: strukturālie apstākļi, zināšanu radīšana, uzņēmumu novatoriski centieni un sasniegtie rezultāti jaunu produktu, pakalpojumu un intelektuālā īpašuma izteiksmē.
Jāatzīst, ka inovāciju progresa ziņojums ir spējis veicināt inovāciju jautājuma nonākšanu valstu un reģionu politikas veidotāju darba kārtībā visā Eiropā. Tomēr zināmā mērā to var būt izraisījis nedaudz pretrunīgais ES dalībvalstu salīdzinājums pēc to novatorisma spējas, kas ir radījis kritiku attiecībā uz izmantotajām metodēm un izraudzītajiem rādītājiem. Piemēram, Šibanī [Schibany] un citi autori konstatējuši, ka progresa ziņojumā pastāv nosliece uz augstajām tehnoloģijām, un pauduši viedokli, ka tas rada priekšrocības valstīm ar noteiktu rūpniecības struktūru, lai gan inovācijas iespējams izstrādāt arī ārpus augsto tehnoloģiju nozarēm
. Šo ES inovāciju politikas (un jo īpaši finansējuma sadales) noslieci uz tehnoloģiju ir ilgstoši kritizējušas Eiropas satura nozares ieinteresētās puses.
Jaunajā progresa ziņojumā 2008. gadā (izdots 2009. g. janvārī) ir atzīts, ka šāda nosliece pastāv, un ir uzsvērta ar P&A nesaistītu inovāciju nozīme, tostarp kreativitātes un dizaina nozīme:
"Ar P&A nesaistīto inovāciju svarīga sastāvdaļa ir kreativitāte un dizains. Izmantojot daudz jaunu rādītāju, kā veltījums Eiropas kreativitātes un inovāciju gadam 2009 [2009 European Year of Creativity and Innovation] tika izstrādāts Dizaina, kreativitātes un inovāciju progresa ziņojums [Design, Creativity and Innovation scoreboard]. Šā progresa ziņojuma analīzē secināts, ka tajās valstīs, kurās pastāv labvēlīgāks radošais klimats, vērojama augstāka darbības aktivitāte P&A un dizaina jomā un arī labi vispārējie darbības rezultāti inovāciju jomā. Šie atklājumi liecina par vajadzību izskatīt dizainu un citas ar P&A jomu nesaistītas aktivitātes kā daļu no plašākas pieejas inovāciju politikai, kā arī par ciešo saistību starp kreativitāti un inovācijām."

