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SOFT SPACE
AUFLOSUNG VON GRENZEN

ORTE FUR MENSCHEN

REMO DERUNGS, PRASIDENT DER VEREINIGUNG SCHWEIZER
INNENARCHITEKTEN/ARCHITEKTINNEN, VSI.ASAI.

Das Thema Soft Space sowie die Auflésung von Gren-
zen sind in der Innenarchitektur topaktuell. Dies zeigt
sich einerseits an den Raumen, andererseits darin,
wie wir heute planen und kiinftig planen werden. Eine
transdisziplinare Arbeitsweise, das heisst das Uber-
schreiten von Disziplingrenzen, hat in unserem
Arbeitsalltag bereits Einzug gehalten. Zum Glick,
denn dadurch wird unser Aufgabenfeld vielschichtiger
und reichhaltiger. Auch wenn die Komplexitat beim
Entwerfen, Bauen und Realisieren anspruchsvoller
geworden ist, schaffen wir gerade damit einen Mehr-
wert — fir Raum und Menschen.

Die Arbeit der Innenarchitektinnen und Innenarchitek-
ten ist einem permanenten Wandel unterworfen. Die-
ser ist Ausdruck einer gesellschaftlichen Tendenz:
Prozesse, Projekte und Produkte, aber auch Biogra-
fien werden standig weiterentwickelt. Stetes Lernen,
Reagieren und Ausprobieren ist auch im Beruf zum
Alltag geworden. Neue Bediirfnisse entstehen, wie
zum Beispiel die raumliche Uberlagerung von Arbeiten
und Wohnen, und verlangen nach flexiblen Lésungen.
Fir die Innenarchitektur bedeutet dies eine vermehrte
Auseinandersetzung mit multifunktionalen R&umen
anstelle von fixen Raumprogrammen. Die Herausfor-
derung fir die Innenarchitektur ist, dass der Raum auf
die sich wandelnden Bedirfnisse der Nutzerinnen und
Nutzer reagieren kann. In diesem Sinne sollten die
Raume als eine flexible Bihne konzipiert werden, als
Lebensorte, die sich die Nutzerinnen und Nutzer
aneignen und die sie verandern kénnen.

Die zunehmende Digitalisierung im Planungsprozess
und der Einsatz von Building Information Modeling
(BIM) werden die Innenarchitektur kiinftig noch star-
ker im Fachplanungsteam verankern. Im Vordergrund
stehen dabei der Austausch und der Diskurs Uber die
Grenzen der eigenen Disziplin hinweg. Die Zusam-
menarbeit foérdert und fordert ein neues Denken und

verhilft dadurch zu Innovationen. Denn wenn die
Grenzen bei der Planung nicht aufgel6st werden, dann
fordert das keine Innovation, sondern I6st in erster
Linie lediglich Probleme. Kiinftig werden in den Biiros
vermehrt interdisziplindre Teams bei der Suche nach
Innovationen fiir komplexe Herausforderungen zusam-
menarbeiten. Bisherige Denkweisen werden so aufge-
brochen, was zu einer neuen Wertigkeit des Entwurfs
und des Endprodukts fiihrt. Die Haltung, Bauen unter
Berlicksichtigung aller Faktoren, wie Planung, Umset-
zung und Nutzung, als Prozess zu verstehen, ist heute
in vielen Bereichen unserer Branche angekommen.

Die standige Auseinandersetzung mit gesellschaftli-
chen Entwicklungen und technologischen Trends ist
eine wichtige Aufgabe von Planerinnen und Planern.
In diesem Sinne sind Fachveranstaltungen unverzicht-
bare Gefasse fir die Vertiefung aktueller Themen und
fir den Austausch zwischen Kolleginnen und Kolle-
gen. Aus diesem Grund haben wir, die Vereinigung
Schweizerischer Innenarchitektinnen und Innenarchi-
tekten VSI, gemeinsam mit der Forschungsgruppe
Innenarchitektur der Hochschule Luzern im Herbst
2019 das internationale Innenarchitektursymposium
<Soft Space> organisiert und durchgefihrt.

Es freut mich deshalb sehr, dass die inspirierenden
Vortrédge aus dem Symposium in der vorliegenden
Publikation nachgelesen werden kdénnen und die
Erkenntnisse mit drei Thesen nochmals auf den Punkt
gebracht wurden.



SOFT SPACE
AUFLOSUNG VON GRENZEN

KONNEN UNKONVENTIONELLE
PLANUNGSMETHODEN NEUARTIGE
RAUME SCHAFFEN?

WELCHES POTENZIAL HABEN
INNENRAUME OHNE EINDEUTIGE
ZUORDNUNG VON NUTZUNGEN?

WAS PASSIERT, WENN SICH STARRE
RAUMGRENZEN AUFLOSEN?

SOFT SPACE
AUFLOSUNG VON GRENZEN

SOFT SPACE — DREI THESEN

SIBYLLA AMSTUTZ + NICOLE HARTMANN, KURATORINNEN DES SYMPOSIUMS
FORSCHUNGSGRUPPE INNENARCHITEKTUR, HOCHSCHULE LUZERN

Wir leben in einer Zeit des <Sowohl-als-auch> und
nicht mehr in einer Zeit des eindeutigen <Entweder-
oders>. Das Gleichzeitige und Netzwerkartige 16st das
Nacheinander und Hierarchische ab. Die Grenzen zwi-
schen dem Offentlichen und Privaten, Arbeiten und
Wohnen verschwimmen zusehends und wir bewegen
uns gleichzeitig in analogen und digitalen Raumen.
Was friiher statisch und eindeutig war, ist heute mehr-
deutig und muss sich stetig an gednderte Anforderun-
gen und neue Beddrfnisse anpassen.

Die gesellschaftlichen und technischen Verande-
rungen bieten die Chance, die Gestaltung, Produktion,
Materialisierung und Nutzung von Innenrdumen neu
zu denken. Die Innenarchitektur kann dabei die ent-
sprechenden Méglichkeitsraume fiir neue Lebensmus-
ter schaffen.

Anlasslich des 2. Internationalen Innenarchitektur-
Symposiums «Soft Space», das am 14. und 15. Novem-
ber 2019 in Luzern stattfand, stellten wir folgende
Fragen an renommierte Fachleute aus unterschiedli-
chen Disziplinen:

e Kdnnen unkonventionelle Planungs-
methoden neuartige Raume schaffen?

e Welches Potenzial haben Innenrdume ohne
eindeutige Zuordnung von Nutzungen?

e Was passiert, wenn sich starre Raumgren-
zen auflésen?

Die Referentinnen und Referenten aus Australien,
Danemark, Deutschland, Estland, Grossbritannien,
Japan, Norwegen, Russland und der Schweiz prasen-
tierten inspirierende Lésungsansatze, die im weltwei-
ten Lockdown 2020/21 und bei den damit verbunde-
nen raumlichen Einschrankungen noch zusatzlich an
Bedeutung gewonnen haben.

Die zwischenzeitlich gemachten Erfahrungen haben
uns gelehrt, dass es sich mehr denn je lohnt, Uber
Raume nachzudenken, die das <Sowohl-als-auch>
zulassen.

Die statisch konzipierten Wohnungen mussten wah-
rend des Lockdowns viel Flexibilitat zulassen. Improvi-
sationstalent war gefragt und die Grenzen der Nut-
zungsmoglichkeiten wurden unerbittlich ausgelotet.
Zukiinftig missen private Innenrdume die Uberlagerung
von Arbeit und Wohnen, Freizeit und Familie vermehrt
aufnehmen. Die Innenarchitektur hat die Aufgabe und
das Potenzial, darauf zu reagieren.

Die Forschungsgruppe Innenarchitektur nahm diesen
gesellschaftlichen Wandel und das neu gewonnene
Interesse an zukunftsfahigen Innenrdumen zum
Anlass, die Thematik des <Soft Space> nochmals auf-
zugreifen, zu vertiefen und in vorliegender Publikation
festzuhalten. Wir haben die verschiedenen Positionen
der einzelnen Referentinnen und Referenten zusam-
mengefasst und daraus drei Thesen abgeleitet, die
das Auflésen der Grenzen beschreiben: beginnend
beim interdisziplinaren Diskurs als Voraussetzung flir
richtungsweisende und gesamtheitliche Raumkon-
zepte (These 1) zu flexiblen Nutzungen durch Aneig-
nung des Raumes (These 2) bis hin zur Uberlagerung
von narrativen Ebenen im Raum mit dem Ziel, die
starren Raumgrenzen aufzulésen (These 3).

Der Fachdiskurs und die verschiedenen Vortréage des
Symposiums zeigen, dass der <Soft Space> bereits in
unterschiedlichen Ausprégungen existiert. In den drei
Thesen werden der Mehrwert und die Kriterien, die zu
einem «Soft Space> fiihren, beschrieben. Anhand der
Positionen der einzelnen Referentinnen und Referen-
ten werden die drei Thesen vertieft und bestarkt.
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THESE 1

UNKONVENTIONELL ENTWERFEN,
INTERDISZIPLINAR PLANEN

Der Soft Space entsteht in einem
interdisziplinaren Diskurs. Dabei
ist das Ziel, die Grenzen zwischen
den Disziplinen weich und offen
zu formulieren.

Interdisziplinaritdt im Kontext von Soft Space meint
nicht nur eine Zusammenarbeit zwischen Personen
aus der Baupraxis. Ein Mehrwert fir die Raume ent-
steht, wenn Innenarchitektinnen und Innenarchitekten
mit anderen gestalterischen Disziplinen zusammenar-
beiten und gemeinsam Lésungen entwickeln. Interdis-
ziplinares Entwerfen ist die treibende Kraft, um ein
breites Spektrum an Wissen, Erfahrungen und Ideen
in den Gestaltungsprozess einzubringen. Dies fordert
den Perspektivenwechsel und erlaubt vernetztes Den-
ken und Handeln. So steht nicht die Handschrift einer
einzelnen Person im Vordergrund, sondern ein gesamt-
heitliches Raumkonzept verschiedener Personen.

Interdisziplinaritat, aber auch das Entwerfen mit
unkonventionellen Methoden erlauben es, die Grenzen
des Bekannten zu Uberschreiten, Konventionen zu
hinterfragen und zukunftsfahige Losungsansatze zu
finden.

