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In ARCH+ 190 „Stadtarchitektur São 
Paulo“ erschien eine Karte (S. 71), die 
unzählige kleine Initiativen und Mi-
kro-Interventionen, die den urbanen 
Raum São Paulos durchdringen, ver-
zeichnete. Sie wurde von dem brasi-
lianischen Architekten Marcos Leite 
Rosa zusammengestellt. Als ein Bei-
spiel wurde die Boxschule unter dem 
Viaduto do Café vorgestellt, die für 
einige Jahre den zufällig entstande-
nen Restraum zwischen Brücke und 

Böschung unter einem der vielen in-
nerstädtischen Viadukte São Paulos 
bespielte. Bereits 2011 bestand diese 
Boxschule nicht mehr an diesem Ort, 
im Zwischenraum der gegenüberlie-
genden Seite dagegen hatte sich in-
zwischen eine Tagesversorgung für 
Obdachlose eingerichtet. Aus einer 
Recherche, die Marcos L. Rosa 2008 
für den Urban Age Award durch-
führte, wurden 130 Projekte ausge-
wählt, von denen schließlich 20 do-
kumentiert und 2011 in dem vorlie-
genden Band veröffentlicht wurden. 
Die ausgewählten Projekte, die aktiv 
öffentliches kollektives Leben in 
Räumen der Stadt initiieren, werden 
zunächst fotodokumentarisch vorge-
stellt und anschließend auf jeweils 
zwei Seiten detailliert erläutert. Diese 
Projektblätter katalogisieren die In-
terventionen nicht einfach, sondern 
zerlegen die Projekte jeweils systema-
tisch in Komponenten, um aufzuzei-
gen, wie sie zur Rekodifi zierung von 
Stadt- zu öffentlichen Räumen bei- 
tragen.

Zwei dieser im Buch vorgestellten 
Projekte ganz unterschiedlicher In-
tensität seien hier beschrieben:

Instituto Acaia – Elisa Bracher, 
eine bekannte brasilianische Bild-
hauerin, hat ein kulturelles Zentrum 
für Kinder und Frauen an mehreren 
Standorten im Stadtteil Vermelho 

initiiert. Eine kleine Gebäudegruppe 
mit Höfen und Veranden auf dem 
Grundstück neben ihrem Atelier be-
herbergt diverse Werkstätten, Ar-
beitsräume, eine große Küche und 
Spielfl ächen. Zielgruppe sind die Be-
wohner zweier winziger Favelas in 
der Nähe, die auf je einer langen, 
sehr schmalen Straßenparzelle ex-
trem ungünstig geschnittene Grund-
stücke besiedelt haben. In den Fave-
las gibt es Dependancen oder viel-
mehr die Keimzellen des Instituto 
Acaia. Eine der Dependancen ist ein 
winziger öffentlicher Platz, bei einer 
anderen wurde eines der Häuschen 
zu einem öffentlichen Servicehaus 
umgewandelt. Im unteren Bereich 
befi ndet sich dort ein Waschsalon, 
mit dem sich eine Bewohnerin nun 
ihren Lebensunterhalt verdient, darü-
ber ist eine kleine betreute Stube für 
Kinder eingerichtet. Diese sozialen 
Mikro-Infrastrukturen respektieren 
die Architektur der Favela, die als 
architektonischer Ausdruck ihrer aus 
dem Norden Brasiliens stammenden 
Bewohner wertgeschätzt wird. Die 
Häuser einer Favela als Architektur 
anzusehen ist in São Paulo offenbar 
ungewöhnlich, denn auch renom-
mierte Projekte von Favela Up-
grading operieren weiterhin mit Ab-
riss und modernistischen Implan-
taten. Auf dem bislang von Werk-
stätten, Logistikunternehmen und 
dem Großmarkt geprägten Stadtteil 
Vermelho liegt ein starker ökonomi-
scher Verwertungsdruck; den Eigen-
tümern der benachbarten neuen 
Wohnanlage wurde die Beseitigung 
der Favela zum Einzugstermin ver-
sprochen. Ob sie trotz des Einsatzes 
von Elisa Bracher jetzt noch exis-
tiert? Die Dynamik der Stadt São 
Paulo ist überwältigend. Aber auch 
von ihrer Struktur her sind alle Pro-
jekte fl exibel, taktisch auf Interven-
tion in Prozesse und nicht auf Dauer 
angelegt. 

Aprendiz – Der von der Mittel-
klasse geschätzte, zentrale Stadtteil 
Vila Madalena ist extrem dicht be-
baut. Betrachtet man Luftbilder des 
Viertels, könnte man es mit Tokio ver-
wechseln, läge nicht doch die Struktur 
eines Rasters zugrunde, soweit es die 
Topographie zulässt. Freifl ächen und 
öffentliche Aufenthaltsräume sind 
kaum vorhanden. Hier setzt die Inter-
vention an. An der Mündung zweier 
Straßen entsteht ein kleiner Platz – 
kaum mag man ihn so nennen – und 
durch etwas Aufpfl asterung wird der 
Übergang erleichtert. Vor allem aber 
erschließt sich von dort ein seltsamer 

schmaler langer Außenraum durch 
den ganzen Block hindurch über ei-
nem gedeckelten Kanal, eng gefasst 
von über 3 m hohen Rückmauern der 
angrenzenden privaten Parzellen. 
Diese Mauern sind lückenlos mit 
Graffi ti bedeckt, eine einzige lange 
Galerie von hervorragenden Wandge-
mälden tut sich auf.

Die in der Publikation vorge-
stellten Projekte interagieren in ex-
trem unterschiedlichen sozialen Kon-
texten. Aber meist nutzen sie Lücken, 
Resträume von Infrastrukturen, mar-
ginalisierte, fast unsichtbare kleine 
Löcher im Gewebe der Stadt. In der 
Würdigung der „urban creative prac-
tices“ als wesentliche Instrumente 
urbanistischen Handelns, in ihrer No-
bilitierung als Micro-Planning, in der 
Wertschätzung von – auch beschei-
densten – Alltagsräumen als substan-
tiellen Komponenten des Öffentli-
chen liegt der wesentliche Wert des 
Buches. Nie geht es nur um Um- 
Interpretation des Vorhandenen, im-
mer um Neudefi nition durch kreati-
ves architektonisches Eingreifen. Auf 
den ersten, den einzelnen Projekten 
gewidmeten Teil folgt ein zweiter, der 
Essays im Sinne eines theoretischen 
Tableaus zusammenträgt. Ohne di-
rekten Bezug zu nehmen, bieten die 
Texte einen Resonanzraum für die 
Entwicklung architektonisch urba-
nistischer Taktiken. 

