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Kurzzusammenfassung

Der vorliegende Beitrag verdeutlicht, dass ästhetische Bildung Räume und Zeiten ermög-

licht, in denen sich die Hingabe an die Erscheinungen der Gegenwart, an die Präsenz der 

Phänomene als Grundvoraussetzung für Bildung überhaupt, erst entwickeln kann. 

Ästhetische Bildung kann in diesem Sinne zu einem Korrektiv einer utilitaristischen und 

ökonomiegesteuerten Ausbildung von Kompetenzen und Qualifikationen werden. Theore-

tischer Ausgangspunkt dieser Überlegungen sind die Positionen des deutschen Philosophen 

und Vertreters der Frankfurter Schule Martin Seel. Illustriert werden sie an Beispielen aus 

der Musik, die Aufmerksamkeit für ihre gegenwärtige Präsenz verlangen: Steve Reichs 

„Piano Phase“, die Hip-Hop-Bewegung und das Projekt „Sounding D“. (Red.)

05 Th
em

a



205-

Eva Maria Stöckler

Kunstwerke sind gemacht um ihrer selbst willen. Ihre primäre Funktion ist 

eine ästhetische, gleich welche anderen Funktionen ihnen darüber hinaus 

zugeschrieben werden. Kunst hat existenzielle Bedeutsamkeit für das Leben, 

ist Zeichen einer Weltsicht und für das Mensch-Sein in der Welt. Ästhetische 

Erfahrung ist vollzugsorientiert, es geht dabei um das Erproben von 

Deutungs möglichkeiten, nicht um das Ergebnis eines endgültig Verstande-

nen. Dies zeigt sich insbesondere in der Musik.

Kunst als Sonderform des Ästhetischen vermag es 

nicht nur, die Wirklichkeit in ihrer ganzen Komple-

xität darzustellen, sondern sie gibt den RezipientIn-

nen die Möglichkeit, in Distanz zur Wirklichkeit 

zu rücken und somit zur ästhetischen Gestaltung 

dieser Wirklichkeit beizutragen. Dies ermöglicht 

die Bildung eines Bewusstseins: einerseits für die 

anschauliche Gestaltung der Lebenswelt des Men-

schen, andererseits für die Konfrontation mit Sinn-

horizonten, also die mehr oder weniger radikale 

Hinterfragung von Orientierungszusammenhängen 

der lebensweltlichen Wirklichkeit, die sich durch die 

Digitalisierung in einem tiefgreifenden Paradigmen-

wechsel befindet. 

Durch diese doppelte Funktion hat ästhetische 

Bildung die Aufgabe, „die Fähigkeit sowohl zur an-

schaulichen Identifikation mit Aspekten der gelebten 

Wirklichkeit als auch der sinnenfälligen Durchbre-

chung ihrer Deutungs- und Handlungsmuster zu 

stärken“ (Seel 2007b, S. 125).

Martin Seels Konzept der  
ästhetischen Wahrnehmung als  
Modell für ästhetische Erziehung 

Ästhetische Wahrnehmung eröffnet, so die klassische 

Ästhetik, einen Zugang zum Sein. Martin Seel begreift 

das ästhetische Geschehen „als Offenbarung eines 

ansonsten verstellten höheren Sinns oder Seins“ (Seel 

2007a, S. 12) und schreibt „den Objekten der Kunst 

eine Aufdeckung der Konstruktivität aller Verhältnisse 

des Wirklichen am Werk“ (ebd.; Hervorh.i.Orig.) zu. 

Ästhetische Wahrnehmung beschreibt aber auch äs-

thetische Erfahrung „als einen Eintritt in die Sphäre 

eines ansonsten missachteten Scheins“ (ebd.). Sie ist 

somit der Weg zu einer höheren Erkenntnis oder bie-

tet einen Ausweg aus den Niederungen der Realität 

– oder beides. In beiden Fällen wird die ästhetische 

Wahrnehmung als eine „Flucht vor der phänomenalen 

Gegenwart des menschlichen Lebens“ (ebd., S. 13) 

verstanden, als „eine Unaufmerksamkeit für das kon-

krete Hier und Jetzt der wahrnehmbaren Welt“ (ebd.).