Lai gan ar P&A nesaistīti rādītāji (piemēram, izdevumi ar P&A nesaistītu inovāciju jomā) ir iekļauti jaunākajā progresa ziņojumā, ar kreativitāti un dizainu saistītie rādītāji tiks publicēti atsevišķā dokumentā 2009. gadā. Šā dokumenta provizoriskie konstatējumi tika ņemti vērā šā darba izstrādē, apspriežot līdzīgas pieejas, kas tika piemērotas Eiropas Komisijas rīkotajā seminārā par kreativitātes mērīšanu.
No 2007. gada progresa ziņojuma mēs aizguvām rādītājus, kas attiecas uz:
– ICT infrastruktūras kā kreativitātes attīstību veicinoša līdzekļa nozīmi
; 
– paņēmieniem, ar kuriem mēra cilvēkkapitāla veidošanos sabiedrībā.
Vairākās jomās izmantoti jaunie, ar dizainu saistītie inovāciju rādītāji, kuri tiks iekļauti kreativitātei, dizainam un inovācijām veltītajā 2009. gada dokumentā un šajā pētījumā piedāvātajā kreativitāti rādītājā. Tās ir šādas:
– radošas izglītības vērtības mērīšanas pieejas;
– izdevumi kultūrai;
– sabiedrības atklātības un iecietības mērīšanas pieejas;
– kultūras un radošo nozaru devums valsts IKP.
Tomēr atšķirība ir tā, ka EIS rādītāji ir pielāgoti inovācijām, ko rada uzņēmumi, turpretī ar šajā darbā piedāvātajiem rādītājiem tiek mērīts plašāks kultūras devums kreativitātei ekonomikas un sociālajās jomās ES.
1.2.6. Oslo rokasgrāmata
Lielākā daļa inovācijām veltīto apsekojumu ES un pasaulē ir izstrādāta, pamatojoties uz šo rokasgrāmatu. Aptverot plašu iespējamo inovāciju diapazonu, trešā Oslo rokasgrāmatas redakcija piedāvā plašu priekšstatu par inovāciju procesu
. Pretēji iepriekšējai rokasgrāmatas redakcijai šajā redakcijā uzmanība veltīta ne tikai inovācijām tehnoloģijā (produktu un procesu inovācijas), bet arī organizācijā un tirgzinībā. Rokasgrāmatas trešajā redakcijā pirmo reizi tiek iztirzāta netehnoloģisko inovāciju joma un saites starp dažādiem inovāciju veidiem. Tomēr, tāpat kā Eiropas inovāciju progresa ziņojumā, arī rokasgrāmatā pienācīga uzmanība netiek veltīta kultūras un kreativitātes nozīmei inovāciju stimulēšanā.
Tātad pastāvošajos indeksos vai ziņojumos tiek izmantotas dažādas kreativitātes un inovāciju definīcijas. Tiem ir atšķirīgi mērķi un darbības jomas ar atšķirīgu ģeogrāfisko piemērojumu. Galvenā uzmanība tajos pievērsta zinātnes un tehnoloģijas inovācijām, māksla un kultūra gandrīz netiek ņemta vērā kā kreativitātes rādītājs. Tomēr šiem indeksiem un ziņojumiem kopīgs ir tas, ka tajos ir akcentēti kreativitātes novērtēšanai būtiskie jēdzieni:
– cilvēkkapitāls (izglītība);
– tehnoloģijas infrastruktūra un izmantošana;
– sociālā vide (tostarp attieksme pret dažādību);
– rūpnieciskais īpašums;
– institucionālā un normatīvā vide.
1.3. Kreativitātes eiroindeksa (ECI) izveide
Kreativitātes eiroindekss (ECI) ir jauna statistikas sistēma, kas paredzēta to dažādo faktoru mijiedarbības atspoguļošanai un mērīšanai, kuri veicina kreativitātes attīstību Eiropas Savienībā. Tāpat kā citi rādītāji, tas mēra parādības sniegumu, izmantojot to rādītāju kopumu, kuri raksturo kādas no šīs parādības būtiskajām pazīmēm. Šis indekss ir izstrādāts, pamatojoties uz indeksiem, kas jau pastāv attiecībā uz kreativitāti, inovācijām un ekonomiskās darbības rezultātiem, taču tajā ir iekļauti elementi, kas īpaši attiecas uz mākslu un kultūru, lai nodrošinātu, ka Eiropas radošā un novatoriskā potenciāla mērīšanā tiek ņemta vērā kultūras dimensija. Ņemot vērā darba uzdevuma būtību, ierosinātais kreativitāti indekss galvenokārt paredzēts vides faktoru novērtēšanai, nevis individuālo kreativitāti novērtēšanai.
Uzmanības pievēršana kreativitātes kultūras dimensijai nozīmē to, ka tiek ņemti vērā daudzi tādi faktori, kuri parasti netiek iekļauti citos indeksos. Tie var būt šādi faktori:
– izglītība mākslas skolās;
– nodarbinātība kultūras jomā;
– kultūras piedāvājums;
– līdzdalība kultūras dzīvē;
– iespiešanās tehnoloģiju jomā;
– normatīvais un finanšu atbalsts jaunradei;
– kultūras nozaru ieguldījums ekonomikā.
Šos rādītājus esam sadalījuši 6 kreativitātes pīlāros attēlotajā shēmā.
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1.3.1. Kreativitātes pīlāru analīze
1.3.1.1. Cilvēkkapitāls
ESAO piedāvā šādu jēdziena "cilvēkkapitāls" definīciju ― "indivīda zināšanas, prasmes, dotības un īpašības, kas veicina personīgās, sociālās un ekonomiskās labklājības radīšanu". Jau sen tika atzīts, ka cilvēkkapitāls stimulē ekonomisko izaugsmi un sociālo progresu
. Lai gan to ietekmē dažādi ārēji faktori (tostarp, ekonomiskais stāvoklis, kultūras normas un vērtības), mācīšanās un izglītība ir svarīgi sabiedrībā pastāvošā cilvēkkapitāla līmeņa rādītāji
. Arvien vairāk tiek atzīta arī mūžizglītības nozīme cilvēkkapitāla attīstības stimulēšanā.
Šā ziņojuma ceturtajā nodaļā izklāstīta mācīšanās un izglītības būtiskā nozīme radošo talantu attīstības veicināšanā. Tomēr pastāv arī argumenti, kas apstrīd izglītības un apmācības labvēlīgo ietekmi uz kreativitāti. Galu galā izglītība bieži vien piedāvā sabiedrībā izpatītākos domāšanas modeļus un ne vienmēr līdzekļus oriģinālu ideju izstrādāšanai un status quo mainīšanai. Vai Robinsona [Robinson] viedoklis, ka mūsu "izglītība mazina cilvēku kreativitāti"
, atbilst patiesībai? Turpinot šo domu, Klakstons [Claxton]
 norāda, ka tradicionālajā mācību procesā tiek uzsvērta analītiskā domāšana, atstājot novārtā citas prāta īpašības, piemēram, iztēli, intuīciju un zinātkāri, kas ir kreativitātei būtiskas iemaņas.
Politikas dokumentos arvien biežāk tiek atzīts, ka mācīšanās un cilvēkkapitāla attīstības procesā vairāk jāizmanto starpdisciplināras, nekognitīvas un komunikatīvas pieejas
. Ceturtajā nodaļā jau tika minēts, ka kultūras pasākumi skolās, augstākajās mācību iestādēs un mūžizglītībā var veicināt mācību procesa pārmaiņas par labu kreativitātes attīstībai. "Māksla rada vidi, kurā audzēkņi tiek aktīvi iesaistīti radošos pasākumos, procesos un attīstībā."
 "Pētījumi liecina, ka audzēkņu iesaistīšana mākslas procesos, vienlaikus papildinot izglītību ar kultūras elementiem, attīsta indivīda kreativitāti un iniciatīvu, bagātu iztēli, emocionālo inteliģenci un izpratni par morāles normām, kā arī spēju kritiski domāt, autonomijas izjūtu un domas un rīcības brīvību
.
Izglītība mākslas jomā un izglītība, kas iegūta ar mākslas starpniecību, veicina arī izziņas spēju attīstību un var padarīt mācību metodes un saturu vairāk atbilstošu mūsdienu sabiedrības vajadzībām."