 Sophie Wolfrum 

Steen Eiler Rasmussen
London. The Unique City, 

Die Geschichte einer Weltstadt
hrsg. v. Ulrike Franke und Torsten Lockl

Bauwelt Fundamente, Bd. 149, 2013
ISBN 978-3-0346-0820-6

Microplanning – Urban Creative Practices
Micro Planejamento – 

Práticas Urbanas Criativas
Herausgegeben von Marcos L. Rosa

São Paulo 2011, 230 Seiten, 
Brasilianisches Portugiesisch /Englisch

ISBN 978-85-293-0145-7

Das Standardwerk von Steen Eiler 
Rasmussen aus dem Jahre 1934 er-
scheint erstmals auf Deutsch in der 
Reihe Bauwelt Fundamente in einer 
Übersetzung von Ulrike Franke und 
Torsten Lockl.
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Politische Bezüge 
der Architektur – 
in 9 + 1 Kategorien

Hans Hollein. Aircraft Carrier City in Landscape, project. Exterior perspective. 1964. The Museum of Modern Art, New York. Philip Johnson Fund, 1967

Pedro Gadanhos Debüt als Kurator 
für Architektur am Museum of Mo-
dern Art in New York

Architektur sei schon immer po-
litisch gewesen. So will uns die jüngste 
Architekturausstellung des Museum 
of Modern Art glauben machen: 9 + 1 
Ways of Being Political: 50 Years of 
Political Stances in Architecture and 
Urban Design. Mit einer Auswahl von 
100 Werken aus dem 28.000 Stücke 
umfassenden Gesamtbestand der Ar-
chitektur- und Designsammlung hat 
der 43-jährige Portugiese Pedro Ga-
danho seine erste Schau als neuer 
Kurator für Architektur des Muse-
ums zusammengestellt. 

Die seit 1932 aufgebaute und seit-
her stetig gewachsene Architektur- 
und Designsammlung hat das New 
Yorker Museum of Modern Art im-
mer wieder eingesetzt,  um Themen, 
Trends und vor allem die Geschichts-
schreibung zu steuern. Mit der aktu-
ellen Architekturausstellung versucht 
die Institution, vorhandene oder sug-
gerierte politische Anbindungen ver-
schiedener Avantgardebewegungen 
seit der Nachkriegszeit mit der aktu-
ellen Architekturszene in Verbindung 
zu setzen. Dass ein solches Vorgehen, 
mit dem ein breites Publikum be-
dient werden soll, nicht ohne Belie-
bigkeit und eine Verfl achung der Zu-
sammenhänge geschehen kann, liegt 
auf der Hand. Die schiere Ausstrah-
lung der gezeigten Werke allerdings 
entfaltet, unbeachtet ihrer theoreti-

schen Klassifi zierung, eine Wirkung, 
der sich kaum ein Besucher wird ent-
ziehen können. Fast könnte man mei-
nen, der Slogan, Architektur sei ei-
gentlich in jeder hier gezeigten Form 
politisch, sei ein bloßer Vorwand, um 
diese Schätze aus der Sammlung in 
solcher Dichte zu zeigen.

Im ersten und größten Raum 
spielt die Ausstellung ihre Trümpfe 
aus. Unprätentiös sind beidseitig des 
Raums gerahmte Zeichnungen ge-
hängt. Die überwiegend unrealisier-
ten Projekte aus den 1960er- und 
1970er-Jahren sind in den zwei Kapi-
teln Radical Stances und Fiction and 
Dystopia zusammengefasst. In den 
Begleittexten wird nachdrücklich auf 
das politische Potential der Architek-
turprojekte hingewiesen, darunter 
zwölf Zeichnungen und Collagen aus 
der Serie Exodus, or the Voluntary 
Prisoners of Architecture von Kool-
haas, Vriesendorp und Zenghelis aus 
dem Jahr 1972 (vgl. S. 32 ff. in diesem 
Heft), und weitere Sammlungsbe-
stände von Andrea Branzi, Peter 
Cook, Léon Krier, Cedric Price, Aldo 
Rossi und Bernard Tschumi. Dieser 
erste bildstarke Raum bildet den Auf-
takt für die weiteren sieben Sequen-
zen, die unter Titeln wie Consuming 
Brandscapes oder Occupying Social 
Borders den Bogen bis in die Gegen-
wart spannen. 

Die Zuordnung der 100 Werke zu 
neun Themenkomplexen scheint zu-
weilen austauschbar, vor allem, wenn 

am Ende des Rundgangs unter dem 
Titel Interrogating Shelter Peter Ei-
senmans Axonometrien der House IV 
Transformation Study (1975) kom-
mentarlos neben Skizzen zum Grow-
ing House für Caracas von Marjetica 
Potrč (2003) gehängt wird, als ob die 
autonome Architektur sich nie ge-
genüber der sozialen Plastik abge-
grenzt hätte. Die Performance IKEA 
Disobedients des jungen spanischen 
Architekten Andrés Jaque, die zwei 
Mal stattfand, ergänzt die neun Kapi-
tel als „+ 1“ und ist auf einem Video-
monitor am Ende der Ausstellung 
dokumentiert. 

Der forcierte Bezug zur Politik 
markiert ein neues Kapitel in der 
Geschichte des MoMA. Seit Philip 
Johnson 1932 die Architektur- und 
Designsammlung gründete, deren 
erster Kurator er dann auch war, 
übte er weit über das Museum hinaus 
großen Einfl uss aus. Ausstellungen 
wie jene zum International Style 
(1932, zusammen mit Henri Russell-
Hitchcock) bis zu Deconstructivist 
Architecture (1988, zusammen mit 
Mark Wigley) prägten nachhaltig Be-
griffe, mit denen Architektur bis 
heute kategorisiert wird.

Unter der Leitung von Barry 
Bergdoll, Chefkurator für Architek-
tur und Design seit 2006, hat nun Pe-
dro Gadanho als Kurator für Archi-
tektur die Nachfolge von Andres 
Lepik angetreten, der als Museums-
direktor und Professor für Architek-

turgeschichte an die TU München 
berufen wurde. Bereits Lepik hatte 
vor knapp zwei Jahren die von John-
son geprägte, vorwiegend formale 
Ausrichtung der MoMA-Architek-
turausstellungen mit der Schau Small 
Scale – Big Change. New Architec-
tures of Social Engagement in die 
Vergangenheit gerückt.

