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Irina Levina (1228000) 

«In Zeiten eines expansiven globalen Kapitalismus, der Korporatisierung von Kultur, der 
Zerstörung des Wohlfahrtsstaats und der Marginalisierung der kritischen Linken ist es 
entscheidend, Formen der Kritik, Partizipation und des Widerstands in den sich 
überschneidenden Feldern von Kultur und Politik zu diskutieren und zu bewerten. Dies 
betrifft vor allem das Ineinandergreifen von politischer Repräsentation und Politiken der 
Repräsentation, Präsentation und Partizipation. Was ist beispielsweise das Verhältnis 
zwischen künstlerischer Praxis und politischer Repräsentation? Oder, um es anders zu 
formulieren, was ist die Differenz zwischen der Repräsentation von etwas und jemand? Was 
ist die Relation zwischen der angeblichen Autonomie des Kunstwerks und den Forderungen 
nach politischer Autonomie? Wenn Kunst, sei es das einzelne Kunstwerk oder die gesamte 
Institution, als ein Ort der Begegnung verstanden werden kann, wie können wir dann 
zwischen Repräsentation und Partizipation vermitteln? Und schließlich, worin bestehen die 
Ähnlichkeiten und Differenzen von Repräsentation und Macht?» 

«Öffentlichkeit und die Aufgaben der "progressiven" Kunstinstitution» 
Simon Sheikh (übersetzt von Therese Kaufmann) 

 
 

Eine der letzten Erklärungen der Wahlgesellschaft des dänischen Politikers in 2001, heutzutage 
des Generalsekretärs der NATO Anders Fogh Rasmussen, der Gegner sozial-politische 
Ansichten von Simon Sheikh seinerseits ist, war, dass aller Wahrscheinlichkeit nach wir im 20 
Jahrhundert viele Probleme und unter anderem die Kriege hinter uns lassen werden… Aber er 
hat 3 Kriege im 20 Jahrhundert erwähnt, die im 21 Jahrhundert wieder präsent sein werden: es ist 
Klassenkrieg, kalter Krieg und der Krieg der Geschlechter. Sein Standpunkt ist, die Politik soll 
sich nicht mehr mit den sozialen Veränderungen und den Problemen beschäftigen, sondern mit 
Veränderungen für eine bessere Zukunft zu organisieren. Beim politischen System soll die 
einfache Aufgabe sein – emotional das Streben der Gesellschaft zur weiteren Demokratisierung 
zu führen. 

Vielleicht befand sich Anders Fogh Rasmussen unter Einfluß des berühmten Buches von 
Yoshihiro Francis Fukuyama «The End of History and the Last Man ». Fukuyama behauptet, 
dass mit dem Schluß des Widerspruchs zwischen dem Westen und Osten die Geschichte zu Ende 
geht – alles wird stabil sein. Mit dem Verfall des kommunistischen Blocks, laut der Meinung 
Fukuyama ist mit dem Westen nichts geschehen, und man braucht nur die Veränderungen, die 
Liberalisierung und die Demokratisierung der übrigen Länder zu betrachten. 

Simon Sheikh hat seinen eigenen Blick auf die Geschichte der Gegenwart - welche 
Veränderungen nach 1989 geschehen sind, das heißt die Veränderungen, die nach dem Verfall 
des kommunistischen Blocks geschehen sind. Er dreht dieses Schema um – wenn man an 
heutigen Westen denkt, sehen wir das erschreckende Bild. Jener Weg, den der Westen in 1980 - 
der Weg des Neoliberalismus gewählt hat, der zur Situation geführt hat, wenn in den 
europäischen Ländern, wie auch in Amerika, eine immer größere Zahl der Menschen vom 
nackten Leben lebt - führt den Kampf  um die Existenz, und der Staat gibt ihnen keine Garantien 
mehr.  



Soziologe Pierre Bourdieu hat die Kunst als eine der Hauptzonen für «negation of the social», 
der Fabrik nach seiner Vernichtung genannt. Ein beliebiger Künstler weiß, dass in seinen 
Händen die Waffe für die Entpolitisierung liegt, und gerade deshalb die Beziehung des 
gegenwärtigen Künstlers zur Kunst immer kompliziert und ambivalent ist. In den 
Wechselbeziehungen der Kunst mit der Politik existieren mehrere Niveaus. Das Erste ist sehr 
demonstrativ und manifestierend – ist jener, der als selbsttitulierter Maler wahrgenommen wird: 
der politisch-engagierte Maler. In Wirklichkeit zeigt es sich oft entweder als genrestilistische 
Orientierung, oder als Erscheinung künstlerischen Posen, die mit der Politik keine Beziehungen 
haben. Eher hat dieser Künstler ideologisches Engagement - so ist das schon die Zone der 
kulturästhetischen Ansprüche, Ambitionen und Realisierungen. Ich spreche natürlich nicht über 
die Pragmatik, nämlich die Nutzung der Kunst von irgendwelchen politischen Organisationen 
und Politikern für ihre eigene Ziele. Von der anderen Seite stimmt die Kunst, wie jede 
soziokulturelle Tätigkeit,  mit der Politik  in ihren herrischen Ambitionen und dem Streben 
überein. In diesem Fall verwechseln Politiker und die Künstler oft die Rahmen und die Grenze 
verschiedener Zonen der Politik und der Kunst -  enden dabei meistens in fremden Zonen. Und 
zu guter Letzt ist der Künstler immerhin vollwertiges  Mitglied des Gesellschaft und zu seiner 
Identifizierung können neben der Familie, dem freundschaftlichen Kreis, religiöser Gemeinde, 
der Landsmannschaft und den Nachbarn, dem Kreis der Spezialisten, auch die politische 
Gesellschaft oder die sozio-national-politische ausgerichtete Gruppen gehören. Sodass wenn 
man die Kunst seitens seiner soziokulturellen Funktionen betrachtet, ist es völlig genügend und 
hat seine eigene, nicht verwechselbare, nicht imitierte und unersetzliche Funktionen.  

«Politics is not the art of the possible. It consists in choosing between the disastrous and the 
unpalatable.»  

John Kenneth Galbraith 

Damit erinnerte John Kenneth Galbraith sich wahrscheinlich an die Geschichte der Herkunft des 
Begriffes "Politik". Die Politik im Altertum bedeutete die Kunst zu verwalten. Deshalb, je besser 
die Tätigkeit von diesem oder jenem Politiker war, desto geschickter war seine Verwaltung. Im 
Altertum schien es, dass alles von dem Politiker, von seiner Kunst, der Meisterschaft abhängt, es 
schien, dass der geschickte Politiker Wunder wirken kann, er kann schon alle komplizierten 
Probleme entscheiden. Jedoch ist das Altertum immer von den Legenden, den Geheimnissen 
durchflochten. Das moderne Leben scheint viel komplizierter.  

Jetzt ist die Politik nicht nur die Kunst der Verwaltung, sondern auch ist die Tätigkeit der großen 
Gruppen, der Staaten, der Parteien, die ausgerichtet auf die Ergreifung der Macht ist. Ich bin 
einverstanden, dass die Politik eine Auswahl «between the disastrous and the unpalatable» ist. 
Wie oft müssen die Politiker diese Auswahl treffen, die die Kunst und die Bevölkerung verzehrt, 
sie nimmt nicht der Umgebung, die die Politik umgibt, die Möglichkeit frei zu atmen. Ein 
eindrucksvolles Beispiel der politischen Diskriminierung ist nicht nur die Kunst, sondern auch 
die Volksstimme ist das laute Ereignis 2012 im Russland, das auf der ganzen Welt wie «Pussy 
Riot» bekannt ist. Natürlich ist eine solche Beschränkung der Menschenrechte in den 
europäischen Ländern unmöglich, aber ist die absolute Abstraktion der Politik von der Kunst im 
Prinzip möglich? Meiner Meinung nach ist die Politisierung unvermeidlich, aber es geht nicht 
um das eindeutige Einverständnis mit einem der politischen Programme oder der Konzeptionen. 
Da geht um das kritische politische Bewusstsein, die Fähigkeit, die sozialen Beziehungen 



zwischen der Kunst und der Politik im Kontext ihrer Widersprüche zu verstehen und die 
Nuancen der möglichen Veränderungen zu erraten. Die Politisierung ist besonders unvermeidlich 
in der heutigen Zeit. In moderner Epoche, hat sich die soziale Funktion der Kunst kardinal 
geändert: sie fing an, auf der Politik gegründet zu werden. Deshalb soll die Position des 
Forschers, des Malers und des Schriftstellers politisiert werden. Die intellektuellen und 
moralischen Ressourcen der Repräsentanten der Kunst verwenden jetzt im eigenen Interesse 
verschiedene Politische- und Wirtschaftsgruppierungen.  

Insgesamt kann man sagen, dass die politische Sphäre, das politische Leben relativ selbständige 
Form des Menschenlebens sind, organisch mit den komplizierten funktionalen 
Wechselbeziehungen zu allen übrigen Formen der öffentlichen Lebenstätigkeit, einschließlich 
mit der Kunst, verbunden sind, und den direkten Einfluss auf verschiedene Aspekte des Lebens 
und der modernen Gesellschaft hat. 
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Architektonische Partizipation kann man als eine Teilnahme des Benutzers zu einem 

bestimmten Zeitpunkt an dem Entwurfsprozess definieren. 

Die Regierungpolitik in Europa und USA hat Partizipation zu einem wichtigsten Teil der 

öffentliche Arbeit.Partizipation wird zu einem organisierten (und potenziell auch zum 

manipulierten) Teil von jeden Regenerationsprojekt, in den die Beteiligten ihre Stimmen haben, 

aber der Prozess dämpft den Ton der ausgeht. 

Partizipation ist nicht immer als eine Garantionshaltung in einem Projekt betrachtet aber wie 

ein Fortschritt der das Risiko und Unbeständigkeit nimmt. Partizipazion muss  zwischen eine 

Forderund und eine Sehnsucht des Benutzers unterscheiden. 

Aber die Medien mit ihrem Akzent auf Image und die Oberflächlichkeit  können zum 

falschbetrachtene Partizipation führen, machen aus uns nur passive Konsumenten und nicht 

aktive Gestalter und Entwicker. 

Architektur muss in breiter Fachwerk  nicht nur durch Image und Fläche angesehen werden 

sondern in Zusammnhang mit Kontext und allen Sinnen durch Zeit und Erfahrungen stehen. 

Je mehr Benutzer mit verschiedensten Sehnsuchten desto verschiedenartigste 

Partizipationsformen sind notwendig.  

Dieses Buch umfasst ein breites Gebiet von Benutzern, Situationen und Methoden reflektierend 

das Teilgebiet in verschiedenen Presentationsregimen vom Werk. 

Solange die Menschheit in einem physikalischen Raum existiert kann die Welt nichts ohne 

Architektur unternehmen. 

Die Architektur ist zu wichtig geworden um sie nur den Architekten allein zu überlassen. Es ist 

eine richtige Änderung nötig um Kennzeichnung  in der Architekturpraxis und neue  

Schablonenbenimmungen von Authoren zuentwickeln. Deshalb mussen die Barrikade zwischen 

Benutzer und den Bauern entfernt werden so dass das Gebäude und die Nutzung zu zwei 

verschiedenen Teilen in den selben Planungprozess sein werden. 

Aber sich mit den Benutzeranforderungen zu identifizieren bedeutet nicht ´für´ Leute zu 

plannen sondern ´mit ihnen´ zu planen.Mit anderen Worten es heißt Erweiterung von dem 

Partizipationsgebiet durch die Definition und den Gebrauch von wissenschaftlichen Methoden, 



d.h. verfahrensorientiertes System auf stetiges Wechseln von Betrachtungen, Vorschlägen und 

Bewertungen.   

Im Planungsfall ´für´, der Planungsakt bleibt immer autorität und repressiv, obwohl liberal 

Anfangsanschlägen. 

Im Planungsfall ´mit´, der Planungsakt wird liberal (befreiend) und demokratisch, stimuliert 

vielfacher und stetiger Partizipation. 

In dem Planungprozess endet der Entwurf nicht mit der Gestaltung des Architekturobjekts 

sondern es beginnt eine neue Entwicklungslinie die  mit der ürsprungliche stimmt aber ist mit 

andere Qualität charakterisiert. Der Klient und der Architekt verlassen die Bühne und die 

Konflikte schieben sich jetzt zwischen das Architekturobjekt und den Benutzer. 

Das Architekturobjekt ändert sich durch die einzelne Transformationen die der Benutzer einlegt 

und adaptiert sich zu seinem Bedürfnissen aber auch der Benutzer ändert sich durch eigene 

übertragende Qualität von dem Architekturobjekt.  

Nach Pateman existiert ein Kontrast zwischen Pseudopartizipazion und Voll-und 

Zwischenpartizipation. Pseudo-Partizipation umfasst die Technik die mann benutzt um die 

Angestellten von schon erstellten Bescheid zu überzeugen. 

Vollpartizipation beschreibt einen Kreis wo jeder Teilnehmer die eigene Entscheidungsmacht 

besitzt und bestimmt die Folgerung des Bescheides. Dies ist ideal und damit unmöglich in 

Architektur zu erreichen. 

Bei der  Zwischenpartizipation hat keine bei der Bescheiderstellung  die selbe Entscheidungsmacht. 

Der Partizipationsprozess hängt von Sehnsucht einzelnen Teilnehmer ab. Aber wenn die Sehnsucht 

sich nicht selbst zeigt, wie kann mann sie sichtbar machen ? Und wenn sie schon sichtbar ist wie 

kann sie wilkommen sein? Wie können verschiedene Sehnsüchte koexistieren und gemeinsam 

operieren? 

Wenn wir die Partizipation als ein Prozess, als ´Sehnsuchtarbeit´ verstehen ist es deshalb,weil 

Sehnsucht selbt ein Prozess ist. Nach Deleuze  ist kein Sehnsucht ohne Sehnsuchtmeng. Für ihn war 

Sehnsucht immer eine Konstuktion, Konstruktion der Menge, das Aggregat: das Rockaggregat, das 

Sonnenstrahlenaggreagat, Frauenaggreagat, Farbenaggreget…Regionenkonstruktion, usw. 



Die Sehnsucht steht immer im Zusammenhang mit `Mehrheit`, ´Verschiedenheit´ und ´der andere´. 

Nach C.Alexander Leute können Gebäude für sich selbst bauen und das machen sie schon 

Jahrhunderts mit Hilfe von Sprachen, die ich als Formel bezeichne.  Die Formelsprache gibt jedem 

Mensch, der sie benutzt, Macht zu Herstellung von verschiedene neue und Einzelstückgebäude, so 

wie gewohte Sprache ihm Macht zu Herstellung  unendlichen Sätzenmengen gibt. 

  

 

   

       

   

 

 

 

Kooperation/Partnership -Der Konsensus umfasst exklusive Untermenge von möglichen 

Anteilinhabern 

Organisationen/Agency-based – Konsensus entwickelt sich innerhalb der lokalen Autorität oder 

kleinen Organisationsgruppen nach konsultationen mit anderen Anteilinhabern 

Representative Gruppe/Representative group-based  - Konsensus ist zwischen verschiedenen 

representativen Gruppen aufgebaut, enthält nicht die Politikbildungsorganisationen, sind deshalb 

uneffektiv 

Bürgerschaft/Citizen-based – ähnlich wie beim Konsensus zwischen representativen Gruppen, 

aber offen zum partizipation von Bürgerschaft          
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Die Segalmethode 

Walter Segal (1907-1985) war ein Architekt, der 

Selbstbau-system entwickelt hat(60-e Jahre). 

Dieses System besteht aus Holzskelettfertigteile die 

zahlreiche Baumöglichkeiten in verschiedenen 

Variationen ermoglichen. Die ganze Konstruktion 

passt sich den Banutzern an und ermöglicht weitere 

Entwicklungen und Umbauten in die Zukunft je nach 

Willen. 

Zu Vorteile gehört z.B. Trocken-verbindungs 

techniken wie Schrauben und Gewinde  ohne aus 

Feuchtziegel zu mauern und ohne Putze. 