Pamatojoties uz to, ka kultūrai ir svarīga nozīme cilvēkkapitāla radošo dimensiju attīstības veicināšanā, mēs piedāvājam vairākus rādītājus, kas ir saistīti ar:
– izglītībai, kuras pamatā ir kultūra un māksla (pamatizglītībai, vidējai izglītībai, terciārajai izglītībai), piemītošo potenciālu veicināt radošo talantu attīstību; 
– radošo talantu līmeni terciārās izglītības jomā, un radošo talantu līmeni kultūras jomā strādājošajiem.
Visi rādītāji un apakšrādītāji ir norādīti 1.3.2. apakšpunktā iekļautajā tabulā.
1.3.1.2. Atvērtība un dažādība
Saistībā ar ekonomisko attīstību mūsdienās arvien lielāka uzmanība tiek pievērsta saiknei starp atvērtām un dažādām sabiedrībām un to kreativitāti. Lai gan ir nepieciešama šīs cēloņsakarības sīkāka izpēte, ir pierādījumi, kas apstiprina tās pastāvēšanu.
Džeina Džeikobsa [Jane Jacobs] bija pirmā, kura pauda viedokli, ka dažādība un ideju apmaiņa ir inovāciju avots un tādēļ tām ir būtiska nozīme spēcīgu un dinamisku pilsētu izveidē
. Apmaiņa starp dažādiem cilvēkiem ar atšķirīgu kultūras izcelsmi veicina informācijas izplatīšanos. Novatoriski risinājumi un idejas cilvēkiem rodas praktiskās apmācībās. Pilati [Pilati] un Trambleja [Tremblay] šo radošās pilsētas jēdzienu sīkāk izklāstīja rakstā "Cité créative et District culturel; une analyse des thèses en présence."

Arī Ričards Florida ir norādījis, ka kreativitātes uzplaukums nav iespējams, ja nav radošas vides, kurai raksturīga "atvērta un daudzveidīga kultūra"
. Reģiona ekonomisko izaugsmi pastiprina radoši cilvēki, kas izvēlas vietas, kurās pastāv dažādība, iecietība un atvērtība jaunām idejām. Dažādība palielina varbūtību, ka vieta piesaistīs dažādus radošus cilvēkus. Savukārt radošā kapitāla lielāka un daudzveidīgāka koncentrācija paaugstina novatorisma līmeni, veicina uzņēmējdarbības attīstību augsto tehnoloģiju jomā, darba vietu radīšanu un ekonomisko izaugsmi. Svarīgi ir tas, ka pilsētas vai reģiona kultūras piedāvājums (neatkarīgi no tā, vai par to liecina operas teātru vai pagrīdes pankroka mūzikas grupu skaits) vairo vietas pievilcīgumu radošajiem talantiem. Daudzi uzskata, ka starp mūsdienu radošajiem uzņēmējiem (kas arvien biežāk tiek uzskatīti par kopējās ekonomikas motoru) un valsts finansētajiem mākslas pasākumiem (kuri stimulē radošos cilvēkus izstrādāt jaunus produktus un pakalpojumus) pastāv izteikti dinamiska saistība.
Citā līmenī fakti liecina par to, ka atsevišķas pamatbrīvības ― vārda brīvība un plurālisma prasība informācijas avotu jomā ― ietekmē indivīdu spēju pilnīgi īstenot savu potenciālu. Sena [Sen] spēju pieeja [capabilities approach] attīstības ekonomikai sniedz būtisku ieguldījumu šajā jomā
. Nusbauma [Nussbaum] attīsta šo idejisko redzējumu un pēta indivīda izpausmes tēlaino, māksliniecisko un garīgo veidu nozīmi saistībā ar personas spēju īstenot individuālo potenciālu
. Šīs spēju pieejas pamatā ir ideja, ka cilvēkiem ar piekļuvi kultūras un informācijas resursiem un tiem, kuri var brīvi izpaust savas radošās spējas un iztēli, ir labākas izredzes dzīvot pilnvērtīgāku dzīvi.
Mēs piedāvājam virkni rādītāju, kas atvērtību, daudzveidību un informācijas nesēju plurālismu saista ar kultūras jomu. Protams, atvērtības un kreativitātes veicināšanai būtisks ir arī kultūras piedāvājums. Šis svarīgais aspekts būs iekļauts atsevišķā pīlārā turpmāk.
1.3.1.3. Kultūras vide
Mūsdienās tikai dažās ES dalībvalstu politikas stratēģijās līdzdalība kultūras dzīvē tiek saistīta ar kultūras un radošo sektoru devumu sabiedrības vispārējam progresam. Lielbritānijas 2001. gadā pieņemtā politikas dokumentā norādīts: "Panākumus 21. gadsimtā gūs tās sabiedrības, kuras kultivēs kreativitātes garu un veicinās aktivitāti kultūras jomā, kas ir cieši saistīta ar šo kreativitāti."
 To pašu BF Goodrich Company goda priekšsēdētājs Džons D. Ongs [John D. Ong] ir norādījis attiecībā uz uzņēmējdarbību: "Mākslai ir labvēlīga ietekme uz cilvēkiem, kuri mūsu uzņēmumos nodarbojas ar radīšanu, ― vai tie būtu zinātnieki, tirdzniecības speciālisti vai uzņēmējdarbības stratēģi. Dzīvojot un strādājot kultūras ziņā sterilā vidē, viņi nespēj radīt."