9 + 1 Ways of Being Political ist 
als Installation aus Sammlungsbe-
ständen angelegt. Ohne Fremdexpo-
nate und ohne Begleitkatalog ist sie 
noch nicht das große Debüt, son-
dern erst eine Absichtserklärung des 
neuen Kurators, dessen meistzitiertes 
Statement zu seinem neuen Posten 
lautet, das „Kuratieren die neue Kri-
tik“ sei. Allerdings waren Ausstellun-
gen schon immer eine Form der Ar-
chitekturkritik. Es mag stimmen, dass 
sie in der Zeit der vermehrt audio-
visuellen Medialisierung der Archi-
tektur an Aktualität gewonnen haben. 
Wenn Kuratieren aber Kritik sein will, 
dann sind die Zuordnungen in Ga-
danhos aktueller Schau zu beliebig.

 Sabine von Fischer

9 + 1 Ways of Being Political: 50 Years 
of Political Stances in Architecture and 
Urban Design
Kuratiert von Pedro Gadanho und 
Margot Weller
Museum of Modern Art, New York, 
bis 25. März 2013.
 www.moma.org
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… Massenproduktion und Massengesellschaft, die er sinnbildlich …Bayrle beschäftigt sich immer wieder mit Themen wie … 

Thomas Bayrle 
auf der Documenta 13

Die von der künstlerischen Leiterin 
Carolyn Christov-Bakargiev verant-
wortete 13. Documenta verbuchte 
nach 100 Tagen mit 860.000 Besu-
chern einen Besucherrekord. Damit 
strafte sie alle Unkenrufe im Vorfeld 
der Ausstellung Lüge. Selbst noch 
nach der Eröffnungspressekonferenz 
hatte der PR-verwöhnte Teil der 
Kunstpresse hämisch gefordert, „the 
next director should start with a 
course in public and international re-
lations“ (Jennifer Allen/frieze), weil 
Christov-Bakargiev sich nicht auf die 
gängigen Erwartungen der Branche 
einließ. Was von dieser Documenta 
also zumindest bleiben wird, ist die 
ermutigende Botschaft, dass man 
auch mit ernsthaften Inhalten eine 
sehr sinnliche Schau hinbekommen 
kann und abseits der vermeintlichen 
Gewissheiten der PR-Maschinerie 
und des Kunstmarkts ein breites Pu-
blikum erreichen kann, gerade weil 
Christov-Bakargiev ihr sperriges Kon-
zept, das sie kokett immer wieder als 
Nicht-Konzept deklarierte, konse-
quent und kompromisslos verfolgte.

Posthumanismus war ein zentra-
ler Begriff dieses Konzepts, wurde 
allerdings häufi g missverstanden und 
provozierte Kritik. So wurde er von 
manchen boshaft als „feministischer 

Ökoromantizismus“ abgetan. Wenn 
wir den Begriff allerdings mit dem 
Philosophen Wolfgang Welsch als die 
Forderung nach dem Ende des „an-
thropischen Prinzips“ umschreiben, 
heißt das, dass es auch andere be-
rechtigte Interessen außer jenen des 
Menschen gibt, die wir berücksichti-
gen müssen. Diese Öffnung der Welt 
gegenüber kann nicht nur für die 
Kunst richtungsweisend sein, sondern 
auch im Kontext der Architektur eine 
Bedeutung haben, wie wir in ARCH+ 
208 „Tokio: Die Stadt bewohnen“ im 
Gespräch mit dem japanischen Ar-
chitekten Junya Ishigami diskutiert 
haben. Für Ishigami geht es um eine 
Bereicherung, nicht um eine Ein-
schränkung unseres Lebens, wenn wir 
uns auf die Umwelt einlassen: „Aber 
wenn ich sage, wir müssen von einer 
anthropozentrischen Weltsicht weg-
kommen, heißt es nicht, dass ich die 
Menschen und ihre Interessen ne-
giere. Das wäre in der Tat ein naiver 
Romantizismus. Im Gegenteil, ich bin 
davon überzeugt, dass das Leben der 
Menschen reicher wird, wenn wir uns 
nicht mehr in den Mittelpunkt stellen 
und uns stärker mit der Welt in ein 
Verhältnis setzen.“ Es geht also kei-
nesfalls darum, die Machtverhältnisse 
einfach umzukehren und die Natur 

über den Menschen zu stellen, wie es 
einige Kritiker Christov-Bakargiev 
vorgeworfen haben, sondern darum, 
den Menschen wieder als „weltein-
heimisches Wesen“ oder als „Welt-
bewohner“ (Welsch) mit seiner Um-
welt zu versöhnen. Denn angesichts 
der gegenwärtigen Krisen wächst das 
Unbehagen an der dualistischen und 
antagonistischen Denkweise der Mo-
derne: Natur vs. Kultur, Mensch vs. 
Tier, Subjekt vs. Objekt. Diese Kluft 
können wir nur überwinden, so der 
französische Soziologe Bruno Latour, 
wenn wir unsere Gesellschaft als eine 
Versammlung von menschlichen wie 
auch nichtmenschlichen Wesen be-
greifen und uns nicht über die Dinge 
stellen.

In diesem Kontext verwundert es 
daher nicht, dass Christov-Bakargiev 
den Arbeiten des Künstlers Thomas 
Bayrle besonders viel Raum einge-
räumt hat. Bayrle, 1937 in Berlin ge-
boren, hat als Professor an der Stä-
delschule in Frankfurt a. M. von 1972 
bis 2002 Generationen von jungen 
Künstlern geprägt und sich immer 
wieder mit Themen wie Ökonomie 
und Technik oder Masse und Medien 
beschäftigt. Auf der diesjährigen Do-
cumenta (nach der 3. und 6. seine 
dritte Documenta-Teilnahme) war er 

mit zwei großformatigen Wandbil-
dern (Carmageddon und Flugzeug) 
sowie einer Anzahl kinetischer Skulp-
turen aus Motorteilen, die zu „spre-
chenden“ und „betenden“ „Rosen-
kränzen“ und „Monstranzen“ gefügt 
sind, in der Documenta-Halle zu se-
hen.

Vor fünf Jahren hatten wir an-
lässlich der Teilnahme von ARCH+ 
am Zeitschriftenprojekt der Docu-
menta 12 Thomas Bayrle zum Inter-
viewmarathon mit Hans Ulrich Ob-
rist und Rem Kohlhaas nach Kassel 
eingeladen. Die Gespräche haben wir 
in ARCH+ 186 / 187 veröffentlicht. 
Bereits damals hat Bayrle eindrück-
lich von jenen Erlebnissen berichtet, 
die er nun in den Skulpturen verar-
beitet hat:

„Als junger Mann lernte ich Ma-
schinenweber in einem süddeutschen 
Textilbetrieb. Die Zeit von 1956 bis 
1958 verbrachte ich vor Webautoma-
ten und anderen Textilveredlungs-
maschinen. Dieser Umgang mit Stof-
fen und Geweben hat mich sehr ge-
prägt: Einerseits interessierte mich 
die rigide Technik, bei der es vorder-
gründig um Flächen geht. Anderer-
seits interessierte mich aber auch die 
Vorstellung, dass es bei Stoffgeweben 
genau genommen um minutiöse Re-
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Der Künstler Thomas Bayrle war auf der diesjährigen Documenta (nach der 3. und 6. seine dritte Documenta-Teilnahme) mit zwei großformatigen Wandbildern 
sowie einer Reihe kinetischer Skulpturen prominent in der Documenta-Halle vertreten. Links im Bild „Carmageddon“, rechts „Flugzeug“.  Fotos: Monika Nikolic

Motorteile sind zu „betenden“ kinetischen Skulpturen gefügt.… im Gewebe von Ornamenten und Rastern untersucht.

liefs aus Über- und Unterführungen 
von Tausenden von Fäden geht. […] 
Mehr noch als die Struktur der ver-
schiedenen Gewebe faszinierte mich 
jedoch der Maschinen-Rhythmus – 
der kollektive Sound aller Maschinen 
zusammen, der wie ein riesiger Film 
über dem Maschinenraum lag. Um in 
diesem Krach ‚zu überleben‘, musste 
ich auf das Stöhnen und Stampfen 
der Maschinen eingehen. Man musste 
sich mit ihrem Rhythmus kurzschlie-
ßen und sich so in das Innenleben 
des Webautomaten hineinbegeben. 
In der Raserei dieser Halle konnte 
man schreien / toben / singen, so laut 
man konnte – und trotzdem hörte 

niemand etwas. Es gab Situationen, 
in denen ich absackte und für Sekun-
den regelrecht in einen Wachtraum 
fi el. An einem gewissen Punkt von 
Sinnesüberreizung stellte sich ein ein-
schneidendes Erlebnis ein: Bei einer 
bestimmten Frequenz begann meine 
Maschine, ‚menschlich zu singen‘. Aus 
dem Inneren des Getriebes drang 
plötzlich ein leises, menschliches 
Jammern. Das erregte mich total – 
und ich hörte tiefer in die rasende 
Materie hinein […] Bei einer be-
stimmten Drehzahl näherten sich 
Mensch und Maschine gänzlich an – 
ich hörte jetzt plötzlich Nonnen den 
Rosenkranz singen. Nass geschwitzt 

sah ich die Betschwestern vor mir in 
einem dunklen Kirchenschiff sitzen. 
Leise und monoton murmelten sie 
immer und immer wieder die glei-
chen Strophen: … heilige Maria voll 
der Gnaden, bitte für uns Sünder, 
jetzt und in der Stunde unseres Todes 
… bitt für uns … bitt für uns … bitt 
für uns … Rhythmisch wie der Treib-
riemen einer Dampfmaschine klang 
das: bitt für uns … bitt für uns … bitt 
für uns … Oh boy, das war ein 
Alarmzeichen! Als dieses Erlebnis 
öfters vorkam, quittierte ich den 
Dienst.“ (Das vollständige Gespräch 
ist in ARCH+ 186 / 187, S. 148 ff. ab-
gedruckt.)

Für seine Arbeit hat Thomas 
Bayrle zum Abschluss der Docu-
menta 13 den Arnold-Bode-Preis der 
Stadt Kassel erhalten. 

 Anh-Linh Ngo

Die Arbeiten von Thomas Bayrle hat 
die Kasseler Fotografi n Monika Niko-
lic für uns dokumentiert. 
 www.monikanikolic.com
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Welche Kunst für wessen Stadt?
Die Konferenz 
reART:theURBAN in Zürich

Künstler, Akademiker und Aktivis-
ten aus der ganzen Welt trafen sich 
vom 25. bis 27. Oktober 2012 in Zü-
rich, um gemeinsam darüber nachzu-
denken, was die Künste zur Entwick-
lung der Städte und der urbanen 
Gesellschaften beitragen und wie sich 
Künstler bei der Schaffung öffentli-
cher Räume einbringen können. Das 
Spektrum der Tagung reichte vom 
omnipräsenten Spiel zur kreativen 
Produktion, von der politischen Öko-
nomie zur Performancekunst, vom 
„Artivismus“ zur Stadtplanung. Al-
lerdings stand im Hintergrund stets 
die Frage: Welche Kunst für wessen 
Stadt?

„Ist Kunst gefährlich?“ fragte der 
slowenische Philosoph Slavoj Žižek 
in seinem Abschlussvortrag. Vielleicht 
sollte man die Dichter aus der Stadt 
hinauswerfen, meinte er unter Ver-
weis auf Platon. Allerdings räumte er 
ein, könne man die Dichtung nicht 
für alle Verbrechen verantwortlich 
machen, die von repressiven Regimen 
begangen würden, auch wenn Dich-
ter möglicherweise dazu beitrügen, 
die kollektive Fantasie zu manipulie-
ren. So verlockend dieser Vorschlag 
sein mag, ging er doch ein wenig über 
die Sache hinaus, da die Frage damit 
nicht mehr nur lautete, ob Kunst eine 
Gesellschaft zu beeinfl ussen vermag, 
sondern wie und für wen sie diese 
Rolle spielen kann. Auf dieses Thema 
kam man in den Diskussionsgruppen 

immer wieder zurück. Behandelt wur-
den dabei sowohl die Rolle der Kunst 
innerhalb von städtischen und demo-
kratischen Entwicklungen vor Ort als 
auch die Gefahr ihrer Instrumentali-
sierung durch ein bestimmtes sozio-
ökonomisches und politisches Re-
gime. Wie der Geograf Erik Swyn-
gedouw hervorhob, ist diese Frage 
nach dem Wie? und dem Für wen? 
die potenzielle politische Dimension 
der Kunst, wenn sie beginnt, leere 
Begriffe zu problematisieren, die von 
den städtischen Eliten ständig ver-
wendet, aber kaum jemals hinterfragt 
werden – so etwa „Öffentlichkeit“, 
„multikulturelle Gesellschaft“, „kre-
ative Stadt“ etc. Kunst wird dann po-
litisch, wenn sie sich wieder auf „das 
Gemeinsame“ konzentriert und spe-
zieller noch auf die Frage, wessen Ge-
meinsames dies ist, sein kann oder 
sollte. 

Allerdings teilten nicht alle Kon-
ferenzteilnehmer diese Deutung der 
Künste als machtvoller politischer 
Faktor. Der britische Autor und Poli-
tikberater Charles Landry betonte, 
man solle künstlerisches Denken als 
eine zusätzliche Wissensdimension 
auffassen, die in die derzeitigen tech-
nokratisch dominierten Praktiken der 
Stadtplanung und Politikgestaltung 
allgemein integriert werden sollten. 
Der Philosoph Jens Badura vertrat 
die These, dass der Wert der Kunst 
darin bestehe, Konfi gurationen zu 

schaffen, in denen die Vielfalt unserer 
Umgebungen aneinandergeraten und 
erlebt werden kann. Zugleich mahnte 
er, dass man nicht in die Falle tappen 
dürfe, einer Funktionalisierung der 
Künste das Wort zu geben. Schließ-
lich betonte er, man könne die Tat-
sache, dass das sogenannte abstrakte 
Wissen notwendig sei, um unsere Welt 
zu ordnen, nicht ignorieren.