Musik hören – Zeit für den  
Augenblick haben
Ästhetische Wahrnehmung, Erfahrung und Bildung  
in der digitalen Gegenwart
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Ästhetische Bildung hat Seel zufolge explizit die 

Aufmerksamkeit für die Gegenwart in den Blick zu 

nehmen und damit „Zeit für den Augenblick“ (Seel 

2003, S. 44) zu ermöglichen. Dies umso mehr, als 

die Gegenstände in der Gegenwart Ausgangspunkt 

und wesentliches Element der Wahrnehmung der 

Werke der Kunst sind. Diese sind als Objekte in einer 

besonderen oder für eine besondere Situation der 

Wahrnehmung zu betrachten, bieten die Möglichkeit 

einer bestimmten Art der Wahrnehmung.

Ästhetische Wahrnehmung ist somit ein spezieller 

Modus der sinnlichen Wahrnehmung (vgl. ebd., 

S. 50). Da die Gegenwärtigkeit des Gegenstandes 

der Wahrnehmung (etwa eines Kunstwerkes) an den 

Vollzug der Wahrnehmung gebunden ist, können wir 

„nicht auf die Gegenwart eines Gegenstands achten, 

ohne unserer eigenen Gegenwart innezuwerden“ 

(ebd., S. 60). Diese Gegenwart schließt auch die 

Geschichte, das Geworden-Sein eines Objekts mit 

ein. Damit ist dieses Modell der ästhetischen Wahr-

nehmung von Seel kein statisches, sondern „mit einer 

Abfolge oder Dauer von Zuständen (verbunden), die 

für ihren Weg durch Raum und Zeit charakteristisch 

ist“ (ebd., S. 72; Hervorh.i.Orig.). Es eignet sich 

damit als Modell für ästhetische Erziehung in der 

digitalen Gegenwart.

Erscheinungen des Ästhetischen:  
Musik als Ausdrucksform  
gegenwärtiger Präsenz

Kunst ist ein Phänomen des menschlichen Erlebens, 

deren physikalische Ebene (Schwingungen, Farben, 

Dimensionen) die Grundvoraussetzung für ihre 

Wahrnehmbarkeit bildet. 

Diese physikalische Ebene ist keine „neutrale Masse“, 

sondern Material, das im künstlerischen Kontext von 

historisch und kulturell wandelbarer Symbolik ist, 

welche bestimmte Gestaltungsmuster ermöglicht. 

Aber erst im Bewusstsein des Menschen entsteht 

das, was als „Kunst“ bezeichnet werden kann, denn 

der Mensch benennt, schafft Sinn und bewertet das 

Wahrgenommene als ästhetische Erscheinung im 

Hinblick auf verschiedene, unterscheidbare Kunst-

gattungen (siehe Seel 2003).

Kunst als Objekt ästhetischer Wahrnehmung erfor-

dert eine bestimmte Art des sinnlichen Vernehmens, 

zumal durch den Einfluss der digitalen Medien die 

Variationsbreite im Umgang mit dem Kunstwerk als 

Original gewachsen ist und Fragen der Kreativität 

und Originalität heute anders oder völlig neu gestellt 

werden. Ein Kunstwerk ist nichts Abgeschlossenes, 

Endgültiges – es ist mehr Kunstwerden als Kunst-

werk. Original und Adaption sind nichts objektiv 

Gegebenes, sondern müssen in jedem individuellen 

Rezeptionsprozess immer wieder neu erfahren 

werden. Das Kunstwerk konstituiert sich erst im 

Akt des Wahrnehmens; Bedeutungen werden im 

Rezeptionsvorgang generiert, „sie sind das Produkt 

einer Interaktion von Text und Leser und keine im 

Text versteckten Größen“ (Iser 1994, S. 229), wie es 

Wolfgang Iser für literarische Texte formuliert hat.