Kultūras videi ― koncertu norises vietām, galerijām, grāmatnīcām un kinoteātriem u. c. ― ir būtiska nozīme radošas sabiedrības attīstībā. Tās ir jaunus skatījumus ģenerējošu diskusiju "karstie punkti" un nodrošina pamatu argumentācijai, ideju attīstībai un saziņai ārpus cilvēka ierobežotā kontaktu loka. Elizabete Karrida [Elizabeth Currid] norāda, ka "kreativitāte nespētu tik veiksmīgi vai efektīvi pastāvēt bez sociālās vides ― sociālais faktors nav blakusprodukts, tas ir svarīgs mehānisms, ar kuru tiek radīti, novērtēti un laisti tirgū kultūras produkti un kultūras ražotāji".
 Kultūra ir kreativitātes attīstības veicinātāja tieši tai piemītošo "sociālo īpašību" dēļ. Turklāt dažādos pētījumos ir pierādīts, ka muzeji un galerijas ir "vietas, kurās var uzplaukt kreativitāte"
, jo tās "mudina cilvēku domāt atšķirīgi, uztvert un izplatīt idejas un radīt jaunas lietas, pamatojoties uz kreativitāti pagātnē"
.
Tomēr kreativitāti cilvēkos attīsta piekļuve mākslai un kultūrai, nevis pagātnes mantojuma pastāvēšana. Ir pierādīts, ka līdzdalība kultūras dzīvē ― ko labāku statistikas datu trūkuma dēļ mēs mērām, analizējot kultūras pasākumu apmeklējuma līmeni un līdzdalību kultūras pasākumos ― rada jaunas idejas un novatoriskus personības izpausmes veidus
. Tonijs Traverss [Tony Travers] no Londonas Ekonomikas skolas un Stīvens Gleisters [Stephen Glaister] no Londonas Imperiālās koledžas rakstā "Valuing Museums: Impact and innovation among national museums" uzsver: "Apmeklējot tēlotājmākslas galeriju, students var smelties iedvesmu scenogrāfijai vai tekstildarbam. Apmeklējot zinātnes muzeju, bērns var smelties iedvesmu mācīties, kuras citādi var trūkt. Kopā var uzskatīt, ka šie spontānie muzeju un galeriju izmantojumu veidi liecina par kreativitātes pastāvēšanu."
 Arī nesenajā Engage pētījumā ir aplūkots jautājums par labumu, ko sniedz laikmetīgās mākslas galeriju un mākslinieku iesaistīšana mācību procesā. Pētījumā pierādīts, ka līdzdalība kultūras dzīvē palīdz cilvēkiem atklāt iekšējos talanta, izdomas spējas un estētiskās spriestspējas resursus
.
Pamatojoties uz šo argumentāciju, mēs piedāvājam rādītājus, kas saistīti ar kultūras piedāvājumu un arī ar līdzdalību kultūras dzīvē attiecīgajā dalībvalstī.
1.3.1.4. Tehnoloģija
Ciparu tehnoloģiju straujā attīstība izraisa pārmaiņas kultūras jomā pasaulē. Pēdējos desmit gados tehnoloģijai ir bijusi gan šķeļoša, gan vienojoša ietekme mākslā un kultūras un radošajās nozarēs, atraisot individuālo kreativitāti un radot virtuālās kultūras vietnes, vienlaikus nojaucot tradicionālos uzņēmējdarbības modeļus. Rādītāju noteikšana attiecībā uz informācijas un sakaru tehnoloģiju (ICT) nozīmi kultūras un kreativitātes pārmaiņās ir strīdīgs uzdevums, kas izraisīs aktīvu diskusiju. Tomēr ir skaidrs, ka 21. gadsimtā ICT būs ekonomiskās un sociālās attīstības pamatā un šīs tehnoloģijas ir galvenais līdzeklis Eiropas radošā potenciāla atraisīšanā.
Manuels Kastelss [Manuel Castells] norāda, ka ciparu tehnoloģijas ir izraisījušas divus pretrunīgus, paralēlus procesus. No vienas puses, kultūra kļūst globāla, jo informācijas nesēju uzņēmumi spēj sasniegt jebkuru vietu uz planētas un nodrošināt dažādām auditorijām piekļuvi radošā satura pārpilnībai. No otras puses, kultūra tiek pielāgota un personalizēta, tā kļūst lokāla, un tās veidošanā piedalās kultūras lietotājs
. Arvien biežāk kultūras jomā novērojama pāreja no iespaidu gūšanas uz iesaistīšanos. Auditorija kļūst par dalībniekiem, patērētāji ― par autoriem. Ciparu tehnoloģija ir šo pārmaiņu galvenā veicinātāja, jo tā piedāvā indivīdiem jaunus izteiksmes veidus un iespēju ar saviem darbiem iepazīstināt citas ieinteresētās personas visā pasaulē.
Helmuts Anheijers [Helmut Anheier] un Judistirs Radžisars [Yudhishthir Raj Isar] darbā "Cultures and Globalization: the Cultural Economy" norāda, ka "tehnoloģiskie produkti, kas kļuvuši pieejami indivīdiem, sniedz iespēju kļūt par autoriem ― no personālajiem datoriem un ciparu fotokamerām līdz mobilajiem tālruņiem, cilvēce dzīvo pasaulē, kurā pieaug tīklu nozīme un kurā saziņai un personības izpausmei un attīstībai ir augstākā vara"
.
Būtībā no kultūras un tehnoloģijas saistības tiek gūts abpusējs labums. Veicinot radošo procesu, tehnoloģija sekmē jaunu izteiksmes veidu attīstību. Turpretī mākslinieki un radošais saturs veicina tehnoloģiju attīstību jaunos izsmalcinātības līmeņos. Personālajos datoros tiek iekļauta programmatūra mūzikas komponēšanai, horeogrāfijas un scenogrāfijas veidošanas programmatūra, arhitektoniskās projektēšanas programmatūra. Jaunas tehnoloģijas rada arī jaunus radošās darbības veidus datoranimācijas, skaņu sintēzes vai digitālās grafikas jomā.
Pēc mūsu rādītājiem attiecībā uz ciparu tehnoloģiju infrastruktūras un aprīkojuma ieviešanu var novērtēt šo kultūras, kreativitātes un ICT izplatības savstarpīgumu.
Būtu interesanti mūsu izstrādātajā struktūrā iekļaut citas tendences, kas pašlaik pastāv ciparu informācijas nesēju ražošanas un patēriņa jomā. Piemēram, šajā ziņā interesanti būtu rādītāji par tādu jaunu uzņēmējdarbības modeļu attīstību, kas saistīti ar atvērtajām inovācijām, atklātā satura materiāliem (piemēram, atklātā satura licenču (tādu kā Creative Commons licences) izplatīšana dažādās dalībvalstīs) vai atklātā pirmkoda produktiem. Tomēr dati par šo parādību ir ierobežoti. Interesanti būtu analizēt arī lietotāju radītā radošā satura popularitāti, un šajā jomā nepieciešams veikt turpmāku izpēti
.
1.3.1.5. Institucionālā vide
Dažas nevalstiskās organizācijas, piemēram, Transparency International, uzsver, ka sabiedrību un valstu labklājība ir cieši saistīta ar reglamentējošo institūciju caurskatāmību, atbildīgumu un elastīgumu
. Maikls Porters [Michael Porter] ir konstatējis tiešu saistību starp valsts konkurētspēju un dažiem institucionālajiem faktoriem, tostarp tiesiskumu un valsts politikas piemērotību.