Das Kollektiv Spacedepartment 
und die Stadtaktivisten zURBS be-
tonten hingegen die Wichtigkeit im-
pliziten Wissens und prozessorientier-
ter Herangehensweisen an die Stadt-
planung. Spacedepartment praktizie-
ren dies durch eine „performative 
Planung“, die die Ambiguität zwi-
schen den Begriffen des Planens und 
des Performens ausfi ndig macht, und 
zURBS durch die sozial-künstleri-
sche Methode, mit der Stadt zu arbei-
ten. Die Herausforderung besteht 
darin, „den langen Moment“ (Charles 
Landry) einzuführen, also zu einer 
nachhaltigen Wirkung des Handelns 
zu gelangen. Allerdings besagt der 
Umstand, dass man etwas im Raum 
und in der Zeit fi xiert, noch nichts 
über dessen Qualität, was sich durch 
einen Verweis auf Landrys eigene 
Kritik an der Stadt der Moderne illus-
trieren ließe, deren Narben im Ge-
webe unserer Städte nach wie vor 
gegenwärtig sind. Darüber hinaus 
lässt sich die Qualität des Bewusst-
seins und des Diskurses mit diesen 
Begriffen kaum messen. Die Macht 
der Künste liegt dem Soziologen 
Dirk Baecker zufolge darin, dass ihre 
Performanz zweiter Ordnung die 
Stadt selbst als soziale Performanz 
freilegt. Um zu verstehen, wie es 
„Fremde schaffen können, zusammen 
zu leben und Fremde zu bleiben“, 
konstruiert er ein Konzept von Ver-
trauensspielen, bei der eine Art 
„Kühler“ potenzielle Konfl ikte zwi-
schen Betrügern und Betrogenen be-
ruhigt. Kunst, so seine These, stellt 
Vertrauensspiele zur Schau und gibt 
den Menschen qua Katharsis die Mit-
tel an die Hand, zwischen den Rollen 
zu wechseln. Verbindet man dies mit 
dem von Žižek formulierten Paradox 
des öffentlichen Raums – „selbst 
wenn allen eine bestimmte unerfreu-
liche Tatsache bekannt ist, ändert 
sich alles, wenn man diese öffentlich 
ausspricht“ –, dann könnte man ar-
gumentieren, dass die Kunst diese 
Rolle auf der Ebene des äußeren 
Scheins spielen könnte.

Kehren wir abschließend noch-
mals zu Žižeks polemischer Frage zu-
rück, ob die Künste gefährlich sein 

können. Im Rückgriff auf die ver-
schiedenen Perspektiven, die wäh-
rend der Konferenz deutlich wurden, 
lässt sich das fast zu offensichtliche 
Argument vorbringen, dass das Po-
tenzial der Kunst nichts Illusorisches 
haben muss, um das gegenwärtige 
städtische Regime zu unterstützen, 
aber dass sie eine ausdrücklich poli-
tische Kraft entwickeln kann, indem 
sie die Büchse der Pandora im Hin-
blick auf aktuelle Planungs- und Ent-
scheidungspraktiken öffnet und die 
Frage aufwirft, von wessen Gemein-
schaft in puncto der sogenannten 
Sphäre der Öffentlichkeit eigentlich 
die Rede ist. Über wessen Urbanisie-
rung und wessen Lebenswelt reden 
wir eigentlich? Die Konferenz ließ 
erkennen, dass es nicht um die Not-
wendigkeit einer gemeinsamen Spra-
che geht, da genau dies durch den 
Gebrauch leerer Signifi kanten ver-
anschaulicht wird. Vielmehr müssen 
wir unsere Differenzen und unser 
jeweiliges Verständnis offen ausspre-
chen, um die Debatte auf eine frucht-
bare Weise voranzutreiben. Dies ge-
schieht nicht, indem man einen ex-
zessiven „Artivismus“ betreibt, der 
dem „Act now“-Prinzip folgt, wie es 
die momentan vorherrschende Ten-
denz zu sein scheint. Vielmehr müsse 
man, wie Swyngedouw meinte, aktiv 
darüber nachdenken und „die Gele-
genheit beim Schopfe ergreifen“. 
Durch kritische Kunst und künstleri-
sche Denkprozesse können wir auf 
eine nicht festgelegte, wohlbedachte, 
ja sogar politische Art und Weise den 
Anspruch der Konferenz verstehen: 
„re-art the urban“ hieße dann, das 
Städtische vermittels der Kunst neu 
in Angriff zu nehmen.
 www.reart theurban.org

 Sander Van Parijs

Aus dem Englischen von Nikolaus G. 
Schneider. Foto: Pigi Psimenou

Sander Van Parijs promoviert am Ur-
ban Policy Research Centre und der 
Universität Gent und ist in dem in Zü-
rich ansässigen sozial-künstlerischen 
urbanen Labor zURBS aktiv.

Anlässlich der Konferenz fand am 
26. Oktober 2012 im Anschluss an 
die Performance „100 Prozent Zü-
rich“ die 16. Ausgabe der ARCH+ 
features mit dem Regie-Kollektiv 
Rimini Protokoll und Imanuel Schip-
per, dem Organisator von reART:the 
URBAN im Theaterhaus Gessneral-
lee Zürich statt.
 www.archplus.net/features
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Schwerter zu Pfl ugscharen 

Umbau des Hochbunkers 
 Ungererstraße in München

M ASSST AB 1  :  125

1 CM  = 1,25  M

EMPFANG

12,64 QM

AUFZUG

EINGANG PENTHOUSE

EINGANG BÜRO

BÜRO

40,10 QM

FLUR

9,65 QM

TREPPE

9,29 QM WC

3,08 QM

EINGANG

17,09 QM

ZUGANG 

ETAGENWOHNUNGEN

WR

1,97 QM

TREPPENHAUS

KOCHEN / ESSEN / WOHNEN 

70,77 QM

AUFZUG

GÄSTEBAD

4,23 QM

BAD

3,78 QM

SCHLAFEN

16,83 QM

ARBEITEN / KIND

15,03 QM

VORRAUM

3,02 QM

LOGGIA  (1/2)

6,39 QM

M ASSST AB 1  :  125

1 CM  = 1,25  M

Die eingeschnittenen Öffnungen schaffen eine neue Raumebene in den massiven Bunkerwänden. 
Visualisierung: Euroboden GmbH