Dies gilt insbesondere für Musik, die wie keine 

andere Ausdrucksform Aufmerksamkeit für ihre 

gegenwärtige Präsenz verlangt. Musik erklingt und 

verklingt nicht nur in einer unmittelbaren direkten 

Präsentation, die transitorische Existenzweise von 

Musik ist auch auf jedem Speichermedium (Ton-

träger) erhalten. Denn obwohl Musik als ganzes 

darin festgehalten ist, kann sie sich nur im Hören, 

im Ablauf der Zeit entfalten. Das verlangt von den 

HörerInnen nicht nur die Hingabe an die Simulta-

neität und Momenthaftigkeit von Musik, sondern 

auch die Hingabe an die Gegenwärtigkeit der eige-

nen Existenz. Musik stellt die Einheit von Denken, 

Fühlen und Handeln dar, schafft Bewusstsein für 

das Hören und Zuhören und damit die Grundlage 

für menschliche Interaktion. Musik ist kein Wert 

an sich, kein verzichtbares Luxusgut oder histori-

scher Gegenstand, sondern lebendige Gegenwart. 

Sie ist Teil kultureller Ausdrucksformen und führt 

letztlich zu der Frage, wie Menschen miteinander 

leben möchten.1 

Martin Seels drei Dimensionen 
ästhetischen Erscheinens als Grundlage 
für ästhetische Erziehung 

Ästhetische Wahrnehmung ist unverzichtbarer 

Teil des menschlichen Weltzugangs, weil sie vor-

aussetzungslos ist, weil sie das Erfasste nicht mit 

1 Als Beispiel sei hier das „netzwerk junge ohren“, ein Forum für Musikvermittlung, genannt.
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allgemeinen Begriffen bestimmt und kein rationales 

Verstehen der Dinge voraussetzt. Sie ist Hingabe an 

die Gegenwart und kann von keinem anderen Er-

kenntnisweg ersetzt werden. Martin Seel beschreibt 

drei Dimensionen ästhetischen Erscheinens, die auch 

die Grundlage für ästhetische Erziehung in der digi-

talen Gegenwart bilden. 

Erste Grundlage –  
Musikhören um des Hörens willen

Kunst kann als Vollzug von Gegenwart und innerer 

Selbstzweckhaftigkeit betrachtet werden, als Erle-

ben um des Erlebens willen – also Musikhören um 

des Hörens willen. Dieser Zugang erfordert es, sich 

vollständig dem Spiel der Sinne zu überlassen und 

sich scheinbar vom linear irreversiblen Zeitstrom, 

von der Zeit zu befreien, um nur mehr gegenwärtig 

zu sein. Sie ist damit Kontemplation im besten Wort-

sinne: „Die ästhetische Kontemplation verweilt bei 

den Phänomenen – ohne Imagination und ohne Re-

flexion. Sie geht in keiner Weise über die Gegenwart 

hinaus, […] sie bleibt in einem leiblichen Vernehmen 

der sinnlichen Präsenz ihrer Gegenstände stehen“ 

(Seel 2003, S. 151).

Die uneinheitlichen Erscheinungsweisen der Mu-

sik des 20. und 21. Jahrhunderts stellen für viele 

HörerInnen ein Problem dar, weil sie auf die bereits 

sehr uneinheitlichen Erfahrungshorizonte der Men-

schen treffen. „Die Möglichkeit eines ‚exemplari-

schen Lernens’ jedenfalls, bei dem wenige Beispiele 

den Eindruck des Ganzen vermitteln sollen, greift hier 

gar nicht mehr“ (Schmidt 2008, S. 13). Gleichzeitig 

kann das Uneinheitliche, Komplexe der zeitgenös-

sischen Musik anregend wirken, wenn das Alte im 

Neuen entdeckt werden will, wenn „im Vertrauten 

das Fremde aufgedeckt wird und in einen imaginä-

ren Dialog tritt, der nicht nur im Kopf und auf dem 

Papier des Komponisten stattfindet, sondern immer 

auch im Kopf des Hörers angeregt wird“ (Gruhn 1994, 

S. 80). Dies erfordert in einem ersten Schritt, sich 

voraussetzungslos auf Musik einlassen zu können, 

ein Hinhören und Zuhören. 