Die Benutzer können durch den Aufbau gleich vor 

Ort die Details selbst ändern und leicht auflösen. 

  

 

 

 

 

 

Abb. 2-4: Lewisham, London 



 

 

 

 

 

 

 

 

 

 

 

 

 

 

 

 

 

 

 

 

 

 

 

 

 

 

 

 

Eschensiedlung, Deutschlandsberg (1972-92) 

Ein radikales Pionerbeispiel für nächste 

Partizipationsprojekte steht in Graz. Die Neuerung 

war wie politisch so auch architektonisch gestellt. 

Die zukunftige Einwohner von 16-18 Häuser mit der 

Beratung von Architekten haben zusammen 

Baubund, Baukommission, Auswähler und 

Vorsitzenden geformt.  

Die Partizipation war auf jede Ebene deutlich, von 

Gesamtplanauswahl mit lokal Autoritäten bis zur 

Planaufschlüsselung von Einzelgebäuden. 

Die meise Häuser sind 2-stockige Terassentypen mit 

Hintengarten. Keine zwei Häuser sind gleich und 

manche unterscheiden sich stark von ihren 

Nachbarn. 

Die Entwicklung war auf soziale Ebene sehr 

vermischt, von Handwerker bis zu Chefs, 

erfreulicheweise ohne sichtbare untergeordnete 

Zuordnung. 

Obwohl es ein mutiges und bedeutendes 

Experiment war, hat es zum starken Sinnen und 

Nachweisen zwischen die Benutzer und ihren 

Eigentum geführt.         



 

 

 

 

 

 

 

The Horse´s Tale, Tilbury, England (2003-2004) 

Es handelt sich um ein Forschungsprojekt der 

dieStudenten aus Mittelschule in Tilbury anfangen. 

Die haben das Ponyvorkommen in Tilbury durch 

Geschichen und Bilder dokumentiert und dann 

digital versammelt. 

Die Studenten aus Grundschule haben dann eine 

Makette aus Karton und Schafwolle mit Pferdekopf 

hergestellt und fotografiert die Reise durch Tilbury.  

Diese Performance in öffentlichen Raum von Studio 

muf architecture mit dem Untertiltel:“ Was ist Pferd 

ohne einem Feld? Was ist Feld ohne einem Pferd?“ 

deutet hin auf die Sehnsucht nach eine Beziehung 

zur Landschaft(die Ponys), welche außerrhalb 

konventionellen Soziallenordnungen existiert. 

Das sind die emotionalle Rechte die regulierte 

Bestimmung von Landschaftsnutzung ausprufen. 

(Algemeinerechte: Weiderecht, Fischereirecht, 

Holznehmensrecht, usw.) 

Der Landschaftsbesitz und 

Landschaftsbestimmung(z.B. Pferdenlandschaft) 

bleiben Uneindeutig. Ist ein Land ausleihbar? Wie 

kann ich ein Emotionalrecht auf ein Land das ich 

nicht besitze  beanspruchen? Kann ich immer zu dem 

Ort den ich durchkomme gehoren?          
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WER BAUT UNSERE STADT? 
Gedanken zur städtebaulichen Praxis 
 
 
Temporäre (künstlerische) Interventionen zählen mittlerweile zu populären Strategien 
in der Stadtplanung, sowohl bei politischen Entscheidungsträgern als auch bei 
privaten Investoren. Langfristige, strategische Planungen werden mit kurzfristigen, 
temporären Aktionen kombiniert und ermöglichen somit eine Vielzahl von neuen 
Möglichkeiten; beispielsweise die Steigerung der Popularität großer Bauprojekte oder 
die Beteiligung von Bürgerinnen und Bürgern im Planungsprozess. Diese 
Entwicklung nimmt ihren Anfang bereits in den 1960er Jahren und wird von 
Christiane Feuerstein und Angelika Fitz in der Ausstellung und anschließenden 
Publikation „Wann begann temporär? Frühe Stadtinterventionen und sanfte 
Stadterneuerung“ anhand einiger Beispiele veranschaulicht und diskutiert.  
 
Im Zuge der besprochenen stadtplanerischen Maßnahmen treten eine Reihe von 
unterschiedlichen Akteurinnen und Akteuren auf, deren Interessen meist divergieren. 
Während in den Anfängen oftmals Studierendengruppen, junge Architekten und 
Architektinnen, Künstler und Künstlerinnen sowie Bürgerinitiativen und 
Interessensgemeinschaften die Politik und in weitere Folge die Gesetzgebung 
herausfordern und beeinflussen, werden in späteren Projekten oftmals künstlerische 
Interventionen bewusst für Stadtmarketingzwecke instrumentalisiert. Ebenso verhält 
es sich im Falle der Medien, die zeitweise gezielt von der Stadtverwaltung beauftragt 
werden und zeitweise illegitime Aktionen wie die Besetzung der 
Auslandsschlachthöfe 1976 unterstützen.  
 
 
Erhaltung historischer Bausubstanz – BürgerInneninitiativen, 
Hausbesetzungen, Studierendenprotest und der Zugzwang der Politik 
 
In den 1960er Jahren war die Stadtplanung der modernen Verkehrsplanung 
untergeordnet und forderte oftmals den Abbruch historischer Bauten zum Wohle der 
Verkehrserschließung. Immer wieder formierten sich Proteste gegen derartige 
Eingriffe im Stadtraum wie beispielsweise im Zuge der Revitalisierung des 
Blutgassenviertels oder gegen die Zerstörung der Otto-Wagner-Stadtbahnstation am 
Karlsplatz. Diese führten schließlich 1972 zur Novellierung der Wiener Bauordnung 
und dem Beschluss des Wiener Altstadterhaltungsgesetzes, welches den Begriff der 
„Schutzzone“ einführte, in der ein prinzipielles Abtragungs- und Veränderungsverbot 
besteht. Zusätzlich wurde 1973 der Wiener Altstadterhaltungsfond eingerichtet, der 
die Erhaltung von Altobjekten mitfinanzieren soll. Das Engagement der Bürger und 
Bürgerinnen und die Unterstützung durch die Medien erwirkten einen 
entscheidenden Wandel im Umgang mit historischer Bausubstanz und bewegten die 
Politik zur Schaffung der entsprechenden gesetzlichen Grundlage. 
 
Von dieser Entwicklung profitierte auch das Stadtviertel um den Spittelberg, das 1973 
zur Schutzzone erklärt wurde. Das Gebiet war aufgrund seiner Geschichte als 
Prostituiertenviertel in Verruf geraten und die stadtnahe Wohnungsbaugesellschaft 
GESIBA hatte in den 1960er Jahren großflächig Häuser angekauft um den Stadtteil 
einer Flächensanierung durch Abbruch und Neubau zu unterziehen. Anfang der 



1970er Jahre formierte sich die Interessensgemeinschaft Spittelberg aus 
Anrainerinnen und Anrainern, Architektinnen und Architekten und Künstlerinnen und 
Künstlern, die sich für den Erhalt des malerischen, verkehrsberuhigten, lebenswerten 
Grätzls mit Fußgängerzone und Beislkultur einsetzte. Im Rahmen von 
Veranstaltungen wie dem Fest am Spittelberg 1973 und der Besetzung des 
Amerlinghauses wurde über Alternativmodelle für kostengünstige Altstadtsanierung 
diskutiert und 1975 ein Gestaltungskonzept zur Revitalisierung vorgelegt. Schließlich 
willigte die Kommunalpolitik ein und führte bis 1983 die Revitalisierung des 
Spittelbergs durch. Trotz aller Bemühungen der IG Spittelberg kam es dabei aber 
zum völligen Austausch der Sozialstruktur. 
 
 
Kärntnerstraße, erste Fußgängerzone Wiens - Stadtmarketing 
 
In den 1970er Jahren beschloss die Wiener Stadtregierung die Kärnterstraße als 
Fußgängerzone zu etablieren um die innerstädtische Qualität trotz steigenden 
Verkehrsaufkommens für die Bevölkerung zu bewahren. Dieses Vorhaben stieß bei 
den Geschäftsleuten jedoch auf großen Widerstand. Um die Bevölkerung von der 
Idee zu begeistern wurde zunächst ein temporärer Weihnachtsmarkt eröffnet. Die 
stadtplanerische Verführungsstrategie sah darüber hinaus die Beauftragung zweier 
junger Architektengruppen vor, die im Winter 1971/72 „Objekte zur Aktivierung“ von 
Passantinnen und Passanten installierten um zur spielerischen Interaktion und zum 
Erleben des Stadtraums einzuladen. Coop Himmelblau plante die Aktion Gehschule 
bei der die Passantinnen und Passanten zum fröhlichen Spielen mit luftgefüllten 
Ballobjekten mit vier Metern Durchmesser und abstrahiertem Fußballdesign am 
Stephansplatz animiert wurden. Die Gehschule von Haus-Rucker-Co ermöglichte 
hingegen die Erkundung des Stadtraums auf unsicheren Wegen. Dazu wurde am 
Graben ein Weg durch unebenes Terrain, künstliche Verengungen, weichen, 
nachgiebigen Materialien, Walzen und einer schwankenden Segeltuchplane errichtet. 
Beide Interventionen zielten auf die Aktivierung der Bevölkerung ab um die 
repräsentative Innenstadt als öffentlichen Raum für alle, und nicht nur die 
wohlbetuchte Kundschaft, neu zu definieren.  
 
Die temporäre Nutzung der Kärntnerstraße wurde von der Phase des U-Bahnbaus 
abgelöst. Nach deren Fertigstellung wurde 1974 die von den Architekten Wilhelm 
Holzbauer, Traude Windbrechtinger und Wolfgang Windbrechtinger neu gestaltete 
Kärnterstraße als erste Fußgängerzone Wiens als permanente Einrichtung eröffnet. 
 
Anhand dieses Beispiels wird deutlich, dass auch die Stadtverwaltung die Leistungen 
von Architektinnen und Architekten zu nutzen weiß um ihre Interessen gegen die 
Interessen der Geschäftsleute durchzusetzen. Auffallend dabei ist auch, dass für 
temporäre Aktionen, die zum Nachdenken anregen und für die Stimmung in der 
Bevölkerung sorgen sollen, junge Architektengruppen beauftragt werden, während 
die permanente Ausgestaltung einem etablierten Büro übertragen wird.  
 
 
Planquadrat – partizipatorische Stadtplanung und mediale Intervention 
 
Im Herbst 1973 initiierte Fred Freyler, persönlicher Berater des damaligen Wiener 
Bürgermeisters Leopold Gratz, eine ORF-Dokumentarfilmreihe über 
Großstadtprobleme mit dem Ziel die sozialdemokratische Idee der Gartenhöfe zu 



propagieren. Durch „Entkernung“ der gründerzeitlichen Hinterhöfe und gärtnerische 
Ausgestaltung sollten sichere Spielflächen für Kinder und Ruhezonen für 
Erwachsene geschaffen werden. Das Ergebnis der Produktion wurde zwischen 1974 
und 1976 unter dem Titel Planquadrat im Hauptabendprogramm ausgestrahlt.  
 
Das Projektgebiet umfasste einen Baublock im vierten Wiener Gemeindebezirk 
(Mühlgasse, Schikanedergasse, Margaretenstraße, Pressgasse), der im damals 
aktuellen Flächenwidmungsplan von 1966 zum teilweisen Abriss ausgewiesen war 
um die Mühlgasse zu verbreitern und im Inneren als Park gewidmet war. Das 
Filmteam stellte sich die Aufgabe nicht nur reproduzierend zu informieren, sondern in 
produktiven Gesprächen mit den Bewohnerinnen und Bewohnern zur Aktivierung 
und Emanzipation derselben beizutragen.  
Die Bemühungen des Filmteams lösten jedoch nur zaghafte Reaktionen der 
Betroffen aus, so dass in der Aktion Diagonal dazu übergegangen wurde 
Personengruppen aktiv zu involvieren. Gemeinsam mit einer Gruppe von ansässigen 
Jugendlichen wurde quer durch den Häuserblock eine über 500 m lange Linie mit 
weißer Farbe gezogen, die Mauern, Zäune und Hindernisse markierte, die den 
Jugendlichen „im Weg standen“. Diese Aktion setzte sich tief im Bewusstsein der 
Bewohnerinnen und Bewohner fest und führte nicht nur zur Schleifung des Zauns im 
Hof der Margaretenstraße 34 und 36, sondern motivierte einen Mieter zur 
Einberufung einer Mieterversammlung. Darüber hinaus löste die erste Sendung unter 
dem Titel Planquadrat: Stadterhaltung – Stadterneuerung eine Vielzahl von positiven 
Reaktionen interessierter Bürgerinnen und Bürger, Studierender und der Fachwelt 
aus. 
 
Die im Auftrag der Politik begonnene filmische Intervention entwickelte durch die 
Aktionen des ORF-Teams eine „von oben“ nicht mehr regulierbare Eigendynamik 
und formierte eine kritische Bevölkerung, die sich aktiv in die städteplanerischen 
Entwicklungen involvieren wollte. Das Konfliktpotenzial dieser komplexen 
Konstellation an Akteurinnen und Akteuren offenbarte sich in der zweiten Live-
Sendung als es vor laufender Kammer zu heftigen Auseinandersetzungen zwischen 
Politikern und Bewohnerinnen und Bewohnern rund um einen neu geplanten 
Spielplatz im Innenhof kam. Während das Filmteam frustriert darüber reflektierte, ob 
das Medium Fernsehen als partizipatorisches und demokratisches 
Planungsinstrument geeignet sei, da es dem besser organisierten Gegner in Hände 
spiele, sprach man in der städtischen Verwaltung von „Aufwiegelung der Bewohner“ 
und wollte das Projekt einstellen.  
 
Der ORF und das Architektenteam um Hugo Potyka, das später offiziell beauftragt 
wurde, arbeiteten jedoch weiter an der Realisierung des Umgestaltungsprojekts. 
Unterstützung kam dabei von einer Studierendengruppe der TU Wien, die das 
Planquadratspiel als partizipatorisches Instrument entwickelten. Letztendlich konnte 
unter Beteiligung der Bewohnerinnen und Bewohner neben der Umsetzung des 
Gartenhofes auch die Sanierung der umliegenden Altbauten erwirkt werden, welche 
den Betroffenen ein großes Anliegen war. Damit war der erste Schritt zur sanften 
Stadterneuerung in Wien gesetzt. 
 
 



Und heute? 
 
Im Zuge der Stadtplanung kommt es immer wieder zu Interessenskonflikten und die 
Vielzahl der involvierten Akteurinnen und Akteure bedingt den Einsatz 
unterschiedlicher Methoden um die komplexen Problematiken zu lösen. Klar scheint 
hingegen, dass es immer anders kommt als geplant und oftmals der Ausgang des 
Projektes nicht vorhersehbar ist, weder für die Initiatoren noch für die Ausführenden. 
Um die Diskussion über Stadtentwicklung aufrecht zu erhalten benötigt es immer 
wieder Querdenkerinnen und Querdenker, die die bestehenden Probleme offen 
ansprechen und in die Öffentlichkeit tragen. Oftmals übernehmen Architektinnen und 
Architekten, Künstlerinnen und Künstlerinnen aber auch die Medien diese Rolle um 
die Bevölkerung wach zu rütteln und sich gegen politische Entscheidungsträger 
durchzusetzen. Genauso werden die Rollen der unterschiedlichen Lager aber auch 
manchmal umgekehrt und Politik und Kunst arbeiten zusammen um für die 
Bevölkerung neue Ideen durchzusetzen. Problematisch werden in dieser 
Konstellation allerdings das Eingestehen von Fehlern und die offene Diskussion zur 
Problemlösung.  
 