ES pastāv dažādi kultūras politikas un atbalsta pasākumi attiecībā uz kreativitātes veicināšanu un radošajām nozarēm (izklāstīts piektajā nodaļā), jo tā galvenokārt ir dalībvalstu kompetences joma. Novērtējot katras dalībvalsts netiešos un tiešos ieguldījumus kultūrā, mēs piedāvājam novērtēt valsts vēlmi veicināt kreativitāti stimulējošas vides attīstību.
– Viens no svarīgākajiem mehānismiem kreativitātes stimulēšanā un radošo cilvēku atalgošanā vai atdeves no ieguldījumiem kultūras un radošajās nozarēs nodrošināšanā ir autortiesības (vai autoru tiesības). Autortiesības ir līdzvērtīgs mehānisms patentiem P&A jomā; tā uzdevums ― nodrošināt monopoltiesības, lai aizsargātu autorus un atbalstītu tos, kuri veic ieguldījumus kreativitātē. Mēs ierosinām vērtēt tiesību īpašnieku kategorijai samaksātā atalgojuma līmeni. Mēs piedāvājam izmantot atalgojumu, ko saņem mūzikas darbu autori un mūzikas izdevēji, jo šādus datus ir samērā viegli iegūt ar mūzikas jomā strādājošo tiesību pārvaldības organizāciju atbalstu.
1.3.1.6. Radošā produkcija
Eiropas kultūras un radošās nozares arvien biežāk tiek uzskatītas par kreativitātes un ekonomiskās izaugsmes veicinātājām visās ekonomikas jomās. NESTA (National Endowment of Science, Technology and the Arts) analizēja Kopienas 2004. gada inovāciju apsekojumu un ar radošo uzņēmumu un ārpus radošajām nozarēm strādājošo uzņēmumu savstarpējo tirdzniecību saistītos ievades–izvades datus un konstatēja šādu sakarību: iespēja, ka uzņēmums ieviesīs produkta inovācijas, ir par 25 % lielāka tiem uzņēmumiem, kuri radošiem ieguldījumiem tērē summu, kas ir divas reizes lielāka par šim nolūkam tērēto vidējo summu. Konstatēts arī tas, ka uzņēmumi, kuri ir saistīti ar radošajām nozarēm piegādes ķēdē, parasti piedāvā daudzveidīgākus un augstākas kvalitātes produktus nekā tie, kuriem šādu sakaru ar radošajām nozarēm nav
.
Minētā cēloņsakarība ir jautājums, kuram šajā ziņojumā veltīta galvenā uzmanība, un tāpēc mēs piedāvājam iekļaut statistikas datus par kultūras un radošo nozaru darbības rezultātiem kā valsts radošā potenciāla rādītājus. Protams, tas nenozīmē, ka sektora ekonomiskas ieguldījums IKP ir līdzvērtīgs tā ekonomiskajai nozīmei vispārējā ekonomikā. Tiek atzīts vienīgi tas, ka kultūras un radošās nozares ir svarīgs kreativitātes un inovāciju virzītājspēks Eiropā.
Šajā saistībā turpmāk izklāstītajā indeksā ir iekļauti rādītāji, kas attiecas uz kultūras un radošo nozaru ekonomisko ieguldījumu dalībvalstu IKP, kā arī ar sektora darbības rezultātiem saistīti rādītāji.
1.3.2. Kreativitāti eiroindekss
ECI sastāv no 32 rādītājiem, kas sadalīti sešos apakšindeksos.
	CILVĒKKAPITĀLS
	DATU AVOTI

	Izglītībai, kuras pamatā ir kultūra un māksla, piemītošais potenciāls veicināt radošo talantu attīstību

	1. Mākslai un kultūrai veltīto stundu skaits pamatizglītībā un vidējā izglītībā
	"Key data on education in Europe in 2005", Izglītības un kultūras ĢD, Eurydice un Eurostat, pieejams Eurydice vietnē www.eurydice.org/

	2. Mākslas skolu skaits uz vienu miljonu iedzīvotāju
	Mākslas institūtu Eiropas līgu (Elia) vietne 
http://www.elia–artschools.org/

	• Radošo talantu līmenis, ko piedāvā terciārā izglītība, un radošo talantu līmenis kultūras jomā strādājošajiem

	3. Terciārā līmeņa studenti pēc izglītības jomas, kas saistīta ar kultūru
	Eurostat, "Cultural statistics", pieejams 
http://epp.eurostat.ec.europa.eu/

	4. Kultūras jomā strādājošie no kopējās nodarbinātības
	"Cultural statistics in Europe", 2007. g. izdevums, publicējis Eurostat, 54. lpp.