Erdgeschoss 1. Geschoss

In Zusammenarbeit mit raumstation 
Architekten realisiert die Münchner 
Bauträgergesellschaft Euroboden 
derzeit in München Schwabing den 
Umbau eines denkmalgeschützten 
Hochbunkers zu Wohn- und Ge-
schäftsräumen. Der 7-geschossige So-
litär an der Ungererstraße gehört zu 
den insgesamt 48 Luftschutzbunkern, 
die während des Zweiten Weltkrieges 
in München errichtet wurden. Das 
militärische Bauwerk besitzt, wie bei 
Hochbunkern in innerstädtischen La-
gen üblich, eine vorgetäuschte zivile 
Fassadengestaltung mit Blindfens-
tern, Sockelgeschoss und Rustizie-
rung der Ecken, die es in den städti-
schen Kontext einfügt. Einige der 
massiven Bauwerke wurden bis heute 
erhalten und stehen leblos im hoch-
verdichteten Stadtgefüge. Erst mit 
Aufhebung der Zivilschutzbindung 
im Jahr 2007 eröffnete sich die Mög-
lichkeit, den funktionslos geworde-
nen Baukörpern einer neue Nutzung 
zuzuführen. Der als Club zwischen-
genutzte Bunker in der Münchner 
Hotterstraße steht beispielhaft für 
Transformationen solcher schwer 
nutzbaren historischen Strukturen in 
der Stadt.

Dass auch andere Nachnutzun-
gen möglich sind, beweist das Kon-
zept von raumstation Architekten 
und Euroboden für den denkmalge-
schützten Hochbunker an der Un-
gererstraße: Auf über 1.000 qm Ge-

schossfl äche werden hier eine Büro-
einheit mit Galerieebene (210 qm), 
drei Loftwohnungen (à 120 qm) und 
ein Penthouse (400 qm) entstehen. 
Die Herausforderung besteht darin, 
Tageslicht in die bisher fensterlose, 
zwei Meter dicke Außenhülle einzu-
bringen, ohne die charakteristische 
Gestalt des Bunkers zu verwischen. 
Mit Seil- und Wandsägen werden in 
den Obergeschossen dreieinhalb 
Meter breite Öffnungen aus der Be-
tonfassade herausgeschnitten. So 
entstehen vier nahezu geschosshohe 
„Lichträume“ in der Tiefe der Wand. 
Diese erweitern die Wohnräume um 
alkovenartige Nischen, die die Mas-
sivität des Bauwerks spürbar machen. 
Die nach Südosten ausgerichtete 
Öffnung ist jeweils als Loggia ausge-
bildet. Da im Erdgeschoss aufgrund 
der Denkmalschutzbestimmungen 
keine Fenster hergestellt werden 
dürfen, wird die Büroeinheit mit 
dem ersten Obergeschoss verbunden 
und indirekt über Lichtschächte be-
lichtet. Das oberste Geschoss wird 
nach dem Rückbau des bestehenden 
Walmdachs um ein gläsernes Pent-
house mit Dachterrasse ergänzt.

Die Umgestaltung der Innen-
räume belässt hin und wieder einen 
Blick auf die alte Substanz des Bun-
kers. Auch die originalen Türrahmen 
werden zum Teil erhalten, die Ober-
fl ächen des Treppenhauses und die 
Deckenuntersichten roh belassen. 

Sichtbare Gebrauchsspuren erinnern 
an die Vergangenheit des Gebäudes. 
Die Überlagerung von Alt und Neu 
erzeugt dabei eine vielschichtige Äs-
thetik, die man bisher eher mit der 
Berliner Kreativszene als mit der 
„ordentlichen“ Münchner Architek-
tursprache assoziiert. In ARCH+ 
201/202 „Berlin“ stellte Florian Heil-
meyers Beitrag „Raumrohlinge“ ar-
chitektonische Strategien im Um-
gang mit Bestandsbauten vor, die mit 

geringen Eingriffen umprogrammiert 
werden und auf einer „Ästhetik der 
Aneignung“ basieren. Am 12. Juli 
2012 diskutierten im Rahmen einer 
Baustellenbesichtigung die Archi-
tekten und der Bauherr mit Nikolaus 
Kuhnert über mögliche architekto-
nische Konzepte einer geschichtsbe-
wussten Transformation.

 
 Verena Schmidt
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Zeitung

Soziale Justierungen

Zum Tod des Berliner  
Architekten Ludwig Leo 
(1924–2012)

Architektur ohne soziale Justierung 
produziere lediglich Bilder, hat Lud-
wig Leo einmal sinngemäß gesagt. 
Mit dieser Begründung der eigenen 
Entwürfe stand Leo in seiner Gene-
ration zwar nicht allein, doch die kon-
zeptionelle Konsequenz seiner Ent-
würfe, die passionierte Arbeit an den 
Formen und der bedingungslose An-
spruch an die eigene Architektur lie-
ßen ihn zur Ausnahmeerscheinung 
werden. In den Architektenkreisen 
des alten West-Berlin war Leo legen-
där. Er arbeitete zurückgezogen und 
verblüffte mit jedem Entwurf aufs 
Neue. Gebaut hat er fast nichts. Sein 
zutiefst ethisches Verständnis von Ar-
chitektur speiste sich dabei nicht nur 
aus dem internationalen Diskurs der 
engagierten Architekturmoderne, 
sondern mindestens genau so sehr aus 
seinen biographischen Erfahrungen.

Hans-Ludwig Leo wurde am 2. 
September 1924 als einziges Kind 
seiner Eltern in Rostock geboren. 
Nach dem Notabitur 1942 wurde er 
direkt eingezogen und verlor kurz 
vor Ende des Krieges an der Ost-
front ein Bein. So trug er den Wahn-
sinn des Zweiten Weltkriegs zeitle-
bens körperlich mit sich. Von 1951 
bis 1954 studierte er an der Hoch-
schule für Bildende Künste (HfBK) 
in Berlin Architektur. Hier traf er auf 
viele engagierte Studenten wie Da-
niel Gogel, Hardt-Waltherr Hämer, 
Georg Heinrichs, Heiner Molden-
schardt, Hans C. Müller und Stefan 
Wewerka, die später die Architektur 
in West-Berlin entscheidend prägen 
sollten.