Auch wenn es als Erfolg zu werten ist, dass temporäre Interventionen mittlerweile zur 
städtebaulichen Praxis zählen und vielschichtiger auf die Probleme in der Stadt 
reagiert wird, so darf man sich auch fragen, ob es in letzten Jahren nicht ein bisschen 
zu ruhig geworden ist und man die geordneten Bahnen vielleicht öfter Mal verlassen 
sollte? 
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Stephen Willats (geboren 1943 in London) ist ein britischer Künstler, Pionier der konzeptuellen Kunst. 
Seit Anfang der 60er Jahre ist er mit den Zeichnungen, Fotografie, Filme und Architektonische Modelle 
beschäftigt. Er veröffentlichte Manifeste, Informationsfluesse und organisiert öffentliche Projekte. Seine 
Arbeit ist mit sozialer Praxis verwandt und umfasst interdisziplinäre Prozesse, ist eng mit den Soziologie, 
Systemanalyse und Philosophie bezogen. Ein wichtiger Teil seiner Arbeiten bezieht sich auf die 
Verwendung von Kunst; durch Multimedia-Projekte er greift oft Besucher als aktive Teilnehmer in 
sozialen kreativen Prozesse ein. Einige dieser Projekte sind in dem Buch Texte zur Architektur 
beschrieben. Anschluss und Liebe zur Architektur zeigt er durch den starke Einfluss von einigen 
Wohnhäusern in London, die er als ein Modell für die künftige Arbeit betrachtet und die dazu 
beigetragen haben, um durch die Linse der Schaffung von Raum zu denken. 

Kurze Texte dieses Buches sind mit ähnlicher Problematik verbunden. Es kann als ein Prozess der 
Forschung beschrieben werden, wo die Einwohnern sozialer Wohnsiedlungen ausdrücken ihre Erfahrung 
von Wohnraum. Es ist auch wichtig zu beachten, dass das genannte Thema heutzutage noch immer 
aktuell ist. Die Fragen, die dann platziert sind, noch immer in Kraft bleiben und jeden Tag ist möglich 
neue Antworten zu geben. Jede Generation ist mit der gleichen Art von Problemen konfrontiert und 
daher kann dieses Buch als „ewiges Handbuch auf dem Begriff des Bewußtseins in der städtischen 
Umgebung“ oder als „Anweisung zu der Estellung einer parallelen Welt“ beschrieben werden. 

Es ist deutlich zu erkennen, dass der Künstler immer versucht mit dem Publikum direkt  zu 
kommunizieren. Durch den Aufbau des Fragebogens und die Organisation von Workshops, Herr Willats 
einbezieht die Bewohner direkt im Projekt und kommt so in unmittelbarem Kontakt mit seinem 
Publikum. Reaktionen der Teilnehmer am Ende des Projekts zeigen inwieweit tatsächlich Diskrepanz 
zwischen Planern und Bewohnern, für die der gegebene Raum gestaltet ist, gegangen ist. 

Am meisten spricht er über den starken Einfluss der Medien und die Schaffung einer „neuen Realität“, 
die zur Entstehung von Gegen-bewustsein führt. Der erwähnte Begriff bezieht sich auf die Unfähigkeit 
der Bewohner die wahre Qualität des Wohnraums zu erkennen und auf den konstanten Druck, der auf 
ihnen getan wird.  

* Nicht bewust, begrenzt, im sogenannten Komfort und gleichzeitig unter riesigen Druck > werden 
Bewohnern passiv, zögerlich, unentschlossen, nicht festgelegt > und schließlich werden sie verführerisch 
und leicht anfällig für verschiedene äußere Einflüsse = werden sie abhängig. * Sie sind mit dem Wunsch, 
Eigentum zu besitzen, besessen und sie sind sich nicht bewusst von der Qualität des Wohnraumes und 
was es soll zu bieten. 



 

 

 

 

 

 

 

 

 

Man kann sagen, dass der Schriftsteller tatsächlich die Grundlagen alle architektonische und planerische 
Entscheidungen und die Realität, die uns umgibt, wieder überprüft. Er sieht es als die einzige Lösung - 
Alles sollte in Frage gestellt werden. 

Wie konfrontieren wir gegen die Welt der Objekte, der Eigenschaften, falsch präsentierte Idealen und 
Modelle des Verhaltens, des Lebens ? 

Vorbild für die Lösung = Analyse der aktuellen Welt, die bereits gebaut wird (in unveränderlichen 
physikalischen Sinne) und Gestaltung von neuen Parameter in der kontemplativen Sinn. Die Lösung in 
erster Linie beinhaltet die Ausgrenzung (Entfremdung) des Besitzes (Eigentumes) was zur Folge hat > ist 
die Erstellung eine parallelen Welt (gesunder Geist und neues Wertesystem) in der bereits bestehenden 
Welt. 

Katalysatoren und Formen des Ausdrucks, die bei der Schaffung dieser parallelen Welt uns helfen 
können, sind: 

 
- Demonstrationen /Aufruhr / Vandalismus 
- Natur > Flucht aus dem städtischen Umfeld / Druck / Stereotypen / Normen  

/ physikalischen Realität / Notwendigkeit zur Anpassung 
- Musik / Graffiti 
- Do it your self Philosophie 
- Selbstorganisation 
- … 





AD - Architectural Design 
Cities of Dispersal / Ausbreitung der Städte 

Guest-edited by / Gast-bearbeitet von Rafi Segal and / und Els Verbakel 

 

Was ist eine Stadt? Wo sie beginnt und wo sie endet? Was begründet eine Stadt? Wo sind die 

Grenzen zwischen den Städten, Vororten, Landschaften oder Wildnisse? Was und wo ist die 

Öffentlichkeit in dieser Form von Urbanität und wie kann Architektur den Begriff der gemeinsamen, 

kollektiven Raum ansprechen? 

Diese und viele andere Fragen versuchen Architekten Rafi Segal und Els Verbakel durch Essays, 

Forschungen, geplante und durchgeführte Projekte zu reagieren.  

 

Unsere gebaute Umwelt, im weitesten Sinne geteilt auf den Stadt und Land, ist in dem Prozess der 

selbst-Organisation durch Umverteilung der Dichten von Gebäuden, Bevölkerung und Aktivitäten. Die 

Städte erweitern sich, wachsen und ausspreizen, während zur gleichen Zeit ihren Zentren und 

Innenstädte schrumpfen und verschwinden sich. Die klare Unterscheidung zwischen Stadt und Land 

schwindet sich und derzeit findet die Mehrheit der Bevölkerung seine Heimat irgendwo dazwischen. 

Dieser Prozess des Wachstums und der Umverteilung, die von der wirtschaftlichen, industriellen, 

militärischen und technischen Fortschritt verursacht, wird als Zersiedelung(sprawl), Vororte(suburbs) 

wildlebenden(wild living) odre verbreitete Stadt(diffused city) bezeichnet. Während dieser 

körperlichen Transformationen der städtischen Umwelt, hat der Begriff des öffentlichen Raums als 

wesentlicher Bestandteil der städtischen Gebiete nicht unverändert geblieben.

Programme, wie Handel, Büro-Arbeit, Freizeit und Unterhaltung, die zuvor mit der Innenstadt  

verbunden waren,  sind nach Vorstädte transplantiert worden und haben sich auf eine diferent Gestalt 

angenommen. Wir können nicht mehr ein klares Muster von hoher Dichte in der Mitte und niedrigeren 

Dichten an der Peripherie erkennen. Vororte, neue Städte und Satelliten-Städten, die ursprünglich für 

den Wohnungsbau entwicklen waren, sind zu allmählich multifunktionalen Umgebungen unabhängig von 

der Stadt geworden. Diese Umgebungen von geringer Dichte sind in der Regel nicht als städtisch oder 

als Städte angesehen. Dies ist vor allem wegen ihrer mangelnden Dichte und Zentralität, das Fehlen 

einer kohärenten Stadtgefüge oder unterscheidbare Grenzen, und der Mangel an den konventionellen 

Formen und Nutzungen der städtischen öffentlichen Raum. Die besten Beispiele für diese, neuen, 

städtischen Gebieten sind Los Angeles und Mexico City.  

Im Bereich der Stadtgestaltung und Planung ist die Gestaltung des öffentlichen Raums primäre Aufgabe 

der Architekten und Planere. Seine Rolle und die Stellung in der Stadt, als Raum der Zusammenkunft 

und des Austauschs, ist als ein  Klebstoff gesehn, der die Stadt zusammenhält. Doch die Idee des 

öffentlichen Raumes hat wesentliche Änderungen. Anstatt einer einzigartigen, kontinuierlichen Bereich 

oder Raum, wird die Öffentlichkeit nun als fragmentarische Zusammenspiel mehrerer Öffentlichkeiten 

und mehrere Gruppen verstanden. Veränderungen in den urbanen Raum haben zu der Schaffung neuer 

Begriffe des öffentlichen Raums beigetragen. Aber das Problem ist die Tatsache, dass es nicht immer 

eine klare oder direkte Korrelation zwischen sozialen, politischen und kulturellen Vorstellungen und ihren 



architektonischen oder urbanen Ausdruck gibt. Viele bisherige Ansätze dem öffentlichen Raum in 

ausgestreckten Bedingungen haben versucht, die traditionelle Stadtmodelle zu imponieren, anstatt  die 

neuen Arten von Räumen, Formen und Programme zu suchen. Es gibt innovative Arbeite, die oft 

zeitgenössischen Vorstellungen von Maßstab, Vielfalt und Flexibilität widersprochen haben.  

Cities of Dispersal versucht die Beziehung zwischen neuen Öffentlichkeiten und neue urbane Räume zu 

erkunden, was möglicherweise zu mehr innovative Modelle und Ansätze von Design und Intervention 

führen könnte. Bruce Robbins beschreibt, wie bestimmte, literarische Ideen des öffentlichen Raumes kann 

möglicherweise städtischen Denken informieren. Alex Wall umreißt die emrging Typologie von 

Lifestyle-Zentren, großen kommerziellen Komplexen in niedriger Dichte städtischen Gebieten, als 

möglicher Prototyp für eine neue Art des öffentlichen Raumes (Switzarland, Indonesien). Kjersti Monson 

untersucht die chinesische Superblock, ein der schnellsten Arten der Stadterweiterung weltweit. Rafi 

Segal schlägt ein utopisches Projekt für Beer Sheva, die die Wüstenlandschaft vorstellt als Ort der 

gemeinsamen, temporealen Programme, die als städtische Hohlräume funktionieren, die verschiedene, 

gemeinschaftsbasierte Nachbarschaftinseln getrennt. Els Verbakel und Elie Derman präsentieren einen 

Werkzeugkasten von Erfindungen - eine Methode zur Kombination der grünen und kollektiven Räume - 

für den Vorort von Bonheiden in Belgien. Dänische Gruppe MUTOPIA schlagen einen interaktiven 

Ansatz, die ein Computer Softwer nutzt, um in kollektive Aneignung der Bereiche zu unterstützen. 

 

Diese Sammlung von Forschungen, Essays, Projekte und erbaute Arbeiten heben die Frage an, wie man 

'die Leere' der Stadt angehen kann, wie man den Raum zwischen ausgebreitete Gebäude benutzt, 

bereitstellt und bewohnt, wie man diesen Raum als Teil des öffentlichen Raums neu definiert und wie 

man etwas, was üblicherweise wie negative Eigenschaften von Zersiedelung, niedrige Dichte, Vororten 

und der diffusen Stadt gesehne ist, als Gelegenheiten verwenden kann. 

Diese Fragen stellen eine große Herausforderung für Architekten und Stadtplaner, die tendenziell nach 

unten auf die Ausbreitung schauen, es praktischerweise vermieden, und beanspruchen keine 

Verantwortung für ihre Ergebnisse zu haben. 
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„Situativer Urbanismus. Zu einer beiläufigen Form des Sozialen.“ 

archplus – Zeitschrift für Architektur und Städtebau, 183, Mai 2007 

Angelika Schmied 0151949 

Die Situationistische Internationale, kurz SI genannt, wurde am 27. Juli 1957 unter der 
Leitung von Guy Debord in Paris gegründet und wird oft als letzte große Avantgarde-
Bewegung bezeichnet. Die 72 Mitglieder der internationalen Bewegung, die alle an einer 
Veränderung der gesellschaftlichen Wirklichkeit durch ästhetische Konzepte und einer 
entsprechenden Praxis interessiert waren, forderten in dem ebenfalls von Debord verfassten 
Gründungsmanifest „Rapport über die Konstruktion von Situationen“, die Kunst als solche 
abzuschaffen, um sie in ein freies Leben zu überführen. 

Nach Debord war die Kunst Teil der „Gesellschaft des Spektakels“ geworden, welches die 
Menschen zu passiven Konsumenten des Kapitalismus degradierte. Ziel der SI war die 
Revolution des Alltagslebens und die Wiedergewinnung der Wirklichkeit.  

Zitat aus dem Gründungsmanifest: „Wir meinen zunächst, dass die Welt verändert werden 
muss. Wir wollen die größtmögliche emanzipatorische Veränderung der Gesellschaft und 
des Lebens, in dem wir eingeschlossen sind.“ 

Das Alltagsleben wird als eine Folge von Einzelsituationen begriffen, will man also in die 
Lebensumstände der Menschen eingreifen, muss man laut Gründungsmanifest den Alltag 
situationsspezifisch verfremden. Im architektonischen Sinn war Orientierung an der 
jeweiligen Situation vor Ort,  städtebaulich die Orientierung an der atmosphärischen Einheit 
des Quartiers und urbanistisch die Orientierung am Archipelkonzept der Stadt zentral (siehe 
Debord mit „Naked City“ und Constant mit „New Babylon“). 

Einheit und Stadtarchipel bildeten die Leitbegriffe der Situationisten, sind aber nicht als 
Planungsinstrumente zu verstehen, die linear umsetzbar und überall anwendbar sind, 
sondern vielmehr Handlungsstrategien, die im Sinne von to enable Beziehungen zum Raum 
neu fassen. Es ging dabei um einen neuen Grad der Individualisierung. Strategien hierfür 
waren das dérive = das umherschweifende Erleben, die Psychogeografie = das 
dementsprechende Kartieren, das détournement = die Zweckentfremdung überkommener 
Strukturen und die permanente Revolution des Alltagslebens. 

1972 wurde die Situationistische Internationale schließlich von Guy Debord wieder aufgelöst. 
Dennoch haben sich aus der SI verschiedene, praktische Strategien entwickelt, die noch 
heute in der Architektur und im Städtebau von Bedeutung sind und ihren Ursprung in den 
früheren Ansätzen haben: der Stadtspaziergang (dérive), das cognitive mapping 
(Psychogeografie), die Zwischennutzung (détournement) und die Orientierung am Alltag 
(Revolution des Alltagslebens). Heute liegt der Akzent des situativen Urbanismus, wie er 
jetzt genannt wird, im Versuch, durch Mitbeteiligung der Bewohner einen räumlichen 
Mehrwert zu erreichen und bisher unterdrückte Bedürfnisse zu mobilisieren, statt sich in 
Technikutopien zu verlieren. Ziel ist ein Entwurf von Raum, der wiederum zur Produktion von 
Räumen anregt. Raum wird damit an die Performanz des Menschen gebunden (performed 
space). Damit ist wiederum die Orientierung an der Situation vor Ort eine wichtige Strategie, 
sich diesem neuen Raumbewusstsein zu stellen und die atmosphärische Einheit des 
Quartiers und die archipelartige Gliederung der Stadt werden zu den neuen Leitbegriffen des 
situativen Urbanismus.     
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Archis 2007/#1  

Volume 11 - „Cities Unbuilt“

„It seems an eternal distinction: sometimes people build, sometimes they destroy. However, 

since we have a concept of modernity, we also understand that building is very often based 

on sheer destruction. It is “the price of progress”. A new insight is now emerging: much 

destruction also has an agenda. It has a precision that reminds us of architecture. It has a 

formal dimension that reminds us of design. In this issue: explore the sinister creativity of 

Cities Unbuilt.” 

Neben theoretischen Artikeln zum Thema von Konflikten betroffener Städte

[„Warchitecture/Post-Warchitecture – Andrew Herscher], Menschen auf der Flucht [Towards 

non-destructive aid – Niloufar Tajeri], der Haager Konvention zum Schutz von Kulturgut bei 

bewaffneten Konflikten [Violence, Destruction and International Law – An interview with 

Andrew Herscher] liegt ein Schwerpunkt dieser Ausgabe auf die im Jahr 2006 im zuge des  

30 Tage Kriegs zwischen Israel und der Hisbollah stark zerstörte Hauptstadt des Libanon – 

Beirut. 