Musik wie Steve Reichs „Piano Phase“ (1967) er-

möglicht dieses voraussetzungslose Zuhören, da 

sie traditionelle Hörerfahrungen unterläuft und die 

ganze Aufmerksamkeit für den Augenblick einfor-

dert. Im Gegensatz zur grundsätzlichen transitori-

schen Existenzweise von Musik und ihrer Entfaltung 

in der Zeit ist „Piano Phase“ geradezu statisch und 

bewegungslos, lässt die Zeit stillstehen, ohne sie 

jedoch aufzuheben. Zwei identische Patterns2, die 

zunächst synchron von zwei PianistInnen gespielt 

werden, driften nach und nach zeitlich auseinander, 

indem eine der Linien unmerklich schneller gespielt 

wird. Dadurch entsteht eine zunehmende Verschie-

bung der beiden Patterns, die so lange anhält, bis 

beide Linien wieder synchron erklingen. Diese „Pha-

senverschiebung“ hat eine kontemplative, wenn 

nicht hypnotische Wirkung, die durch die geringe 

Variation innerhalb der musikalischen Struktur und 

ein beständiges In-sich-Kreisen der Melodiebögen 

hervorgerufen wird. 

Steve Reich hat diese Technik in den 1960er Jahren 

zunächst im Studio für Tonband entwickelt3, heute 

wird „Piano Phase“ meist von zwei, mitunter sogar 

von einer/m PianistIn auf zwei Klavieren aufgeführt. 

Die Digitalisierung und die Möglichkeit, mit Samp-

les und digitalen Instrumenten wie Turntables zu 

arbeiten, haben neue Interpretationsmöglichkei-

ten geschaffen, wie die im vorliegenden Beispiel 

vorgestellte. 

Abb. 1: David Cossin, der durch das Anschlagen 
von Pads mittels Sticks die entsprechenden Klavier-
samples erklingen lässt. 
 
 
 
 

Quelle: Standbild Video „Piano/Video Phase by Steve 
Reich/David Cossin” (https://www.youtube.com/
watch?v=8zAcUBZ2yvc)

2 Patterns sind wiederkehrende, musikalische Strukturen.

3 Hintergrund war die Entdeckung, dass zwei gleichzeitig ablaufende Tonbänder nie vollkommen synchron laufen, da sie minimale 
Längenunterschiede aufweisen.
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Zweite Grundlage – Musik als einflussreiche 
Sozialisationsinstanz 

Kunst ist auch Objekt der Korrespondenz zum Alltag 

und transzendiert diesen. Als ästhetisch erscheint, 

was zum Selbstbild und zur Selbstwahrnehmung zu 

einem bestimmten Zeitpunkt passt und was eine 

angenehme Atmosphäre schafft. Dabei werden 

nicht nur die eigentlichen Objekte des Erscheinens, 

sondern vor allem die dahinter stehenden Lebens-

entwürfe, deren Bedeutung und die sie konstituie-

renden kulturellen Bezüge bewertet. „Atmosphäre 

ist ein sinnlich und affektiv spürbares und darin 

existentiell bedeutsames Artikuliertsein von reali-

sierten oder nicht realisierten Lebensmöglichkeiten“ 

(Seel 2003, S. 152). Insbesondere auf Jugendliche übt 

Musik einen großen Reiz aus. Musik hat in dieser 

Lebensphase die „höchste individuelle und soziale, 

somit auch entwicklungspsychologische Relevanz“ 

(Kleinen 2008, S. 58). In Beziehung zur Peergroup 

und verbunden mit den technischen Medien ist sie 

eine „höchst einflussreiche Sozialisationsinstanz“ 

(ebd.).

