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Zusammenfassung: Nachhaltigkeit ist längst mehr 
als ein ökologisches Leitbild oder politisches Ziel. Als 
Programmwort nahezu aller Lebensbereiche durch-
dringt es Lebensstile, Konsumentscheidungen und 
kulturelle  Ausdrucksformen auch in Bereichen, die 
jenseits klassischer Umweltkommunikation liegen. 
Die soziologische Nachhaltigkeitsforschung betont, 
dass ein Großteil der Umweltprobleme auf die „im-
periale Lebensweise“ (Brand/Wissen 2017) westli-
cher Gesellschaften zurückzuführen ist und dass 
eine ökologische Transformation tiefgreifende sozio- 
kulturelle Veränderungen voraussetzt (Görgen/
Wendt 2015; Neckel et al. 2018). Solche kulturellen 
Transformationsprozesse vollziehen sich wesentlich 
in ästhetischen Prozesse, die nicht nur das Erleben 
der Gegenwart prägen, sondern auch das affektive 
und imaginative Nachvollziehen möglicher Zukünfte.
Popmusik als massenmediale Kunstform mit hoher 
Reichweite und niedrigschwelligem Zugang nimmt  
darin eine besondere Rolle ein. Nachhaltigkeit wird 
hier sowohl als textlich-explizite Forderung nach  
ökologischer Transformation verbreitet wie auch 
als ästhetisch inszenierte, emotional erfahrbare Er-
zählung über das Verhältnis von Mensch, Natur und 
Zukunft (Philipp 2024c, 2024d). Popmusik birgt damit 
ein ambivalentes Potenzial gesellschaftspolitischer 
Kommunikation: Sie popularisiert Normen und ver-

Sounds of Sustainability. 
Emotional-affektive Ästhetiken 
planetarer Verantwortung in der Popmusik

Katarina Marej / Thorsten Philipp

flacht oder verzerrt Umweltverständnisse (Philipp 
2019), zugleich schafft sie Atmosphären, verdich-
tet Emotionen und formt kollektive Imaginationen. 
Unser Beitrag richtet daher den Fokus auf die Frage, 
wie sich Nachhaltigkeit in popmusikalischen Wer-
ken als ästhetische Erfahrung manifestiert, jenseits 
rein thematischer Repräsentationen. Dabei inter-
essieren uns insbesondere die leiblich-affektiven, 
kollektiv-emotionalen, atmosphärischen und gestal-
terischen Dimensionen popmusikalischer Nachhal-
tigkeitsinszenierungen: Welche Formen ästhetischer 
Vorstellungskraft werden mobilisiert? Inwiefern 
eröffnen sie Erfahrungsräume, die zur Reflexion 
anregen, nachhaltige Lebensweisen sinnlich erfahr-
bar machen und die Akzeptanz für nachhaltige Zu-
künfte fördern können? Mit diesen Fragen knüpfen 
wir an Überlegungen der Umweltästhetik (Berleant 
1992; Brady 2003), der Popkulturforschung (Frith 
1996; Hecken 1997) und der Emotions- und Affekt-
forschung (Ahmed 2004; Neckel/Pritz 2019; Scherke 
2024; Diefenbach/Zink 2024) an. Uns interessiert das 
Zusammenspiel von ästhetischer Gestaltung, emo-
tional-affektiver Wirkung und kultureller Sinnbil-
dung. Nachhaltigkeit ist aus dieser Perspektive weni-
ger ein Set normativer Prinzipien, sondern eher ein 
ästhetisch gerahmter Deutungsraum, in dem Emoti-
onen und Affekte zentrale Rollen spielen. Sie wirken 
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als präreflexive Signale, die nicht nur Wahrnehmung 
strukturieren, sondern auch mögliche Handlungsop-
tionen vorsortieren und motivieren. Damasio (1996) 
bezeichnet sie als „somatische Marker“: körperlich 
verankerte Signale, die potenzielle Zukunftsszenari-
en bewerten und damit Entscheidungen mitprägen. 
Für nachhaltige Transformationsprozesse sind sol-
che emotional-affektiven Ästhetisierungen zentral, 
da sie Fühlbarkeit erzeugen und damit Erkenntnis- 
und Handlungsräume eröffnen (Stöckmann 2009: 
2ff.).
Das Ziel dieser Untersuchung besteht darin, prägen-
de ästhetisch-emotionale Figurationen in ihren Lo-
giken zu verstehen und zu prüfen, welche Formen 
des Nachdenkens und Mitfühlens über ökologische 
Krisen sie ermöglichen – oder möglicherweise auch 
blockieren. Damit leistet der Artikel einen Beitrag 
zur Erforschung der emotional-affektiven Dimensi-
on gesellschaftlicher Nachhaltigkeitskommunikati-
on und zur Analyse popkultureller Resonanzräume 
ökologischer Imaginationen. Nach einer Skizze der 
1) theoretischen Bezugsrahmen von Ästhetik, Emo-
tion und Nachhaltigkeit in der Popmusik stellen wir 
die 2) empirische Untersuchung vor und analysieren 
drei zentrale Figurationen, um auf dieser Grundlage 
deren 3) Bedeutung für die emotional-affektive Ver-
mittlung nachhaltiger Zukunftsbilder zu diskutieren. 

1. Popmusik und Emotion im 
Kontext sozialökologischer 
Transformation: Theoriezugänge

Nicht nur wissenschaftliche Diskurse, auch die ge-
sellschaftspolitische Praxis versteht nachhaltige 
Entwicklung zunehmend als eine kulturelle Heraus-
forderung. Bereits das Tutzinger Manifest (Wagner 
2001) und später auch die Europäische Kommission 
(2022) betonten die Notwendigkeit tiefgreifender 
Transformationen von Normen, Werten und Wahr-
nehmungen. Nachhaltigkeit ist mehr als eine tech-
nische Aufgabe, sie verlangt eine Veränderung von 
Weltbildern, die durch kulturelle Sinnbildung getra-
gen wird. Damit stellt sich die Frage, welche Bilder, 
Narrative und Gefühle nachhaltige Zukunftsvorstel-
lungen strukturieren und ermöglichen und wie diese 
im Alltagsleben wirksam werden. Popmusik ist des-
halb von besonderem Interesse, weil sie als multi-
modale Medienkombination (Diederichsen 2007) aus 
Text und Klang, Bild und Performance Nachhaltigkeit 
als ästhetische Erfahrung eröffnet. Ästhetik ist aus 
dieser Perspektive kein Ornament gesellschaftlicher 
Prozesse, sondern eine formgebende Kraft, durch 
die nachhaltigkeitsbezogene Bedeutungen emotional 
plausibilisiert werden. Als ästhetische Praxis spielt 
Popmusik hier eine besondere Rolle, denn sie erzeugt 
nicht nur individuelle affektiv-emotionale Resonan-
zen, sondern schafft kollektive Affizierungsräume, in 
denen Zukunftsvorstellungen sinnlich erfahrbar und 
potentiell sozial wirksam werden.
Im engeren Sinn wird Popmusik meist als populäre 
Musikpraxis erfasst, die tonal oder modal arbeitet 
und Akkordfolgen der klassischen Harmonielehre 
verwendet. Typische Kennzeichen sind: eingängiger 
Beat, Wiederholungsstruktur, einprägsame Melo-
dieführung und Refrain mit Wiedererkennungswert 
(Rösing 2005: 128 ff.) und Gesang – Popmusik ist 
überwiegend Textmusik. In einer erweiterten Pers-
pektive meint Pop hingegen eine Spielart des (poten-
ziell) Populären. Normativ operiert sie an der Grenze 
zwischen „‚high‘ and ‚low‘ culture“ (Kureishi/Savage 
1995). Pop ist nicht zwingend auf Reichweite und 
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Popularität angelegt, wohl aber auf Zugehörigkeit; 
Fragmentarisierung, Mehrdeutigkeit und Selbstre-
flexivität gehören zum kreativen Repertoire (He-
cken/Kleiner 2017: 4). Popmusik schließt aus dieser 
Perspektive auch Genres wie HipHop, Punk, Metal, 
Folk und Country ein; sie ist in Konsumkultur und 
Markt eingebettet und erfüllt vielfältige Funktionen 
wie Unterhaltung, Gemeinschaft, Ekstase oder All-
tagsbewältigung (Philipp 2024a: 181f.).
Popmusik kann auch emotionale Zugänge eröffnen, 
aus denen heraus Menschen, die zuvor politisch 
nicht sensibilisiert waren, in bestehende Deutungs- 
und Aktionsräume einbezogen werden können. 
Hawn (2013) unterscheidet hier vier analytische Zu-
gänge: Musik kann 1) Ursache oder Folge politischer 
Prozesse sein, wenn sie Bewegungen inspiriert oder 
aus konkreten politischen Ereignissen hervorgeht; 
2) als Spiegel fungieren, der bestehende politische 
Einstellungen und Emotionen reflektiert; 3) als Da-
tenmaterial betrachtet werden, bei dem Form, Text 
und Kontext ihre Interpretation beeinflussen; 4) kon-
stitutiv wirken, indem sie soziale Normen, Werte und 
Identitäten mitformt. Diese Verknüpfung zeigt sich 
deutlich in Protest- oder Propagandamusik, die Emo-
tion, Identität und gesellschaftliche Positionierung 
miteinander verknüpft und so zur politischen Be-
wusstseinsbildung beiträgt und für Mobilisierungs-
zwecke verwendet werden kann (Jolaosho 2019; Fis-
her/Idowu 2023).