Robotik und kiinstliche Intelligenz sind Werkzeuge
fur die Innenarchitektur des 21. Jahrhunderts, die mit
Materialressourcen sorgfaltig umgehen und die
Bedirfnisse der sich stetig verandernden Gesellschaft
und Umwelt aufnehmen. Das computerbasierte
Design ist eine mogliche Entwurfsmethode, um neu-
artige raumliche Strukturen zu generieren. Mit Algo-
rithmen und kiinstlicher Intelligenz kénnen hochkom-
plexe Strukturen und Radume entstehen, die sich von
vergangenen Referenzen und Stilfragen befreien.

SOFT SPACE
AUFLOSUNG VON GRENZEN

THESE 2

RAUM AKTIVIEREN,
VERANDERUNG ERMOGLICHEN

Ein Soft Space als gebauter Raum
verandert sich stetig. Der Mensch
und seine Interaktionen stehen in
einer evolutionaren Wechselwir-
kung mit dem Raum.

Der gebaute Raum soll Verédnderungen erméglichen,
indem er durch die Nutzerinnen und Nutzer bespielt,
angeeignet und somit auf unterschiedliche Weise akti-
viert werden kann. So ist die Moglichkeit der raumli-
chen Veranderung die Voraussetzung fiir einen Soft
Space. Gebaute Raume sind in der Regel zu einem
bestimmten Zeitpunkt fertiggestellt, der Bauprozess
ist abgeschlossen, die Raume werden schliisselfertig
in einem statischen Zustand tbergeben. Anpassungen
an die Raumgeometrie oder die Funktionszuordnun-
gen sind meist nur noch mit erheblichem Aufwand
umsetzbar. Im Gegensatz dazu lasst ein Soft Space
das Unfertige zu und kann evolutiondr weiterent-
wickelt werden. Bauliche Flexibilitat bedeutet, die
Veranderungen, die die Zeit mit sich bringt, zuzulas-
sen. Das Statische zu verlassen, um flexibel reagieren
zu kénnen.

Flexible Raumelemente sowie die Uberlagerung
von Funktionen bieten das Potenzial, um auf die sich
stetig verandernden Bedirfnisse zu reagieren. Die
Abkehr von einer monofunktionalen Raumnutzung hin
zu einer mehrschichtigen Funktionalitat schafft flexi-
ble R&ume mit Mehrwert.

Tempordre Rauminstallationen haben dieses
Potenzial: Sie reagieren sehr prazise auf Bedirfnisse.
Es entstehen Raume, die fir eine beschrankte Dauer
an einem spezifischen Ort existieren. Das Ephemere
erlaubt eine experimentelle Umsetzung, in der Mate-
rial zweckentfremdet wird oder ein Ort durch eine
bestimmte Aktivierung eine neue Bedeutung erhalt.

THESE 3

RAUM ERWEITERN,
GESCHICHTEN UBERLAGERN

Der Soft Space erweitert die phys-
ischen Dimensionen des Raumes.

Er ist ein narrativer Raum, der durch
die Uberlagerung von Geschichten
die Grenzen verwischt.

Einerseits kann die bestehende Geschichte eines
Ortes und seiner Bewohnerinnen und Bewohnern akti-
viert und mit verschiedenen Mitteln thematisiert wer-
den. Andererseits kann dem bestehenden Raum ein
neues, fiktives und konzeptionelles Narrativ tberla-
gert werden. Das Physische des Ortes wird durch eine
nichtmaterielle Erfahrungsebene bereichert. Es ist
eine Uberlagerung mit Referenzen, die baulich oder
medial in den Raum integriert werden.

Szenografische Interventionen, wie Theaterpro-
duktionen oder Ausstellungsgestaltungen, inszenieren
ganz bewusst eine Geschichte, in der das Publikum
auf eine narrative Reise mitgenommen wird. Mit visu-
ellen, auditiven und olfaktorischen Reizen wird der
Raum zusatzlich bespielt. Die digitalen Medien kén-
nen dafiir als Werkzeug dienen, um Daten in visuelle
Erfahrungen zu bersetzen. Mittels Projektionen oder
Lichtinstallationen kann der Innenraum mit dem Nar-
rationsraum verschmelzen, das Vergangene mit dem
Jetzt und das Fiktive mit dem Realen. Die starren
Raumgrenzen l6sen sich auf, es entsteht ein Soft
Space.

Der Einbezug des Publikums, der Nutzenden oder
der Bewohnerinnen und Bewohner, sei es in einem
partizipativen Bauprozess oder einer interaktiven
Inszenierung, erganzen das jeweilige Projekt um eine
dynamische Ebene. Dabei wird das Unvorhersehbare,
das Wechselhafte zu einem qualitativen Mehrwert.
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SOFT SPACE
BLURRING BOUNDARIES

SPACES FOR PEOPLE

REMO DERUNGS, PRESIDENT SWISS ASSOCIATION
OF INTERIOR ARCHITECTS, VSI.ASAI.

Soft spaces and the blurring of boundaries are the
headline topics for contemporary interior architecture.
We can see them in the physical spaces we create and
in the changing nature of our planning processes.
Transdisciplinary work, the crossing of the long-estab-
lished boundaries of professions and disciplines, has
become the norm for our field, and it is the better for
it: Our work has become more diverse, colourful, and
richer. Even though it has certainly made designing,
building, and realizing spaces a more daunting and
complex task, it adds real value for the spaces we
create and the people that inhabit them.

Like everything in life, the work of interior architects is
subject to permanent change. It is an expression of
our society’s direction: Our processes, projects, pro-
ducts and, indeed, our biographies are constantly
changing and evolving. Lifelong learning, agility, and
creative trials are becoming the norm in our work. New
needs and expectations arise, such as the physical
merging of living spaces and working spaces, and call
for new and more flexible answers. For interior
architects, this means exploring the potential of multi-
functionalism, instead of fixed-function concepts. The
challenge for us is to create spaces that engage with,
respond to, and evolve with the new needs of the peo-
ple using them and living in them. Such spaces should
be thought of as versatile, shifting stages, spaces for
life that can be appropriated in the most original
sense of the word: made one’s own.

As planning processes are becoming more digitalized
by the day and as Building Information Modeling (BIM)
is establishing itself as a regular tool of our work, inte-
rior architecture will acquire new standing in planning
teams. The secret is to reach out and engage with
minds from other disciplines. Such cooperation ins-
pires and demands a new way of thinking and can give
birth to innovation, because planners hemmed in by

old and rigid boundaries will, at best, solve individual
problems, not produce real innovation. Our studios,
offices, and agencies will include more and more
interdisciplinary teams, working on innovative answers
to complex challenges. Old mindsets and assumptions
will be rewrought and add new value to the designs
and the physical structures we create. The idea that
architecture is a process encompassing many per-
spectives and factors has arrived in many areas of our
industry.

Planers have to stay engaged with developments in
society and new trends in technology. With this in
mind, events like the “Soft Space” symposium are
important incubators for new ideas and current issues
and invaluable opportunities for meeting and sharing
with our colleagues across the field. The symposium
was organized and hosted by the Swiss Association of
Interior Architects VSI and the Research Group Inte-
rior Architecture at Lucerne in Autumn 2019.

This publication allows us to revisit the inspiring talks
and contributions from the symposium and rediscover
its main take-aways in three key theses.



SOFT SPACE
BLURRING BOUNDARIES

CAN UNCONVENTIONAL PLANNING
METHODS CREATE NOVEL TYPES OF
SPACES?

WHAT IS THE POTENTIAL OF SPACES
WITHOUT FIXED USES?

WHAT HAPPENS WHEN RIGID
ARCHITECTURAL BOUNDARIES START
T0 BLURR?

SOFT SPACE
BLURRING BOUNDARIES

SOFT SPACE — THREE THESES

SIBYLLA AMSTUTZ + NICOLE HARTMANN, CURATORS OF THE SYMPOSIUM
RESEARCH GROUP OF INTERIOR ARCHITECTURE, LUCERNE UNIVERSITY OF APPLIED SCIENCES AND ARTS

Today’s world has left behind the old certainties of the
‘either—or’ in favour of the freedom of ‘as-well-as’.
Simultaneity and connectivity have replaced sequence
and hierarchy. The boundaries between the public and
the private, between working and living, have blurred,
and the spaces we live in are digital as much as they
are physical. What used to be static and predictable is
now ambiguous and constantly evolving to meet chan-
ging needs and changing forms of use.

Societal and technological changes give us the
unique opportunity to reimagine the creation, produc-
tion, realization, and use of interior spaces. Interior
design and architecture can create new spaces of
potentiality.

For the 2nd International Symposium of Interior
Achitecture ‘Soft Space’ on 14 and 15 November
2019 in Lucerne, we asked the leading minds in seve-
ral disciplines the following questions:

e Can unconventional planning methods
create novel types of spaces?

e What is the potential of spaces without
fixed uses?

e What happens when rigid architectural
boundaries start to blur?

Speakers from Australia, Denmark, Estonia, Germany,
Japan, Norway, Russia, Switzerland, and the United
Kingdom responded to our challenge with inspiring
solutions that have only gained in importance and
topical relevance as a result of the Coronavirus lock-
down 2020/21 and the physical limitations it imposed
on lives around the world. The experience of the lock-
down has made us more aware than ever that now is
the time to think about spaces that welcome the ‘as-
well-as’. Conventional, static living spaces had to
accommodate more flexibility than they were ever
intended for during the lockdown. This called for

improvisation and for pushing the limits with new
forms of using spaces. The private living spaces of
tomorrow will have to enable work, leisure, family, and
all other uses to happen at the same time. It is up to
interior architects to respond to this challenge.

The Interior Architecture research group was encoura-
ged by the recent developments in society and the
resurgent interest in viable interior architecture to
return to the idea of ‘Soft Spaces’ and record new
contributions and concepts in this publication. The
authors have summarized the various positions of the
individual speakers and derived three theses that
describe the blurring boundaries in interior architec-
ture: beginning with the importance of an interdiscip-
linary discourse for meaningful, holistic concepts of
space (Thesis 1), and the flexible ways of occupying
and using spaces (Thesis 2), to the creation of new
meaning by interweaving narrative layers in spaces
(Thesis 3).

The conversation in the field, as shown in the
symposium’s presentations, shows that soft spaces
already exist in many ways. The following three theses
try to capture the value and the criteria of a soft space.
Based on the positions of the individual speakers, the
three theses will be deepened and strengthened.
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SIBYLLA AMSTUTZ + NICOLE HARTMANN

SOFT SPACE
BLURRING BOUNDARIES

THESIS 1

UNCONVENTIONAL DESIGNING,
INTERDISCIPLINARY PLANNING

Soft space is created in an
interdisciplinary discourse. The
aim is to formulate the boundaries
between the disciplines softly

and openly.