Eine der nachhaltigsten und populärsten Musikkultu-

ren, die nach der Entstehung in afroamerikanischen 

Ghettos von New York mittlerweile eine weltweite 

Kommerzialisierung erfahren hat, ist Hip-Hop, eine 

umfassende jugendkulturelle Ausdrucksform, die aus 

musikalischen (DJing), tänzerischen (Breakdance), 

literarischen (Rap) und performativen Elementen 

(Graffiti, Mode) besteht. Hip-Hop ist eine kulturelle 

Praxis, die auch aus einem Wechselverhältnis von 

kreativen Alltagspraktiken und durch Kommerzi-

alisierung hervorgerufener Trivialisierung besteht 

und sich besonders durch die Praxis des Recycelns 

von Überliefertem auszeichnet. Die digitale Samp-

lingtechnik hat den Hip-Hop in den 1990er Jahren 

zu einer Kunstform gemacht, in der es keine Origi-

nale mehr gibt. Sie besteht aus dem Aneignen von 

Angeeignetem, aus dem Umgestalten von bereits 

Dekonstruiertem und sie unterläuft durch diese 

Praktiken die Funktionsweisen der kommerzialisier-

ten Musikindustrie, die sie jedoch nach und nach 

eingeholt hat. Durch die mediale Verbreitung konnte 

Hip-Hop Identitätsmuster globaler Bedeutung her-

vorrufen (siehe Jauk 2009). Das sich Wiederfinden 

in der musikalischen Umwelt, die Korrespondenz 

zwischen den eigenen gegenwärtigen und zukünf-

tigen Lebensvorstellungen und den in der Musik 

transzendierten Lebensvorstellungen verändert sich 

mit einer veränderten Gegenwart des Lebens, bricht 

zusammen, wenn der dahinter stehende Lebensent-

wurf zusammenbricht.

Dritte Grundlage – Musik erfordert Mitvollzug

Nicht zuletzt wird ein Objekt der Gegenwart zu 

einem Kunstwerk durch eine Betrachtungsweise, 

die das Kunstwerk als ästhetisch ansprechendes 

Zeichengefüge versteht, das nicht bloß etwas re-

präsentiert, sondern im Medium des Erscheinens 

etwas präsentiert und erfahrbar macht, das nicht 

vollständig in Begriffe übersetzbar ist. Um etwas er-

kennen zu können, muss jedoch immer schon etwas 

im Bewusstsein, in der Vorstellung vorhanden sein, 

mit dem die Sinneseindrücke abgeglichen werden 

können. „Die Musik, die wir hören und wie wir sie 

hören, wird erst in unserem Bewusstsein auf der 

Grundlage von bereits gemachten Erfahrungen und 

erworbenem Wissen konstruiert“ (Gruhn 2008, S. 23; 

Hervorh.i.Orig.). Das Fremde, Andere, Ungewohnte 

von zeitgenössischer Musik erfordert eine große 

Bandbreite von ästhetischer Wahrnehmung, pro-

voziert aber auch Wertung und das Bedürfnis, 

sich über das Gehörte, Erlebte auszutauschen. Es 

verlangt besonderen Mitvollzug, denn Kunstwerke 

wollen verstanden werden, unabhängig davon, wie 

sich dieses Verstehen äußert (sei es in einer sprach-

lichen „Interpretation“ oder etwa auch „sprachlos“ 

in Bewegung). 

Einen besonderen Mitvollzug des Publikums er-

forderte 2010 das von der Zentrale des Netzwerks 

Neue Musik in Berlin, einem Förderprojekt der Bun-

deskulturstiftung der Bundesrepublik Deutschland, 

initiierte Projekt „Sounding D“, das drei Wagons und 

eine Lok, ausgestattet mit Sound-Art Containern, 19 

Tage lang durch Deutschland schickte und Konzerte 

und Klangprojekte an Bahnhöfen veranstaltete. 

Zeitgenössische Musik erklang nun an Orten, die 

kaum zum Verweilen und Zuhören einladen, die 

geradezu geprägt sind von Bewegung, Ankommen, 

Durchreisen und Abfahren. Hier tritt der Aspekt, 

dass die Wahrnehmung von Kunst Raum und Zeit 

braucht, in ein Spannungsfeld zu einem Raum und 

einer Zeit, die nicht für das Verweilen im Hier und 

Jetzt geeignet erscheinen. An solchen Orten des 

Übergangs stellt sich die Frage nach dem, was Kunst 

ausmacht, auf eine ganz andere Art und Weise. Die 
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Kontextualisierung des Kunstwerks, das Erschaffen 

des Kunstwerks durch die Art seiner Präsentation, 

zeitigt dabei einen völlig anderen Diskurs über Kunst 

und macht die unterschiedlichen Erscheinungswei-

sen von Kunst im Alltag deutlich.

Durch diese unterschiedlichen ästhetischen Erfah-

rungswerte von Musik – wird sie in den Mittelpunkt 

der Auseinandersetzung mit Kunst gestellt – werden 

das Urteilsvermögen „gleichwohl durch die Ausei-

nandersetzung im Hinblick auf Schwieriges und 

Einfaches, Populäres und Einzigartiges geschärft und 

die Grenzen des eigenen Wertebewusstseins erkannt“ 

(Schmidt 2008, S. 14).