	

	ATVĒRTĪBA UN DAŽĀDĪBA
	DATU AVOTI

	Iedzīvotāju attieksme

	5. Sabiedrības procentuālā daļa, kura pauž iecietīgu attieksmi pret minoritātēm
	EUMC un SORA

	6. Iedzīvotāju daļa, kuru interesē māksla un kultūra citās Eiropas valstīs
	"European cultural values", 2007. gads, Izglītības un kultūras ĢD pieprasītais Eurobarometer 278

	Tirgus dati

	7. Ārpus valsts ražoto Eiropas filmu tirgus daļa
	The European Audiovisual Observatory http://www.obs.coe.int/

	8. Informācijas nesēju plurālisma līmenis Eiropas dalībvalstīs
	Pētījums par informācijas nesēju plurālisma rādītājiem veikts saskaņā ar Informācijas sabiedrības un plašsaziņas līdzekļu ĢD pasūtījumu


	9. Ārvalstnieku īpatsvars starp kultūras jomā strādājošajiem
	Eurobarometer 278

	
	

	KULTŪRAS VIDE
	DATU AVOTI

	Līdzdalība kultūras dzīvē

	10. Mājsaimniecību vidējie gada izdevumi kultūrai
	Eurostat, "Cultural statistics", pieejams 
http://epp.eurostat.ec.europa.eu/

	11. Tādu personu procentuālā daļa, kuri vismaz vienu reizi 12 mēnešu laikā piedalījušies kādā kultūras pasākumā
	Eurostat, "Cultural statistics", pieejams 
http://epp.eurostat.ec.europa.eu/

	Kultūras piedāvājums

	12. Valsts teātru skaits uz vienu iedzīvotāju
	Attiecīgās valsts ministrijas dati

	13. Valsts muzeju skaits uz vienu iedzīvotāju
	Attiecīgās valsts ministrijas dati

	14. Valsts koncertzāļu skaits
	Attiecīgās valsts ministrijas dati

	15. Kinoekrānu skaits sadalījumā pēc valstīm
	The European Audiovisual Observatory 
http://www.obs.coe.int/

	

	TEHNOLOĢIJA
	DATU AVOTI

	16. Platjoslas tīklu izplatības līmenis
	Eurostat , "Sciences and technology" 
http://epp.eurostat.ec.europa.eu/

	17. Tādu mājsaimniecību procentuālā daļa, kurās ir personālais dators un videospēļu konsole
	"Cultural statistics in Europe", 2007. gada izdevums, publicējis Eurostat, 142. lpp.

	
	

	NORMATĪVIE STIMULI, KAS VEICINA RADĪŠANU
	DATU AVOTI

	Finanšu atbalsts

	18. Nodokļu atvieglojumi māksliniekiem vai cilvēkiem, kuri strādā radošajā sektorā
	"Etude sur les crédits d’impôt culturels à l’étranger", 2008. g. maijs, KEA European Affairs, 37. lpp.

	19. PVN likmes grāmatām, preses izdevumiem, skaņu ierakstiem, videomateriāliem, ieņēmumiem no filmu demontrēšanas, ārštata autoriem, vizuālās mākslas praktiķiem
	ERICarts ziņojums "Creative Europe", ko prezentēja Network of European Foundations for Innovative Co–operation, 2002. g., 100. lpp.

	20. Nodokļu atvieglojumi ziedojumiem un sponsorēšanai
	"Etude sur les crédits d’impôt culturels à l’étranger", 2008. g. maijs, KEA European Affairs, 28. lpp.

	21. Tiešie valsts izdevumi kultūrai
	"The Economy of Culture", 2006. g., KEA, MKW, Turun Kauppakorkeakoulu, 125. lpp.

	22. Valsts finansējuma līmenis kinematogrāfijai
	The European Audiovisual Observatory, "KORDA" 
http://korda.obs.coe.int/web/search_aide.php

	23. Valsts finansējuma līmenis sabiedriskajai televīzijai
	The European Audiovisual Observatory 
http://www.obs.coe.int/

	Intelektuālais īpašums

	24. Atlīdzība, ko mūzikas autori saņem par autortiesībām, uz vienu iedzīvotāju
	Dati pieejami no International Confederation of Societies of Authors and Composers http://www.cisac.org

	KULTŪRAS PRODUKCIJA
	DATU AVOTI

	Ekonomiskais ieguldījums
	

	25. Radošo nozaru sniegtā vērtība procentuāli no IKP
	"The Economy of Culture", 2006. g., KEA, MKW, Turun Kauppakorkeakoulu, 66. lpp.