Interdisciplinarity in the context of soft spaces means
more than the collaboration of different architectural
or construction specialists. Spaces gain new value by
interior architects engaging and forming new solution
with many voices from other creative disciplines.
Interdisciplinary design is the means for adding a
broader range of experience, expertise, and ideas into
the design process. Seeing other vantage points
allows for more truly connected thinking and practice.
Soft spaces do not carry the signature of a single
designer’s will; they are the product of the mutually
inspiring and cross-infecting holistic concepts of
many contributers.

Interdisciplinarity and the application of uncon-
ventional methods allow us to cross the boundaries of
the familiar, to break with conventions, and to find via-
ble solutions for the future.

Robotics and artificial intelligence will be the tools
for interior architects of the 21st century working
mindfully with the material resources they have and
relating to the evolving needs of a changing society.
Computer-aided design can create novel spatial struc-
tures; the algorithms of artificial intelligence can
create highly complex structures and spaces that
leave behind the authorities and style concerns of the
past.

SOFT SPACE
BLURRING BOUNDARIES

THESIS 2

ACTIVATING SPACES,
EMPOWERING CHANGE

Soft spaces are built spaces
that are constantly changing.
People and their interactions
happen in an evolutionary
interaction with space.

Built spaces should allow change by letting themsel-
ves be engaged with, appropriated, and activated in
many possible ways by the people using them. There
is no open space without changeable space. Conventi-
onal built spaces are thought of as finished at a given
point. The construction process has ended, and a
completed, static object is handed over to the owner
or user. Any changes to its geometry or intended use
are usually impossible or only possible at considerable
cost or effort. By comparison, soft spaces welcome
the unfinished and continue to evolve through their
lives.

Flexible architectural elements that accommodate
shifting functions enable spaces to respond to chan-
ging circumstances. By letting go from mono-functio-
nal use and accepting multi-layered functionality, fle-
xible spaces add an important value.

The interior architecture becomes the stage set for
social activities, with a multitude of uses being enac-
ted in new ways of living and occupying space.
Architectural flexibility means accepting the changes
that inevitable come with time. It means rejecting the
static in favour of the dynamic response to an evolving
world. Temporary installations can achieve this; they
respond very specifically to current needs. They create
spaces that exist in a certain time and a certain place.
Their ephemeral being allows experimental uses, in
which materials are repurposed and spaces re-activated
with new meaning.

THESIS 3

OPENING SPACES,
INTERWEAVING NARRATIVES

Soft space expands the physical
dimensions of the room. It is

a narrative space that blurs the
boundaries through the layering
of stories.

The existing (his)stories of a place and its people are
activated, engaged with, and enacted with different
means, new and old, and existing spaces can be injec-
ted with a novel, fictional, conceptual narrative. The
materiality of the space is enriched with non-material
experience in a complex mesh of references woven
architecturally or medially into the space itself.

Scenographic interventions, like theatre perfor-
mances or specially curated exhibitions, consciously
stage a narrative that takes its audience along on a
journey of discovery. Visual, auditory, and olfactory
means add to the sensory experience of the space.
Digital media allow novel means for translating data
into visual experience. Projections and light installati-
ons let the interior space merge with the narrative
space, the past with the present, and the fictional
with the real. Rigid boundaries blurr, and space beco-
mes soft.

Each project attains a new dynamic momentum by
engaging its audience, its users, visitors, or residents
in its participative construction process or interactive
staging, and gains new value through the resulting
unpredictable, mutable quality, an element of surprise
made material.
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TRANSPOSITION:

ARBEITS- UND DENKMETHODEN

BJ@ZRG AAB@, SNGHETTA, OSLO

Das norwegische Biiro Snghetta arbeitet nicht nur
international, sondern auch interdisziplinar. Seit sei-
ner Grindung vor Uber dreissig Jahren durch einen
Architekten und einen Landschaftsarchitekten integ-
riert die Firma auch weitere Disziplinen wie Innenar-
chitektur, Produktdesign, Grafik und Kunst.

«Snghetta begann als ein
gemeinschaftliches Atelier fir
Architektur und Landschaftsarchi-
tektur und ist seit seiner
Grindung seiner transdisziplinaren
Haltung treu geblieben.» snohetta.com

Die Transdisziplinaritat ist im Arbeitsalltag von
Snghetta die treibende Kraft, um ein breites Spekt-
rum an Wissen, Erfahrungen und Ideen in den Gestal-
tungsprozess einzubringen. Die Griinder von Snghetta
sind der Meinung, dass erst durch diese offene Hal-
tung eine Wechselwirkung zwischen Menschen, Pro-
zessen und Projekten stattfinden kann, was fir sie die
Grundlage fir eine erfolgreiche Zusammenarbeit dar-
stellt. > Abb. 1-2

ARBEITSKULTUR

Um den taglichen Austausch und neue Netzwerke
zwischen den Mitarbeitenden innerhalb des Biros zu
fordern, hat Snghetta eine eigene Arbeitsmethode ent-
wickelt, die unter anderem durch die Raumorganisa-
tion gepragt ist. So ist ein Projektteam nicht als her-
metische Gruppe im Raum platziert, sondern arbeitet
verteilt im ganzen Biro. Ebenso sind die Arbeitsplatze
bewusst nicht nach Disziplinen gruppiert. Dies hat zur
Folge, dass die Mitarbeitenden fiir Teambesprechun-
gen aufstehen und durch den Raum gehen mussen,
um zum Kollegen oder zur Kollegin zu gelangen. Die
physische Bewegung einerseits, aber auch die sponta-
nen Begegnungen und Diskussionen unterwegs for-
dern tagtaglich eine offene Zusammenarbeit. Jeweils
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nach zwei Jahren werden die Arbeitsplatze gewech-
selt. Dadurch werden Gewohnheiten aufgebrochen
und es entsteht eine kontinuierliche Neufindung als
Individuum und im Team.

Einer der wichtigsten Bereiche im Biro ist der
lange multifunktionale Tisch, an dem gemeinsam das
von einem Koch zubereitete Mittagessen eingenom-
men wird und an dem auch Besprechungen stattfin-
den. Nebst dem langen Tisch ist die zentrale, breite
Treppe ein Ort des Austauschs. Hier versammelt sich
das Team jeden zweiten Montag zu einem allgemeinen
Orientierungsmeeting. Die Treppe ist Treffpunkt,
Verbindungsknoten zu den Besprechungsrdumen und
zugleich ein Ort fir individuelles Arbeiten auf den
Sitzstufen. Auf raumlich abgetrennte Einzelarbeits-
platze wird verzichtet, sodass jeder und jede immer
Teil der Gemeinschaft bleibt. > Abb. 3-4

KOLLEKTIVE INTUITION

Eine offene Kommunikationskultur ist die Grund-
lage fir transdisziplinare Projekte, bei denen die
Ideen und das Wissen der einzelnen Individuen und
Disziplinen zu einem gesamtheitlichen Konzept ver-
schmelzen. Das Verstandnis, dass die Gestaltung als
das Ergebnis einer Teamarbeit und nicht als das einer
einzelnen Person angesehen wird, ist deshalb nahelie-
gend.

«Die Projekte zeigen unsere
gemeinsame Sichtweise, nicht
fertige Lésungen. Es sind Proben
aus einer langen Versuchsreihe,
nicht Meisterwerke. Sie sind
assoziativ, nicht symbolisch.

Sie sind Kommentare, nicht
Statements.»

Snghetta: people, process, project; Forlaget Press; Oslo 2015; S. 264

UNKONVENTIONELL ENTWERFEN,
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Die daraus resultierende Architektur versteht sich
mehr als flexibler Kommentar (Reaktion auf etwas)
denn als statische Aussage (Markenzeichen, Autoren-
architektur). Es geht Snghetta um eine Einstellung
und Haltung und nicht um ein Design-Statement.
Diese Haltung zeigt sich bei einem der ersten von
Snghetta realisierten Projekte mit internationaler Aus-
strahlung, dem Osloer Opernhaus. Wie ein Eisberg
liegt das Opernhaus am Fjord und erscheint sowohl
als Landschaft wie auch als Architektur. Das Gebaude
mit seinem begehbaren Dach wird zu einem &ffentli-
chen Ort. Die Architektur nimmt zwar Raum ein, gibt
ihn gleichzeitig aber der Offentlichkeit zuriick. Das
Dach wird zur Landschaft, Gber die man aufwarts
wandert und von oben hinunterblicken kann. Durch
den Spaziergang Uber das Opernhaus eignet man sich
das Gebaude an und es entsteht das Gefiihl, dass
einem der Ort gehort. Das Geflihl der Zugehdrigkeit ist
eine Frage des Momentes, welches einen beim Betre-
ten zum Eigentiimer des Ortes macht.

«Worauf du stehst, wird in gewisser
Weise dein Eigen.» Bjrgaag

Snghetta bezeichnet die Osloer Oper als demokrati-
sches Gebaude, da dieses auch ausserhalb von Auf-
flhrungen als 6ffentlicher, nichtkommerzieller Raum
von der Bevolkerung genutzt werden kann. Dies
bezieht sich nicht nur auf den Aussenbereich, son-
dern auch auf den Innenraum. So ist das Foyer als
offentlicher Platz gestaltet, der Tag und Nacht zu-
ganglich ist.

Der Gedanke, das Gebaude als Landschaft zu ver-
stehen, ist auch in der Innenarchitektur umgesetzt.
So ist beispielsweise die Beleuchtung ein integratives
Element des Raums. Das Licht wird nicht im her-
kdmmlichen Sinne mit Leuchten verstrémt. Es
erscheint wie in der Natur je nach Ort hell oder dunkel,
weil es kaum sichtbar in die Architektur integriert ist.
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So entstehen auch mit der Gestaltung verschiedener
Raumelemente Assoziationen zur Natur: Die Toiletten-
anlage wirkt wie eine Hohle, die Garderobenabtren-
nung wie Unkraut am Meer und die zentrale Treppen-
anlage erinnert an einen riesigen Eichenstamm.