Digitale Gegenwart braucht  
ästhetische Bildung

Die sogenannte „digitale Revolution“ befördert und 

erfordert ästhetische Bildung, denn sie ist keine 

„Optimierung alter Systeme, sondern setzt neue; ihre 

Technologie ist disruptiv“ (Kreidler 2010, S. 55). Sie 

hat durch die allgemeine Verfügbarkeit ihrer Codes 

einerseits emanzipatorische und demokratische 

Bewegungen in vielen Bereichen (Bildung, Politik 

usw.) initiiert und unterstützt, andererseits, be-

günstigt durch die fortschreitende Ökonomisierung 

der Lebenswelt, zu umfassenden Steuerungs- und 

Überwachungsmechanismen geführt, die Privatheit, 

wie sie bislang bekannt war, neu definiert. Gleich-

zeitig hat sie zu einem radikalen Paradigmenwechsel 

in der Kunst geführt, nicht nur im Kunstschaffen, 

sondern auch in der Rezeption, in der Verbreitung 

von Kunst, in Kunsttheorie und Ästhetik. Kunst, 

zumal Medienkunst, wird digital geschaffen, digital 

präsentiert und digital rezipiert, in virtuellen Räu-

men präsentiert und in digitalen Welten diskutiert, 

frei von physischer Materialität. 

Digitalisierung als Virtualisierung der 
Welt durch ein Codesystem

Digitale Codes sind immateriell, definiert durch zwei 

Zustände – 0 und 1 – eines Ereignisses. Alle anderen 

Existenzformen sind Transformationen dieser und 

nie aus der „Regelhaftigkeit einer sinnlichen Erfah-

rung hervorgegangen“ (Jauk 2009, S. 443). Digitale 

Prozesse sind virtuelle Prozesse. Sie entfalten sich, 

abgesehen von der Infrastruktur zur Speicherung 

und Übertragung von Daten, frei von Materialität. 

Digitale Prozesse erzeugen nichts, sie leisten nichts. 

Sie basieren auf dem Austausch von Informations-

einheiten, die sich zu Beginn und am Ende des 

Prozesses materialisieren müssen, um anschaulich 

zu sein und zu einer Erscheinung zu werden. Die 

digitale Welt ist nicht nur eine übersetzte Welt – in 

Form einer Umwandlung von analogen messbaren 

Größen (Informationen) in ein digitales Signal aus 

diskreten Werten, sondern auch eine Welt ohne 

sinnliche Erscheinung. 

Digitalisierung verstanden als Virtualisierung der 

Welt durch ein Codesystem ähnelt der Musik, die 

somit zu einer exemplarischen Kunstform im Kontext 

der Digitalisierung wird. Zunächst hat die Verschrift-

lichung von Musik eine Trennung von Musikschaffen 

und Musikmachen bewirkt, später die Elektrifizie-

rung diese Trennung teilweise wieder aufgehoben 

und damit das Verhältnis von „Original“ und „Kopie“ 

in Frage gestellt. Die Digitalisierung fügt mit der 

Möglichkeit von Realtime-Kompositionen „die Aus-

führung aller musikantischen Formen von Musik, die 

im Hier und Jetzt ihre Genese finden“ (ebd., S. 431f.), 

hinzu. Darüber hinaus wird der digital gespeicherte 

Klang in der Abfolge von Codes repräsentiert und 

kann willkürlich gestaltet werden, wohingegen das 

analoge Signal physikalisch seinem akustischen 

Original entspricht und deshalb nur innerhalb 

seiner physikalischen Grenzen manipulierbar ist 

(vgl. ebd., S. 433).