Ein Workshop, dem eine kleine Gruppe internationaler Architekten und Designer angehörte,

wurde initiiert, um einen Dialog über die Möglichkeiten und den Wideraufbau zerstörter 

Städte und deren öffentlicher Domäne zu starten.

Ole Bouman erwähnt im Leitartikel des Workshops [“Pearls for Lebanon”, s. 112): „To avoid 

the consumption of other peoples‘ predicament as merely an unbearable lightness of being 

and just going home, we tried to set up a conversation with designers, politicians, 

philosophers, and architects, in order to start thinking about projects that would a) break 

through the traditional boundaries of the prevailing group think and, b) reclaim common 

ground and public domain right across existing cultural divisions.”

Die im Rahmen der Workshops  entstandenen Interventionen hatten zum Ziel den Wert des 

öffentlchen Raumes aufzueigen und zu erhöhen und Orte der Identifikation und der 

Interaktion zu schaffen, da das Verhältnis der Bewohner zum öffentlichen Raum durch eine 

langjährige Kriegsvergangenheit (Burgerkrieg von 1975-1990) ambivalent scheint. 

„Snipers and bombs deprived the Lebanese from the culture of walking the streets or 

hanging out in Parks.“  - DAJJÉ, March 2007

Als Basis aller Aktionen und Handlungen diente ein gemeinsam, konsumfrei nutzbarer Ort 

mit dem Title „Studio Beirut“. Er beinhaltete ein Café, Ausstellungsräume, eine Bibliothek 



264.115 Kunst und Autonomie - Christian Heshmatpour/0427008

sowie Seminarräume zum Planen der Workshops und hatte vor allem das Aufbrechen der 

starren sozialen Ordnung durch religiöse Zugehörigkeit zum Ziel.

„Studio Beirut will have to be a place that looks beyond ethnic and socio-economical 

enclaves, tries to avoid any negative connotation (religious, territorial) and promotes public 

policy and culture.” - DAJJÉ, March 2007

Die im Rahmen von „Pearls of Lebanon“ entstandenen Projekte waren unter anderem ein 

mobiler öffentlicher Raum in Form eines Kleinbusses [Bus] oder eine physische Wand wurde 

zum Kommunkiationsmittel  [Think Tank]. 

Beim Lesen dieser Ausgabe „Volume“ aus dem Jahr 2007 ist das Noch-nicht-Geschehensein 

des Arabischen Frühlings immanent, der auch im Libanon zu Protesten führte. Seither haben

sich die Machtverhältnisse in der Region stark verschoben.

Besonders die Rolle des öffetnlcieh  Raums als physischer Täger der Proteste, neben 

Aktivitäten und Organisationen über soziale Netzwerke wie Facebook und Twitter und die 

damit einhergehende Bedeutung dieser Räume für eine Gesellschaft als Ort der 

gemeinsamen Identifikation war in Agypten besonders deutlich.

Der in der Hauptstadt Kairo zentral gelegene Tahrir-Platz wurde zum Symbol der Aufstände 

gegen oder für die Präsidentschaft Husni Mubaraks. Erstmals bestzt im Zuge der

ägyptischen Revolution am „Tag des Zorns“ am 25. Jänner 2011 von ungefähr 15.000 

Menschen. 

Einen ähnlichen Zündeffekt könnten die derzeit andauernden Proteste gegen die neoliberale 

und konservative Präsidentschaft s in der Türkei haben.  

Sie wurden ausgelöst durch ein geplantes Bauprojekt auf dem Gbiet des Gezi-Parks, einem 

städtischen Park -Kommune in Istanbul und verstärkt durch das harte 

Vorgehen der Regierung gegen die eigene Bevölkerung. 

Auch wenn die Motive und Motivationen der Demonstranten weit über das reine Beschützen 

und Erhalten einer innerstädtischen Grünfläche, einem der öffentlichsten Orte, hinausgehen, 

so haben die Proteste in dem Gebiet des Parks physische Substanz erhalten, dessen 

Symbolcharakter zum Anhalten der Proteste beiträgt. 











Lisa Bauer – 264.115 Kunst und Autonomie                                                                                                      1 

„Wenn ein Baum im Wald umfällt und niemand da ist der es hört, 

 macht der Baum ein Geräusch?“  

- Unbekannt 

 

 

Installation art: A critical history by Claire Bishop 
 

Die Autorin, Kunsthistorikerin und Kritikerin Claire Bishop wurde 1971 geboren. Sie lebt und arbeitet 
in New York.  
2002 promovierte sie an der University of Essex in Colchester, England, worauf sie an der University 
of Warwick in Coventry und am Royal College of Art in London lehrte. Seit September 2008 ist Claire 
Bishop Professorin am History of Art Department am CUNY Graduate Center, New York, sowie 
Gastprofessorin am Royal College of Art.  
Claire Bishop veröffentlichte bisher vier Bücher: Artificial Hells (2012), Double Agent (2009), 
Participation (2006) und Installation Art: A Critical History (2005). Außerdem publizierte sie u.a. 
Artikel, erschienen in Artforum, Flash Art und October.  
Ihre Forschung gilt der Rolle des Betrachters, der Beziehung zwischen Kunst und Politik, 
Ausstellungsgeschichte sowie den Kunstformen nach 1960. 
 
Laut einem Interview in Mousse Magazine gab den Anstoß zum Schreiben von Installation Art die 
scharfe Kritik an ihrem Essay ‘The Social Turn: Collaboration and Its Discontents’, Artforum, February 
2006, pp. 179-185. Der Essay bildet den Kern des Buches.  
Grant Kester, Kunsthistoriker und -kritiker an der University of California in San Diego, äußerte Kritik 
an Bishops Essay, in welchem sie selbst Kritik an einer aktuellen Tendenz übte, sozial engagierte 
Kunstprojekte, welche in subjektiver Weise „moralischer“ als andere umgesetzt werden, besser zu 
rezensieren.  
Sozial engagierte Kunstprojekte fassen manche Kunstkritiker unter dem Begriff „relational art“ 
zusammen. Dieser beschreibt eine Entwicklung in der zeitgenössischen Kunstpraxis, den Fokus auf 
die Künstler-Betrachter-Beziehung zu legen. Der Künstler ist oft nur Katalysator für das Gelingen 
eines Kunstprojekts, welches abhängig von der Mitwirkung und Reaktion des Betrachters ist. 
 
Installation Art ist sowohl eine kunstgeschichtliches als auch ein philosophisches Werk. Bishops 
Definition einer Installation ist unabdingbar mit der Anwesenheit des Betrachters und dem Effekt auf 
diesen verknüpft. Der radikale Schluss aus dieser Definition lautet, dass eine Installation keine 
Berechtigung zu existieren hat, wenn es niemanden gibt auf den sie wirken kann.  
Bishop ordnet in ihrem Buch Installationen vier unterschiedlichen Weisen zu, wie diese erfahren 
werden können: 
„The dream scene“  als traumähnliche Umgebung (Surrealismus; Allan Kaprow) 
„Heightened perception“  als direkte physikalische Einwirkung auf die Sinne, über den Körper wird 
man sich selbst bewusster (Minimalismus; Carsten Höller) 
„Mimetic engulfment“  als Auflösung der Grenzen zwischen Individuum und Raum/Installation, 
man verliert sich selbst in der Installation (Lucas Samaras) 
„Activated spectatorship“  als Erfahrung des eigenen Selbst als Mitglied einer Gemeinschaft/ als 
Aufruf zu politischem oder sozialen Engagement (Thomas Hirschhorn) 
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Diese vier Erfahrungsweisen lassen sich laut Bishop auf zwei sich widersprechende philosophische 
Konzepte reduzieren, die sie „activation“ und „decentring“ nennt. „Activation“ meint die 
Bewusstmachung des Betrachters als zentriertes Selbst, während „decentring“ das Gegenteil meint, 
nämlich die Bewusstmachung der Fragmentierung des Selbst. Bishop argumentiert, dass letzteres 
dem tatsächlichen Zustand des Selbst entspricht und deshalb als ästhetische Beurteilung einer 
Installation herangezogen werden sollte. Sie schreibt: „The closer the ideal model to the literal 
viewers experience, the more compelling the installation.“ Je bewusster sich der Betrachter einer 
Installation sich seiner eigenen Fragmentierung wird, desto eher hat eine Installation ihren Zweck 
erfüllt.  
Bishop bezieht sich in ihrer Argumentation für eine Fragmentierung des Selbst auf Freud, Lacan und 
die „poststructural theory“. Eine Fragmentierung besteht in der Hinsicht, als die Persönlichkeit eines 
Menschen viele Anteile hat und man all diese Anteile in ihrer Gesamtheit als Selbst bezeichnen kann. 
Das Selbst ist allerdings nicht determiniert oder fixiert, sondern von Variablen wie Umwelt, 
Erziehung, Kultur, Erfahrungen usw. beeinflusst. Das Selbst vereint alle Anlagen und Fähigkeiten des 
Menschen an sich. Entweder man selbst oder die Umwelt und unsere Erfahrungen entscheiden 
darüber, inwiefern unser Selbst beschaffen ist. Halte ich mich zum Beispiel für friedliebend und 
erfahre durch eine Installation meine aggressive Seite, werde ich verwirrt und verstört sein und 
idealerweise zur Selbstreflexion angeregt. Tatsächlich erfordert die Erfahrung der Fragmentierung 
des eigenen Selbst die Fähigkeit der Selbstreflexion.  
“We are not nouns, we are verbs. I am not a thing - an actor, a writer - I am a person who does things 
- I write, I act - and I never know what I'm going to do next. I think you can be imprisoned if you think 
of yourself as a noun.” Stephen Fry  beschreibt in diesem Zitat die Illusion der wir unterliegen, wenn 
wir uns selbst als kohärent begreifen. Identifiziere ich mich mit einem bestimmten Bild von mir 
selbst, zum Beispiel als Schriftsteller oder Schauspieler, werde ich zu dem was ich tue, anstatt ein 
Mensch zu sein, der bestimmte Fähigkeiten und Vorlieben besitzt und diesen Ausdruck verleiht.  
Das Selbst ist nicht nur in Bezug auf die Persönlichkeit fragmentiert, sondern auch zeitlich. Jeder alte 
Mensch war einmal ein Kind, Jugendlicher und Erwachsener, hat also all diese Anteile in sich. Fühlt er 
sich in dem Bild von sich selbst als alter Mensch nicht bestätigt, löst das wahrscheinlich einen Konflikt 
in ihm aus und er wird sich ebenfalls verwirrt, verstört und hilflos fühlen.   
 
Claire Bishops Installation Art ist nicht nur eine geschichtliche Diskussion bedeutender Installationen 
des 20. Jahrhunderts anhand ihres Kontexts, sondern auch eine kritische philosophisch-
psychologische Interpretation der selbigen. Bishop entwickelt eine innovative Definition des Begriffs 
Installation und ordnet diese erfolgreich vier unterschiedlichen Typen zu. Geschickt lässt sie 
theoretische Modelle der Philosophie und Psychologie einfließen, um ihre Thesen zu untermauern. 
Installation Art ist das ideale Buch für Menschen, die an einem Perspektivenwechsel in Bezug auf 
Installationskunst interessiert sind. 
 

Quellenverzeichnis: 

http://www.formerwest.org/Team/ClaireBishop 
http://clairebishopresearch.blogspot.co.at/ 
https://www.gc.cuny.edu/Page-Elements/Academics-Research-Centers-Initiatives/Doctoral-
Programs/Art-History/Faculty-Bios/Claire-Bishop 
http://moussemagazine.it/articolo.mm?id=885#photoGallery 
http://onedaysculpture.org.nz/assets/images/reading/Bishop%20_%20Kester.pdf 
http://www.grantkester.net/ 
http://place.unm.edu/relational_art.html 
Bishop, Claire (2005) Installation Art: A critical history (Tate Publishing) 



CLAIRE BISHOP, 2006 VO Kunst und Autonomie
PARTICIPATION Mario Weisböck 0730733

Partizipation wurde seit den 1990er Jahren ein weit verbreitetes und zugleich umstrittenes Phänomen in der Kunst. 
Künstlerinnen und Künstler waren immer mehr danach bestrebt, Situationen und Events zu erschaffen, die die Zu-
schauerInnen dazu einladen, sich zu beteiligen und die Grenze vom Publikum zum Partizipienten/zur Partizipientin 
zu überschreiten, um selbst ein aktiver Teil der Aufführung, der Ausstellung oder ähnlichem zu werden.
Claire Bishops Lesebuch „Participation“ entstand in der Reihe „Documents of Contemporary Art“ der Whitechapel 
Gallery (London, GB) in Zusammenarbeit mit MIT Press (Cambridge, MA). Bishop versammelt neben theore-
tischen Abhandlungen (Roland Barthes, Jaques Rancière) und Texten von KünstlerInnen (Guy Debord, Thomas 
Hirschhorn) auch kritische und kuratorische Positionen (Nicolas Bourriad, Hal Foster) und bringt so einen Über-
blick partizipatorischer Praktiken und Theorien von 1950 bis zur Gegenwart (2006).
Der Ausgangspunkt dafür sind hier nicht „interaktive“ Kunst und Installationen, die den individuellen Betrachter/die 
individuelle Betrachterin „aktivieren“, sondern künstlerische Praxen, die über eine soziale Dimension verfügen und 
bestrebt sind, Kunst näher an das alltägliche Leben heranzuführen. Es geht also darum, die Unterscheidung zwischen 
PerformerInnen und Publikum aufzulösen, zwischen Professionellen und AmateurInnen, zwischen Produktion und 
Reproduktion, um Aktivierung von Kollaboration und von einer kollektiven Dimension sozialer Erfahrung.
Aus dieser Bandbreite möchte ich auf drei künstlerische Arbeiten eingehen, die neue soziale Situationen schaffen und 
durch Veränderung der sozialen Beziehungen neue Realitäten schaffen.

Allen Kaprow, 1966
NOTES ON THE ELIMINATION OF THE AUDIENCE
Beginnen möchte ich mit Allen Kaprows Idee aus dem Jahr 1966, das Publikum gänzlich zu eliminieren, geboren aus 
dem Problem, dass die BesucherInnen seine Happenings viel mehr als charmante Amüsements, denn als Herausfor-
derung oder als künstlerischen Akt betrachteten.
So vergleicht Kaprow dem Raum seiner Happenings mit einem Gemälde auf dem Flächen, denen keine inklusive 
Bedeutung zukommt, tote Flächen seien. Eine Gruppe inaktiver Menschen im Raum eines Happenings bildet daher 
toten Raum. Bewegung ruft Bewegung hervor, sei es auf einer Leinwand oder auf einem Happening. So sollen alle 
Elemente (Menschen, Raum, bestimmte Materialien, die Umgebung) miteinbezogen werden können.
Dabei ist für Kaprow aber von großer Bedeutung, dass Besucherinnen und Besucher nicht unvorbereitet zu Teilneh-
merinnen und Teilnehmern gemacht werden, sondern alle am Projekt beteiligten Personen dies aus freien Stücken 
tun, um mit Engagement und einer klaren Idee davon, was ihre Rolle innerhalb des Happenings sein wird, das zu tun, 
was sie tun. Das wird möglich, wenn der Ablauf des Szenarios im Vorfeld abgesprochen und durchdiskutiert wird.
In dieser Hinsicht unterscheidet sich das Happening nicht von den Vorbereitungen für eine Parade, ein Fußballmatch, 
eine Hochzeit oder eine religiöse Handlung. Es unterscheidet sich nicht einmal von einem Theaterstück. Wo liegt 
aber nun der Unterschied? Während das Wissen über den Ablauf notwendig und wichtig ist, so ist es – und das ist der 
große Unterschied – professionelles Talent nicht, weil die Situationen in den Happenings so lebensnahe beziehungs-
weise so reduziert sind, dass Professionalität fehl am Platz wäre.
Die besten TeilnehmerInnen sind, so Kaprow, diejenigen, die sonst weder mit Kunst noch mit Performance etwas zu 
tun haben, aber in diesen Happenings Bedeutung für sich finden.