	26. Apgrozījums mūzikas nozarē uz vienu iezīvotāju
	IFPI tīmekļa vietne: 
http://www.ifpi.org/

	27. Apgrozījums grāmatrūpniecībā uz vienu iezīvotāju
	Eurostat, "Cultural statistics", pieejams 
http://epp.eurostat.ec.europa.eu/

	28. Apgrozījums kinematogrāfijā uz vienu iezīvotāju
	The European Audiovisual Observatory 
http://www.obs.coe.int/

	Cita kultūras produkcija
	

	29. Gada laikā saražoto mākslas filmu skaits uz vienu iedzīvotāju
	European Audiovisual Observatory, Yearbook 2007 on “Film and home video”

	30. Izdoto skaņu ierakstu skaits uz vienu iedzīvotāju 
	IFPI tīmekļa vietne http://www.ifpi.org/

	31. Gada laikā izdoto grāmatu skaits uz vienu iedzīvotāju
	UNESCO, Institute for Statistics, "Culture and Communication" 
http://www.uis.unesco.org

	32. Dizaina reģistrācijas pieteikumu skaits uz vienu miljonu iedzīvotāju
	OHIM/Eurostat
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Pērs Mangsets [Per Mangset], Telemarkas Augstskolas profesors, Norvēģija
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Džeims Stīvens [James Stevens], programmas "Find your Talent" pārraudzītājs, DCMS UK, Apvienotā Karaliste.
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Maikls Tomsons [Michael Thomson], Eiropas Dizaina asociāciju biroja (BEDA) prezidents, Apvienotā Karaliste.
Patrīcija Tomsone [Patricia Thomson] Notingemas Universitātes pedagoģijas profesore, Apvienotā Karaliste
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Maksims Trabans [Maxime Traband], Orange/FT Group,Orange, Francija
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Armele Veismane [Armelle Weismann], Troistemps direktora vietniece, Parīze, Francija
Rolfs Vitte [Rolf Witte], Vācijas Jaunatnes kultūras izglītības federācijas Starptautisko attiecību nodaļa, Vācija
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Tillt izpilddirektore Vesterjētlandes [Västra Götaland] reģionā Zviedrijā
Tillt, Vesterjētlandes reģions, Zviedrija, Gēteborga
Malte Bērmana [Malte Behrmann],
ģenerālsekretāre
EGDR – European Games Developers Federation, Berlīne
Valērija Bobo [Valérie Bobo],
dibinātāja
Mona Lisa – Art for Business Development, Parīze
Lēne Bornemane [Lene Bornemann],
direktore
Arts in Business, Frederiksberga
Valērija Kantoni [Valéria Cantoni], 
direktore rīkotāja
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Festival d'Avignon, Aviņona
Džovanna Massoni [Giovanna Massoni], 
Creative Lab, Brisele
Aloks Nandi [Alok Nandi], 
Architempo, Brisele
Klēra Ņūmana–Reboda [Claire Newman–Rebaud],
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Ragnārs Sīls [Ragnar Siil],
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Jans Staviks [Jan Stavik]
Norvēģijas Dizaina padomes direktors rīkotājs, Eiropas Dizaineru asociāciju viceprezidents
Norvēģijas Dizaina padome, Oslo
Roberto Travaljīni [Roberto Travaglini],
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Valsts pārvaldes lietu daļas vadītāja
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Armele Veismane [Armelle Weismann], 
direktora vietniece 
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Alisone Rīke [Allison Reekie], 
pasākumu vadītāja
Elodija Kadjū [Elodie Cadiou]
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Odile Kintēna [Odile Quintin], 
Izglītības un kultūras ĢD ģenerāldirektore
Katarina Maternova [Katarina Mathernova],
Reģionālās politikas ĢD ģenerāldirektora vietniece
Vladimirs Šuča [Vladimir Šucha], 
Izglītības un kultūras ĢD direktors
Ksavjers Trusārs [Xavier Troussard], 
Izglītības un kultūras ĢD
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Izglītības un kultūras ĢD
Anna Atanasopolu [Anna Athanasopoulou], 
Izglītības un kultūras ĢD
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Levis Dijkstra [Lewis Dijkstra], 
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� Tomkins Calvin, The Lives of Artists, Henry Holt publishing, 2008., 212. lpp. Dišāns teicis, ka mākslinieks ierosina jaunrades aktu, bet skatītājs to pabeidz, interpretējot tā nozīmi un vietu mākslas vēsturē.


� Čiksentmihāji, runājot par starpnieku grupu, izmanto terminu “lauks”, savukārt Pjērs Burdjē [Pierre Bourdieu] grāmatā “Les Regles de l’Art” analizē šo lauku kā tirgus darījumu starp ražotāju un patērētāju.
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� Glow, H., Minahan, S., Gahan, P., Definition in Dying in the Arts: Creativity as Metaphor no Bowater School of Management, Deakin University, Austrālija, 2005., 19. lpp.


� Csikszentmihalyi, M., Creativity, Harper Perennial, 1996., 13. nodaļa, 317. lpp.


� Šajā pētījumā tiek uzskatīts, ka kultūra aptver tradicionālās kultūras un mākslinieciskās darbības (izpildītājmākslu, vizuālo mākslu, kultūras mantojumu un literatūru), kā arī kultūras industriju (iespieddarbus, multimedijus, presi, kino, audiovizuālo un skaņu ierakstu ražošanu, amatniecību, dizainu un kultūrtūrismu).


� Platons par māksliniekiem uzskatīja tikai dzejniekus un mūziķus, atmetot, piemēram, gleznotājus, jo dzeja ir ne vien patīkama, bet arī noderīga (tāpat kā filozofija).


� Intervija ar Ričardu Seimūru, dizaineru, “SeymourPowell” dizaina uzņēmuma vadītāju, 2008. g. jūnijā (Londonā).