Bereits während des Studiums 
und nach dessen Abschluss arbeitete 
Leo bei Hans und Wassili Luckhardt, 
Paul Baumgarten und Sergius Rue-
genberg – allesamt Vertreter jener 
Generation, die bereits die architek-
tonische Moderne Berlins der Zwi-
schenkriegszeit mitgeprägt hatte. 
1958 / 59 errichtete er mit der Kinder-
tagesstätte in der Loschmidtstraße 

seinen ersten eigenen Bau in Berlin. 
Parallel dazu entstanden fünf Wohn-
häuser für das Studentenwohnheim 
Eichkamp, die er zusammen mit sei-
nen ehemaligen Kommilitonen Mül-
ler und Heinrichs errichtete. Ab 1960 
realisierte er die Sporthalle Charlot-
tenburg an der Sömmeringstraße. 
Ab 1967 war Leo mit seinen beiden 
bekanntesten Bauten beschäftigt, 
dem Umlauftank 2 der Versuchsan-
stalt für Wasserbau und Schiffbau in 
Berlin-Tiergarten und der Bundes-
lehr- und Forschungsstätte der Deut-
schen Lebens-Rettungs-Gesellschaft 
(DLRG) in Berlin-Spandau.

Die DLRG-Zentrale ist Leos 
komplexestes und anspruchsvollstes 
Bauwerk. Der Bau umfasst vielfältige 
Funktionen für die Berliner Wasser-
rettung, kompakt organisiert in einem 
im Aufriss dreieckigen Baukörper mit 
zehn Geschossen. Hinter dessen 45 
Grad schräger Westfassade befi ndet 
sich das Bootslager, das über einen in 
der Fassade integrierten Außenauf-
zug erschlossen wird, der das Ge-
bäude zur Seeseite hin prägt. Mit der 
DLRG-Zentrale schuf Leo einen Hy-
brid aus Maschine und Architektur, 
ein zeichenhaftes Gebäude mit aus-
geklügelten Detaillösungen im Inne-
ren. Der Vergleich mit den zeitglei-
chen Architekturutopien der briti-
schen Gruppe Archigram lag schon 
immer nahe und Archigram-Mitglied 
Peter Cook bezeichnete den Bau 
1981 ehrfürchtig als ein „truly plug-
in event“. Doch mit der hedonisti-
schen und liberalistischen Konsum-
kultur der Briten hat Leos streng 
durchgestaltete „machine à travail-
ler“ nichts gemein. In augenzwin-
kernder Verdrehung der Kausalitä-
ten hat Cook jedoch eine andere 
Verbindungslinie aufgedeckt: „The 
composition recalls Rem Koolhaas at 
its best (though the date here is 1969).“

In internationalen Architekten-
kreisen war Leo schon immer ein 
wichtiger Geheimtipp, nicht weniger 

präsent war er jedoch im Selbstver-
ständnis des alten West-Berlin. Sein 
1975 eingeweihter, monumentaler, in 
pink und blau gehaltener Umlauf-
tank am Rande des Berliner Tiergar-
tens gehört zu den Ikonen des Bau-
ens im Westteil der Stadt. Leos Auf-
gabe als künstlerischer Oberleiter 
war es, die eigentliche Maschine zu 
verkleiden. Das Ergebnis ist ein im 
besten Sinn postmodernes Spiel mit 
Bedeutungen im Spannungsfeld von 
Sprechen und Verstehen, ein Adres-
sieren der breiten Öffentlichkeit und 
ein Unterlaufen tradierter Würde-
formeln der Architektur, das sowohl 
Fachleute als auch Laien bis heute 
fasziniert. Momentan bereitet die 
Wüstenrot Stiftung die denkmalge-
rechte Sanierung des Bauwerks vor.

Mit Antritt seiner Professur an 
der HdK (ehemals HfBK, heute UdK) 
1975 verzichtete Leo auf die Arbeit 
als freier Architekt. Aus gesundheit-
lichen Gründen wurde er bereits 1982 
in den Ruhestand versetzt und nahm 
danach nur noch vereinzelt an Wett-
bewerben teil. Sein letzter Beitrag 
war ein Entwurf für den Neubau der 
Akademie der Künste am Pariser 
Platz im Jahr 1993. Dem Baukunstar-
chiv der Akademie der Künste über-
gab er schließlich 2007 sein Archiv. Es 
umfasst fast 40 Projekte, die er, un-
terstützt von wenigen Mitarbeitern, 
in den Büroräumen seiner Wohnung 
in Berlin-Charlottenburg zeichnete.

Leos Anspruch an die Architek-
tur war umfassend und seine Ausein-
andersetzung mit den Bauaufgaben 
unnachgiebig. Sein Entwerfen syn-
thetisierte vielfältige zeitgenössische 
und historische Einfl üsse, immer ver-
bunden mit dem Anspruch, für jede 
spezifi sche Aufgabe eine funktional 
optimierte und architektonisch sinn-
fällige Lösung zu bieten. Situationen 
des alltäglichen Gebrauchs, das Mit-
einander der Nutzer, die Potentiale 
des Raums für Kommunikation und 
das Bilden temporärer Gemeinschaf-

ten des Lernens oder Arbeitens zie-
hen sich als roter Faden durch seine 
Entwürfe. Sein Sprechen über Archi-
tektur war ausgreifend, voller Assozi-
ationen, gedanklicher Hakenschläge 
und luzider Bilder. Öffentlich hat er 
sich jedoch nie über seine Architek-
tur geäußert, auch nichts geschrieben. 
Dafür hat er beeindruckende Archi-
tekturzeichnungen hinterlassen, die 
deutlich machen, wie er seine Archi-
tektur für die Nutzer zu justieren ver-
suchte (Anm. d. Red.: zur Entwurfs-
methode Ludwig Leos siehe ARCH+ 
183 (2007), „Situativer Urbanismus“, 
S. 100 ff.).

Eine junge Generation entdeckt 
Leo heute vor der Folie des ernüch-
ternden Konservatismus in der Berli-
ner Architektur nach 1989 zuneh-
mend neu und begreift seine Archi-
tektur als radikale und utopische 
Moderne, die aus dem Lokalen her-
aus wirkte und dennoch international 
Maßstäbe zu setzen vermochte. Radi-
kalität und Utopie wären für Leo frei-
lich keine Beschreibungskategorien 
seiner eigenen Arbeit gewesen, doch 
bleibt diese auf ihre Art weiterhin 
anschlussfähig – in ihrem Blick auf 
den Menschen als soziales Wesen im 
Raum, im unnachgiebigen Ausloten 
von Alternativen, in ihrem kritischen 
Weiterarbeiten an den Ideen der Mo-
derne und nicht zuletzt in der Konse-
quenz der persönlichen Haltung. Am 
Morgen des 1. November ist Ludwig 
Leo im Alter von 88 Jahren in Berlin 
gestorben.

 Gregor Harbusch

Der Autor arbeitet an der ETH Zü-
rich an einer Dissertation über Lud-
wig Leo. Eine längere Version des 
Texts ist online erschienen auf dem 
Wissenschaftsportal L.I.S.A. der Gerda 
Henkel Stiftung (http://www.lisa.gerda-
henkel-stiftung.de/content.php?nav_ 
id=4089).