1.1 Ästhetische Affizierung durch Emotionen 
und Affekte

Zentral für das Verständnis popmusikalischer Nach-
haltigkeitsästhetiken ist das komplexe Wechselver-
hältnis von individuellem Erleben und kollektiven 
Affizierungsdynamiken. Der Begriff der Affizierung 
nimmt hier eine Schlüsselrolle ein. In der Ästhe-
tikforschung bezeichnet er einen „Konstitutions-, 
Verbindungs- und Artikulationsprozess“ (Ott 2010: 
13), durch den Subjekte angeregt oder in bestimmte 
Wahrnehmungs- und Erfahrungszustände versetzt 
werden. Affizierung beschreibt demnach die spezifi-

schen Modi der Einwirkung ästhetischer Phänome-
ne auf „Körperempfindungen, [...] Emotionen und 
Stimmungen, Träume, Imaginationen und Vorstel-
lungen“ (Schmitt-Weidmann 2021: 17), die wesent-
lich für die Hervorbringung ästhetischer Erfahrung 
sind. Sie knüpft damit an die Grundbedeutung der 
Ästhetik [aisthesis] als sinnliche Wahrnehmung an 
und bezieht sich gleichermaßen auf die Ebene der 
Darstellung wie auf die der Wirksamkeit (Hoff/Korte 
2024: 1f.). Seel (2003: 102f.) weist darauf hin, dass der 
entscheidende Moment die Verknüpfung des „ästhe-
tischen Scheins“ als Realitätsüberschreitung mit dem 
„Prozess des Erscheinens“ als Rückbezug auf Gegen-
wart und Wirklichkeit liegt. Ästhetik bezieht ihre 
sinnliche Wirkkraft damit aus der gleichzeitigen Dar-
stellung wie Überhöhung und Transzendierung der 
Realität. Affizierung verweist sodann sowohl auf das
individuelle Erleben wie auf die Dynamik der Wahr-
nehmungsaushandlung und den  „Übertrag affekti-
ver Reaktionen“ (Ott 2013: 108). Ästhetische Formen 
wie Musik, Bilder oder Performances fungieren da-
mit auch als „Affekt(de)regulierung“: Sie ordnen, 
verstärken oder dämpfen Affekte, jedoch nicht unab-
hängig von Macht-, Wissens- oder Ungleichheitsver-
hältnissen, da Aspekte sozio-kultureller Repräsentation  
affektiv-emotionale Reaktionen wesentlich beein-
flussen (Bippus 2014).
Die Untersuchung musikalischer Affizierungen lässt 
sich daher weder rein affekttheoretisch noch rein 
emotionssoziologisch erfassen, da sie einerseits 
oft körperlich intensiv erfahren werden, aber diese 
Erfahrungen jedoch sozial codiert und kollektiv ge-
rahmt sind. Eine terminologische Herausforderung 
besteht darin, dass die Begriffe Emotion, Affekt und 
Gefühl in der Forschung unterschiedlich verwendet 
werden (Scherke 2024: 17). Während manche An-
sätze diese Begriffe synonym nutzen, ziehen andere 
scharfe Trennlinien. Die Emotionssoziologie betont 
traditionell die soziale Formung und gesellschaftli-
che Regulierung bewusster, benennbarer Emotionen 
(Neckel/Pritz 2019; Hochschild 1979), während die af-
fect studies die Bedeutung präreflexiver, vorbewuss-
ter Affekte als soziale Austauschprozesse zwischen 
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Körpern hervorheben (Massumi 2002; Ahmed 2004).
Die Dichotomisierung von Affekt als roh und vor-
bewusst und Emotion als sozial codiert und bedeu-
tungshaft ist jedoch zunehmend umstritten (Leys 
2011; Wetherell 2012), da sie die enge Verflechtung 
von Körper, Bedeutung und Sozialität unterschätzt. 
Insbesondere im anglophonen, eher interdiszipli-
när angelegten Diskurs haben sich seit längerem 
integrative Perspektiven etabliert, die Affekt und 
Emotion nicht als Gegensätze, sondern als ineinan-
der verwobene Dimensionen affektiv-emotionaler 
Prozesse verstehen. Emotionen verbinden demnach 
körperlich-biologische, kognitive und kulturelle Di-
mensionen, die in ihren sozialrelationalen Entste-
hungsbedingungen zusammengedacht werden müs-
sen. Rosaldo (1984: 143) beschreibt Emotionen daher 
als „embodied thoughts“, die kulturell geformt und 
sozial vermittelt sind. Röttger-Rössler und Marko-
witsch (2009) sprechen von „bio-kulturellen Prozes-
sen”, in denen Körper, Gesellschaft und Imagination 
untrennbar miteinander verwoben sind. Wetherell 
(2012: 19) schlägt den Begriff der „affective practices“ 
vor, um körperliche Prozesse, Bedeutungszuschrei-
bungen, interaktive Muster und materielle Arrange-
ments in ihrer Verwobenheit zu erfassen. Auch Bens 
und Zenker (2017: 13) betonen, dass Emotionen aus 
dem Zusammenspiel innerpsychischer Prozesse, bio-
logischer Reaktionen und sozio-kultureller Entste-
hungsbedingungen hervorgehen. Wir schließen uns 
daher neueren emotionssoziologischen Ansätzen 
an, die den Austausch mit den affect studies suchen 
(Diefenbach/Zink 2024) und verstehen Emotionen als 
„komplexe bio-psycho-sozio-kulturelle Phänomene“ 
(Scherke 2024: 10).
Für die Analyse popmusikalischer Ästhetiken ist die-
se integrative Perspektive besonders fruchtbar. Da 
Musik sowohl über präreflexiv affizierende Klänge 
(Frequenzen, Rhythmen, Timbres) wie über emo-
tional-symbolisch geformte Texte (Lyrics, visuelle 
Codes) und performative Inszenierungen (Körper, 
Gesten, Arrangements) operiert, erachten wir beide 
Ebenen als konstitutiv für die ästhetische Form. Im 
weiteren Verlauf verwenden wir Emotion und Gefühl 

als synonyme Oberbegriffe, die leiblich-unbewuss-
te Aspekte einbeziehen und sprechen von Affekten 
dort, wo körpernahe, schwer verbalisierbare Erre-
gungsqualitäten im Vordergrund stehen.