� Pārdomas par māksliniecisko jaunradi un tā nozīmi aizsākās tikai 18. gadsimtā. Tas sakrīt ar ideju, ka radīšanas akts var būt ne vien dievišķa, bet arī cilvēciska izpausme. Tomēr pagāja ilgs laiks, līdz tika atzīts, ka iztēle, intuīcija, emocijas un kaislības var būt radoši spēki. 17. gadsimtā būtiskas pārmaiņas šajā jomā ieviesa Dekarts, kurš atzina indivīda “autonomijas” nozīmi un parādīja subjektīvisma nozīmi, vērtējot skaistumu, kas nav uztverams ar prātu. Tomēr tas pats Dekarts darbā “Pārruna par metodi” padarīja zinātnisko metodi un racionālismu par vienīgo zināšanu avotu uz iztēles, fantāzijas un gaumes rēķina. Klasicismu jeb saprāta gadsimtu iezīmē fenomenu izpēte, kur visu ideju avots aizsākas domā, kas rodas no saprāta, no racionāla prāta. Romantisms bija laiks, kad dzima jēdziens par kreativitāti. Frīdrihs fon Šillers [Friedrich von Schiller] uzskatīja, ka mākslai ir būtiska nozīme, novērtējot cilvēci, un mākslinieciskā jaunrade ir sabiedrības pārveidošanās faktors, savukārt kriticisms, kas tolaik bija pakļauts utilitārismam, pieprasa imperatīvus, bet zinātnes attīstība marginalizē mākslu. Savā darbā “Vēstules par cilvēka estētisko audzināšanu” (1794) viņš apsūdz lietderību kā laikmeta elku.


� Op. cit. Tomkins, Calvin, 2008.


� Tomēr Serra arī norāda, ka Gērijs “ir viens no nedaudzajiem šī gadsimta arhitektiem, kurš arhitektūras pasauli ir bagātinājis ar mūsdienu mākslas metodēm un domāšanas procesiem”.


� Saskaņā ar Riču Goldu [Rich Gold]: “Māksliniekus neatbalsta korporācija, lai arī viņi ir korporācijas daļa un paļaujas uz korporāciju ražošanas, reklāmas un izplatīšanas jomā,” apgalvo Ričs Golds, nošķirot trīs mākslinieku kategorijas, kuras pārstāv dažādas cepures: berete, kuras valkātājs tiecas pēc sava veida patiesības (integritātes), beisbola cepure ― tās valkātājs pārstāv populāro mākslu un tiecas iepriecināt publiku, un salmu cepures valkātājs jeb mākslinieks, kurš rada mākslu vien sev vai draugiem. Rich Gold, The Plenitude, creativity, innovation and making stuff, MIT Press, 2006.


� Rothko, M., La réalité de l’artiste, Flammarion, 2004. Par mākslinieku un radošu cilvēku savstarpēju nošķīrumu, pamatojoties uz jaunrades akta motivāciju. Viņš salīdzina mākslinieku ar filozofu, norādot uz spēju apstrādāt realitāti kā veselumu pretstatā zinātnei, kas koncentrējas uz konkrētiem fenomeniem (77. lpp.).


� Angliski “interloper” ― no “to interlope”, kas nozīmē: jaukties citu darīšanās. Apzīmējums, ko lietojis Fabriss Ibērs [Fabrice Hybert], raksturojot māksliniekus (intervija Parīzē, 2008. gada decembrī). Fabrisam Ibēram mākslinieks ir katalizators (tādā nozīmē, kā šo apzīmējumu lieto ķīmijā), kas sekmē risinājumus. Mākslinieks apvieno zināšanas un tehnoloģijas (fiziku, psiholoģiju, amatniecību un astronomiju). Sk. arī video: www.untitled―sanstitre.eu .


� Polymath ― erudīts, cilvēks ar plašām un dziļām zināšanām, īpaši mākslas un zinātnes jomā (no grieķu “polymaths”), avots: Wikipedia. Pazīstamu erudītu piemēri: Koperniks [Copernic], Dekarts, Leonardo da Vinči, Averoiss [Averoés], Darvins [Darwin], Gēte [Goethe].


� Carr, Nicholas, In The Big Switch, W.W Norton, 2008., 141. lpp.


� Definīciju sk. KEA, Economy of Culture in Europe, 2006. g. oktobris, 43. lpp (www.keanet.eu).
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� Florida, R., The Creative Class, Basic Books, Ņujorka, 2002.
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� 17. gadsimtā būtisku attīstību šajā jomā ieviesa Dekarts, kurš atzina indivīda “autonomijas” nozīmi un demonstrēja subjektīvismu tāda skaistuma novērtējumā, kas nav uztverams ar prātu. Tomēr tas pats Dekarts darbā “Pārruna par metodi” (Discours de la Méthode) padarīja zinātnisko metodi un racionālismu par vienīgo zināšanu avotu uz iztēles, fantāzijas un gaumes rēķina. Klasicismu jeb saprāta gadsimtu iezīmē fenomenu izpēte, kur visu ideju avots aizsākas domā, kas rodas no saprāta, no racionāla prāta. Romantisms bija laiks, kad dzima mūsdienu kreativitātes jēdziens. Frīdrihs fon Šillers [Friedrich von Schiller] uzskatīja, ka mākslai ir būtiska nozīme, novērtējot cilvēci, un mākslinieciskā jaunrade ir sabiedrības pārveidošanās faktors, savukārt kriticisms, kas tolaik bija pakļauts utilitārismam, pieprasa imperatīvus, bet zinātnes attīstība marginalizē mākslu. Savā darbā “Vēstules par cilvēka estētisko audzināšanu” (1794) viņš apsūdz lietderību kā laikmeta elku. (Marc Jimenez, La Querelle de l’Art Contemporain, Folio, 2005., 171. lpp.)
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� Šajā grāmatā iekļautie raksti apstrīd argumentu par kultūras sociālo ietekmi.
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� Datiem var piekļūt tikai klienti.
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