„Digitale Codes ermöglichen die Schaffung von 

Parallel existenzen zur physikalischen Welt“ (ebd., 

Abb. 2: Sounding D 
 
 
 
 

Quelle: Standbild Video „Sounding D » Berlin 26 08 2010” 
(https://www.youtube.com/watch?v=5dIF9xRKKWM)
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S. 435). Musik kann dabei paradigmatisch für die 

Folgen der Digitalisierung für die Kunst stehen, weil 

sie im Hören einen künstlichen, einen virtuellen 

Klangraum schafft, in dem die Subjekt-Objekt-

Relation aufgehoben wird. Der Berliner Haupt-

bahnhof etwa versetzt im Rahmen des Projekts 

„Sounding D“ das Kunstwerk in einen Raum des 

Alltäglichen, gleichzeitig macht er die künstlich 

erzeugten Klänge einer Bearbeitung durch den All-

tagsraum, durch das Publikum, die Reisenden, die 

Umweltgeräusche, zugänglich. „Natürliches wird in 

Willkürliches überführt, Willkürliches wird künstlich 

geschaffen“ (ebd., S. 439). Die damit zusammenhän-

gende Entkörperlichung bewirkt eine völlig neue 

Körper-Umwelt-Interaktion: „Digitalisierung ist die 

Konvertierung der analogen Zuständlichkeit auf die 

Ebene der Codes“ (ebd., S. 440). 

In „Piano Phase“ kann durch digitale Instrumente 

aus einem „Naturphänomen“ – der Unmöglichkeit 

der Synchronisierung von analogen Tonbändern 

– künstlerisches Material werden und das Naturphä-

nomen auf die Ebene des Virtuellen versetzt werden. 

Hier trifft sich das Phänomen Digitalisierung mit 

dem Phänomen Musik: Zwar verweist das Material 

Klang referentiell auf einen schwingenden Körper 

(oder eine Luftsäule) und ist Musik ein System von 

Codes für Klänge; für sich genommen – ohne die 

Musikschaffenden und ohne HörerInnen, die der 

Musik ihre Bedeutung geben – bedeutet Musik aber 

nichts. Sie hat keine selbstständige semantische 

Ebene, Prozesse innermusikalischer Bedeutungs-

generierung (wie Regeln der Kadenzbildung) müs-

sen bekannt sein, um adäquat bewertet zu werden. 

Klang ist ein Teil eines physikalischen Vorgangs und 

mit ihm untrennbar vereint. Erst die Möglichkeit 

einer technischen Klangspeicherung hat auch 

Musik rezeption von der Musikkreation zeitlich 

und räumlich gelöst. Digitalisierung schafft nun 

die „entmediatisierte Information, abgekoppelt vom 

Ereignis selbst; reine Information, die nur von sich 

selbst kundet“ (ebd., S. 445).

Dennoch sind digitale Künste auch Körperkünste 

und damit ästhetischer Anschauung zugänglich, 

denn ästhetisches Denken braucht Wahrnehmung 

und Wahrnehmung ist ein sinnlicher, ein körperli-

cher Vorgang. Auch in der digitalen Welt wird die 

„Integration des Körpers über mehrere seiner Sinne 

[…] durch Bewegungsinterfaces in real-life-events 

nochmals verstärkt“ (Jauk 2009, S. 451). Dies zeigt 

sich in besonderem Maße in musikalischen Jugend-

kulturen wie Hip-Hop, die zwar auf ihrer materia-

len Ebene wesentlich durch die Möglichkeiten der 

Digitaltechnik determiniert sind, gleichzeitig aber 

wesentlich auf Aspekte von Körperlichkeit abzielen. 

Nicht nur Körper und die verfügbare Technologie 

wachsen zusammen, auch „Kunst und Leben sind in 

der digitalen Kultur als Alltags- und Massenkultur 

zusammen geführt“ (ebd., S. 460). 