1.2 Kollektive Affizierung: Stimmung, 
Atmosphäre, Emotional Community

Musik bringt nicht nur individuell erlebte Gefühle 
hervor, sondern erzeugt kollektive emotional-affek-
tive Dynamiken, die soziale Situationen prägen und 
spezifische Deutungs- und Handlungsweisen för-
dern. Die kollektive Ebene ist von besonderem In-
teresse für die Nachhaltigkeitsforschung, denn hier 
zeigt sich, wie Emotionen zu sozialer Ordnung, po-
litischer Mobilisierung oder kultureller Transforma-
tion beitragen. Scherke (2024: 14) unterscheidet drei 
analytisch trennbare, real jedoch oft verwobene Ebe-
nen: 1) individuelle Emotionen: ein Subjekt erlebt 
beim Hören von Musik bestimmte Gefühle, 2) kol-
lektive Emotionen: mehrere Menschen erleben die-
selben Gefühle gemeinsam und synchronisiert, etwa 
bei Konzerten oder Demonstrationen, wo die An-
wesenheit anderer die affektive Intensität verstärkt 
und eine geteilte emotionale Erfahrung erzeugt, 3) 
emotionale Klimata oder Stimmungen: diffuse, oft 
schwer benennbare Atmosphären, die eine Szene, 
ein Genre oder eine Bewegung langfristig prägen und 
nicht auf einzelne Situationen beschränkt bleiben. 
Popmusik wirkt auf allen drei Ebenen: Sie artikuliert 
individuelle Gefühlslagen, schafft Gelegenheiten 
kollektiven emotionalen Erlebens und trägt zur Her-
ausbildung langfristiger Stimmungslagen bei, die  gene- 
rationen- und situationsübergreifend emotional-af-
fektive Orientierungen bereitstellen.
Slaby (2011: 28) kontrastiert daher Emotion als „ver-
gleichsweise kurz andauernde, [...] auf klar identifi-
zierbare Objekte oder Begebenheiten bezogene Epi-
soden“ mit „Hintergrundaffektivität“, die sich durch 
eine weniger bewusste Erregungslage und längerfris-
tige Stabilität auszeichnet und zugleich die Grundla-
ge oder Rahmung emotionaler Erlebnisse darstellt. 
Der Bereich dieser kollektiven, eher unbewussten 
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Gefühlslagen wird zumeist unter den Begriffen Stim-
mung und Atmosphäre verhandelt, die wiederum 
teilweise synonym, teilweise abgrenzend verwendet 
werden. Nach Seyfert (2011: 76) und Gugutzer (2015: 
78) werden Stimmungen stark von individuellen Af-
fekten beeinflusst, Atmosphären hingegen als von 
außen auf das Subjekt eindringende Gefühlslagen 
beschrieben. Böhme (2001: 46) verbindet beide Kon-
zepte: „Atmosphären werden gespürt, indem man 
affektiv von ihnen betroffen ist.“ Hier wird Atmo-
sphäre mithin als kollektive Dynamik erfasst, als „ein 
Zwischen, zwischen Subjekt und Objekt, zwischen 
Bestimmen und Empfangen, zwischen Tun und Er-
leiden“ (Böhme 2007: 41).
Diese Dynamik kann unterschiedlich gedeutet wer-
den. Aus affekttheoretischer Perspektive sind subjek-
tive Emotionen Kristallisationspunkte der affektiven 
Stimmungen, in die sie eingebettet sind. Popsongs 
sind dann nicht nur individuelle künstlerische Er-
zeugnisse, sondern rekurrieren auf bestehende ge-
sellschaftliche Atmosphären und adaptieren etablier-
te Gefühlsnormen. Über ästhetisierte Objekte, Bilder 
oder Worte „zirkulieren“ Gefühle (Ahmed 2004: 4); 
Popsongs werden zu Medien kollektiver Affizierung, 
die individuelle Erlebnisse mit übergreifenden Be-
deutungsordnungen verschränken (Mühlhoff 2018: 
355ff.). Aus emotionssoziologischer Perspektive lässt 
sich das Verhältnis von Emotion und Atmosphäre 
unter der Perspektive der Emotionsregulation be-
trachten. Menschen nutzen Songs gezielt, um eigene 
Stimmungen bewusst zu fühlen oder zu beeinflus-
sen, sie wollen sich beispielsweise aufzumuntern, 
beruhigen, Trauer verarbeiten oder Wut ausdrücken. 
Diese selbstgesteuerte Emotionsarbeit unterscheidet 
sich von Hochschilds (1979) klassischem Konzept, 
das primär auf berufliche Kontexte und soziale Ver-
pflichtungen fokussiert (etwa die Stewardess, die 
trotz Stress freundlich bleiben muss). Emotionsre-
gulation durch Musik ist demgegenüber eine all-
tägliche, oft unbewusste Praxis der Selbstfürsorge. 
Gleichzeitig leisten Künstler*innen eine Form der 
Emotionsarbeit, indem sie Gefühle inszenieren und 
so zur kollektiven Regulation beitragen, aber auch 

Atmosphären erzeugen können (vgl. Böhme 2007). 
Eine melancholische Grundstimmung im Folk, die 
energetische Atmosphäre von Punk oder die sakrale 
Feierlichkeit von Gospel konstituieren jeweils spezi-
fische Atmosphären, die beeinflussen, welche The-
men relevant und welche Haltungen und Handlungs-
weisen innerhalb einer musikalischen Gemeinschaft 
angemessen erscheinen. Für nachhaltigkeitsbezoge-
ne Popmusik bedeutet dies: Sie erzeugt nicht nur ein-
zelne Emotionen, sondern trägt zur Herausbildung 
eines übergreifenden emotionalen Klimas bei, das 
prägt, wie ökologische Krisen kollektiv gefühlt und 
verhandelt werden.
Diese kollektiven Emotionsregeln können mit dem 
Konzept der emotional communities (Rosenwein 2003) 
erfasst werden: Gruppen, deren Mitglieder spezifi-
sche Gefühlsnormen teilen und unter denen Einig-
keit besteht, welche Emotionen in welchen Situati-
onen als angemessen gelten, wie sie auszudrücken 
sind und welche Handlungsorientierungen sie na-
helegen. Solche Gemeinschaften konstituieren sich 
nicht primär über rationale Diskurse oder formale 
Mitgliedschaften, sondern über geteilte affektive 
Erfahrungen und die wechselseitige Anerkennung 
emotionaler Ausdrucksformen. Im Kontext ökologi-
scher Krisen entstehen verschiedene emotional com-
munities, die Nachhaltigkeit unterschiedlich rah-
men. Medial und wissenschaftlich sind besonders 
Angst und Sorge, etwa in Form von „climate anxiety”, 
präsent (Schwartz et al. 2023), doch auch Hoffnung, 
Wut, Schuld, Trauer, Resignation, Verzweiflung oder 
Sehnsucht sind verbreitete Emotionen im Nachhal-
tigkeitsdiskurs und weisen unterschiedliche Reso-
nanzeffekte und Transformationspotentiale auf (Ma-
rej 2026: 11ff.). Popmusik kann bei ihrer Formierung 
eine zentrale Rolle spielen: Songs, Konzerte und Sze-
nen schaffen Räume, in denen Menschen nicht nur 
gemeinsam bestimmte Gefühle erleben können, son-
dern auch über die mediale Vermittlung lernen, wel-
che Emotionen legitim sind, wie sie gezeigt werden 
und mit welchen Narrativen sie verbunden werden.
Popmusik als eine der wirkungsmächtigsten kultu-
rellen Ausdrucksformen moderner Gesellschaften 
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spielt also eine doppelte Rolle: Sie kodiert Emotio-
nen in musikalisch-ästhetische Formen und erzeugt 
zugleich Räume kollektiver Erfahrung, in denen 
sich Zuhörende affektiv zu bestimmten Zukünften, 
Werten oder Krisen in Resonanz setzen. Emotionale 
Gemeinschaften verbindet eine geteilte emotionale 
Logik, die Handlungsbereitschaften fördern kann 
(Döring 2003; Tappolet 2016). Für politische Prozesse 
kann diese Doppelfunktion von Musik in mehrfacher 
Hinsicht bedeutsam werden, nicht als lineare Ursa-
che, sondern als Teil komplexer Wechselwirkungen 
zwischen ästhetischer Erfahrung, kollektiven Emoti-
onen und sozialer Deutung. Popmusik fungiert dabei 
als ästhetischer Resonanzraum, in dem Menschen 
emotional angesprochen, thematisch sensibilisiert 
und in ein affektives „Wir“-Erleben eingebunden 
werden können. Drei Mechanismen sind dabei zen-
tral: 1) emotionale Erstansprache, bei der Musik Af-
fekte weckt, bevor ein Thema kognitiv erfasst wird 
(Hailey et al. 2025; Feezell 2017); 2) ästhetische So-
zialisation, bei der Szenen, Genres oder Stilformen 
Werte und politische Imaginationen langfristig prä-
gen (DeNora 2003) und 3) affektive Identifikation, bei 
der Musik kollektive Zugehörigkeit erzeugt und so die 
Aufnahmebereitschaft für politische Inhalte erhöht 
(Roy 2002; Guerra 2019). Diese Prozesse wirken oft 
unbewusst, können aber entscheidend dafür sein, ob 
gesellschaftliche Anliegen, etwa Nachhaltigkeit oder 
soziale Gerechtigkeit, als identitätsrelevant werden.

1.3 Ästhetische Figurationen als analytisches 
Konzept

Um die oben dargestellte Spannung zwischen Indivi-
dualität und Kollektivität ästhetischer Affizierungen 
zu erfassen, kombinieren wir subjektzentrierte, phä-
nomenologische Zugänge mit diskursiv-ikonographi-
schen, um sowohl die leiblich-atmosphärische als 
auch die emotional-kulturelle Dimension zu erfas-
sen. Gleichzeitig erfordert die Analyse von Popmusik 
eine multidimensionale Ausrichtung, da sie sich als 
Collage unterschiedlicher Medien wie Text, Klang, 
Körper, Stimme, Instrumente, Visualisierungen und 