Die verschiedenen architektonischen Elemente
sind nicht als Kunst, Innenarchitektur, Architektur
oder Landschaftsarchitektur zu erkennen. Es ist ein
Gesamtkunstwerk, das diese Disziplinen gleichwertig
vereint. Die wechselseitige Zusammenarbeit ermog-
licht den Beteiligten, neue individuelle Erfahrungen zu
sammeln und durch eine <kollektive Intuition> unerwar-
tete Lésungen zu kreieren. Aus einem Dach wird so ein
Kunstwerk, das Unerwartetes wie Skifahren, Klettern
oder Spazieren erlaubt. > Abb. 5-6

KREATIVE ARBEITSPROZESSE

Fur die Publikation <IDEA WORK> untersuchten
Anthropologinnen und Psychologen der Universitat
Oslo bei Snghetta und funf weiteren Firmen Phéno-
mene, die den kreativen Arbeitsprozess antreiben.
Daraus ergab sich eine Definition von zehn gemeinsa-
men Treibern. > S. 29

Grossziligig sein ist fir Snghetta eine Ubergeord-
nete Eigenschaft, die sie kultivieren, um kreative Pro-
zesse (berhaupt erst zu ermoglichen. Empathie zei-
gen gegenlber Menschen und Projekten, Tlren
offenstehen lassen, inklusiv sein, Wissen teilen, Kun-
den integrieren und Projekte massschneidern.

TRANSPOSITION

Mit der Methode <Transpositioning> férdert Snghetta
gezielt eine transdisziplinare Arbeitsweise, die ein
beliebtes und erfolgreiches Arbeitsinstrument ist.
Bereits in friihen Phasen des Projekts werden wah-
rend des <Transpositioning-Workshops> die Rollen
getauscht: Die Kunden werden zu Architektinnen, die
Innenarchitektinnen zu Landschaftsarchitekten und
umgekehrt. Dadurch entsteht eine starke Identifikation


https://www.youtube.com/watch?v=OJeFiG6HV3g
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mit dem Projekt und die Zusammenhéange kénnen aus
einem anderen Blickwinkel betrachtet werden. Dabei
werden der Nutzen und das Potenzial des jeweiligen
Projektes in den Vordergrund geriickt, ohne zu friih
einen formalen Ausdruck zu definieren. Kundinnen
und Kunden schatzen diese Workshops, denn sie kon-
nen sich fir einen Tag in konzeptionelle und gestalte-
rische Themen hineindenken. Dadurch entsteht eine
grossere Identifikation mit dem Projekt und Empathie
gegeniber allen Beteiligten und hat nicht selten einen
Richtungswechsel oder eine Veranderung der
urspriinglich gesetzten Rahmenbedingungen zur
Folge. Workshops sind fiir Snghetta mentale Werk-
zeuge, die sie als festen Bestandteil der Projektarbeit
nutzen. Die erwahnten treibenden Kréafte zur Férde-
rung der Kreativitat werden dabei gezielt integriert.

Das lbergeordnete Ziel ist es, die Transdisziplina-
ritdt im Team zu fordern. Anders als bei einer multi-
disziplinaren Arbeitsweise, in der die Fachperson die
Expertin oder der Experte auf ihrem Gebiet bleibt,
werden die Projektmitarbeiterinnen und -mitarbeiter
ermutigt, ihre fachlichen Grenzen zu Uberschreiten.
Dabei ben sie sich in einer kollektiven Intuition, um
zu unerwarteten Neuinterpretationen einer Aufgabe
zu gelangen.

NACH WUNDERN VERLANGEN

Das Unterwasserrestaurant <Under> ist ein scho-
nes Beispiel, um die treibenden Krafte und die
Arbeitskultur von Snghetta zu veranschaulichen.
Einerseits wurden nach dem <ranspositioning-Work-
shop> und den daraus resultierenden Erkenntnissen
das Budget erh6ht und der Bauplatz verschoben.
Andererseits entstanden auch zahlreiche Ideen und
Varianten zur formalen Umsetzung eines Restaurants
unter Wasser. Die richtungsweisende ldee stammte
dann jedoch nicht von einem Teammitglied, sondern
von einem Kollegen, der am Arbeitstisch vorbeiging
und Uber die Skizzen nachdachte. Diese spontanen
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Situationen werden von Snghetta bewusst durch die
dynamische Raumorganisation und die offene Kom-
munikationskultur geférdert.

<Under> bedeutet auf Norwegisch nebst der glei-
chen Bedeutung wie im Englischen auch Wunder.
«Staunen>, also nach Wundern verlangen, kommt bei
der Realisierung dieses Restaurants unter der Mee-
resoberflache klar zum Ausdruck. Wie ein U-Boot
taucht ein gebauter Riegel an der schroffen norwegi-
schen Kiste in die Tiefe des Meeres und erdffnet den
Besucherinnen und Besuchern eine ganz eigene Welt.
<Dramatiks> ist die dazugehérige Dramaturgie, die
bereits bei der Buchung Uber die stimmungsvoll
gestaltete Website und der Anreise zu diesem entlege-
nen Ort beginnt. Wie zu einer Theaterauffiihrung kom-
men alle Gaste gleichzeitig an. Eine lange Treppe
fihrt Gber eine Zwischenebene ins Restaurant hinun-
ter, das einem Aquarium gleich den Blick durch eine
grosse Glasscheibe auf die beleuchtete Meereswelt
erd6ffnet. Im Innern des Restaurants erzeugt die Ver-
wendung von lokalen Materialien und differenzierten
Oberflachen und Farbvariationen ein atmosphérisches
Gesamtbild. Das Geb&ude schafft unter Wasser ein
natlrliches Riff, auf dem auch die Zutaten fiir das
Menu geerntet werden. Trdumen>, wer hatte sich das
vorstellen kénnen? In der Zusammenarbeit mit neu-
gierigen Kundinnen und Kunden sowie engagierten
Expertinnen und Experten konnten viele Herausforde-
rungen tUberwunden werden. Diese Einschréankungen
konnten das Projekt sogar positiv inspirieren und
schlussendlich zu neuartigen Losungen fihren.
<Widerstand> zeigt, dass es sich lohnt, fiir das Unge-
wohnliche zu kdampfen. > Abb. 7-9
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10 TREIBER FUR KREATIVITAT

Carlsen, A.; Clegg, St.; Gjersvik, R.; IDEA WORK: Lessons of the
Extraordinary Creativity; CAPPELEN DAMM AS;

1. edition 2012; 4. corrected printing 2017

Vernetzt

VORBEREITUNG
Das bewusste Vorbereiten, Aufbauen und
Lernen flr ein Maximum an kreativem Poten-

zial im Moment des Schaffens.

DISTANZ

Der Schritt zurlick aus der Masse von Daten
und Details und hin zum grossen Ganzen —
ein Loslassen auf der Suche nach dem einfa-

chen Kern.

Emotional

STAUNEN

Die sinnliche Erfahrung eines Geheimnisses
zwischen Aufregung und Entdeckungslust.
Staunen liegt in aller Fantasie und Empathie
und in dem tiefsitzenden Wunsch nach der

Welt ausserhalb unserer selbst.

DRAMATIK

Der Ansporn des Abenteuers — in die
Schlacht, ins Ungewisse, auf die Suche,
Weltwunder zu bauen, Schéatze zu entdecken
und andere Menschen zu erleben —, der die
tiefsten Wiinsche und unerwarteten Fahig-
keiten weckt: «Wofir arbeiten wir hier?

Worum geht es?»

TRAUMEN

Der mutige Sprung ins Ungewisse im
gemeinsamen Spinnen moglicher Welten,
das Sprechen der Sprache des Mdglichen,
die Akzeptanz der Rickschlage und das

gegenseitige Ermutigen.

Materiell

BEWEGUNG

Die Befreiung von den Fesseln der elektroni-
schen Medien in der Verwirklichung und
Visualisierung von ldeen, das Anfassen,

Zeichnen, Zeigen von Ideen in einem beweg-

SCHNELLER MODELLBAU

Die Bereitschaft, auch halbgare Ideen zu
realisieren, auszuprobieren und zu verbes-
sern, um sie ab dem frihestmoglichen

Zeitpunkt teilen und zusammen formen

ten und beweglichen kreativen Prozess. zu kénnen.
Kontrovers
WITZ WIDERSTAND PUNK-PRAXIS

Die Dynamisierung des ko-kreativen Prozes-
ses durch Spiel, Witz und Humor, um neue
soziale Geflechte zu erwirken, dem heiligen
Ernst zu kontern und Undenkbares zu
denken, um Wissen auf unerwartete Weise

zu kombinieren.

Die Akzeptanz von Zweifel, Konflikt und
Kritik nicht als negative Kraft wahrnehmen,
sondern als Gelegenheit, um das Bestehende
auszuhebeln und mehr Vorstellungskraft in

den Alltag zu bringen.
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Mutige und direkte Aktionen gegen die
bestehende Ordnung initiieren, um neue
Ideen mit echter Originalitat und echtem

Wert zu schaffen.
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TRANSPOSITIONING:
WORKING AND THINKING METHODS

BJ@ZRG AAB@, SNGHETTA, OSLO

Norwegian studio Snghetta believes not only in inter-
nationality, but also interdisciplinarity. Since its foun-
dation by an architect and a landscape architect more
than three decades ago, the firm has attracted talent
from many other disciplines as well, like interior
architects, product designers, graphic designers, and
artists.

“Snghetta began as a collaborative
architectural and landscape
workshop, and has remained true
to its transdisciplinary way of
thinking since its inception.”

snohetta.com

Transdisciplinarity is the driving force in Snghetta's
work, as knowledge, experience, and ideas fuel the
creative process from many different directions and
disciplines. The idea is that this openness is needed
to initiate an interactive process between people, pro-
cesses, and projects as the basis for successful
cooperation. > Fig. 1-2

WORK CULTURE

Everyday interactions and new networks between
all members of the studio were Snghetta’s goal when
they developed a new way of working that is reflected
in the organization of the physical space itself. No
project team is removed as a hermetically sealed unit,
but instead spread out through the entire space. Nor
are the workplaces grouped by disciplines, forcing
members of staff to actually pass through the commu-
nity to reach their team colleagues. Such physical
movement and the incidental and accidental discus-
sions and meetings it inspires feed a culture of open-
ness. Every two years, people switch places, breaking
up habits and breaking free from ruts. The effect is
one of constant rediscovery as individuals and as
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teams. One of the most essential physical ingredients
of the studio is the long multifunctional table at which
the Snghetta team assembles to eat lunch prepared
by the studio’s chef or to have work meetings. The
wide stairs at the centre of the space also become an
important place for meeting and sharing; they have
established themselves as the stage set for every bi-
weekly Monday'’s orientation meeting. The stairs are a
meeting place and a node connecting the other
spaces, with each step offering room for individual
work. The studio deliberately does without physically
separate single workplaces, keeping every member of
the studio an active and present part of the commu-
nity. > Fig. 3-4

COLLECTIVE INTUITION

Openness in communication is the essential ingre-
dient for any transdisciplinary project merging the
ideas and knowledge of many minds and disciplines in
a holistic concept.

“The projects exemplify our
common attitudes rather than
being complete solutions.