Gracelia Carnevale, 1968
PROJECT FOR THE EXPERIMENTAL ART SERIES, ROSARIO
Völlig unvorbereitet lässt Gracelia Carnevale ihr Publikum zu aktiven PartizipientInnen werden. Für ihr „Project for 
the Experimental Art Series, Rosario“ in Argentinien im Jahr 1968 gestaltet sie einen völlig leeren Raum, mit leeren 
Wänden, die große Fensterscheibe verklebt sie, um einen neutralen Rahmen für ihre Arbeit zu schaffen.
Die zur Eröffnung geladenen Gäste betreten den Ausstellungsraum, woraufhin die Tür von außen hermetisch abge-
riegelt wird und die BesucherInnen zu Gefangenen und zu TeilnehmerInnen werden. Es gibt keine Möglichkeit zur 
Flucht aus dieser Rolle und die Eingeschlossenen werden gewaltsam dazu gezwungen zu partizipieren. Jede positive 



oder negative Reaktion auf diese Situation – auf diesen gewaltsamen Akt – ist Partizipation.
Durch diesen Akt der Aggression möchte Gracelia Carnevale den BesucherInnen die Macht, mit der Gewalt jeden 
Tag unter der Diktatur von Juan Carlos Organía ausgeübt wird ins Bewusstsein bringen. Diese Gewalt zwingt sie, so 
Carnevale, selbst ein gewisses Maß – gerade genug, um eine Auswirkung zu haben –an Gewalt auszuüben.
Die Erfahrung des Eingesperrtseins, von Unbehagen, Angst und letzten Endes Erstickung und Unterdrückung, die 
mit unerwarteter Gewalt einhergehen, sollen Bewusstsein dafür schaffen, was in der Gesellschaft passiert und sollen 
dazu herausfordern, sich selbst zu befreien.
Kunst ist hier also hochpolitisch und soll durch – wenn auch ungewollte – Partizipation ein Mehr an Partizipation in 
der Gesellschaft und in der Politik aktivieren.

Carsten Höller, 2000
THE BAUDOUIN/BOUDEWIJN EXPERIMENT: A DELIBERATE, NON-FATALISTIC, 
LARGE-SCALE GROUPEXPERIMENT IN DEVIATION
Zur radikalen Inaktivität verbannt Carsten Höller die TeilnehmerInnen an seinem Baudouin/Boudewijn Experiment, 
das ursprünglich für Brüssel als City of Culture 2000 geplant war, nach Einwänden der Königin aber erst ein Jahr 
später umgesetzt wurde.
Inspirieren ließ sich Carsten Höller von dem früheren König Baudouin (auch: Boudewijn), der sich als gläubiger 
Katholik in einem moralischen Dilemma fand, als er ein Gesetz unterzeichnen sollte, das Abtreibung liberalisiert, 
wobei es sich um einen rein formalen Akt handelte, zu dem er von Verfassungswegen verpflichtet war. Also tritt er für 
24 Stunden zurück und lässt das Gesetz von einem interimistischen König unterzeichnen, um am darauffolgenden 
Tag zurückzukehren.
Carsten Höller will in seinem Projekt also 200 Menschen die Möglichkeit geben, es dem ehemaligen König gleich-
zutun und für 24 Stunden aus ihrem Alltag herauszutreten. Dafür wird ein Raum zur Verfügung gestellt, der die 
notwendige Infrastruktur (Mobiliar, Essen, Sanitäranlagen, etc.) für diese 24 Stunden enthält. Dieser Raum wird von 
der Außenwelt abgeschnitten und abgesperrt. Keine Handys, kein Radio und keinen Fernseher gibt es, aber auch kein 
Programm für diese 24 Stunden, kein Entertainment und keine Dokumentation des Experimentes.
Was ist hier also der Zweck der Partizipation? Es scheint hier wird die Partizipation der Partizipation wegen gefeiert 
und allein der olympische Gedanke, dabei zu sein wäre alles, zählt. Das funktioniert aber auch nur für eine bestimmte 
Gesellschaftsschicht, die es sich ohnehin leisten kann, einen Tag nicht zur Arbeit zu gehen. Hinz und Kunz wird man 
auf dieser Artyparty nicht antreffen, weil die Rückkehr zur Realität nach diesem eskapistischen Vorhaben nicht ohne 
weiteres möglich ist, wenn man in beruflicher und sozialer Abhängigkeit lebt.
Partizipatorische Projekte müssen also immer auch danach fragen, wer mitmachen darf und auch mitmachen kann, 
um gegebenenfalls darauf zu reagieren.
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About Rosalyn Deutsche’s Evictions: Art and Spatial Politics 
 
 
The book is a collection of essays written in a period of 10 years. The essays can be read 
independently but together they for a single project, exploring the connections between 
contemporary art, space and political struggles. The pieces consider various spaces: cities, 
parks, institutions, exhibitions, artworks, disciplines, identities. The main concern of Rosalyn 
Deutsche was not that of the struggle taking place inside these spaces, but of the less 
noticeable and therefore "more pressing" struggles that produce and maintain all spaces. 
 
The interest of the book focuses on a particular interdisciplinary space – a discourse that 
combines ideas about art, architecture, and urban design with theories of the city, social 
space, and public space. This interdisciplinary space is also called in the book "urban-
aesthetic” or "spatial-cultural” discourse. In 1998 when book was published Rosalyn 
Deutsche saw the importance of this type of discourse being not in its novelty, as it was not 
a cutting-edge question but in its present intensity and ubiquity, attracting significant 
attention since the early 1980s. 
 
The questions asked in this essays are why has the urban-aesthetic become so popular, so 
fast and in so many different areas – the academy, the art world, urban planning, mass 
media, social movements and among so many contrasting political groups from 
neoconservative policy intellectuals to leftist cultural critics and what political issues are at 
stake in the discourse about art and space. What political relationships organize the space of 
discourse? 
 
Rosalyn Deutsche provides also the answers; as she says various and provisional. The focus 
on urban-aesthetic unites the essays but at the same time it periodically disrupts their 
continuity. Capable of growing and changing and taking different forms, the discourse is not 
monolithic or static.  

"New alliances between urban and aesthetic disciplines were forged during the 
years in which I wrote these texts, and the imperative of responding to these 
shifting formations prompted revisions in my own thinking, encouraging me to 
call into question my earlier premises and to enlarge my critique of "spatial 
politics" so that it extends to the space of politics itself. Evictions documents 
these transformations." ¹ 

 
The book is divided into three interconnected sections representing the three stages of 
involvement of the author in debates about art and social space: The Social Production of 
Space, Men in Space and Public Space and Democracy. 
 
 
´The first one analyses the mutually supportive relationship developed in the 1980s between 
aesthetic ideologies and an oppressive program of urban restructuring. The essays carry out 
a critical spatial theory to argue mainstream and conservative ideas about art, the city and 
public space.  
 
 

¹Rosalyn Deutsche, Evictions: art and spatial politics, MIT Press, Cambridge Massachusetts, pp. Xii 



 
Written between 1985 and 1988 the idea for these essays was born from the observation of 
the correlation of four phenomena in New York City: massive urban development, 
intensification of official rhetoric about new public spaces, an explosion of interest in the 
aesthetic of urban planning, and a sharp increase in public art commissions. Rosalyn 
Deutsche argues that by promoting the participation of art and architecture in urban 
redevelopment projects, the model of urban-aesthetic discourse neutralizes the political 
character of art and the city. 
 
Krzysztof Wodiczko’s Homeless Projection and the Site of Urban Revitalization focuses on the 
role architecture, urban planning, park design and historic preservation play in concealing 
the conflictual character of urban redevelopment. While focusing on Union Square Park the 
author investigates the city’s campaign to restore the parks historical monuments. To 
accomplish this she then explores the problems of urban redevelopment and gentrification 
and questions the connections to another urban event, the appearance of a large number of 
homeless people on the streets of New York. In this analysis the idea that public spaces and 
homeless people are two discrete phenomena is disputed.  
Wodiczko’s Homeless Projection is analysed as an effort to generate a democratic public 
space in the public space of the redeveloped city. 
 
Uneven Development: Public Art in New York City details the analysis proposed by the 
previous essay while being a critique to the extensive celebration of the "new public art" in 
the art and urban discourse of the 1980s. This article is an inquiring of the social function of 
redevelopment and of its functionalist rhetoric which employs Henri Lefebvres analysis of 
spatial contradictions. Battery Park City in Lower Manhattan is used as a case study for the 
association of redevelopment and the new public art. 
 
Representing Berlin written for a symposium organized in 1985 by the London Royal 
Academy of Arts in conjunction with the exhibition German Art in the 20th Century adds to 
the critique of neo-expressionism’s retreat from the social. The essay contains interpretations 
of artworks by Louise Lawler and Hans Haacke that expose different, politicized ways of 
engaging urban contexts. 
 
Property Values: Hans Haacke, Real Estate and the Museum was written in 1985 for the 
catalogue of what became Haackes first one-person show in a New York City museum.  

"Drawing analogies between the fetishization of city and musicological spaces, 
Property Values re-evaluates the Guggenheim episode in light of the 
collaborative relationship between art institutions and New York real estate in 
the 1980s." ²  

 
 

The second section of the book Men in Space is written as a critique to an union made 
between noticeable urban and cultural scholars because of their wrong use of the spatial 
theory with the purpose of rejecting new types of radical political philosophies, social 
movements, and aesthetic practices, including new feminist theories. 
 
 
 
²Rosalyn Deutsche, Evictions: art and spatial politics, MIT Press, Cambridge Massachusetts, pp.xviii 



 
The essay comes as an answer to the problem raised by a form of urban-aesthetic 
interdisciplinary developed by a group of neo-Marxist geographers and cultural critics. 

"The title essay of the section "Men in Space" appeared soon after the 
publication of David Harvey`s and Edward Soja’s books (about postmodernism, 
making the entry of urban studies into debates about postmodern culture). It 
links these books to the work on art and the politics of space by cultural critics 
Fredric Jameson and T.J. Clark. I argue that what unites these scholars in a new 
interdisciplinary formation is their rejection of issues of sexuality and gender 
and their marginalization of feminist social analysis."³ 
 

Boys Town is written as a critique to Harveys The Condition of Postmodernity and it develops 
the analysis of Men in Space. The essay examines the spatial politics included in Harvey`s 
argument that postmodernism`s valorisation of "fragmentation" and difference conceals the 
totality of late-capitalist space and therefore jeopardizes the possibility of emancipatory 
struggles. 
 
Chinatown, Part Four? What Jake Forgets about Downtown is a response to two articles by 
urban spatial theorists Mike Davis`s Chinatown, Part Two? The Internationalization of 
Downtown Los Angeles and Derek Gregory`s Chinatown, Part Three? Soja and the Missing 
Space of Social Theory. 
This Chinatown essay analyses the references to film noir and descriptions of urban scholars 
as hard-boiled detectives currently popular in critical urban discourse – especially in David`s 
"City of Quartz", a cultural history of Los Angeles. 
 
 
The final section, Public Space and Democracy questions again public space and public art, 
What does the term public mean now? and redefinition of public space as "public sphere" - 
becoming domain of the democratic politics. 
 
The essay called Tilted Arc and the Use of Democracy is an analysis of how the debate raised 
over the removal of Richard Serra`s Tilted Arc from Manhattans Federal Plaza in 1989 
influenced the discussion over the meaning of public space. Its focus is on the rhetoric of 
democracy driven by the opponents and the supporters of Serras sculpture. The author 
defends the left-wing advocates against the "authoritarian populism" who use the Tilted Arc 
as an excuse to authenticate cultural privatization and to legitimize state censorship of 
critical art in the name of the people’s right to public space. 

"Tilted Arc and the Uses of Democracy" also argues that, faced with an 
onslaught of conservative democratic rhetoric, the sculptures defenders made 
few efforts to articulate concepts of democracy, public art, or public space in 
more radical directions. I think this failure to the lefts reluctance to abandon 
myths of the "great artist" – now reincarnated as "the exemplary political 
artist" – and its continuing attachment to vanguardist attitudes as 
incompatible with democratic principles as conservative notions of 
democracy. I conclude that art critics who want to defend public space should 
take a harder look at the question of democracy." ⁴ 
 

³Rosalyn Deutsche, Evictions: art and spatial politics, MIT Press, Cambridge Massachusetts, pp. xix 
⁴Rosalyn Deutsche, Evictions: art and spatial politics, MIT Press, Cambridge Massachusetts, pp.xxii 



In Agoraphobia Rosalyn Deutsche continues this judgement by following the importance 
aesthetic debates about public space has reached in the context of a wider struggle over the 
meaning of democracy. 

"Against the nostalgic images of space that externalize and delegitimize 
conflict, "Agoraphobia" stresses the importance of remembering that we 
cannot recover what we never had. Social space is produced and structured by 
conflicts. With this recognition, a democratic spatial politics begins" ⁵ 
 

 
 
"As a whole, the book argues that the dominant paradigm of urban-aesthetic 
interdisciplinary and the most influential radical critique of that paradigm - although they 
both mobilize a democratic rhetoric of "openness" and "accessibility" and rise to the defence 
of public space - are structured by exclusions and, moreover, by attempts to erase the traces 
of these exclusions."⁶ 
 
The books significance in today’s reality of art issues and spatial politics is still relevant by 
the way perpetual, almost timeless problems are approached. Evictions disputes the 
dominant use of interdisciplinary discourse in the context of the art and architecture, urban 
planning and design world and the politics of space. 
 
Rosalyn Deutsche reasons that a democratic spatial analysis is needed to be able to truly 
judge the conflicts that produce and cultivate all spaces containing the space of politics as 
well judging that both left and right critics call upon harmonious images of space hiding and 
justifying exclusions. She involves feminist and postmodern ideas, analyses how aesthetic 
and urban ideologies were mixed in the 1980s to legitimise urban development that argue 
they benefit all but actually tried to exclude the working class from the city. 
 
 
 
 
 
 
 
 
 
 
 
 
 
 
 
 
 
 
 
 
⁵Rosalyn Deutsche, Evictions: art and spatial politics, MIT Press, Cambridge Massachusetts, pp.xxiv 
⁶Rosalyn Deutsche, Evictions: art and spatial politics, MIT Press, Cambridge Massachusetts, pp.xii 
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Der Architekt steht auf der einen Seite, der Nutzer auf der anderen. Das einzige Bindeglied ist die
Architektur. Das Buch Occupying Architecture von Jonathan Hill beschreibt sowohl das Verhältnis
zwischen beiden Parteien, als auch die Beziehung des Architekten zur Architektur.

“There are two occupations of architecture: the activities of the architect and the actions of the user.
The architect and user both produce architecture, the former by design, the latter by use. As
architecture is experienced, it is made by the user as much as the architect.“ ([1], p.6)

Das Verhältnis zwischen Architekt und Nutzer wird hier durch die zeitliche Abfolge der Beschäftigung
mit der gebauten Architektur klar gemacht, gleichzeitig tritt jedoch ein Problem zutage: „As
architecture is expirienced...“, die Wahrnehmung von Architektur – Nutzer und Architekt nehmen
diese nämlich auf ganz und gar unterschiedliche Weise wahr. Einmal mit dem Hintergrund des
beruflichen Interesses sehr bewusst und zielgerichtet, einmal unterbewusst verankert in das tägliche
Leben. Hierbei grenzt sich die Architektur auch von der Kunst ab.