Performance auszeichnet (Appen/Klose 2023), die 
jeweils eigene methodische Zugänge erfordern. Pop-
musik stellt sich im Rahmen politischer Kommuni-
kation nicht einfach als „Medium“ politischer Inhalte 
dar, sondern als Medienkombination und realisiert 
sich im Stilverbund ihrer heterogenen Ausdrucks- 
ebenen. Entsprechend entstehen Bedeutungen auf 
mehreren Ebenen und verlangen unterschiedliche 
Interpretationsschlüssel (Wicke 2003; Doehring 2012; 
Helms/Phleps 2012; Petras 2014; Just 2019).
Um diese verschiedenen ästhetischen Dimensionen 
nicht als isolierte Einzelphänomene, sondern als 
verdichtete, wiedererkennbare Muster von Bedeu-
tungs‑, Emotions-, Körper‑ und Machtverhältnissen 
zu fassen, in denen Subjekte sich in Bezug auf Nach-
haltigkeit imaginieren und positionieren, haben wir 
das Konzept der emotional-ästhetischen Figuration 
entwickelt. Wir verstehen darunter eine multimodal 
verdichtete, wiedererkennbare Gestalt, in der ver-
schiedene ästhetische, emotionale und symbolische 
Elemente zu einem relationalen Muster zusammen-
finden. Der Begriff der Figuration betont das Interde-
pendenzgeflecht der beteiligten Elemente wie auch 
die Gestaltwerdung ideell-emotionaler Zustände. Im 
Unterschied zu Metaphern oder Topoi bezeichnen 
Figurationen Bedeutungskonstellationen, die über 
verschiedene mediale Ebenen hinweg (Text, Sound, 
Bild, Performance) wirksam werden. Für die Popmu-
sikforschung lässt sich damit erfassen, wie bestimm-
te Klanggestalten, Bildästhetiken, Performances und 
Narrative immer wieder ähnlich kombiniert werden 
und so typische „Nachhaltigkeits‑Figuren“ hervor-
bringen, in denen sich kollektive Imaginationen zu 
Mensch-Natur-Verhältnissen, ökologischen Krisen 
und Zukunftsentwürfen materialisieren. Diese Figu-
rationen sind zugleich Muster der Darstellung und 
Muster der Subjektivierung, da in ihnen mögliche 
Positionierungen affektiv attraktiv oder unattraktiv 
gemacht werden.
Theoretisch knüpfen wir an das Konzept der gesell-
schaftlichen Imagination an (Castoriadis 1975), also 
jener offenen, kreativen und politisch wirksamen 
Sphäre, in der eine Gesellschaft ihre grundlegen-
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den Sinnhorizonte hervorbringt. Der imaginäre Be-
deutungskern ist jedoch niemals fest und gesichert, 
sondern gründet sich auf „Magma“ (Castoriadis 1975: 
442ff., 605), einer unüberschaubaren, beweglichen 
Vielfalt von Konstitutions- und Schichtungsprozes-
sen, die die fortwährende Anderswerdung gesell-
schaftlicher Ordnung ermöglicht (Ernst/Schröter 
2022: 13). Ästhetische Prozesse ermöglichen es, sich 
mit diesen Magmen zu verbinden, sie auszulegen, zu 
aktualisieren und in neue Gestalten zu überführen, 
also Realität zugleich darzustellen und zu transzen-
dieren (Seel 2003, s.o.). Popmusik ist daher ein pri-
vilegierter Ort der Figurationsbildung: sie poetisiert, 
sonifiziert und visualisiert gesellschaftlich-imaginä-
re Magmen und erschafft ästhetische Formen, die 
sowohl Darstellungs- als auch Möglichkeitsräume 
sozialer Ordnung ausdrücken. Goumegou und Thies 
(2024) ergänzen Castoriadis‘ Ansatz um die Ebene 
des Subjekts, welches Magmen artikuliert und in-
terpretiert. In der Popmusik sind es zunächst die 
Künstler*innen, die aus ihrer Position heraus gesell-
schaftlich Imaginäres aufgreifen und ästhetisch ma-
nifestieren. Den Rezipient*innen ermöglichen diese 
emotional-ästhetischen Figurationen, gesellschaft-
lich Imaginäres nicht nur nachzuvollziehen, sondern 
emotional zu bewerten, anzunehmen, umzudeuten 
oder zurückzuweisen.
Figurationen sind damit zugleich Ausdrucksform 
wie Analyseinstrument. Sie verweisen nicht nur auf 
die Ebene der Darstellung, sondern auch darauf, wie 
das komplexe Verhältnis zwischen Mensch, Natur 
und Gesellschaft im Song aus der Perspektive eines 
impliziten oder expliziten Subjekts sinnlich erfah-
ren wird. Sie bieten einen epistemischen Zugang, 
wie Nachhaltigkeit wahrgenommen und bearbeitet 
werden kann: 1) Wahrnehmung: Was wird überhaupt 
als Problem gesehen? 2) Emotionen: Welche Gefühle 
erscheinen angemessen? 3) Verantwortung: Wer ist 
Akteur? 4) Handlungsorientierungen: Welche Reak-
tionen werden plausibel? Figurationen vermitteln 
somit zwischen drei Ebenen: der imaginären Ebene 
des gesellschaftlich Möglichen, der erfahrungsbezo-
genen Ebene des Subjekts in seinen prekären/relati-

onalen Verhältnissen und der materialen Ebene der 
textlichen, klanglichen und performativen Ästhetik, 
die diese Erfahrung fass- und fühlbar macht.

2. Ästhetische Figurationen von 
Nachhaltigkeit in der Popmusik

Die empirische Untersuchung stützt sich auf einen 
Korpus von zwölf Popmusikwerken, die zwischen 
den frühen 1970er Jahren und der Gegenwart in 
westlichen Kontexten veröffentlicht wurden und 
ökologische Themen explizit im Text aufgreifen. 
Für das Sampling wurde zunächst eine umfassende 
Recherche durchgeführt, in deren Verlauf mehr als 
700 Pop-Produktionen aus der Zeit von 1961 bis 2024 
in verschiedenen Subgenres ermittelt wurden, die 
natur‑ und umweltbezogene Aspekte in ihren Song-
texten, in der Titelgestaltung, im Musikvideo oder in 
der künstlerischen Performance thematisieren. Die 
Recherche erfolgte über die systematische Suche in 
Musikdatenbanken (Spotify, Youtube, etc.) mit Such-
begriffen wie environment, climate, earth, nature, 
ecology etc., die Auswertung bestehender Compi-
lations und Playlists zu Umweltthemen, Schnee-
ball-Verfahren über Künstler*innen-Netzwerke und 
Genre-Zusammenhänge und wissenschaftliche Se-
kundärliteratur zu Umwelt- und Nachhaltigkeits-
songs.
Angesichts der Breite und Komplexität des Feldes 
waren verschiedene Eingrenzungen notwendig: Auf-
grund der sprachlichen Zugänglichkeit wurden nur 
Werke mit englisch- und deutschsprachigen Texten 
in den Korpus aufgenommen. Damit wird explizit 
eine Begrenzung auf westliche Perspektiven und 
Ausdrucksformen vorgenommen, die für die globale 
Nachhaltigkeitskommunikation durch weitere Pers-
pektiven ergänzt werden muss. Die weitere Auswahl 
orientierte sich an Genre-Vielfalt (Folk, Pop, Rock, 
HipHop, Electronic), zeitlicher Streuung über sechs 
Dekaden, kommerzieller Relevanz (Chart-Erfolge 
und Independent-Produktionen), der Verfügbarkeit 
multimodaler Materialien (Text, Audio, Video) und 
der Bewährung in Lehrkontexten (zur vertieften 
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Vorarbeit s. Philipp 2022; 2024a; 2024b). Die hier be-
sprochenen Musikbeispiele wurden aufgrund ihrer 
analytischen Prägnanz, ihrer kontextübergreifenden 
Bedeutung und ihrer Resonanz in Lehr- und Diskus-
sionserfahrungen ausgewählt.
Die Analyse erfolgte in drei Schritten: 1) Erste Mate-
rialsichtung: Bestimmung der jeweiligen natur- und 
nachhaltigkeitsbezogene Semantiken, 2) Verdich-
tung: Identifikation wiederkehrender ästhetischer 
Muster über verschiedene Songs und Zeiträume 
hinweg, 3) Theoriegeleitete Figurationsanalyse: In-
terpretation der identifizierten Cluster als ästheti-
sche Figurationen. Die Interpretation der affektiven 
Qualitäten erfolgte als hermeneutischer Prozess, der 
jedoch keine Rezeptionsanalyse ersetzt. Songs bie-
ten Affizierungsangebote, klangliche, textliche, per-
formative Arrangements, die bestimmte emotionale 
Resonanzen nahelegen, jedoch stets subjektiv und 
kontextabhängig interpretiert werden. Wir bean-
spruchen daher keine objektive Gültigkeit, sondern 
schlagen intersubjektiv nachvollziehbare Lesarten 
vor, die durch die systematische Analyse multimo-
daler Gestaltungsmittel fundiert sind. In der Mate-
rialauswertung erwiesen sich drei Figurationen als 
besonders prägnant und über verschiedene Genres 
und Zeiträume hinweg stabil und werden daher im 
Folgenden detailliert besprochen.