They are samples in a string of
contextual examinations rather
than masterpieces. They are
associative rather than symbolic.
They are comments rather

than statements.”

Snghetta: people, process, project; Forlaget Press; Oslo 2015; p. 264

The product of transdisciplinary work is naturally not
received as the work of a single master, but of a team.
The resulting architecture is more a ‘flexible’ com-
ment (a reaction to something) than a ‘static’ state-
ment (a brand, an auteur signature). Snghetta has atti-
tude and conviction, and not a mere design message.

UNCONVENTIONAL DESIGNING,
INTERDISCIPLINARY PLANNING

This attitude found its first expression in one of the
earlier Snghetta projects that captured the internatio-
nal audience’s imagination: the Oslo Opera House.
Like an iceberg moored in the fjord, the opera house
is architecture and landscape in one. With its roof
open to visitors, it has become a public space — a buil-
ding that carves space and gives it generously back.
The roof has turned into a feature of the landscape to
ascend and take in the views. With each ascent, visi-
tors lay claim to the building and get a feeling of
ownership over a common good. Ownership of
architectural space is about the moment. The moment
you walk it, you own it.

“Whatever you walk on,
in a way you own." Bjgg Aabg

Snghetta sees the Oslo Opera House as democratic
architecture, as it is open to and used by the wider
public as an open, non-commercial space even out-
side of actual performances. This extends to the inte-
rior, with the foyer similarly designed as an open
space to be accessed day or night.

The idea of architecture as landscape is carried
through into the interior, where lighting e.g. has
become an integral element of the space. It is not lit
by conventional lights, but instead comes in a natural
harmony of light and dark, with light sources invisibly
integrated into the architecture. Every element of the
space plays with natural associations: The bathrooms
become caves, the cloakroom an overgrown bank at
the seaside, the central wooden wall a gigantic oak.

None of these architectural elements are separa-
tely experienced as art, interior design, architecture,
or landscape architecture. Instead, the effect is one of
a true Gesamtkunstwerk that reconciles all disciplines
as equal. The collaboration of different disciplines
allows everybody involved to make new personal dis-
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coveries and to create unexpected solutions through a
form of collective intuition. It has turned a mundane
rooftop into a piece of art that allows the unexpected,
climbing, hiking, skiing. > Fig. 5-6

CREATIVE WORK PROCESSES

For the publication ‘IDEA WORK’, anthropologists
and psychologists of Oslo University visited Snghetta
and five other firms to explore the forces driving their
creative work process. The researchers identified ten
drivers shared by all six firms. > Pg. 33

Snghetta have espoused generosity as a guiding
ideal that they purposely cultivate to enable creative
processes in the first place: Showing empathy for peo-
ple and projects, keeping the doors open, being inclu-
sive, sharing knowledge, integrating clients, and
tailoring projects to fit.

TRANSPOSITIONING

Snghetta has introduced a dedicate transdiscipli-
nary method, 'transpositioning', that was soon accep-
ted as a popular and effective way of working. It works
by reversing the roles in workshops at early stages in a
project. Clients become architects, interior architects
become landscape architects, and vice versa. This
fuels a strong sense of identification with the project
and opens up new ways of seeing the issues at work.
The focus lies on the uses and potential of the project,
instead of trying too soon for a formal architectural
expression. Transpositioning workshops are particu-
larly popular among clients who love the opportunity
to spend a day with the conceptual and design work
they are often removed from. It inspires more empa-
thy for the actual planners and a change in the
project’s direction or original specifications as it crea-
tes more ownership to the project for all parties invol-
ved. For Snghetta, workshops are a type of mental
tool and regular part of all project work, including all


https://www.youtube.com/watch?v=OJeFiG6HV3g
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the creativity-fomenting drivers identified by the Oslo
University researchers. The thinking behind all of this
is to inject and promote transdisciplinarity in teams.
Contrasting sharply with traditional multidisciplinary
approaches that keep each expert locked down in
their field, the project team is encouraged to break
free from the limits of their disciplines and engage in
a form of collective intuition that may lead to quite
surprising reinterpretations of their original mission.

CRAVING WONDER

The underwater restaurant ‘Under’ vividly illustra-
tes the unique drivers and working culture at Snghetta.
The transdisciplinary working process and its output
led to the project being given a higher budget and
being moved to a new site. It also produced numerous
ideas and alternatives for realizing a restaurant under-
neath the waves, although the eventual seminal idea
did not come from within the team, but from a colle-
ague happening to pass by the initial designs and let-
ting his mind wander. Serendipity of this type is a con-
scious building block of Snghetta’s work, expressed
and promoted by the dynamic spatial layout and open
culture of communication at the studio itself.

The Norwegian word ‘Under’, in addition to having
the same meaning as in English, is also Norwegian for
wonder. ‘Craving Wonder’ is the need clearly expressed
in this restaurant beneath the waves. Like a subma-
rine, the architecture juts out from the wild Scandina-
vian coast and down into the breaking surf, opening a
gateway into another world for diners to experience. It
is an experience of ‘Activating Drama’, beginning with
them booking a table on an atmospherically designed
homepage and arriving at the remote location of the
restaurant. As in a theatre performance, all diners
arrive at the same time, taking the long stairs down to
a mezzanine level and, eventually, the restaurant its-
elf, where a large window draws their gaze out into the

submarine scene, lit to almost resemble an aquarium
experience. The interior uses local materials and a
choice of textures and colours to form a unique and
coherent atmosphere. The building itself has become
home to a natural reef that also supplies the kitchen
with fresh marine produce. ‘Daring to Imagine’ is the
theme, but who would have dared to imagine this?
Many material obstacles had to be and were overcome
in the partnership between intellectually curious cli-
ents and committed experts. The restrictions and
challenges originally encountered in the project even
had a positively inspiring effect and finally fuelled the
completely novel solutions found in it. In the spirit of
‘Generating Resistance’, the project has shown that it
is worth fighting for the unexpected and unimagined.
> Fig. 7-9
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10 DRIVERS FOR CREATIVITY

Carlsen, A.; Clegg, St.; Gjersvik, R.; IDEA WORK: Lessons of the
Extraordinary Creativity; CAPPELEN DAMM AS;
1. edition 2012; 4. corrected printing 2017

Interwoven

PREPPING

The practice of carefully preparing, building,
and revitalizing knowledge so as to maximize
its potential for effective use in the moment

of creation.

ZOOMING oUT

Stepping back from immersion in data and
analysis of ideas of particulars and moving to
big picture thinking, letting go of details, and

seeking the simplifying core.

Affective

CRAVING WONDER

The sensuous experience of being in a mys-
tery, a combination of feelings startled, and
engaging in passionate search. Wonder
underpins all imagination, empathy, and

deep interest in anything beyond self.

ACTIVATING DRAMA

Calling people to adventure — into battles,
mystery, missions, cathedral building, trea-
sure hunts, or the need of the human other —
in ways that recruit their utmost capabilities
and desires, asking: “Why do we come to

work here? What is really at stake?”

DARING TO IMAGINE

Boldly venturing forth into unknown territory
through creating shared imaginings, culti-
vating a language of possibility, handling fai-

lure, and providing encouragement.

Material

GETTING PHYSICAL

Moving from over-dependence on electronic
media towards materializing and visualizing
ideas in artefacts, touching ideas, sketching
ideas, gesticulating around ideas, and

moving while doing idea work.

DOUBLE RAPID PROTOTYPING

A work from that seeks to force speedy pro-
duction, testing, and improvement of half-
worked ideas so that they are shared and

bolstered at any early stage of development.

Controversial

LIBERATING LAUGHTER

A process of energizing co-creation through
playfulness, puns, and humour aimed at buil-
ding social ties, reducing seriousness, relax-
ing constraints in thinking, and encouraging

original combinations of knowledge.

GENERATING RESISTANCE
Acknowledging doubt, friction, and criticism,
not as noise to be avoided, but as levers with
which to question the given and enhance

imagination in everyday work.
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PUNK PRODUCTION

Using audacity and direct, self-initiated
action to mobilize against established ways,
opening up and realizing ideas with high

levels of originality and value.
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BJARG AAB@ | SN@HETTA | Die Innenarchitektin hat ein breites Spek-

trum an Erfahrung in Architektur- und Innenarchitekturprojekten von

verschiedenem Massstab — von Kirchen bis hin zu Industrieanlagen.
Sie hat eine zentrale Rolle bei der Entwicklung der Innenarchitektur
von grossen Kulturprojekten in Norwegen und im Ausland. Bjgrg
Aabg ist Dozentin in Masterstudiengéangen der National Academy of
the Arts in Oslo (KHiO) und Mitglied verschiedener Kunst-am-Bau-
Kommissionen. Seit 2016 ist sie Mitglied der staatlichen Kunstfor-

derung Norwegen.
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BJARG AAB@ | SN@HETTA | The interior architect has a wide range of
experience in various architectural and interior projects at different
scales extending from churches to industrial plants. She has played
a central role in developing the interior architecture of large cultural
projects in Norway and abroad. Aabg has been a lecturer in Masters
programs at the National Academy of the Arts (KHiO) and member of
integrated art committees. Since 2016 she has been a member of
the Committee for Government Grants for Artists of the Arts Council

Norway.

1)

3)
4)
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Disciplinary Working Pattern. Image © Snghetta
Interdisciplinary Working Pattern. Image © Snghetta

The four favourit spots in the Office. Photo © Snghetta
Snghetta Open Space Office in Oslo. Photo © Marte G Johnsen
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> Website: snghetta.com

> Lecture: Bjgrg Aabg, Symposium ‘Soft Space’ 2019


https://snohetta.com
https://www.youtube.com/watch?v=OJeFiG6HV3g
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5)  Oslo Opera House, 2008. Photo © Gerald Zugmann

6)  Oslo Opera House, 2008. Photo © Jens Passoth

7-8) Under, Lindesnes/Norway, 2019. Photo © lvar Kvaal

9) Under, Lindesnes/Norway, 2019. Photo © Inger Marie Grini/
Bo Bedre Norge
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KOMPLEXITAT DES ENTWURFS

ALISA ANDRASEK, RMIT UNIVERSITY, MELBOURNE

Alisa Andrasek beschéftigt sich in ihrer Forschung mit
der Komplexitatstheorie im Designprozess. Ange-
sichts einer immer komplexeren Welt wendet sie sich
neuen Moglichkeiten aus Wissenschaft und Technolo-
gie zu, um im Design nicht gegen, sondern mit dieser
Komplexitat zu arbeiten. Architektinnen und Architek-
ten orientieren sich oft noch immer an althergebrach-
ten Methoden, wohingegen Alisa Andrasek sich von
diesen befreien und neues Wissen nutzbar machen
maochte. Sie untersucht die Méglichkeiten von compu-
tergestiitzten Berechnungen und kinstlicher Intelli-
genz, um ein reiches und diverses architektonisches
Okosystem entstehen zu lassen. Mit computergestiitz-
ten Berechnungen und Kkinstlicher Intelligenz zu
arbeiten bedeutet fir Alisa Andrasek, die menschli-
chen Fahigkeiten und die Wahrnehmung zu erweitern.