Möglichkeiten pädagogischen  
Handelns in der Musik

Kunstwerke sind gemacht um ihrer selbst willen. Ihre 

primäre Funktion ist eine ästhetische, gleich welche 

anderen Funktionen ihnen darüber hinaus zuge-

schrieben werden. Kunst hat existenzielle Bedeut-

samkeit für das Leben, ist Zeichen einer Weltsicht 

und für das Mensch-Sein in der Welt. Ästhetische 

Erfahrung ist vollzugsorientiert, es geht um das 

Erproben von Deutungsmöglichkeiten, nicht um 

das Ergebnis eines endgültig Verstandenen. Dies 

zeigt sich insbesondere in der Musik, die durch ihren 

transitorischen Charakter zahlreiche Möglichkeiten 

pädagogischen Handelns eröffnet. Sie eröffnet ein 

Feld der Erprobung ästhetischer Wahrnehmung, sei 

es, weil sie imstande ist, Augenblicke zu schaffen, 

die ein Verweilen im Moment erfordern wie „Piano 

Phase“, sei es, weil sie alternative Lebensentwürfe 

bereitstellt, nicht nur als Konzept, sondern als 

umfassendes, multimediales Feld, oder sei es, weil 

sie aufgrund andersartiger Aufführungsorte dazu 

anregt, sich mit dem „Kunstwerk“ analytisch und 

interpretatorisch auseinanderzusetzen. Digitali-

sierung von Musik hat – neben dem erleichterten 

Zugang zu Produktions- und Distributionsmitteln 

– die Möglichkeit geschaffen, selbst diese Prozesse 

zu initiieren, zu steuern und neue Bereiche der 

Wahrnehmung zu eröffnen.

Ästhetische Bildung als  
Dispositiv der Bildung

Das Ästhetische umfasst alle Bereiche der Wahr-

nehmung, trägt zu einer ästhetischen Gestaltung 

der Wirklichkeit bei, „indem es den Betrachter 

in die Möglichkeit einer Distanz zur Wirklichkeit 
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rückt“ (Seel 2007b, S. 124). Das Ästhetische ermutigt, 

sich komplexen Ansichten der Wirklichkeit zu stellen 

und Wirklichkeiten neu zu erschaffen. Ästhetische 

Bildung hat in diesem Zusammenhang eine doppelte 

Funktion: Sie ist, wie vorne erwähnt, „der Versuch, 

die Fähigkeit sowohl zur anschaulichen Identifikation 

mit Aspekten der gelebten Wirklichkeit als auch der 

sinnenfälligen Durchbrechung ihrer Deutungs- und 

Handlungsmuster zu stärken“ (ebd., S. 215). Gleich-

wohl ist die Distanz zur Wirklichkeit im Prinzip der 

diskreten Abbildung von Werten im digitalen Code 

angelegt. Die Technik des Sampelns greift bereits be-

arbeitete, gespeicherte Klänge auf, um sie in zahlrei-

chen Transformationsprozessen als neue bearbeitete 

und gespeicherte Klänge zu codieren. Der Bezug zur 

Wirklichkeit, der Bezug zu einem – wie auch immer 

existenten Original – scheint hier aufgehoben. Und 

dennoch ist der Bezug zur Wirklichkeit im Moment 

des Hörens, wenn sich Musik als Musik, Kunst als 

Kunst im Wahrgenommen-Werden konstituiert, 

vorhanden. 

Ästhetische Bildung kann als Dispositiv der Bildung, 

als Korrektiv der institutionalisierten Bildung, als 

Akt der Emanzipation und Demokratisierung bei 

gleichzeitiger Infragestellung der Emanzipations- 

und Demokratisierungsprozesse, die ungeachtet der 

Möglichkeiten der Digitalisierung eine neue Form der 

Repression in Form von fortschreitender Überwa-

chung gebracht hat, betrachtet werden. Ästhetische 

Bildung ist jene einzige Form der Bildung, die, weil 

sie über korresponsive und komparative Praxis hin-

ausgeht, mit imaginativen Weltentwürfen arbeitet, 

die sich noch nicht oder nicht mehr der sinnlichen 

Anschauung zugänglich machen lassen. Ästhetische 

Bildung ist somit Korrektiv einer utilitaristischen, 

ökonomiegesteuerten Ausbildung von Kompetenzen 

und Qualifikationen (zu denen Kreativität längst 

schon gehört) und ermöglicht so Räume und Zeiten, 

in denen sich die Hingabe an die Erscheinungen 

der Gegenwart, an die Präsenz der Phänomene als 

Grundvoraussetzung für Bildung überhaupt, ent-

wickeln kann.
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Abstract

This article explains that aesthetic education creates a space and time in which the 

dedication to present phenomena, to the presence of phenomena fundamental to education 

can develop. In this spirit, aesthetic education can become a corrective to a utilitarian 

and economic-driven development of competences and qualifications. The theoretical 

point of departure for these reflections are the positions of German philosopher and 

representative of the Frankfurt School Martin Seel. They are illustrated using examples 

from music that calls for attention to its present presence: Steve Reich‘s “Piano Phase,” 

the hip hop movement and the “Sounding D” project. (Ed.)
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