2.1 Zerbrechliche Technosphäre: Spaceship 
Earth

Die Figuration Raumschiff Erde ist seit Ende der 1960er 
Jahre eine prägnante und popkulturell produktive 
Imagination westlicher Industriegesellschaften, um 
zentrale Konfliktkonstellationen der ökologischen 
Frage zu reflektieren (Philipp 2022). Die Figuration 
entstand im Kontext des Beginns der lunaren Raum-
fahrt und der frühen Erdfotografien und markiert ei-
nen historischen Wendepunkt im planetaren Selbst-
verständnis westlicher Gesellschaften. Für die frühen 
Umweltbewegungen war die Medienberichterstat-
tung zur Weltraumforschung in mehrfacher Hinsicht 
von Bedeutung, denn durch die Erdperspektive des 

Astronauten und frühe Erdbilder wie Earthrise aus 
dem Jahr 1968 (Baumann et al. 2024) wurde der Pla-
net erstmals für eine Weltöffentlichkeit optisch greif-
bar. Der Planet avancierte nicht nur zu einem ästhe-
tischen Schlüssel umweltpolitischer Wahrnehmung, 
er prägte auch die wissenschaftliche Perspektive und 
förderte eine neue Sprache des Globalen in Medien 
und Kultur. Die Erdbilder der lunaren Raumfahrt 
lieferten einen ästhetischen Anreiz, die Lösung der 
Weltprobleme global anzustreben (Radkau 2011: 142).
Barbara Ward (1966) theoretisierte die Imagination 
des Raumschiffs Erde und verband es mit einer po-
litischen Ethik planetarer Verantwortung. Gemein-
sam mit René Dubos vertiefte sie das Postulat einer 
sorgenden Pflege, das allen Menschen Schutz bietet 
und schon deshalb ihrer Liebe wert sei (Ward/Dubos 
1972: 299). Damit rekurrierte es auf die weit ältere 
Metapher des Bootes, in dem alle Menschen sprich-
wörtlich gemeinsam sitzen und setzte eine doppelte 
Semantik frei: Einerseits stiftete sie Gemeinschaft 
und Solidarität, andererseits plausibilisierte sie eine 
globale, manageriale Betriebslogik, die das Schiff 
nach Regeln der Effizienz, Zuteilung und Kontrolle 
steuerbar machte (Köhler 2016). Die ikonische Hoff-
nung menschlichen Fortschritts und technischer 
Machbarkeit der 1960er Jahre kippte in den 1980er 
Jahren vor dem Hintergrund von Ölkrisen, Atomde-
batten und dem Infragestellen der Wachstumsideo-
logie in melancholische Krisenerzählungen techni-
scher Fragilität und systemischer Risiken.
Im deutschsprachigen Pop verarbeitete vor allem Pe-
ter Schilling die Raumschiff-Figuration. Sein Charter-
folg Major Tom (1982) inszenierte sie als scheiternden 
Flugbetrieb: Die lunare Mission misslingt, der Blick 
auf die blau schimmernde Erde wird zum melancho-
lischen Sehnsuchtsbild des abdriftenden Astronau-
ten. Schillings Song stellt die Spannung zwischen 
technischer Hybris und menschlicher Fragilität in 
den Vordergrund und markiert popkulturell den 
Übergang von der Faszination des Alls zur Einsicht in 
Kontrollgrenzen und technischer Fragilität. Mit Die 
Wüste lebt (Alarmsignal) führte Schilling auf demsel-
ben Album seine düster-ironische Zivilisationskritik 
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weiter, in der er die Erde sogar als aktiven Widersa-
cher der Menschheit auftreten ließ und Kettenreak-
tionen durch den Verlust technischer Kontrolle ein 
apokalyptisches Szenario aufrief, das in seiner ästhe-
tischen Faszination für vielfältige Popmusikbeiträge 
des Atomzeitalters und der aktuellen Klimadystopien 
konstitutiv wurde (Philipp 2025).
Ganz in den Spuren dieser Entwicklung verbindet 
auch Jamiroquais Titelsong Emergency on Planet Earth 
(1993) die Figuration Spaceship Earth mit einer alarm-
rhetorischen Ästhetik, die Dringlichkeit in Funk- und 
Acid-Jazz-Tanzbarkeit übersetzt. Der Songtext adres-
siert ökologische Zerstörung, Artensterben und Res-
sourcenknappheit in direkter, teils hyperbolischer 
Sprache („Armageddon’s come too near“). Die wie-
derholte Frage „When you gonna learn?“ erscheint 
als eine Art Weckruf und bindet das Publikum af-
fektiv in den Handlungsauftrag ein. Visuell ergänzt 
das Single-Cover mit Erdsymbolik die planetare 
Perspektive; im Musikvideo verdichten Raumschiff-
bilder und Cockpit-Interieur die Vorstellung einer 
steuerungsbedürftigen, aber steuerungsfähigen pla-
netaren Zukunft: eine ästhetische Strategie zwischen 
Gemeinschaftspathos, Alarmismus und vorsichtiger 
Zuversicht.
Die britische Band Gorillaz verwendet die Figuration 
des Raumschiffs Erde 2005 in ihrem Konzeptalbum 
Demon Days. Es erzählt allegorisch eine Nachtfahrt 
der Geschichte: Der klanglichen Leichtigkeit steht 
ein Songtext zur Seite, der Desorientierung, Lethar-
gie und das Fehlen eines rettenden Planeten B artiku-
liert. Im Song Every Planet We Reach Is Dead wird die 
Einsicht in Grenzen direkt benannt. Das Symbol des 
Raumschiffs behält seine melancholische Färbung: 
Es kartiert ein System, das weiterläuft, obwohl das 
Vertrauen in seine Navigation längst brüchig gewor-
den ist.
Die Figuration des Raumschiffs Erde legt in allen die-
sen Fällen eine Reihe von Aporien offen. Zu ihnen 
gehört die implizite Behauptung einer natürlichen 
Belastungsgrenze des Raumschiffs im Sinne neo-
malthusianischer Lifeboat Ethics (Hardin 1980). Es 
bleibt offen, wer steuert, wer Lasten trägt und wer 

entscheidet. An Bord erscheinen alle Insassen gleich, 
Unterschiede zwischen Verursacher*innen und Leid-
tragenden verschwinden. Und schließlich verstärkt 
die technizistische Ästhetik eine managerial verstan-
dene Umweltpolitik: Aufgaben werden als Fragen des 
Monitorings, der Optimierung und der Ressourcen-
steuerung gerahmt, während politische Konflikte um 
Gerechtigkeit, Macht und Anerkennung zurücktre-
ten.
Die emotional-affektive Rahmung des Raumschiffs 
aktiviert Resonanzen, die über reine Krisenemp-
findungen hinausgehen und grundlegende Fragen 
nach Zugehörigkeit, Verantwortung und Zukunft 
aufwerfen. Bilder einer losgelösten, schwebenden 
Menschheit evozieren das Gefühl existenzieller Ent-
fremdung: Der Blick ins All wird zum Spiegel des Ver-
lusts von Erdung, Orientierung und Verantwortungs-
bezug. Technischer Fortschrittsglaube kippt in tiefe 
Verunsicherung, in der sich Demut vor der planeta-
ren Fragilität mit der Angst vor dem kollektiven Ab-
sturz verbindet und Fragen nach Zugehörigkeit, End-
lichkeit und Zukunftsfähigkeit emotional verdichten.

2.2 Ökologische Moralisierungen: Schuld und 
Scham

Im Gegensatz zum egalitären Ansatz des Raumschiffs 
Erde konzentriert sich die zweite Figuration auf so-
ziale und ökologische Konflikte und die Attribution 
und Anerkennung von Schuld und Scham. Sie steht 
in der historisch-kulturellen Tradition der christli-
chen Sündenkommunikation, welche seit den 1960er 
Jahren zunehmend säkularisiert und auf ökologische 
Fragen übertragen wurde. Prägend war die These, 
die ökologische Krise wurzele im biblischen Herr-
schaftsauftrag über die Natur und sei daher nicht 
nur technisch oder ökonomisch, sondern moralisch 
zu verstehen (White 1967). Umweltzerstörung wurde 
damit als Sünde lesbar, als Verstoß gegen eine höhere 
Ordnung, der Buße, Umkehr und Erlösung erfordert. 
Mit dem Aufstieg der Klimawissenschaft und globa-
ler Klimapolitik seit den 1990er Jahren verdichtete 
sich dieses Muster zu einer breiteren Moralisierung 



29

Soziologie und Nachhaltigkeit – Beiträge zur sozial-ökologischen Transformationsforschung