EINFACHER INPUT — KOMPLEXER OUTPUT

«Bloom> ist ein interaktives Spielzeug, das Alisa
Andrasek in Zusammenarbeit mit Jose Sanchez als
urbane Installation wahrend der Olympischen Spiele
2012 in London entwickelt hat. Es besteht aus einem
Basismodul, das auf vielfache Weise miteinander ver-
bunden werden kann. Daraus resultieren skulpturale
Installationen, die von den Nutzenden immer wieder
neu und intuitiv konfiguriert werden kénnen. Aus ein-
fachen, gleichartigen Komponenten mit nur drei vor-
gegebenen Konnektoren entstehen im Spiel komplexe
Strukturen und immer wieder neue Ergebnisse. Dies
entspricht dem Kerngedanken der Komplexitatstheo-
rie: komplexe Outputs aus einfachen Inputs zu gene-
rieren. <Bloom> braucht keine Regeln und auch keine
Plane; in ihm leben Zufall und Kreativitat, die sich
beide aus dem spielerischen Wirken der Nutzerinnen
und Nutzer speisen. > Abb. 1-2

Das Prinzip <einfacher Input / komplexer Output
kann unterschiedlich skaliert werden: von der Mikroe-
bene des einzelnen Designobjekts bis zur Makroebene
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einer ganzen Stadtplanung. Einerseits ist es ein abs-
traktes Spiel, andererseits ist es sehr direkt in der
Praxis anwendbar, wenn zum Beispiel Stadteplanun-
gen simuliert werden. Die Verwendung immenser
Datenmengen, und kiinstliche Intelligenz kénnen hel-
fen, zukinftige Formen und Modelle fiir eine Verdich-
tung bei gleichzeitig hoher Lebensqualitat zu finden.

NEUE TYPOLOGIEN — WENIGER MATERIAL

Mithilfe von computergestiitzten Berechnungen
und dem Einsatz von neuen Materialien kdnnten
zukunftsfahige Gebaudetypologien entstehen. Alisa
Andrasek hat sich zusammen mit Studierenden der
RMIT University in Melbourne unter anderem mit
neuen Hochhauskonzepten aus Karbonfasern
beschaftigt, bei denen die Geschosse nicht mehr
repetitiv wie bis anhin konzipiert sein missen, son-
dern unterschiedliche Formen annehmen kdénnen. Die
physikalischen Eigenschaften des Materials und die
komplexe Form lassen sich dabei mittels computerge-
stlitzter Berechnung in einer noch nie dagewesenen
Geschwindigkeit ermitteln. > Abb. 3-4

«Wir missen Design als Okologie
verstehen.» alisaAndrasek

Das Wissen iber neue Materialeigenschaften und Ver-
arbeitungsprozesse mit Robotern muss jedoch gelehrt
und etabliert werden. Die Weltbevolkerung wachst
unaufhaltsam und verlangt nach neuen Lésungen flir
dichteres Bauen und Leben. Neue Architekturansatze
kdnnen diese Dichte bieten und gleichzeitig héhere
Qualitat, mehr Komfort und bessere Leistung mit
geringerem CO,-Ausstoss und geringerem Ressour-
cenverbrauch sicherstellen. Alisa Andrasek sieht darin
das Potenzial, um in der gegenwartigen dkologischen
Krise weniger Material und weniger natirliche Res-
sourcen zu verbrauchen.

UNKONVENTIONELL ENTWERFEN,
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WIDERHALLENDE KOMPLEXITAT

Computer und Algorithmen kénnen mit grossen
Datenmengen arbeiten, um bislang unvorstellbare
Komplexitaten entstehen zu lassen, die speziell bei
grossen urbanen Projekten eingesetzt werden kénnen.
Fir «Cloud Osaka>, einem stadtebaulichen Wettbe-
werb in Japan, nutzte Alisa Andrasek Anséatze aus der
Fluiddynamik und Multiagentensystemen, um den
Bewegungsfluss von nicht weniger als zweieinhalb
Millionen Passantinnen und Passanten taglich zu
simulieren. Die Daten wurden zur Grundlage fiir eine
architektonische Struktur, die sich kinetisch dem
gezeitenartigen Auf und Ab der Nutzung anpasst. Die
Strukturen, die sich aus solchen riesigen Datenmen-
gen bilden, sind von Natur aus héchst komplex, hete-
rogen und echten Wolken nicht un&hnlich. Es ging
Alisa Andrasek dabei nicht um die Gestaltung ver-
schiedener fertiger Architekturen, sondern um eine
konzeptionelle Stadtplanung, um ein Betriebssystem
aus Infrastrukturen, die aussergewdhnlich vernetzt
und immer wieder neu bespielbar sind und damit
lebendig bleiben. > Abb. 5

«Was ich die Designsuche

nenne, beginnt die Mdglichkeiten
des menschlichen Verstandes zu
Uberschreiten. Es ist ein Eintauchen
in ein Meer voller Moéglichkeiten,

in dem wir unglaubliche, unbe-
kannte Systeme entdecken kdnnen.»

Alisa Andrasek

In ihrem Projekt <Parallel Fissures> untersuchte
Andrasek neue Wege, um durchlassige Briickenstruk-
turen und die canyonartigen Fluchten zwischen den
Kubaturen eines 350 Meter langen Flughafengebau-
des in Taiwan nach dem Schwarmprinzip, dem Verhal-
ten von Fischen oder Vogeln ahnlich, zu entwerfen.
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Das Lichtdesign folgt auch diesen komplexen
Schwarmmustern und dient als ein intuitives Leitsys-
tem flr die Besucherinnen und Passagiere. Anstatt
einer herkdbmmlichen Raumbeschriftung folgen die
Menschen dem Licht, das sich wie Wetterleuchten
durch das Gebaude zieht.

Weitere Projekte simulieren die Biologie der Zell-
teilung und verwenden <Machine-Learning-Algorith-
men>, um die nétige komplexe Tektonik darzustellen.
Ein bemerkenswertes Ergebnis dieses Ansatzes ist
eine offenporige Betonwand, deren Aufbau der organi-
schen Struktur von Knochen entlehnt und die somit
viel leichter als traditionelle Wandaufbauten ist. In
keinem ihrer Projekte ist das formale Endergebnis vor-
hersehbar, wenn auch bestimmte Muster und Verhal-
tensweisen erkennbar sind. In ihrer Studie <Gossamer
Skins> flir Hochhauser auf der arabischen Halbinsel
entwarf Andrasek eine Fassade, die den Beschat-
tungsanspriichen der Region entspricht. Jedes Fassa-
denpaneel kommt aus dem 3D-Drucker und ist der
materielle Ausdruck komplexer Navigationsalgorith-
men, mittels derer es in die labyrinthische Gesamt-
struktur integriert ist. In ihrer Asthetik erinnert die
Studie an die Matrizenwelt von <Minecraft>; aus dem
Kontrast zwischen der organisch-fliessenden Freiform
und den klaren Grenzen des Gitterpunktrasters erhalt
die Fassade eine kontraintuitive Wirkung.

Die Verwendung von Computersimulationen, Algo-
rithmen und Kinstlicher Intelligenz im Designprozess
ist fir Alisa Andrasek eine Moglichkeit, um sich von
Stilfragen und Referenzen zu befreien. Es entsteht
eine komplexe Synthese menschlichen und nicht-
menschlichen Wirkens. Ein von menschlichen Desig-
nerinnen und Designern sowie neuen Arten von Intelli-
genzen geteilter Schaffensprozess, wirft die Frage auf,
wie sich die Art des Bauens und Entwerfens verdndern
wird.


https://www.youtube.com/watch?v=jspy1bbWbFI

INTERVIEW
MERET ERNST + ALISA ANDRASEK

UNKONVENTIONELL ENTWERFEN,
INTERDISZIPLINAR PLANEN

40

Im Anschluss an den Vortrag diskutierte die Designex-
pertin Meret Ernst mit Alisa Andrasek tber das Poten-
zial von kinstlicher Intelligenz als Instrument zur
Gestaltung von zukunftsfahigen Architekturen.

Meret Ernst:

Die Zukunft bringt Dinge mit sich, die wir nicht
vorhersehen kdnnen. Man weiss nie genau, welche
Strukturen aus den Algorithmen entstehen. Wie
kdnnen Sie die Strukturen vorhersehen und
planen?

Alisa Andrasek:

Realitat ist immer Eventualitat. Zufall. Wir kdnnen die
Zukunft nicht vorhersagen. Wie Buckminster Fuller
sagte: Die beste Art, die Zukunft vorherzusagen, ist,
sie zu gestalten. Ich 6ffne mich den technischen Mog-
lichkeiten und begebe mich auf eine Suche nach
ihrem Potenzial im Designkontext. Ich versuche dabei
nicht, Komplexitat zu vermeiden, sondern akzeptiere
sie bewusst als ein Paradigma fiir den Designprozess.
Ich sprach in meinem Vortrag auch tber die Design-
Suche. Zu Beginn meiner Berufslaufbahn hatte ich
diese Metapher: Du hast einen kleinen, etwas bocki-
gen Hund. Du versuchst, ihm etwas beizubringen,
aber er reagiert nicht, wie du denkst. Er ist ein Indivi-
duum mit eigenem Willen. Diese Metapher ist ver-
gleichbar mit der Design-Suche in komplexen Syste-
men. Du entdeckst ein Verhalten und bestimmte
Eigenschaften. Du nimmst sie und spinnst sie in einer
bestimmten Weise, damit die Struktur stehen wird,
damit sie in einer bestimmten Art reagieren wird. Sie
hat also gewisse Verhaltensmuster, aber es ist nie eine
direkte Ubersetzung. Das ist wie bei den Wettersimu-
lationen. Die zeigen nicht genau, wo eine Wolke durch-
zieht, aber sie kennen die groben Merkmale des Wet-
ters.
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Diese Art der Gestaltung ist faszinierend.
Gleichzeitig frage ich mich, wie wir mit dieser
Komplexitat umgehen kdnnen. Wie wiirden Sie die
Bedeutung dieser Komplexitat erkldren, und wie
kénnen wir die Bedeutung erlernen?