“A building is perceived for the first time in a different way to most artworks, films of books because it
is experienced cold without any prior knowledge, except in relation to other buildings known to the
user. … while the other media are experienced in a state of focused, but often submissive,
concentration, architecture is experienced in a state of distraction. The attention of the user is
seemingly focused on everything but the architecture.” ([1], p.144)

Diese differenzierte Wahrnehmung kann leicht zu Unverständnis und Kommunikationsproblemen
zwischen den Parteien führen und hat dadurch das Potenzial Architekt und Nutzer von einander zu
entfernen, was wiederum in zwei Extremen ausarten kann:

1. der Architekt, der keinerlei Einmischung in seine Profession und Architektur duldet
“Consequently, architects attempt to prevent two intrusions, one into the body of their
profession, the other into the body of their architecture.” ([1], p.5)

2. der Nutzer, der den Prozess des Entwerfens selbst in die Hand nehmen will
“In the case of community architecture, the authority of both state and architect is meant to
be dissolved by the empowerment of users within a community.” ([1], p.64)

“The main thrust of community architecture’s oppositional stance is to overturn the power
relationship between architecture and user. The conventional architect is seen as the possessor of
irresponsible power; in the community architecture model they must be divested of this power.” ([1],
p.71)

Aus diesen zwei extremen Standpunkten entstand die kommunale Architektur als Gegenbewegung
zur traditionellen Architektur um den Architekten die Macht über Entscheidungsprozesse während
des Entwerfens gänzlich zu entziehen, womit wir beim Thema, der Partizipation, angekommen
wären.
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Nutzerbeteiligung | Motivation | Beteiligte

Welche Motivation hat der Nutzer sich am architektonischen Entwerfen zu beteiligen?

A house identified as the self is called ‘home’, a country identified as the self is called ‘homeland’.
Home is a surrogate for, and extension of, the self and the body. A sense of home, however you define
it, is as important to self identity as the persistence of personal memory. ([1], p.218)

Gestalten der eigenen Identität
Kollektive Identität beeinflussen

Welche Motivation hat der Architekt den Nutzer in den Entscheidungsprozess einzubinden?

„Architects are possessors of both specialized knowledge and conditioned, evolving, understanding as
they move between the roles of expert and user – because we are all users in the end as well. It is an
acknowledgement of this combination of knowledge and understanding that is central to any
reformulation of practice which has the potential to empower the user.” ([1], p.73)

Demokratie fördern
“Democratic involvement is in itself an important factor in our society.” ([3], p.2)
Qualität des Produktes anheben durch Nutzerkompetenzen
Verbesserung des Verständnisses von Architektur
“The last step in the development of the notion of participation is to improve the performance
of the user groups.” ([3], p.2)

Um Möglichkeiten zur Nutzerbeteiligung festlegen zu können, muss man zuerst zwischen Projekten
privater und öffentlicher Natur unterscheiden. Private Projekte haben meist weniger Beteiligte,
deren Verantwortungsbereiche klar festgelegt sind. Nutzer solcher Projekte haben eher die
Möglichkeit sich direkt in den Entscheidungsprozess einzuklinken. Öffentliche Projekte haben
deutlich mehr Beteiligte, deren Kompetenzen sich oft überschneiden. Sehr oft representiert die
Politik zukünftige Nutzer und ist gleichzeitig Finanzierer des Projektes.

Wenn zukünftige Nutzer oder vordefinierte Interessensgruppen durch andere repräsentiert werden
– die Entscheidungsmöglichkeit also zentralisiert ist hängt das Ergebnis eines Projektes sehr von
dem Verhältnis zwischen den Nutzern und ihren Repräsentanten ab. Ein negativ behaftetes
Verhältnis kann dazu führen, dass Entscheidungen durch Macht und nicht Konsens getroffen werden.

Eine Nutzerbeteiligung kann Entscheidungsprozesse und somit den Zeitaufwand des gesamten
Projektes deutlich verlängern. Eine Verzögerung findet vor allem dann statt, wenn Nutzern erst nach
der Konzept Phase Beteiligung zugesprochen wird und das Konzept von diesen dann negativ beurteilt
wird. Verzögerungen dieser Art haben großen Einfluss auf die Kostenintensität des Projektes.
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Ergebnis | Wert | Rolle des Architekten

Bei Projekten, die durch Nutzerbeteiligung eine bessere Qualität erzielen wollen, spielt die
Ergebnisdefinition eine große Rolle. Zwei Fragen sind hierbei entscheidend:

1. Welche Qualitäten entscheiden über ein positives Ergebnis einer Nutzerbeteiligung?
2. Was sind die besonderen Qualitäten der Interaktion der einzelnen Akteure?

The architectural creativity of an architect in a community based project is not limited to the physical
design but extends to creative and innovative ideas that make the most out of very limited resources
available to the community. This is the real role of a “community architect” who is not threatened by
the community’s autonomy and control but finds satisfaction in the social development and
empowerment experienced by the people as a result of the practice of Community Architecture. ([2],
p.161)

Der Fokus verlagert sich vom Gebäude auf den Entwurfsprozess und die Entwicklung der einzelnen
Akteure währenddessen. Die künstlerischen Ambitionen des Architekten rücken in den Hintergrund.

“As Rem Koolhaas says ‘Architecture is a paradoxical mixture of power and powerlessness.’ That
architecture influences many things, but determines very few should be a source for optimism not
pessimism.” ([1], p.143)

Quellenangabe

[1] Jonathan Hill, Occupying Architecture – Between the Architect and the User, 1988
[2] Faiza Moatasim, Practice of Community Architecture, 2005
[3] Jan Å. Granath, Architecture Participation of users in design activities, 2001



ART AND ARCHITECTURE: A PLACE BETWEEN

Jane Rendell

Jane Rendell is a writer, critic and architectural historian, theorist and designer, that approaches in her books
like Site-Writing (2010), Art and Architecture (2006), and The Pursuit of Pleasure (2002) the matter of the
intersection between art, architecture, feminism and psychoanalysis. Her strong critical point of view displayed
in books like Art and Architecture: A Place Between follows the connections and the relations between different
critical levels, paying attention first of all on the differences that are made in the process of transforming a
theoretical idea into practice.

Art and Architecture: A Place Between explains how the understanding of the field that connects art to
architecture stands on an elaborate relationship between theory and practice, art and architecture, present and
past, as well as the impact of art and architecture at social, temporal and spatial level.

The book has a clear overview, being structured in 5 chapters: the Introduction: A Place Between divided in 2
chapters, followed by 3 sections Between Here and There, Between Now and Then, and Between one and 
Another each one containing an introduction and three subchapters, and the general conclusion Criticism as 
Critical Spatial Practice. Along with this clear composition of the book, each individual part is rigid organized,
following at first a theoretical point of view, and after certain practical examples and relevant images. In this
way, the texts explores the traditional boundaries between art and architecture, that are increasingly blurred in
different works of art that have been described as site specific art, public art and urban intervention. What the
author highlights is that such work, in art, has been variously described as contextual practice, site specific art or
public art, whereas in architecture, as conceptual design or urban intervention. The book follows the differences
between these names, and the relevance of these differences. Jane Rendell redefines such work as critical
spatial practice, a new term that allows to describe works that transgress the limits of art and architecture and
engages with both social and aesthetic, public and private level. This term draws attention not only to the
importance of the critical, but also to the spatial, indicating the interest in exploring the specifically spatial
aspects of interdisciplinary process of practices that operate between art and architecture.1

One of the most interesting things of this book is probably the fact that its lecture would be impossible without
the images that are presented along with the certain examples. In this way, when the author talks about the way
galleries operate outsite of the space of a gallery, meaning its physical limits, the example of Dia Center for Arts
located in New York is essential. Moreover, this start point it is also used to clarify concepts of site –inside the
gallery or off site – outside the gallery.

The concepts and the projects presented from thinkers like Rosi Baidotti, Walter Benjamin, Michel de Certeau
or Edwart Soja, are seen as critical projects that reflect the urban condition of art and architecture. They
produced an interdisciplinary terrain of spatial theory that has reformulated the ways in which space is
understood and practiced.

1 (Jane Rendell “Art and Architecture: A Place Between” p.20)
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Even so, the author sustains that In this book I do not deal equally with art and architecture. Since my interest is
in practices that are critical and spatial, I have discovered that such work tends to occur more often in the
domain of art, yet it offers architecture a chance to reflect on its own modes of operation.1

Looking back to precedents in land and community art, there are discussed a wide range of artists and architects
as Andrea Zittel, Jeremy Deller, Anya Gallaccio, Jane Prophet, Lucaton and Vassal, Schigeru Ban, Sarah
Wigglesworth, Will Alsop.

This place between art and architecture, gets different ways of expression as well as different scales, because
the importance of understanding the genius loci is more about the understanding of a network with specific
sites and places, or a system or a process, either physically or ideologically.

Going deeper in this relations, Rendell marks the smooth edge between architecture and design: Why is one
thing designated art and another design?(…) As well as ‘looking like’ design – a piece of paving or a canopy –
these artists adopt design like working methods, for example responding to a need or fixing things that are
broken, activities that would usually fit within the architect’s brief or the repair and maintenance schedule. The
artists in ‘In the Midst of Things’ appear to be ‘designing’ objects, but not in the way a designer might. It might
be argued that it is the reflexive nature of this mode of practice that makes the work art and not design.2 But
while designed art comes to solve problems, design architecture opens an utopian level, that actually raises
more questions than answers in their intentions. In this way, the discussion of art and architecture and design
create a critical mode of thinking about the recent history and present aspirations. The interesting case
discussed here is the one of architects Decosterd and Rahm, that propose an architecture in which there is
almost no building, which is usually the measure or ground of architecture. There is nothing left but the ritual,
experience, code and effect of architecture itself.3 Their architecture is an experiment with social impact or with
direct impact in people, and, more than that, architecture becomes a totally controlled space, removing any
material pleasure – shape or aesthetic – except those that are physiological.

The concept of the space as a practice place is developed from the statement of Michel de Certeau in the
Practice of Every Day Life: [I]n relation to place, space is like the word when it is spoken, that is when it is caught
in the ambiguity of an actualization.4 The chapter follows the idea of art as a manifest for nowadays society,
consumerism and capitalism, being materialized in day to day activities – e.g. shops, commercial streets. Art
becomes a performing art provided in a space that is critical engaged in the place of commodity consumption.
Starting from here, these manifestations are objectifies in different ways in architecture, but always pointing out
in the end, the same goal: The need for architecture to operate in the service of global capitalism presents
architects with a difficult situation. Since most buildings are responses to demands for programmers that support
capitalism and the commodity consumption that goes with it, it seems that contemporary practitioners and their
critics understand the potentials and dangers of this situation in different ways.

1 (Jane Rendell “Art and Architecture: A Place Between” p.14)
2 (Jane Rendell “Art and Architecture: A Place Between” p.60)
3 (Jane Rendell “Art and Architecture: A Place Between” p.69)
4(Jane Rendell “Art and Architecture: A Place Between” p.70)
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FOA architecture’s approach could be compared with the work of many Dutch offices of the 1990s, which,
according to Michael Speaks, focused pragmatically on what was ‘”just there”, on the constraints and limitations
of a global market’, which they saw, ‘not as an evil to be resisted but a new condition of possibility’1. The author
tries to point here the importance of research and art manifestation no matter the short term result, because
the most significantly thing is the critical base. This is actually the fact that would normally slip without trace into
the normalized activities of commodity capitalism.

Moving further from this manifestation of art and architecture, the lecture continues with different states, of
the relation of the present with the past, referring to artworks and architectural projects that reconfigure the
temporality of sites, repositioning the relationship of the past and the present in number of different ways.
Specific artworks have great relevance in providing a way of thinking about temporal issues through visual,
material and spatial registers. The chapter refers mostly to architectural spaces that have lost their function and
appear as remains of the past in the present. The cases discussed here develop different levels of the
relationship past – present. First of all, Jane Rendell talks about the psychical level, where places of the past
develop in the viewer’s mind feelings of melancholic contemplation, but also provides experiences where
transformation can occur through quiet but active thought. The author calls allegory to sustain her statement, in
terms of melancholy and retrospective contemplation: But if nostalgia as a political motivation is most
frequently associated with Fascism, there is no reason why a nostalgia conscious of itself, a lucid and remorseless
dissatisfaction with the present on the grounds of some remembered plenitude, cannot furnish as adequate a
revolutionary stimulus as any other: the example of Benjamin is there to prove it.2

In the same time, the book follows the matter of the Insertion as montage that has the role to create in the
mind of the viewer a critical experience. The investigation follows the insertion of new materials or languages in
sites in order to accentuate dominant meanings and the interrupt particular context. In these examples, like
OMA’s Kunsthalle in Rotterdam – create visual, audio and tactile environments that shock initially, but over time
they develop more subtle meanings, associated with allegories. When Koolhaas clads the façades of his Kunsthal
in Rotterdam with roofing felt and uses trashy corrugated plastic panels in the interior, he does it with the
didactic intention of deconstructing the “Museum as a Shrine to Art”3.

Going further with this concept is developed the relation past – present – future, based on the idea of replacing
histories of the sites with alternative understanding, transforming present realities and so providing a view of
the future possibilities. The public place of these spaces is interrupted by the slowness of listening, reading and
walking and instantaneous moment of looking. In this way the viewer is involved in the work of art, because the
process of thinking is not stopped in shock or astonishment, but acting critically in a slower time and in a
different thinking.

1 (Jane Rendell “Art and Architecture: A Place Between” p.84)
2 (Jane Rendell “Art and Architecture: A Place Between” p.98 quoting pag 121, quoting Sarah Wigglesworth and Jeremy Till, 9/10 Stock
Orchard Street: A Guidebook London: Bank of Ideas, 2001)
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Moving the analysis of the place between art and architecture at another level, the text follows the
relation between artworks and architectural projects that operate as the place of exchanges between subjects –
artists and architects, producers and users, viewers and occupiers. The different points where these meet,
stands for the invitation at conversation in architecture, where listening plays a critical role, for it allows one set
of processes to be informed and in some cases transformed. The author points out about this kind of projects:
More recently muf has been working in St Albans, UK, where its brief was to protect and enclose a Roman mosaic
and hypocaust. It was muf’s wish to juxtapose what was once the Roman city of Verulanium with the
contemporary life of the park. Its building is a simple structure with a few key elements: a roof of which the
underside is tilted upwards with a mirrored soffit reflecting the activities of the park and a roof that drains into
an ancient Roman well filled with pieces of crockery rejected by the archaeological dig. A glazed strip allows the
passers by to see the mosaic but also layers their reflections onto the view of the mosaic within: ‘Is this a football
game in a Roman city or a mosaic interrupting a football game? Is this building standing in for an attitude, a
methodology? 1

In the conclusion, another interesting concept is approached, the subject of nomadism, with its focuses
on walking in art and architecture. This stands for the idea of rethinking and political critique in the practice of
walking, articulating the relation between people in and through space. By exploring ongoing and changing
spaces of encounter between people, objects and places, walking can play an important role in creating new
kinds of relationships between subjects and objects in architectural design, shifting emphasis from the qualities
of particular end products to the aesthetic values of exchanges involved in the processes of investigation.2 It
reveals so the importance of walking as a thinking, meditation and intervention method, at both heart and mind
as much as through feet.

All in all the book Art and Architecture: A Place Between follows clear the different levels where art,
architecture and theory and practice acts, moving through different points of view and taking different positions
regarding the examples used, creating an overall image of a complex, critical way of thinking. The book seems to
be a journey through theory and practice, sometimes the author adopting strong positions, other times more
flexible, because writing about the place between art and architecture supposes a critical and spatial
investigation. The architectural background of the author, Jane Rendell, is reflected in the spatial way of writing,
taking into consideration the way she creates a network through so many opinions at so different levels. The
place between is actually a three dimensional space where theory, practice and connections based on art
architecture, past, present, future are developed.

1 (Jane Rendell “Art and Architecture: A Place Between” p.168 quoting muf, This is What we Do, p. 151)
2 (Jane Rendell “Art and Architecture: A Place Between” p.158)

Sabina Iulia Kalinca  I  1228052 I  Kunst und Autonomie  I  Jane Rendell Art and Architecture: A Place Between 



Art and Architecture: A Place Between 

Jane Rendell

Contents

List of Figures 

Preface

Acknowledgements 

Introduction: A Place Between 
A Place Between Art and Architecture: Public Art 
A Place Between Theory and Practice: Critical Spatial Practice 

Section 1: Between Here and There 
Introduction: Space, Place and Site 
Chapter 1: Site, Non-Site, Off-Site 
Chapter 2: The Expanded Field 
Chapter 3: Space as Practised Place 

Section 2: Between Now and Then 
Introduction: Allegory, Montage and Dialectical Image 
Chapter 1: Ruin as Allegory 
Chapter 2: Insertion as Montage 
Chapter 3: The ‘What-has-been’ and the Now. 