ökologischer Verantwortung: Öffentliche Debatten 
zentrierten zunehmend die Frage nach individuel-
ler und kollektiver Schuld, während soziale Bewe-
gungen, Medien und NGOs entsprechende Narrative 
nutzten, um Verhaltensänderungen zu motivieren, 
begleitet jedoch von wachsenden Hinweisen auf die 
problematischen, teils lähmenden Effekte übermä-
ßiger Scham. Fragen der Verursachung, der Haftung 
und der Entschädigung bei Umweltkonflikten stehen 
gerade im globalen Nachhaltigkeitsdiskurs im Zent-
rum der Aufmerksamkeit (Sands et al. 2018: 204–244). 
Umweltbezogenen Schuld- und Schamgefühle sind in 
westlichen Gesellschaften weit verbreitet (Fredericks 
2021: 4): 2020 etwa propagierten Klimaaktivisten 
erfolgreich „Flugscham“ (Coffey 2020), um für kli-
magerechte Mobilität zu werben. Umweltbezogene 
Schuldgefühle entstehen, wenn Menschen wahrneh-
men, dass sie persönliche oder soziale Standards für 
ökologisch tragfähiges Verhalten nicht einhalten, ob-
wohl sie eine realistische Wahl haben (Mallett et al. 
2021). Scham entsteht, wenn aus wiederholter Ver-
fehlung eine Charakterzuschreibung wird: Man ist 
nicht nur schuldig, sondern „ein schlechter Mensch“. 
Während Schuld konstruktiv wirken kann, indem sie 
zur Wiedergutmachung motiviert, tendiert Scham zu 
Lähmung, Abwehr und Ärger (Mallett et al. 2013). Ab-
wehrhaltungen werden dadurch begünstigt, dass das 
Individuum in einem Spannungsverhältnis zwischen 
moralischen Ansprüchen und strukturellen Zwängen 
kapitalistischer Lebensweisen steht, die „richtiges“ 
Verhalten erschweren.
Die Problematik ökologischer Schuld und Scham 
wird in popmusikalischen Werken vielfältig verarbei-
tet. Marvin Gayes Mercy Mercy Me (The Ecology) seines 
Studioalbums What’s Going On (1971) gilt als frühe, 
einflussreiche Bearbeitung des Themas. Musikalisch 
verbindet Gaye sanftes Soul und Gospelidiom mit 
Jazzklängen; lyrisch listet der Song Umweltschäden 
wie Schadstoffeintrag und radioaktiven Fallout auf. 
Ästhetisch entscheidend ist der spirituelle Rahmen: 
Der vorausgehende Track God Is Love kontextualisiert 
ein Gebetsszenario, in dem Gaye den Vater – „have 
mercy, Father“ – um Erbarmen bittet. Die adressier-

te Schuld ist nicht individualisiert, sondern als Mit-
gliedschaftsschuld einer fehlgeleiteten Menschheit 
gefasst, die auf göttliche Gnade und Vergebung hofft. 
Schuld führt hier nicht zu Sanktion und Strafe, son-
dern zu Erlösung und neuer Handlungsfähigkeit. 
In der Rezeption erscheint Gayes Song als eine Art 
Kanzelpredigt (Ritz 1991: 145), die ökologische Spiri-
tualität in ein säkulares Klangformat übersetzt. Gaye 
ästhetisiert die Versöhnungssehnsucht, indem er 
Umweltverschulden in die Bitte um Barmherzigkeit 
überführt. Subtil entlastet er damit von moralischem 
Daueralarm, ohne das Problem zu verharmlosen.
Michael Jacksons Earth Song (1995) gilt als einer der 
kommerziell erfolgreichsten popmusikalischen Ver-
suche, ökologische Zerstörung mit religiös konno-
tierten Semantiken von Schuld, Klage und Hoffnung 
zu verknüpfen (Philipp 2019: 335). Die großformati-
ge, genrehybride Ballade entfaltet eine theatrale Bild-
sprache. Im Musikvideo folgen auf apokalyptische 
Szenen der Verwüstung Momente der körperlichen 
Erdverbindung: Menschen knien nieder, graben mit 
bloßen Händen in den Boden, berühren die Erde 
mit dem Gesicht. Diese Gesten erinnern an Rituale 
des Re-Earthings, wie sie in verschiedenen indigenen 
und spirituellen Praktiken vorkommen, etwa in der 
andinen Pachamama-Verehrung oder im afrobrasilia-
nischen Candomblé, in denen die Erde als lebendige, 
empfindsame Instanz rituell angerufen und versöhnt 
wird (Descola 2005). Daraufhin erzittert der Boden, 
Sturm kommt auf, der als Zeichen einer Transforma-
tion lesbar wäre, doch dieser Wandel bringt keinen 
Neuanfang. Statt einer Vision zukünftiger Erneu-
erung setzt das Video auf Umkehr im wörtlichen 
Sinn: Die Zeit läuft rückwärts, Emissionen kehren 
in Schornsteine zurück, Zerstörung wird rückabge-
wickelt. Die so inszenierte Umkehr ist ambivalent: 
Sie entzieht sich einer klaren moralischen Deutung, 
oszilliert zwischen Wunsch nach Wiedergutmachung 
und Unmöglichkeit realer Veränderung. Zwar wird 
die Erde im Text wie im Video zugleich als leidendes 
Opfer, als Anklägerin und als möglicher heilungs-
bedürftiger Organismus inszeniert, doch die Ver-
gebung bleibt vage: Weder erfolgt ein symbolischer 
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entbunden wird. Die Attribution von Schuld bedient 
die Faszination eines apokalyptischen Niedergangs-
geschehens, das popmusikalisch ebenfalls vielfältige 
Bearbeitung fand (Philipp 2025). Diese Ästhetik wirkt 
doppelbödig: Sie kann affektiv erschüttern, öffnen, 
berühren oder aber in lähmende Verzweiflung über-
führen, wenn Handlungsperspektiven nicht sichtbar 
werden. Im besten Fall schaffen solche ästhetischen 
Verfahren emotionale Gemeinschaften, die eine ge-
meinsame Betroffenheit artikulieren. Allerdings the-
matisieren die Musikstücke ökologische Schuld zwar 
kollektiv, doch bleiben Verantwortungszuschreibun-
gen entlang geografischer oder sozialer Ungleich-
heiten weitgehend aus – ein zentrales Legitimati-
onsdefizit im Hinblick auf Klimagerechtigkeit (Islam 
2024). Hinzu kommt, dass in einem von Permakrisen 
geprägten Klima kollektiver Erschöpfung (Unzicker 
2022) insbesondere moralisierende Affizierungen an 
Grenzen stoßen: Dringlichkeit und Schuldzuweisung 
bewirken nicht selten reaktive Abwehr und ideolo-
gische Verhärtung (Hübl 2019), anstatt zur Öffnung 
neuer Handlungsräume beizutragen.

2.3 Natur als Ursprungs- und Unschuldsraum: 
Wilderness

Die dritte Figuration prägt bis heute die Motivation, 
Inspiration und Selbstdefinition großer Teile der 
modernen Umweltbewegungen: die Sehnsucht nach 
einer heilen, unberührten Natur, in der menschli-
che Handlungen keine schädlichen Folgen haben 
(vgl. Nelson/Callicott 1998). Die Wilderness-Figura-
tion speist sich aus zwei zentralen kulturhistori-
schen Traditionen: der europäischen Romantik und 
der US-amerikanischen Frontier-Ideologie. In der 
Romantik wurde die „unberührte“ Natur zum Ort 
spiritueller Erhebung, ästhetischer Intensität und 
authentischer Selbstfindung, ein Gegenbild zur in-
dustrialisierten Moderne und zugleich ein bürgerli-
ches Distinktionsmedium. In den USA verband sich 
diese Naturauffassung mit dem Frontier-Mythos, in 
der die Wildnis zum konstitutiven Außen der Zivilisa-
tion wurde. Nationalparks und der US-Wilderness-Act 