Das ist eine spannende Frage: Wie verstehen und wie
schaffen wir Sinn und Bedeutung in einer komplexen
Welt? Die Gehirnforschung entdeckte, dass wir uns in
unserer Evolution weiterentwickeln beziiglich Komple-
xitat und Wahrnehmung. Unser Gehirn reagiert posi-
tiv, wenn wir einen Waldspaziergang machen und die
Komplexitat der Baume und das Spiel der Blatter im
Wind sehen. Wir wissen auch, dass wir gotische und
barocke Kirchen als <natirlich> wahrnehmen - trotz
ihrer komplexen, von Menschenhand geschaffenen
Baustrukturen. Solche Eindriicke und Sinnesempfin-
dungen versuche ich mit meiner Arbeit zu erzeugen.
Es ist wie bei einem Spezialeffekt, den du im Kino
zum ersten Mal siehst. Er erzeugt Verwunderung und
Entdeckung zugleich. Genau das versuche ich in mei-
ner Arbeit ebenfalls zu erzielen.

Es wurde klar, dass es nicht nur eine Frage der
Form oder Asthetik ist, sondern eine Frage, wie
wir unsere Welt nachhaltiger bauen kdonnen.
Kdnnen wir den Menschen, die solche Formen
nicht gewohnt sind, zeigen, dass diese neue Art
der Architektur auch eine Form von nachhaltiger
Architektur ist?

Ja, definitiv. Ein Beispiel: Ich lebe nun schon seit eini-
gen Jahren in Melbourne, und in der letzten Zeit sind
viele neue Hochh&user im Stadtzentrum hinzugekom-
men. Man spirt die volle Wucht des Windes, wenn
man durch die Stadt lauft. Und in diesen Hochhau-
sern hat man einen standigen Larm, der schon bei
massigem Wind einsetzt, und man macht eine sehr
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unangenehme Erfahrung als Fussganger auf der Stras-
se. Die Luftstrémung wird durch die Canyon- und
Kamineffekte, die durch die Tirme entstehen, noch
verstarkt. Anhand von Computersimulationen kénnen
wir sehen, dass, wenn solche beschleunigte Winde auf
die flache Fassadenoberflache eines Turms treffen, es
sich um eine massive Wandbarriere und das
schlimmstmaogliche Szenario handelt. Architektur und
stadtebauliche Ablaufe in einer — wie ich es nenne —
hoheren Auflésung wirden viel besser funktionieren,
um solche Luftstrome zu zerstreuen. Selbst ein gro-
sser Tsunami verliert einen Teil seiner Wucht, wenn er
auf hochpordése und komplizierte Systeme im Ozean
trifft, wie zum Beispiel Korallenriffe oder Archipele.
Bei der derzeitigen Planung von Tirmen nutzen wir
wissenschaftliche Erkenntnisse und verfligbare Tech-
nologien nicht ausreichend, die uns eine Planung mit
hoherer Auflésung ermoglichen kdnnten. Gebaude
und Stadte kénnten mit viel mehr Wissenschaft und
eingebetteten Informationen entworfen und gebaut
werden. Stadtplaner sind es gewohnt, singulare Sys-
teme zu entwerfen und zu optimieren. Wir missen
erkennen, dass Gebaude und Stadte komplexe Okolo-
gien sind, und das verfligbare Wissen nutzen, um sie
als solche zu gestalten. Das war die urspriingliche
Motivation fir meine Arbeit, und sie gilt auch heute
noch.
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HIGH RESOLUTION FABRIC

OF DESIGN

ALISA ANDRASEK, RMIT UNIVERSITY, MELBOURNE

Alisa Andrasek’s research applies complexity theory to
the process of design. In today’s world with its increa-
sing pressures and complexities, she is turning to new
resources from science and technology to answer a
need for designing for complexity. Many architects
remain beholden to the established methods of the
practice. Andrasek wants to move beyond these and
put the new knowledge to use. She is exploring the
potential of computational design and artificial intelli-
gence for reinventing architectural ecology on a multi-
tude of dimensions. Working with algorithms and arti-
ficial intelligence enhances human designers’
capabilities and perception.

SIMPLE INPUT — COMPLEX OUTPUT

‘Bloom’ is an interactive toy that Alisa Andrasek
developed with Jose Sanchez as an urban game to
accompany the 2012 London Olympics. It includes
one basic element that can be combined in a multi-
tude of different ways, resulting in sculptural installa-
tions that can be freely and intuitively reconfigured.
Its simple components are all the same and have only
three connection points each, yet playing this game
forms complex structures and ever different emergent
outcomes, compatible with one of the first principles
of complex systems: complex outputs emerge from
simple inputs. In the Bloom game, no rules and no
plans are needed. The randomness in the game and
its inherent creativity come from the playful engage-
ment of its users. > Fig. 1-2

This principle of ‘simple input / complex output’ can
be applied to different orders of scale in design: From
the micro-condition of a single design object to the
macro-scale of vast urban environments. It can be used
for playful abstraction, but also for real world applica-
tions through simulations of the urban systems. With
the availability of big data and the aid of artificial intel-
ligence, it could offer new forms and models for denser,
but higher quality urban spaces.
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NEW TYPOLOGIES — LESS MATERIAL

Using computation and novel materials could
create future-proof types of architecture. Alisa Andra-
sek has worked with students of RMIT University Mel-
bourne on a highrise concept using carbon fibre,
which could open up this rigid typology and leave
behind the repetitive sequence of conventional floors,
as each floor could take on a unique shape. The physi-
cal properties of the material and structure can now
be simulated through computational physics.

> Fig. 3-4

“We need to understand design
as ecology.” aisa Andrasek

Architects are yet to discover the many opportunities
that can emerge from such novel materials and new
automated construction processes. In the context of a
growing world population, building for high density is
becoming essential. New types of buildings could
start to offer higher density, but also higher quality,
superperformance, reduced carbon footprints, and
greater strength with less weight and material. Alisa
Andrasek considers the last point an essential factor,
as it promises a reduction in material consumption
and more resource efficiency in a time of ecological
crisis.

RESONATING COMPLEXITY

Computers and algorithms can process massive
amounts of data and generate previously unimagina-
ble complexity that is particularly applicable to major
urban projects. For ‘Cloud Osaka‘, an urban develop-
ment competition in Japan, Alisa Andrasek used fluid
dynamics and multi-agent systems to simulate the
movement of 2.5 million people on the site every sin-
gle day, using the data to create an architectural field
that responds locally to that ebb and flow. The struc-
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tures based on massive datasets resulting from the
simulations are highly intricate and heterogeneous,
not unlike a cloud. The point was not to create a series
of architectural objects, but to offer a conceptual
vision for urban development, a new operating system
with infrastructures that are highly interconnected
and reprogrammable. > Fig. 5

“The process of design search

is starting to exceed human
cognition. It is like diving into an
ocean of possibilities and trying
to unearth and discover this
incredible previously unseen
creature.” aiisa Andrasek

Similarly, in the ‘Parallel Fissures’ project, Andrasek
studied how various canyon-like walls and porous
bridge structures could be generated for a 350-metre
long port terminal in Taiwan based on multi-agent sys-
tems, not unlike the swarming behaviour of schools of
fish or flocks of birds. The lighting in the building,
emmited from an intricate patterns of swarms, serves
as an intuitive navigation system for its visitors.
Instead of conventional signage, travellers would fol-
low the glow of the light as if a slowed-down lighting
storm was captured within a building.

In a series of projects based on simulations of bio-
logical cell division, machine learning is used to
search for complex tectonics. One of the results is a
porous concrete wall that resembles the intricacy of
bone tissue and is lighter than its conventional coun-
terparts. While the end results of such design pro-
cesses are not predictable in any one-to-one format,
their patterns and behaviours are. In ‘Gossamer skins’,
a study for high-rise buildings for the Arabian penin-
sula, fagade panels were designed to respond to
shading requirements. Using algorithms based on the
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stigmergy behaviour found in termite colonies, the
aesthetics of this complex intricate skin, if seen from
afar, are reminiscent of organic complexity. The
panels were robotically 3D printed, which required
path-finding algorithms within a mazelike rectangular
substrate. This resulted in aesthetics resonant of the
reticulated world of Minecraft. This contrast between
organic continuous curvatures and the discretiza-
tion of voxel space created fresh counterintuitive
aesthetics.

Using simulations, algorithmic design, and artifi-
cial intelligence to generate designs gives Alisa Andra-
sek an opportunity to break free from questions of
style or past references. It allows for a complex syn-
thesis of a multitude of agencies for humans and non-
humans. Agency distributed between human desig-
ners and new emergent kinds of cognition poses the
question of how we will build and design architecture
in the future.


https://www.youtube.com/watch?v=jspy1bbWbFI

INTERVIEW
MERET ERNST + ALISA ANDRASEK
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Following her talk, Alisa Andrasek met design expert
Meret Ernst to speak about the potential of artificial
intelligence in the design of sustainable architecture.

Meret Ernst:

Our future holds many things that we cannot
predict. We never know which structures are
created by algorithms. How can you predict
or plan these structures?

Alisa Andrasek:

Reality is based on contingency. Chance. We cannot
predict the future, but as Buckminster Fuller told us:
the best way to predict the future is to design it. |
embrace technology and try to opportunistically
explore it in the context of design. | engage with the
paradigm of complexity by developing design pro-
cesses that can embrace it, rather than trying to avoid
it. In my talk, | mentioned the design search. | found
this metaphor at an early point in my career: Imagine
you had a small, strong-minded dog. You try to teach it
something, but it does not respond like you expected.
It's a living organism with a mind of its own. That is
not unlike the search for design instances within a
complex design ecology. You discover certain traits
and patterns. You stir and train them, so you know
that the structure will be stable. There are behavioural
tendencies, so they will respond in certain ways, but
there is never a direct one-to-one translation. It's like
weather forecasting: You cannot predict the exact
shape of an individual cloud, but you can predict the
movements and tendencies.

This approach to design is fascinating, but | also
have to wonder whether we will cope with the
complexity. How would you explain the meaning of
this complexity, and how can we grasp that
meaning?
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It's an interesting question: How do we read and
create meaning in a context of complexity? Neurosci-
ence has discovered that human perception has evol-
ved with complexity. Our brain responds positively to a
walk in the woods, where we are confronted with the
complex sensation of the intricate and dynamic pat-
terns of tree canopies moving in the wind. We perceive
highly intricate gothic or baroque churches as
something organic — even though they are actually
manmade feats of architecture. It is these experiences
and sensations that I'm trying to inspire with my work.
It is like a special effect that you see for the first time
in cinema. You are stunned, in awe. That is one impor-
tant aspect of my work.