Section 3: Between One and Another 
Introduction: Listening, Prepositions and Nomadism 
Chapter 1: Collaboration 
Chapter 2: Social Sculpture 



Jane Rendell is a writer, art critic and architectural historian,theorist and 
designer. Her work explores intersections between architecture, art, feminism 
and psychoanalysis.  

She used to teach  
- at Chelsea College of Art and Design in London 
- architectural school at the University of Nottingham 
- the Bartlett School of Architecture, UCL 

She says that her teaching played an important role in her exploration of the 
relationship between art and architecture and this book is inspired by colleagues 
and students.  

Introduction: A Place Between 

She  explores the patterning of intersections between art and architecture and 
theory and practice. Based on a range of theoretical ideas from a number of 
disciplines , she examines artworks and architectural projects. 

She visits works produced by galleries that operate ‘outside’ their physical limits, 
commissioning agencies and independent curators who support and develop 
‘site-specific’ work and artists, architects and collaborative groups that produce 
various kinds of critical projects from performance art to urban design. 

The focus in Section 1: ‘Between Here and There’, is on the spatial. The 
author deals with how the terms site, place and space have been defined in 
relation to one another in recent theoretical debates. 
Through the chapters in this section she investigates three particular spatial 
issues:  
1.  the relationship between site, non-site and off-site as locations for art and 
architectural practice; 
2. commissioning work outside galleries where curation over an ‘expanded field’ 
engages debates across the disciplines of art, design and architecture;  
3. how art, as a form of critical spatial practice, holds a special potential for 
transforming places into spaces of social critique. 

In Section 2: ‘Between Now and Then’, she changes the scale from a broad 
terrain to examine particular works as new interventions into existing contexts, 
highlighting the importance of the temporal dimension of ‘a place between’,
specifically, the relation of past and present in and the time of viewing and 
experiencing art and architecture. 

In Section 3: ‘Between One and Another’, she turns the emphasis to the 
social to look at the relationships people create in the production and occupation 
of art and architecture and consider ‘work’ less as a set of ‘things’ or ‘objects’
than as a series of exchanges that take place between people through such 
processes as collaboration, social sculpture and walking. 



A Place Between Art and Architecture: Public Art 

She was asked to teach at ChelseaCollege of Art and Design in London in MA 
program called ‘The Theory and Practice of Public Art and Design’. The term 
‘public art’ was new to her. 

Over the next few years she learnt that public art was an interdisciplinary 
practice that refused to settle as simply art or design.  
By design, she means architecture as one design discipline and  
by art- fine art as another discipline 
If designers are expected to provide a solution to a problem, artists are 
encouraged to rethink the terms of engagement, then 
public art practice, by operating in a place between 

Art and architecture have an ongoing attraction to one another. When she first 
came into contact with the discourse on public art, it changed her understanding 
of this relationship. 

Art and architecture are frequently divided in terms of their relationship to 
‘function’.
Unlike architecture, art may not be functional in traditional terms, for example in 
responding to social needs, like giving shelter when it rains, etc.  
Art is functional in providing certain kinds of tools for selfreflection, critical 
thinking and social change. It offers a place and occasion for new kinds of 
relationship ‘to function’ between people.  

The category ‘public art’ usually refers to a certain kind of artwork, a large 
sculpture placed in an external site; the word ‘art’ describes the object and 
‘public’ the site in which the art is placed and/or the audience or the body of 
people ‘for’ whom the art is intended. 



Public Art

Art Design

problem

in between



Section 1 
Chapter 1: Site, Non-Site, Off-Site
Slide Carmen Pinos 

Opisanie: 
In the industrial estates on the outskirts of Barcelona, 
architects Enric Miralles and Carmen Pinos created the Iqualada cemetery. 
Wooden sleepers the length of bodies lie across the main route through the site 
between tombs stacked up into both hillsides. Each tomb has a concrete 
surround, a photograph and usually a small sprig of flowers. 
On the top, one can circle this skylight, which forms a sculpture in the soft grass, 
and look down into the canyon of graves.  

For the architects ‘ground’ is a concept that allows the 
intersection of architecture, landscape and memory. 
The action of cutting into the ground is a feature of the site’s 
history. Such works lie between land art and landscape architecture 

This is an example where the architecture appears to be constructed out of 
materials taken from the site, the rearrangement of the displaced materials 
coincides with the location of the physical extraction, producing the ‘work’ of 
architecture as simultaneously site and non-site, yet photographs of that 
architecture might be exhibited elsewhere, defining through dissemination 
multiple non-sites – published works or exhibition venues. For such an 
interpretation to hold, it is important that the processes of construction as well 
as the materials themselves are ‘actually’ derived from the site and do not only 
refer to a process of material continuity between the building and the site. 

Herzog and de Meuron 
For example, the external walls of ‘Stone House’ in Tavolo, Italy (1985–88 
the Dominus Winery in California Napa Valley (1997), the walls are 
also constructed of rough stone, yet here the construction technique, the gabion 
wall composed of wire cages filled with stones, borrows the materials but not the 
processes from the site – the gabion wall is a method developed through 
engineering projects rather than vernacular traditions. 



Section 1 
Chapter 3: Space as a Practised Place 

‘Breakdown’ (2001) by Michael Landy, found place in a vacant C&A store at the 
western end of London’s busiest shopping street, Oxford Street. 
It was a performance for a period of a month- a big conveyor belt was installed 
inside the store to form a large circuit with men and women in blue overalls 
positioned inside it at various machines. All kinds of household items, from 
books to a pair of slippers, each in a plastic bag and labelled with an inventory 
number, circulated on the belt. The people in overalls, including the artist, 
engaged in different operations – one to remove the plug from a fridge, another 
to pass pieces of wood into a shredder. Behind them, pinned onto the wall, were 
lists of objects under categorized headings such as ‘Electrical Equipment’, 
‘Furniture’ and ‘Clothing’. 
7010 objects in 15days  

Performance plays a major role in ‘Breakdown’, in the day-to-day 
activities that take place on the production line. 
Irony, parody, mimicry, all these are modes of performance where the 
relationship between the ‘copy’ and the ‘original’ action differ – some copies aim 
to be exact replicas of originals, others replicate in order to critique, yet others 
exaggerate difference for comic effect.  

She believes it is still possible to suggest that Landy transformed a place into a 
space. In other words, his art intervention operated as a critical spatial practice 
by acting out the various spatial practices of destroying or ‘breaking down’ 
objects on a site where the spatial practices of commodity accumulation normally 
predominate; his work provided a ‘space’ of critical engagement in the ‘place’ of 
commodity consumption. 

Work by Rem Koolhaas and the OMA (Office for Metropolitan 
Architecture) has emphasized the importance of researching the activities that 
already exist on urban sites, bringing these to the centre stage of architecture, 
as well as documenting the design process and publishing this as visual material 
along with images of final buildings. Published in 1995, S, M, L, XL brought
together different modes of writing – description, proposition, manifesto, diary, 
fairy tale, travelogue and mediation on the contemporary city – along with 
documentation of the design work produced by OMA over the past 20 years, all 
arranged according to scale. Presented in a documentary fashion, yet mixing 
the real with the imaginary, fact with fiction, research and documentation of the 
activities or practices active in a site prior to proposing a design are positioned 
alongside design processes from conceptual ideas to construction drawings of 
completed buildings. 
In her opinion, the tension between celebrating the advantages of advanced 
consumer capitalism and critiquing the social injustices this has produced. 
Occupying such a position has led Koolhaas to make some ambiguous moves, for 
example to produce a critique shopping in his research yet also to serve as house 
architect of Prada. While contemporary museums borrow modes of displaying 
objects from sites of commodity consumption, this design for a shopping space 
draws on the architectural devices used in museums and theatres, building types 
designed for displaying objects and bodies, allowing, for example, an area of the 
shop to be used as a performance theatre at night. However, playing on 
Koolhaas’s own terms. 
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Kunst des Handelns, Michel de Certeau

Der Totalitarismus von ökonomischen und politischen Systemen lässt den Konsumenten 
immer weniger Handlungsspielraum. Produkte werden für spezifische Anwendungen gestaltet 
und lassen immer weniger Raum für eine Manipulation von Seiten des Verbrauchers zu. Das 
betrifft Objekte (Produktpolitik von Apple, CloudServices, Autos, Design against crime…) 
gleichermaßen wie Vorstellungsbilder (Lifestyle, Karriere, Selbstdisziplin…). Jeder Bereiche 
des Lebens muss scheinbar von einem speziellen Produkt oder eine spezielle Lösungsmethode 
besetzt werden können. Michel de Certeau dechiffriert Handlungsweisen, die dieses immer 
engmaschigere Ordnungssystem unterwandern. Er benennt Praktiken des Alltages deren 
Ziele nicht von einer mächtigen Obrigkeit von vorne herein definiert sind und die keinen 
ökonomischen Profit anstreben. Diese Praktiken finden außerhalb eines Systems statt. Es sind 
Umgangsweisen mit “von einer herrschenden ökonomischen Ordnung aufgezwungenen”1 Pro-
dukten. Die Art und Weise, wie Konsumenten diese Produkte gebrauchen ist vom Ordnungs-
system nicht vorhersehbar und statistisch nicht erfassbar (Die jährliche Meldung zu Weih-
nachten dass so viele Bücher wie niemals zuvor gekauft wurden heißt nicht, dass auch mehr 
gelesen wird. Denn was die Konsumente mit den Bücher machen - als Dekorationsgegenstand 
im Wohnzimmer eignen sie sich, gestapelt ersetzen sie ein fehlendes Tischbein… - ist nicht 
erfassbar.) aber für die Gesellschaft entscheidend weil sie eine sozio-politische Ethik in den 
Kapitalismus zurückbringen (siehe die Praktiken „faire de la perruque“ und „Potlatch“)2. In 
dem von Foucault analysierten panoptischen Orten bilden die “Praktiken und Listen von Kon-
sumenten letztlich ein Netz einer Antidisziplin”.3

Zentral in Certeaus Analyse sind die beiden Gegensatzpaare “Ort und Raum”4 und “Strategie 
und Taktik”5. “Ort” bezeichnet jede Ordnung, “nach der Elemente in Koexistenzbeziehungen 
aufgeteilt werden.”6 Das heißt, klar definierte - das eigene oder das andere - Elemente stehen 
neben einander. Die Elemente werden von einer Grenze definiert, die verhindert, dass Frem-
des in das Eigene eindringen kann, denn das würde die innere Ordnung durcheinanderbrin-
gen. Architektur schafft Orte. So ist zB die Straße ist ein Ort. Zäune, Randsteine, Grünstreifen 
usw. definieren Bereiche, die nebeneinander existieren. Ein “Raum” entsteht dann, wenn 
jemand durch diese Orte schreitet und sie durch den Akt des Gehens belebt dh. miteinander 
in momentane Verbindung bringt. Räume sind abhängig von Aktivitäten. Der Sänger in der 
Fußgängerzone erschafft einen anderen Raum als die Protestierenden auf der Straße. Vorraus-
setzung für beides ist ein Ort (die Straße). Auch die “Strategie” braucht einen Ort. Als Strate-
gie werden langfristige, zielgerichtete Manipulationen von Machtverhältnissen bezeichnet, die 
zwischen Subjekten stattfinden, welche mit Wille und Macht versehen sind. Das sind Staaten, 
1 Michel de Certeau, Kunst des Handelns (L’invention du quotidien.1 Arts de faire, Union de Générale d’Editions, coll. 10/18 Paris 1980), aus dem Französischen  
 von Roland Voullié, Merve Verlag Berlin, 1988, S. 13
2 vgl. Michel de Certeau, Kunst des Handelns, a.a.O., S. 69 -76 
3 Ebd., S. 16
4 vgl. Michel de Certeau, Kunst des Handelns, a.a.O., S. 217
5 vgl. Michel de Certeau, Kunst des Handelns, a.a.O., S. 85
6 Ebd., S. 218



2

Unternehmen, das Militär, wissenschaftliche Institutionen usw. die, ausgehend von einem Be-
sitz (Materiell oder immateriell - Rohstoffe, Wissen, usw) theoretische Orte (totalisierte Sys-
teme) ausbilden können, die wiederum auf die physische Ordnung der Welt einwirken. Zum 
Beispiel rechnet ein Staaten, der sich schurkenhaft benimmt (wenn genügend andere es so 
sehen),  mit Sanktionen oder einem Embargo. So zeigen sich Machtverhältnisse die zwischen 
konkreten Subjekten herrschen. Geographische und politische Karten stellen solche statischen 
- aber nicht zeitlosen - Beziehungen dar. Mit “Taktik” bezeichnet de Certeau jene Praktiken, 
die bestehende, aufgezwungene Strukturen auf andere Weise Nutzen als geplant war. Wesent-
lich an Taktiken ist, das sie vorhandene Systeme akzeptieren und nicht auf Zerstörung oder 
Ersetzten der Systemen aus sind. Sie sind auf die bestehende Ordnung angewiesen und ver-
breiten sich in ihr wie ein Computervirus. Da sie sich ständig Wandeln, immer in Bewegung 
sind, ständig auf Kontexte reagieren, schaffen sie keinen stabilen Ort der etwas “Eigenes” ist 
d.h. kein Territorium, von wo aus sie expandieren können oder von wo aus ihr Blick das An-
dere definiert.(Im Gegensatz zur Strategie.) Sie sind flüchtig, existieren nur im Akt dh. in der 
Zeit. Die Taktik ist die Praktik des Schwachen. Sie ist das, was Nasreddin Hodsche überleben 
lässt7, was Guido in “Das Leben ist schön”8 benutzt um aus der KZ-Hölle ein Spiel zu machen, 
was Christoph Schlingensief benutzt um eine Talkshow9 zu produzieren, was Occypy Wall 
Street ermöglicht hat den Zuccotti Park10 zu besetzen und was Urban Hacker11 öffentlich zur 
Schau stellen.

7 siehe Leonid Solowjow, Die Schelmenstreiche des Hodscha Nasreddin, Frankfurt am Main, Eichborn, 1988
8 siehe den Film “Das Leben ist schön” (Originaltitel: La vita è bella) von Roberto Beningni, 1997
9 siehe das Projekt “U 3000” von Christof Schlingensief, 2000
10 siehe http://places.designobserver.com/feature/occupy-wall-street-places-and-spaces-of-political-action/35938/
11 siehe z.B. die Arbeiten von Florian Riviére http://www.florianriviere.fr



















Kunst und Autonomie

Brian Hoy
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"In the dissolving discipline of Architecture, how can transdisciplinary practice facilitate
improvements in the built environment and what is the resulting role of emerging architects in an
increasingly outsourced industry?"

As a student of architecture that has been employed intermittently in the architecture industry for eight
years, I am to a certain extent already a product of both architectural education and practice. The
advantage of my current position is that I have the embryonic luxury of student status, whilst my
opinions are informed by a trickle feed of experiences in industry. This has undoubtedly turned me into
somewhat of a skeptic, but as an unhatched fledgling with limited professional commitments this
skepticism has the positive potential to constructively inform how I choose to engage/disengage with
the architectural industry.

Central to this decision is an evaluation of the role of the architect in 2013 and beyond, which I would
outline initially from an employment perspective.

http://www.archdaily.com/341449/bd survey reveals 22 of uk architects unemployed/
(accessed 17.06.2013)



These statistics show bleak career prospects for emerging architects, who have been lead to believe that
they are learning a skilled and valuable trade, and who hold on to some sliver of hope that if they stay in
their box and learn from those above them, they will climb some kind of career ladder and one day etch
their name into the urban landscape, or at least inherit some kind of financial security from their many
years in training. In reality, the most important thing you can learn from a commercially successful
architect in pursuit of a similar outdated career model, is their phone book.

Diller and Scofidio' Slow House 1989



In schools we are often taught to idolise high design, such as the Slow House by Diller and Scofidio, as
something to strive for, objects of beauty, but outside of 'boutique' and architecture, architects are left
floundering between project managers, property developers, contractors, sociologists, structural
engineers, envirionmental consultants, services engineers, town planners, model builders and
visualisation companies, left with a coordination, drafting and general scapegoat role, the parameters
sever the ties of practice and theory, the necessary skills neither taught nor desired in schools.