Akt der Verzeihung, noch ist klar, wer verzeiht und 
auf welcher Grundlage. Stattdessen wirkt das Ritual 
der Reue eher wie ein Appell an die Zuschauer*in-
nen, affektiv in kollektive Trauer und Demut einzu-
treten – ohne strukturelle Konsequenzen ziehen zu 
müssen. Gerade durch diese Offenheit bündelt Earth 
Song multiple Affektlagen: Scham, Schuld, Ergrif-
fenheit und Ohnmacht, liturgisch verdichtet, aber 
nicht aufgelöst. Jacksons Performance verweigerte 
bewusst eine versöhnliche Auflösung, er erklärte: „I 
want it burning“ (Jackson 2009). Damit entwirft Earth 
Song kein ökologisches Heilsversprechen, sondern 
ein existenzielles Schuldpanorama, das die Grenzen 
populärer Ritualästhetik sichtbar macht: kollektive 
Ergriffenheit ohne institutionelle oder politische Ver-
ankerung bleibt ambivalent.
Aus einer ernüchterten Perspektive apokalyptischer 
Endzeit-Haltung nähert sich 2019 auch Billie Eilish 
mit all the good girls go to hell der Frage nach ökolo-
gisch induzierter Schuld. Eilishs Texte skizzieren eine 
apokalyptische Diagnose: Waldbrände in Kalifornien 
werden mit volkstümlich-biblischen Stereotypen ver-
knüpft. Der heilige Petrus wacht nicht länger über 
den Einlass zur Himmelspforte, sondern ist „on vaca-
tion“, im Urlaub. Gott höchstselbst – bei Eilish immer 
weiblich adressiert – schließt sich angesichts stei-
gender Meeresspiegel sogar dem Teufel an, denn die 
eigene Schöpfung befindet sich im unaufhaltsamen 
Fall. Im Musikvideo zum Song inszeniert sich Eilish 
als gefallener Engel: ein neuer Luzifer, der aus der 
Höhe in Öllachen herabstürzt, brennend durch eine 
zerstörte Stadt taumelt und so das Bild eines irrever-
siblen Niedergangs liefert. Die religiösen Codes sind 
entkernt, Vergebung erscheint dysfunktional. Gott 
und Teufel werden angesichts menschlicher Selbst-
zerstörung zu Peers (Mertin 2020).
Für diese Figuration ist die Entlehnung christ-
lich-liturgischer Codes zentral. Gayes popmusikali-
sche Erlösungsbitte, Jacksons säkulare Liturgie der 
Selbstanklage und Eilishs nüchtern-desparate Erzäh-
lung eines leeren und verlassenen Himmels zeigen 
die popkulturelle Attraktivität eines biblischen Ima-
ginariums, das aus seinem theologischen Rahmen 
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institutionalisierten die Idee einer Natur, deren Wert 
in der Abwesenheit menschlicher Eingriffe liegt. Seit 
den 1990er Jahren wird diese Wilderness-Vorstel-
lung grundlegend kritisiert. Postkoloniale Ansätze 
machen sichtbar, dass vermeintlich „unberührte“ 
Landschaften über Jahrtausende von indigenen Ge-
meinschaften bewohnt und geprägt wurden und erst 
durch ihre Vertreibung als menschenleer konstruiert 
werden konnten (Cronon 1996). Umweltgeschicht-
liche Forschung weist die Trennung von Natur und 
Kultur als Mythos aus, da nahezu alle Ökosysteme 
durch menschliche Praktiken geformt sind. Zugleich 
zeigt die Umweltgerechtigkeitsforschung, dass Zu-
gang zu Wilderness sozial ungleich verteilt bleibt 
und an Mobilität, Zeit und ökonomische Ressourcen 
gebunden ist – Wildnis erscheint damit weniger als 
objektive Naturform, sondern als historisch situierte, 
sozial privilegierte kulturelle Projektion.
Trotz dieser Kritik bleibt Wilderness als Figuration 
wirkmächtig, auch in popmusikalischen Artikulatio-
nen: Sie mobilisiert Sehnsucht nach Unmittelbarkeit, 
Ursprünglichkeit und Authentizität, Gefühle, die in 
spätmodernen, technologisch durchdrungenen Ge-
sellschaften besondere Resonanz finden. Prominent 
wird Wilderness in US-amerikanischen Folk-Produk-
tionen ästhetisiert (Philipp 2023). Neil Youngs Werk 
durchzieht jahrzehntelang ein konsistenter Natur-
bezug, besonders pointiert 1992 in Natural Beauty. 
Der Song entfaltet eine schwebende Klanglandschaft 
zwischen Folk, Country und Rockidiomen und the-
matisiert, wie der Titel verspricht, Naturschönheit in 
ihrer Monumentalität („like a monument to nature“). 
Youngs hohe, falsetthafte Stimme, Harmonica, Pedal 
Steel und Banjo rahmen eine melancholische Zeit-
diagnose: Das Verschwinden echter, unmittelbarer 
Naturerfahrungen, die Mediatisierung ruraler Tra-
dition, die unbestimmte Sehnsucht nach Einfach-
heit. Wilderness wird zur nostalgischen, letztlich 
unzugänglichen Fiktion eines „Davor“ (Philipp 2023: 
17–18).
Die norwegische Künstlerin AURORA aktualisiert 
in The Seed (2019) Wilderness im Register einer 
Post-Folktronica-Ästhetik. Ihr Song thematisiert die 

zerstörerische Ausbeutung der Natur durch Men-
schen und mündet in der Warnung, dass ohne Re-
spekt für die Erde auch das eigene Überleben ge-
fährdet ist. Auroras Refrain „You cannot eat money“ 
bedient sich bei einer populären Sentenz, deren 
Verbreitung über ökologische Bewegungen seit den 
frühen 1980er Jahren erfolgte (Zelko 2013: 100). Das 
Musikvideo verbindet Studiotanz, Sequenzen von 
Schulstreiks, emissionsstarken Industrieanlagen und 
schmelzenden Eisbergen zu einem aktivistischen 
Zeugnis der Klimaprotestkultur der Jahre 2019/20. 
Auroras Körperbewegungen wirken ungebändigt, 
impulsgetrieben und muten rituell an, ohne eine 
Zuordnung zu erlauben: Bewegungsformen, die der 
westliche Blick lange als „wild“ etikettierte und durch 
Aurora de-exotisiert werden. Wildnis wird performa-
tiv zum gleichermaßen fragilen wie transkulturell 
verbindenden Bezugspunkt.
In Taylor Swifts retro-ästhetischem Song the lakes 
(2020) gerät Wildnis zu einem geographisch wie li-
terarisch codierten Sehnsuchtsraum: das Lake Dis-
trict der britischen Romantik wird zur Kulisse einer 
Flucht- und Reinigungsphantasie, in der Paarintimi-
tät und künstlerische Selbstvergewisserung zusam-
menfallen. Der Songtext handelt von dem Wunsch 
der Sprecherin, sich aus der lärmenden, oberfläch-
lichen Welt des Ruhms in eine abgeschiedene, na-
turverbundene Landschaft zurückzuziehen, um dort 
Kreativität und inneren Frieden zu finden. Swift ver-
knüpft Landschaftserfahrung mit poetologischen Re-
ferenzen („Windermere“, „words worth“ als phoneti-
sche Anspielung auf den englischen Dichter William 
Wordsworth) und aktualisiert die romantische Idee 
der Natur als Atelier des künstlerischen Genius. Tay-
lor entwirft mit ihrem Song eine Art Gegenwelt zur 
digitalen Moderne: „Take me to the lakes“ ersehnt 
Rückzug, Läuterung und stille Produktivität. Zugleich 
arbeitet die Ästhetik mit Wilderness-Semantik sakra-
lisierter Unberührtheit. Der beschriebene Ort, längst 
touristisch verwertetes Naturerbe, lässt soziale und 
ökologische Konflikte hinter einer elegischen Pasto-
ral verschwinden, die das romantische Bild vom ein-
samen, naturbeseelten Subjekt reproduziert.
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3. Nachhaltigkeitsfigurationen in 
der Popmusik: Erkenntnisse und 
weiterführende Impulse

Die Analyse verdeutlicht, wie Popmusik spezifische 
emotional-ästhetische Figurationen nutzt, um Vor-
stellungen von Nachhaltigkeit sinnlich erfahrbar zu 
machen. Die drei untersuchten Figurationen kon- 
struieren jeweils distinkte, teils konkurrierende emo-
tional communities, durch die spezifische affektive 
Weltbezüge zugänglich und nachvollziehbar werden. 
Die Spaceship-Earth-Figuration operiert mit der iko-
nischen Ästhetik der Erdfotografien der Raumfahrt-
missionen und vermittelt ein Gefühl globaler Verbun-
denheit. Popmusikalische Beiträge dieser Kategorie 
inszenieren Demut, Verantwortung und Fürsorge für 
einen verletzlichen Planeten, allerdings oft in einer 
ambivalenten Ästhetik zwischen technizistischer 
Kontrolllogik und melancholischem Kontrollverlust. 

Die Figuration von Schuld und Scham hingegen über-
setzt Umweltzerstörung in emotional-affektiv aufge-
ladene moralische Narrative, in denen kollektives 
menschliches Versagen verhandelt wird. Die Band-
breite der Affizierungsangebote reicht hier von Ent-
setzen und Ergriffenheit über Ohnmacht bis hin zu 
sakral codierten Erlösungshoffnungen. Jedoch bleibt 
die Frage nach konkreter Verantwortung meist vage, 
insbesondere mit Blick auf globale Verursachungs- 
und Leidensungleichheiten. Die dritte Figuration, 
Wilderness, idealisiert eine verlorene, unberührte 
Natur und verknüpft sie mit einer Ästhetik von Ur-
sprung, Unschuld und kreativer Selbstvergewisse-
rung. Die Sehnsucht nach Rückkehr scheitert jedoch 
an der Irreversibilität technischer und sozialer Mo-
dernisierung. Wilderness wird zur Projektionsfläche, 
die bestehende Konfliktlinien ästhetisch überdeckt, 
statt sie zu artikulieren.