Ludwig Leo (1924–2012). 
Foto: Akademie der Künste, Berlin
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Welt als Struktur

Zum Tod des Architekten 
Fritz Haller (1924–2012)

„Man müsste ein Möbel bauen wie 
man im Idealfall ein Haus bauen 
möchte, also ein Satz von Bauteilen, 
die man zusammenbauen, wieder zer-
legen und in eine neue Struktur über-
führen kann.“ Nur wenige Architek-
ten haben so stark an dieses Credo des 
industriellen Bauens geglaubt wie 
Fritz Haller. Auf der Suche nach einer 
technisch perfekten Geometrie des 
Gebrauchs wurde das Bild des Mö-
belsystems zu einer Chiffre für eine 
übergeordnete Strategie infrastruktu-
reller Erschließung von Architektur.

Fritz Haller gehörte in der zwei-
ten Hälfte des 20. Jahrhunderts zu 
den einfl ussreichsten Architekten 

der Schweiz. Sein Œuvre umfasst ein 
beachtliches Spektrum ganz unter-
schiedlicher Bauten und Projekte: 
Schul-, Wohn- und Geschäftshäuser 
ebenso wie Industriehallen und Ma-
schinenfabriken. Unter dem Einfl uss 
einer zunehmend durch Miniaturisie-
rungsprozesse geprägten Welt be-
wegte sich Hallers architektonisches 
Denken an den Grenzen eines Fragen-
spektrums entlang, das von Experi-
menten mit Geometriemodellen zu 
Beginn der 1960er Jahre, den Ent-
würfen der Baukasten- und Installati-
onssysteme MINI, MIDI und MAXI 
sowie des inzwischen weltweit be-
kannten USM Möbelsystems bis hin 

zur Planung von globalen Stadtmo-
dellen und der Entwicklung von Soft-
ware in den frühen 1980er Jahren 
reichte. 

Heute, fast 50 Jahre nachdem 
Fritz Haller und Paul Schärer das 
USM Möbelsystem entwickelten, er-
leben infrastrukturelle Fragestellun-
gen wieder eine Hochkonjunktur. Es 
scheint fast, als habe man es in der 
Architektur erneut – oder sollte man 
besser meinen: noch immer – mit der 

Sehnsucht nach einer verborgenen 
Vernunft des Technischen zu tun.1

Fritz Haller verstarb am 15. Ok-
tober 2012, wenige Tage vor seinem 
88. Geburtstag.

 Georg Vrachliotis

Seit 2009 erscheint im Myrdle Court 
Press Verlag die Publikationsreihe 
Critical Cities, die mit interdisziplinä-
ren Beiträgen aus aller Welt die we-
sentlichen Merkmale heutiger Stadt-
entwicklung beleuchtet. Die Reihe 
widmet sich der Ungleichheit in Städ-
ten und hinterfragt mit kritischen 
Dokumenten, Interviews und Bildes-
says die gängige Stadtgeschichte und 
das Verständnis unseres gegenwärti-
gen Lebens. Darüber hinaus werden 
Ausblicke auf die Möglichkeiten ei-
nes besseren Lebens in einer postka-
pitalistischen Zukunft gegeben. 

Aus dem dritten Band der Reihe 
stammt auch das Gespräch der Foto-
grafi n Henrietta Williams mit Jo Anne 
Buttler, das in dieser Ausgabe erst-
mals auf Deutsch abgedruckt ist.
(„Das Geheimnis des Ring of Steel“ 
S. 62–69).  

Darüber hinaus fokussiert der 
dritte Band von Critical Cities im Ka-
pitel „Archipelago“ auf die Architek-
tur der global agierenden Finanzwelt 
(Central Business Districts). Was 

können wir über die avantgardisti-
schen Räume der Überwachung und 
Verteidigung lernen? Was können 
wir daraus für die Zukunft unserer 
Städte und unseres Alltagslebens 
schließen? 

 Deepa Naik, Trenton Oldfi eld

Richtigstellung zu ARCH+ 208

Versehentlich wurden in dem Beitrag 
von Markus Schaefer und Hiromi 
Hosoya in ARCH+ 208 die Teilneh-
mer des Symposiums und der Aus-
stellung „Learning From Tokyo“ 
nicht vollständig genannt. Wir möch-
ten hiermit den Fehler berichtigen:

Japanische Teilnehmer (in der Rei-
henfolge der Präsentationen): Riken 
Yamamoto, Architekt, Yokohama; 
Go Hasegawa, Architekt, Tokio; Sou 
Fujimoto, Architekt, Tokio; Ryuji 
Fujimura, Architekt, Tokio; Akihisa 
Hirata, Architekt, Tokio.
Schweizer Teilnehmer (in der Rei-
henfolge der Präsentationen): Roger 
Diener, Architekt, Basel (Panel); Piet 
Eckert, Architekt, Zürich; Frank 
 Argast, Stadtplaner (Panel), Zürich; 
Matthias Heinz, Architekt, Zürich 
(Panel); Daniel Niggli & Mathias 
Müller, Architekten, Zürich; Marc 
Angélil, Architekt, Zürich (Panel); 
Wilhelm Natrup, Kantonsplaner, Zü-
rich (Panel); Christian Kerez, Archi-
tekt, Zürich; Anh-Linh Ngo, ARCH+, 
Berlin (Panel); Fabio Gramazio, Ar-
chitekt, Zürich (Panel).

Moderation: Markus Schaefer & 
 Hiromi Hosoya, Architekten, Zürich
Organisatoren: Hiromi Hosoya (Ar-
chitektin, Zürich), Markus Schaefer 
(Architekt, Zürich), Ryoko Ikeda 
(Architektin, Zürich), Sasha Cisar 
(Architekt, Zürich), Mitsuhiro Ka-
nada (Ingenieur, Tokio) in Zusam-
menarbeit mit dem Architekturforum 
Zürich

Das Symposium und die Ausstellung 
„Learning from Tokyo“ fanden im 
Architekturforum Zürich statt und 
wurden unterstützt von der Japan 
Foundation, der Sakae Stünzi Foun-
dation, der IKEA Stiftung Schweiz, 
ANA /All Nippon Airlines, Zürich 
Airport und der Stadt Zürich.
 www.learningfromtokyo.ch

Band 3: Ideas, Knowledge and Agitation 
from Emerging Urbanists

Herausgegeben von Deepa Naik 
und Trenton Oldfi eld 

Myrdle Court Press, London, 2012 
ISBN 978-0-9563539-3-1

1) Anm. d. Red.: Eine ausführliche kritische 
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