"Over the last decades, what used to be know as architecture has disintegrated into a plethora of
practices. This change from a profession or clearly outlined discipline into a series of practices was
fuelled and mobilized by a certain politicisation, which emerged in the mid 1990s. These practices are
trying to achieve many disparate aims, but might be united by a singular quality that is the possibility
and skill of the imagination, formulation, and design of strategic frameworks that enabkle things to
happen. The problem, however, is that this abstract quality is continuously applied in the same old field
and turf, which failed architects in the first place. This raises the question of positioning how one
situates him or herself within the larger territory of critical practices."
Markus Miessen
The Nightmare of Participation, 2010 Sternberg Press

"One place to start is surely with architectural education. Schools cannot carry on on churning out
architects — too many of them poorly educated — pursuing unpaid or lowly paid jobs with no future."
Amanda Baillieu
http://www.bdonline.co.uk/survey shows the profession must transform to survive/5051383.article
(accessed 17.06.2013)

This is not to say that Architecture itself is unemployed, but rather that it has become saturated with
mediocrity, driven by an economics based philosophy, that on the most part overrides the theory and
ideas that students and academics so passionately engage in, producing post capitalist products with no
experimental or progressive value and a minimal relationship to the idealistic world that academia
perpetuates. Testing is for students. Building is for architects. The relationship between research and
practice is stretched to an almost invisible extent, the remaining pathways available for the true
application of the skills learnt in education being fringe or crossover disciplines, such as video or sound
art.



Keiichi Matsuda, Barlett Architecture Graduate
http://www.keiichimatsuda.com/
(accessed 17.06.2013)

Lynn Fox Three Bartlett Architecture Graduates
http://www.lynnfox.co.uk/
(accessed 17.06.2013)



Ambient Art Lab, Vienna
http://www.ambientartlab.at/
(accessed 17.06.2013)

The problem with this route is an ethical one. I believe that architecture should serve society and
provide solutions for its needs rather than indulge purely in entertainment and although the relationship
between art and technology can undoubtedly investigate valuable phenomenon and techniques to help
us understand the rapidly changing technology driven world in which we live, it lacks the direct contact
with communities that allows the community interests to be transferred into solutions for the
community.

If the production of the built physical built environment is being both sustained and crippled by the
power of global financial centres, how does one proceed to bridge the gap between progressive
intelligent design and a the cities in which we live? I believe that the poor health of conventionally
practiced discipline with regards to fees and employment is an opportunity for emerging architects to
rediscover architecture as a high art and to differentiate themselves from the commercial market in
order to redefine the value of architecture within society.

In recent years this attempt to evolve architectural practice has been typically exercised through the
workshop process. One architect who has been relatively successful at community based architectural
strategies is Patrick Bouchain, exploiting loopholes in the law by gaining an intimate knowledge of it.



Workshops with Patrick Bouchain
http://www.legrandensemble.com/
(accessed 17.06.2013)

To place an emphasis on such skills in architecture schools would mean a radical shift in the syllabus and
a radical shift in the type of applicants it would attract. From Patrick Bouchain and Exyzt's work, an
aesthetic shift is also visible. Likewise in the Hong Kong Community Museum Project, the community
driven approach immediately challenges the public perception of architecture or design.

http://www.exyzt.org/
(accessed 17.06.2013)



Tool Project Hong Kong Community Museum Project
http://www.hkcmp.org/cmp/
(accessed 17.06.2013)

Is this anti materialistic, anti capitalist aesthetic a necessary by product of a progressive architecture, or
can architects be more surreptitious in employing a revived set of ethics in a coca cola world. An
interesting example of a practice that bridges the slick and the ethical is fledgling practice Alma nac.

Free Architecture Alma nac
http://www.alma nac.com/
(accessed 17.06.2013)



Emerging Group Alma nac
http://www.alma nac.com/
(accessed 17.06.2013)

Architecture in Schools Alma nac
http://www.alma nac.com/
(accessed 17.06.2013)



I find their work in schools particularly interesting because I harbour a personal theory that the concept
of the architect in the building industry has become fully futile and should be intentionally dissolved, the
new role of the architect being a mediator between the public. If children became conscious of their
built environment at an early age quality control and expectations would rise. Research could be fed
directly to the public. The popular and the underground would retain their usual existential
interdependency, but architecture would really belong to society. In short, the bridge between theory
and practice should be bridged by the people that inhabit.

If everyone in Manchester was as conscious of their surroundings as they are of football, the result
would be sublime.
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Das Buch Installations by Architects: Experiments in Building and Design is eine in fünf Teilen  
strukturierte Zusammenfassung von Projekten, die Praxis und Forschung in Verbindung setzen  
und einen bedeutenden Einfluss auf der Architekturpraxis hatten . Die beiden Autorinnen haben 
sieben Jahre investiert um das Beste von ihren Sammlungen richtig vorzustellen und zu 
dokumentieren. Das wirklich neue Aspekt in dem Buch ist die Verwendung und das Nutzen von 
dieser Praxis für pädagogische Zwecke .  
Bei der Erstellung von  Installationen, haben Architekten Arbeitsweisen aus der Welt der Kunst, 
wie die Wahl und Kontrolle des Inhalts des Objektes in vollem Umfang angeeignet. Die  
künstlerische Praxis hat Architekten Lizenz gegeben, um sich von den Verpflichtungen der 
Funktion, Schutz und Dauerhaftigkeit mit architektonischen Gestaltung assoziiert freizugeben. 
Auf diese Weise führten die neuen zusätzlichen Erfahrungen und Perspektiven von ihrer eigenen 
Disziplin auch zu  Erweiterung des Publikums. Es gibt drei Arten wie Architekten mit 
Installationen umgehen können : erstens Experimentieren mit Material und sozialen 
Dimensionen der Architektur, zweitens Gespräche sowohl mit Wissenschaftlern und der breiten 
Öffentlichkeit über die gebaute Umwelt zu schaffen und drittens zukünftige Architekten zu 
erziehen. 
Eine Installation ist in der Regel das Endprodukt für einen Künstler, für Architekten ist es aber ein 
erster Schritt in einem langen Entwicklungsprozess. Installationen von Architekten sind mehr 
oder weniger wie Wettbewerb Design. Die Idee ist immer das selbe- man arbeitet an  
Variationen, die später richtig in der Sphäre der Architektur inegiert werden können. Wie Papier 
Projekte in der Abwesenheit von "echten" Architektur entworfen, bieten Installationen 
Architekten einen anderen Weg, um in kritischen Fragen, ihre Praxis fortzusetzen. Die 
Experimente mit architektonischen Materialien können Einfluß auf den gebauten Umwelt haben. 
Eine  künstlerische Installation ermöglicht andare Aspekte eines Materials oder Forms zu sehen 
und neu zu interpätieren. Wobei der kleine Maßstab eine wichtige Rolle hier spielt.  
 
Autoren: 

Sarah Bonnemaison ist  Direktor der Design-Firma Filum Ltd, Professorin für Architektur an der 
Dalhousie University und Forscher am Nova Scotia College of Art and Design. In ihren Projekten 
stehet im Mittelpunkt  die  Integration von menschlicher Bewegung. Ihre Arbeitsfelder sind 
Architectural Design, Strukturen, Architekturtheorie und Kritik, Landschaft Geschichte und 
Tourismus. Zu ihren Forschung und Design Interessen gehören 
Leicht und gespannte Konstruktionen, die Architektur und Städtebau temporäre Festivals, sowie 
Tourismus und seine Auswirkungen auf die lokalen Kulturen.  

Ronit Eisenbach: Eine Professorin an der University of Maryland School of Architecture, Planning 
& Preservation. Architektin, deren kreative und wissenschaftliche Anstrengungen an der 
Schnittstelle von Kunst und Architektur stehen. Sie beschäftigt sich mit dem  Diskurs über die 
gebaute Umwelt zu erzeugen. Durch eine Praxis, Lehre, Ausstellungsdesign und den Bau von 
temporären ortsspezifischen Umgebungen untersucht sie die die subjektive Wahrnehmung und 



die Erfahrung von Ort. In ihren Installationen sind die Elemente der Architektur wie Licht, Farbe, 
Raum und Schatten im Gespräch mit der menschlichen Bewegung integriert.  

Geschichte :  

Die Installation ist eine  dreidimensionale, raumbezogene Kunstform im Innen- und Außenraum 
und ermöglicht die Verwendung jeglichen Materials, wie auch von Zeit, Licht, Klang und 
Bewegung im Raum. Die Kunstgeschichte betrachtet heute als erste Installationen im 
vorgenannten Sinn Raumgestaltungen und -konzepte der ersten Hälfte des 20. Jahrhunderts wie 
beispielsweise die Inszenierung von Piet Mondrians . Direktere Vorgänger heutiger Installationen 
sind Kurt Schwitters während des 2. Weltkrieges zerstörter Merzbau (1923–1936/37, Hannover) 
und Oskar Schlemmers nicht verwirklichtes Lackkabinett (1940). Ein wichtiges Projekt noch dazu: 
Gregor Schneiders Totes Haus u r 1985-Gegenwart zählt zu der bedeutendsten existierenden 
Rauminstallation der Gegenwart. 

Für das Buch die ausgewählten Projekte werden in fünf thematische Themen gruppiert: 
Tektonik, Körper, Natur, Erinnerung und öffentlichen Raum.  Die Darstellung der Projekte erfolgt 
in zwei Teilen. Teil eins ist eine textbasierte Beschreibung der Arbeit, der Kontext, Kommentare 
und Kritik, während der zweite Teil ist eine visuelle, hauptsächlich fotografiert basierte 
Dokumentation mit kurzer Erläuterung Texte, vor allem erklären, den Inhalt jeder Abbildung. Die 
beiden Teile sind räumlich getrennt.  
Dokumentierte Werkes gehören Diller + Scofidio (1993), Bad Press, Dissident Bügelservice; Pilip 
Beesley (1998-2007), Geotextilien; Marco Casagrande und Sami Rintala (1999), Land (e) scape; 
fieldoffice (2001), NY A / V oder die pixualisation von Fassaden von Lab [au] (2007), berühren. 

 

Ausarbeitung von Tectonics:  Durch die Erforschung neuer Arten der Montage und Materialien, 
erinnert uns dieser Abschnitt, dass die Architektur nicht an der Fassade stoppt. DerBegriff „ Tektonik “ 
(griechisch) Architekten benutzen, um zu beschreiben ihr Interesse an Konstruktionsdetail. Das Wort 
Architekt ist selbst von diesem Begriff abgeleitet, was darauf hindeutet, dass die Tektonik der Kern des 
Berufs ist. Tektonik hat einen zentralen Platz in der Disziplin beibehalten, wie Architekten mit neuen 
Materialien und Baugruppen zu innovieren.  

Mark West, Fabric Formed Concrete 1991- 2006 : Mark West ist der Gründer des Center for Architectural 
Structures and Technology (CAST) an der Universität von Manitoba, Kanada. Durch den Einsatz von 
Textilien, die Dehnung und Verformung, wie sie mit nassem Schlamm gefüllt sind, maximiert er die 
Plastizität des Betons. Mark West ist international als Erfinder zahlreiche Verfahren zum Gießen von 
Beton in flexible Schalungen anerkannt. Seine ersten Versuche in diesem Bereich (1986) haben zu einer 
Reihe von Full Scale-Konstruktionen aus Stoff geformten Strukturen in Kanada, den Vereinigten Staaten, 
Chile, Puerto Rico und geführt. Diese technische Forschung wurde durch Ausstellungen von Zeichnungen, 
Fotografien, Installationen und integrierte die Erkundung der Zukunft der architektonischen Gestaltung 
einher. Seine Forschung wurde vielfach veröffentlicht und auf architektonische, Bauingenieurwesen und 
Bauwirtschaft Konferenzen international. Er definiert Beton als Flüssigkeit und maximiert auf diese Weise 



dessen Plastizität. Seine Experimente sind auf sichtbare architektonische Elemente wie Säulen, Balken, 
Gewölbe und Platten konzentriert. 

Pressure Buildings and Blackouts  war eine ortsspezifische Installation, die einen Galerieraum, 
seine Fassade und die Strasse in Verbindung setzt. Von unterschliedlichen Öffnungen in der 
Holzfassade gehen organischen Betonstrukturen. Die Technik hat er selbst entwickelt. Diese 
Experimente deuten auf ein völlig neues, unerforschtes Gebiet der organischen Form in der 
Architektur. 
„ On the street people stopped. They looked, walked toward it, and then they reached out with 
their hand and touched. They were always surprised that it was hard, not soft. It happened all 
the time. “ 

Tektonik und  Ornament : die Idee zum Ausdruck zu strukturellen Kräfte durch Ornament 
überdauert frühen modernistischen Architektur. die sichtbare Stahl von Mies van der Rohe, zum 
Beispiel dient keine strukturelle Funktion aber gibt es nur, um die versteckten Stahlkonstruktion 
innerhalb einer Instanz von Kunstform direkt darstellt Work Form auszudrücken. die Skelett-
Armaturen von Santiago Calatrava unite Onamet und Struktur in einem. 
Mette Ramsgard Thomse, Vivisection: ist ein räumliches Experiment, wie ein Techtonic 
Oberfläche kann eine Kapazität für Fernerkundung und Betätigung einzubetten erforscht. Die 
Seide und Stahl Material ist leitfähig wodurch die Architekten in elektronische Signale durchlässt. 
Durch die Verwendung von Antenne basierten Sensorchips der Stoff "fühlt" die Anwesenheit des 
Publikums. Die Sensoren informieren ein Netz von verteilten Mikro-Computer, die wiederum 
steuern die Fans, Aufblasen und Entleeren internen Blasen in der Struktur. Um das Gebäude 
Reaktion auf Temperatur, Licht, und so weiter zu erhöhen, haben Architekten begonnen, neue 
Wege zur Integration von Kommunikationstechnologien und Robotik in Strukturen und 
Baumaterialien zu erkunden. 
 

Ausarbeitung von Natur  
 
Die Anlagen in diesem Kapitel konzentrieren sich auf die Darstellung der Natur in der Architektur 
und so erinnern sie uns, dass die Architektur eine verantwortungsvolle Haltung gegenüber der 
Natur mitgestalten kann. All diese Installationen sprechen für eine Ökologie, die die Beziehung 
zwischen den gebauten und natürlichen Welten Neufassung als eine Symbiose und 
Interdependenz, rhater als Beherrschung und Ausbeutung. 
 
Pierre Thibault Architecte, Winter Gardens, Quebec, Canada 
 
Pierre Thibaut hat die Aufgabe 6 Winterinstallationen im norden Quebec zu gestalten. Die erste 
Installation namens Caravan ist eine Serie von Kuppelzelten auf gefrorenem See. Der 
Grundgedanke ist, dass Nomadentum ständig mit uns ständig ist, und dass die ganze Zeit alles in 
Bewegung ist. Die zweite Installation genannt Konstellationen wurde wieder auf einem 
zugefrorenen See inszeniert und benötigt mehr als fünfzig Teilnehmer. Über zehn Nächte 
zündeten sie zweitausend Kerzen auf einem orthogolan Gitter oben auf dem Eis des Sees 



platziert. Ein kleiner Brunnen gegraben in den Schnee geschützt jede Flamme aus dem 
Nachtwind.. Für Thibaut scheint die Installation  wie eine große Choreografie. Es verwandelt sich 
wie einen Sonnenutergang.  Diese Installation unterbrenchen den schlafenden Panorama der 
Quebec Winterlandschaft. Die Einführung eines fremden Elements in einer unberührten 
Landschaft warf die Frage auf, was ist natura. Ein ahnungsloser Betrachter könnte die exquisite 
Stille und Perfektion von einem gefrorenen See von den Tausenden von Kerzen aus dem Eis und 
Schnee verbessert gefunden haben. Das Ergebnis ist ein Spiel auf den wahrgenommenen 
Ästhetik Land, Himmel und Eis in dieser, der weltweit südlichsten Taiga. 
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