Abb. 1: Übersicht zentraler Strukturmerkmale emotional-ästhetischer Nachhaltigkeitsfigurationen
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Die Übersicht über die drei Figurationen verweist 
auf eine deutlich westlich geprägte emotionskul-
turelle Matrix: Spaceship Earth speist sich aus der 
technik- und zukunftsoptimistischen Raumfahrtbe-
geisterung der 1960er Jahre, deren planetare Ikono-
grafie vor allem in westlichen Umweltbewegungen 
ökologisch-moralisch aufgeladen wurde; Schuld 
und Scham rekurrieren auf die Sündendiskurse der 
judeo-christlichen Tradition; die Wilderness-Figura-
tion wiederum gründet in romantischen und konser-
vationistischen Naturvorstellungen anglo-amerika-
nischer Prägung. Andere kulturelle Perspektiven wie 
indigene Modelle reziproker Mensch-Natur-Bezie-
hungen, buddhistische Achtsamkeitsethiken oder af-
rikanische Ubuntu-Philosophien werden kaum sicht-
bar. Diese Begrenzung ist nicht nur geographisch, 
sondern auch emotionskulturell: Welche Gefühle ge-
genüber Natur, Zukunft oder Technologie in anderen 
kulturellen Kontexten als angemessen gelten, welche 
ästhetischen Mittel dort mit Umweltkrisen verknüpft 
werden, bleibt Gegenstand zukünftiger vergleichen-
der Emotionsforschung, zu der dieser Beitrag einlädt. 
Unsere Analyse rekonstruiert die affektiv-ästhetische 
Selbstverständigung spätmoderner Industriegesell-
schaften, deren Sicht auf die ökologische Krise auch 
eine Krise ihrer emotional-affektiven Selbstdeutung 
ist.
Dies zeigt sich besonders in der zeitlichen Struktur 
der Figurationen. Spaceship Earth verknüpft nostal-
gische Erinnerungen an eine technikgläubige Fort-
schrittsmoderne mit der Erfahrung gegenwärtiger 
Kontrollverluste und ambivalenten Zukunftspro-
jektionen, die zwischen fatalistischer Resignation 
und manageriellem Reparaturwillen oszillieren. Die 
Schuld-Scham-Figuration formt die Vergangenheit 
zur moralisch überfrachteten Erzählung des Sün-
denfalls, ästhetisiert die Gegenwart als Moment der 
Rechenschaft und entwirft für die Zukunft entweder 
Erlösungshoffnungen oder resignative Umkehrges-
ten, die letztlich auf individuelle Selbstpositionie-
rungen statt auf kollektive Handlungsmöglichkeiten 
verweisen. Die Wilderness-Figuration wiederum 
konstruiert eine ästhetisch verdichtete verlorene Ur-

sprungszeit, kontrastiert sie mit einer entfremdeten 
Gegenwart und evoziert Zukunftsszenarien zwischen 
Rückzug, Restauration und unerreichbarer Idylle. 
Gemeinsam ist allen drei Figurationen, dass sie star-
ke Vergangenheits- und Gegenwartsaffekte erzeugen, 
die Zukunft jedoch primär als Verlust oder als vager 
Sehnsuchtsraum erscheint.
Die Figurationen erzeugen emotionale Atmosphären, 
die stärker um das Erleben des Individuums kreisen 
als um kollektives Handeln. Ihre dominanten Emoti-
onen (Nostalgie, Melancholie, Reue, Sehnsucht, De-
mut) sind introspektiv, oft regressiv und selten ener-
gisierend. Sie ermöglichen es, Verlust zu betrauern, 
Schuld zu artikulieren oder Naturverbundenheit zu 
imaginieren, erzeugen aber nur begrenzt jene emo-
tionalen Dynamiken, die in der sozialwissenschaftli-
chen Forschung als mobilisierend gelten, etwa Wut 
(Jasper 2018), Mitgefühl (Thomas et al. 2009) oder 
Hoffnung (Marej 2026). Das heißt: Die ästhetischen 
Figurationen entwerfen die ökologische Krise über-
wiegend als Stimmungskrise des Subjekts, nicht als 
Ausgangspunkt kollektiver Veränderung. Sie sind  
diagnostisch und reflexiv stark, mobilisatorisch je-
doch ambivalent. Aus der Perspektive eines „ästheti-
schen Aktivismus“ (Tunali 2023) zeigt sich, dass viele 
der analysierten Beiträge ambivalente Zwischenräu-
me eröffnen: Sie oszillieren zwischen künstlerischer 
Reflexion und impliziter Politisierung, übernehmen 
jedoch selten offen mobilisierende Funktionen. Im 
Sinne Rancières (2000) Konzepts der „politischen Äs-
thetik“ liegt ihre Wirksamkeit weniger in der direk-
ten Einflussnahme als in der Verschiebung des Sinn-
lichen, also der Wahrnehmungsordnungen, durch 
die bestimmte Themen, Emotionen oder Akteur*in-
nen überhaupt erst sichtbar und denkbar werden. 
In diesem Verständnis kann Popmusik auch ohne 
eindeutige Handlungsaufforderung affektive Räume 
öffnen, in denen neue Bedeutungszuschreibungen, 
Verantwortungsgefühle oder Zukunftsimaginationen 
entstehen. Ihre politische Wirkung liegt nicht im in-
strumentellen Mobilisieren, sondern in der subtilen 
Irrititation und Refiguration bestehender Deutungs-
muster.
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Hier unterscheidet sich die vorliegende Analyse von 
Ansätzen, die Umweltmusik primär als „environmen-
tal melodrama“ analysieren. Melodrama, wie Brooks 
(1976: 5) es konzipiert, ist ein kultureller Modus, der 
darauf abzielt, die Welt „moralisch lesbar“ zu ma-
chen, durch klare Gut-Böse-Schemata, emotionale 
Übersteigerung und Pathos. Environmental melo-
drama setzt diese Struktur für ökologische Themen 
ein: Die Natur erscheint als unschuldiges Opfer, In-
dustrie/Kapitalismus als Täter, Angehörige der Um-
weltbewegung als Retter*innen. Anker (2020) zeigt, 
wie Norwegen sich als „environmental pioneer“ 
inszenierte und dabei melodramatische Strategien 
nutzte, um politische Maßnahmen (z.B. Walfangver-
bote) durchzusetzen. Diese instrumentelle Ausrich-
tung, also Mobilisierung für konkrete Policies durch 
emotionale Vereinfachung, unterscheidet environ-
mental melodrama von der hier untersuchten Pop-
musik. Während melodramatische Elemente (mora-
lische Polarisierung, hyperbolische Bilder) durchaus 
in manchen Popsongs vorkommen, ordnen wir die 
analysierten Figurationen eher als ästhetische Reso-
nanzräume ein, die komplexere und ambivalentere 
emotional-affektive Erfahrungen ermöglichen. Pop 
fungiert hier nicht als Kampagne (wie etwa NGO-Be-
nefiz-Songs), sondern als kultureller Verhandlungs-
raum ökologischer Imaginationen, in dem Drama 
nicht primär Stilmittel zur Mobilisierung ist, sondern 
Ausdruck potentiell tatsächlich gefühlter Dramatik, 
die Künstler*innen ästhetisch artikulieren und die 
Rezipient*innen prozessieren können, ohne unmit-
telbar zu konkreten Handlungen aufgerufen zu wer-
den. Besonders deutlich zeigt sich diese Deutung im 
Kontrast zu techno-optimistischen oder neokonser-
vativen Popästhetiken, die messianisch aufgeladene 
Technologievisionen bedienen. Ein prägnantes Bei-
spiel ist Alessandra Bashers We thank you Elon Musk 
(2025), das trotz der ambivalent-humoristischen Bre-
chung einen Futurismus inszeniert, der Emotionen 
in eine technologische Heilsvorstellung überführt. 
In ähnlicher Weise instrumentalisieren vermehrt 
rechtsextreme Akteure Popmusik als „metapoliti-
sches“ Medium (de Boise 2024).  Solche  Gegenästhe-

tiken verdeutlichen die  konflikthafte  Verfasstheit 
ästhetischer Zukunftsdiskurse, in denen emotionale 
Formationen nicht nur sensibilisieren, sondern auch 
polarisieren können.
Eine Limitation der vorliegenden Untersuchung be-
steht darin, dass sie primär auf die Analyse popmusi-
kalischer Artefakte fokussiert und die Ebene der kon-
kreten Affizierung und Rezeption nicht empirisch 
einholt. Wie Hörer*innen tatsächlich emotional auf 
die identifizierten Figurationen reagieren, welche 
Aneignungspraktiken entstehen und ob sich die 
analysierten emotional-affektiven Potenziale auch 
realisieren, wäre Gegenstand weiterführender rezep-
tionsanalytischer Forschung. Für die hier verfolgte 
Fragestellung, die Identifikation zentraler Figuratio-
nen als ästhetische Resonanzräume, ist jedoch eine 
artefaktzentrierte Analyse angemessen und notwen-
dig, um zunächst die „Angebote“ popmusikalischer 
Nachhaltigkeitskommunikation zu verstehen.
Die Analyse, die sich auf westlich-anglophone Pro-
duktionen konzentriert und damit weder global 
noch genreübergreifend vollständig ist, verdeutlicht 
dennoch: Popmusik kann kollektive Emotionen und 
Atmosphären formen, politische Deutungen ästhe-
tisieren und Narrative von Verantwortung und Ge-
rechtigkeit verbreiten. Sie ist Spiegel und Medium 
zugleich – ein Raum, in dem nicht nur gesellschaft-
liche Diagnosen formuliert, sondern auch emotiona-
le Brücken zwischen Ohnmacht und Handlungswil-
lem geschlagen werden können. Popmusik gestaltet 
damit nicht nur Hörerfahrungen, sondern auch die 
ästhetische Auseinandersetzung mit den Fragen, die 
für die sozialökologische Transformation entschei-
dend sind.
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