We saw that it is no longer a simple question of
shapes or aesthetics, but how we can build a
more sustainable world. Can we show people who
may not be accustomed to these shapes and
designs that the new architecture is an expressi-
on of sustainable architecture?

We definitely can. One example: I've been living in
Melbourne for several years now, and many new high-
rise buildings have been added to the city centre in
the recent past. You feel the full force of the wind
when you are walking through the city. And in those
towers, you have constant noise that starts even with
moderate winds, and you get a very unpleasant experi-
ence as a pedestrian on the street. Airflow is amplified
by the canyon and chimney effects created by the tow-
ers. Through computational simulations, we can see
that when such accelerated winds hit the flat fagade
surface of a tower, it's a solid wall barrier and the
worst possible scenario. Architecture and urban
sequences at what | call higher resolution would work
much better to disperse such airflows. Even a major
tsunami loses some of its momentum when it hits

45

highly porous and intricate systems in the ocean, such
as coral reefs or archipelagos. In the current design of
towers, we are not using scientific knowledge and
available technologies enough that could allow us to
design at higher resolution. Buildings and cities could
be designed and built with much more science and
information embedded into them. Urban planners are
used to designing and optimising singular systems. We
need to recognize that buildings and cities are com-
plex ecologies and use the available knowledge to
design them as such. This was the original motivation
for my work, and it is still true today.
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ALISA ANDRASEK | RMIT University und EGS | Alisa Andrasek ist
Architektin, Denkerin, Innovatorin und Professorin am RMIT in Mel-
bourne. Sie unterrichtet auch an der European Graduate School
(EGS) in der Schweiz. Ihre Arbeit ist bekannt fiir Innovationen mit
computergeneriertem Design, kinstlicher Intelligenz, Robotik und
der Asthetik des Unsichtbaren. Sie entwickelt Konzepte fiir eine neu-
artige Architektur-Logik von hoch aufgeloster Komplexitat. Alisa
Andrasek ist Mitbegriinderin von Biothing, Bloom Games und
aiBuild. Sie hat zahlreiche Preise gewonnen und ihr Werk wurde u. a.
im Centre Georges Pompidou in Paris, im New Museum in New York

und an der Biennale in Venedig gezeigt.
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ALISA ANDRASEK | RMIT University and EGS | Alisa Andrasek,
architect, thinker, innovator, is a professor at the RMIT University
and the Swiss European Graduate School. Her work is recognized for
innovation with computational design, artificial intelligence,
robotics, and the aesthetics of the unseen. She introduced the con-
cepts of a renewed logical core of architecture and high-resolution
architecture for complexity. Andrasek is founder of Biothing, Bloom
Games, and aiBuild. She has won numerous awards and her work has
been exhibited at the Centre Pompidou, New Museum NY, and the

Venice Biennale among others.
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1-2) Bloom, 2012. Photo © Alisa Andrasek, Jose Sanchez

3) Carbon Fibre High-Rise Concept. Student Work. Photo © RMIT

4)  High Resolution architecture: Discrete combinatorics and AR
construction. Photo © RMIT

5) Cloud Osaka, Competition proposal invited by Tadao Ando and
Kengo Kuma, in collaboration with Buro Happold and Hitachi

consulting, 2018. Image © Alisa Andrasek
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> Website: alisaandrasek.com

> Lecture: Alisa Andrasek, Symposium ‘Soft Space’ 2019


https://www.alisaandrasek.com
https://www.youtube.com/watch?v=jspy1bbWbFI
https://www.alisaandrasek.com
https://www.youtube.com/watch?v=jspy1bbWbFI
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KONTEXTE IN RAUM UND ZEIT

STEFAN CARSTEN, ZUKUNFTSFORSCHER / STADTGEOGRAF, BERLIN

INTERVIEW MIT MERET ERNST

Als Zukunftsforscher und Stadtgeograf kombiniert
Stefan Carsten in seiner Arbeit die Themenfelder
Zukunft, Stadt und Mobilitadt. Die Zukunft ist dabei
Perspektive und Methode, um gegenwartige Stadt-,
Mobilitats- und Lebenswelten zu hinterfragen und
aufzudecken. Dies umfasst Strategien und Taktiken
sowie Innovationen und Transformationen fir
zukunftsfahige Stadte, Radume, Organisationen und
Menschen. An den Nahtstellen vom Leben in der
Stadt, den Arbeitswelten und den Anforderungen an
die Mobilitat definiert sich in einer digitalisierten
Gesellschaft zuklnftig die Gestaltung von Raumen.
Was ist innen, was aussen, was offen oder geschlos-
sen, analog oder digital? Die Anforderungen an die
Raumgestaltung sind somit einem standigen Wandel
ausgesetzt. Oder missen R&ume die Fixpunkte in
einer sich verandernden Welt sein? Und wie reagiert
die Zukunft auf die immer wiederkehrende Gestal-
tungsfrage des Sowohl-als-auch versus des Entweder-
oder?

Die Designexpertin Meret Ernst diskutierte wahrend
des Symposiums mit Stefan Carsten (ber die Rolle der
Innenarchitektur in der Gestaltung der Zukunft.

Meret Ernst:

Zukunft gestalten ist gemeinhin die Doméne

von Designern und Architektinnen. Die Frage ist:
Konnen wir Zukunft iiberhaupt gestalten?

Stefan Carsten:

Es ware fatal zu glauben, wir kdnnten das nicht.
Schliesslich besteht die grosse Kunst darin, nicht die
Gegenwart zu verwalten, sondern die Zukunft zu
gestalten. Es fangt bei der Perspektive und Sichtweise
an: Uber welche méglichen Zukiinfte denke ich nach
und welche integriere ich in mein Handeln? Es reicht
nicht, ausschliesslich (ber positive oder negative
Zukunftswelten nachzudenken. Vor allem Letzteres ist
ein zentraler Vorwurf an den wissenschaftlichen Klima-
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diskurs. Die Klimadystopien reichen augenscheinlich
nicht, die Menschen in die richtige Richtung zu bewe-
gen. Also bleibt die Frage: Welche Zukunft méchte ich
gestalten? Daflir missen positive Bilder im Zentrum
stehen. Man muss geschult sein, um das kiinftig Posi-
tive sehen zu kdnnen, um adéquat handeln zu kénnen.

Wie konnen wir in einer Zeit politischer Polarisie-
rung sicherstellen, dass wir eine erwiinschte, also
positive Zukunft gestalten?

Es gibt in der Regel ein gemeinsames Verstéandnis dar-
Gber, was positiv ist. Trotz aller politischen und sozia-
len Differenzen, die in einer pluralistischen Gesell-
schaft an der Tagesordnung sind, stimmen wir im Kern
doch Uber die Grundwerte in unseren Gesellschaften
Uberein. Dies wird jedoch gerne vergessen und es wird
weitergemacht wie bisher. Wir miissen uns also immer
wieder darliber verstédndigen, welches die Leitlinien
unseres Handelns sind. Dabei geht es auch um das
Verhandeln alternativer Wohlstandsmodelle, die im
Kern soziale, wirtschaftliche, aber auch politische
Entwicklungen integrieren. > S. 53

Sie sagen, es ist eine Frage des Verhandelns.
Wer ist an diesem Verhandlungsprozess heteiligt?

Meine Erfahrungen zeigen, dass Menschen und Insti-
tutionen immer wieder bereit sind, Uber die Zukunft
nachzudenken. Nur fehlt ihnen allzu haufig der Impuls
oder auch das Wissen um die Moglichkeiten der
Zukunft. Viele sehen in der Zukunft vor allem Unsi-
cherheit und Ungewissheit. Meine Aufgabe als
Zukunftsforscher ist es, als Aufklarer fur die Zukunft
zu agieren. Dabei geht es mir nicht um das Wissen,
wie Zukunft sich entwickeln koénnte, sondern mich
interessiert der Spiegel, den mir die Zukunft ermog-
licht, um heute anders und besser handeln zu kénnen.
Das meine ich mit Zukunft als Methode.

UNKONVENTIONELL ENTWERFEN,
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Wir miissen heute fiir die Zukunft planen. Doch
Planung ist immer auch eine Frage der Inklusion
moglichst vieler betroffener Menschen. Sind
Planungsprozesse dazu ausgelegt, sind wir dazu fahig?

Wir missen immer wieder neu die Zukunft hinterfra-
gen, da es sehr schwierig ist, in Ungewissheiten zu den-
ken. Man muss immer wieder reflektieren, was passiert
ist und was nicht. Je o6fter, je intensiver ich mich mit
Zukunftsfragen auseinandersetze, umso leichter fallt
mir das Navigieren in der Gegenwart, weil ich begreife,
dass Veranderungen normal sind. Dass es kein Recht
auf <Normalitat gibt. Vor diesem Hintergrund mdéchte
ich Ihre Frage unbedingt mit Ja beantworten. Nur leider
sind wir uns dessen nicht immer bewusst.

Wie gehen Sie vor, sodass Zukunft handhabbar,
iiberpriifbar und planbar wird?

Zukunftsprozesse sind Kommunikationsprozesse, als
Austausch ber das Wissen, Gber das jede und jeder
verfligt. Wir machen mit den Gruppen aber auch Thea-
terspiele oder wir lassen sie Briefe an ihre kiinftigen
Enkelkinder schreiben. Die Methode ist nicht entschei-
dend. Wichtiger ist, dass die Gedanken oder die Wiin-
sche an die Zukunft bei den Menschen haften bleiben.
Auf diese Weise wird Zukunft handhabbar und planbar.
Aber niemals Uberprifbar. Es ist irrelevant, ob eine
Zukunft eintritt oder nicht. Viel wichtiger ist, dass ich
sie Uberhaupt gedacht habe, dass ich mich mit dieser
Zukunft in der Gegenwart auseinandergesetzt habe.

Auch die Art, wie wir arbeiten, verdndert sich
laufend. Was verlangen Sie von der Innenarchi-
tektur in Bezug auf kiinftige Arbeitsraume?

Eine Zusammenarbeit wie zum Beispiel bei Snghetta
funktioniert nicht in allen Organisationen. Dafiir sind die
sozialen Akteurinnen und Akteure zu unterschiedlich.
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Wichtig ist, die Menschen vor Ort zu verstehen, um sie
einbinden zu kénnen und um das gewonnene Verstand-
nis in Raume Ubersetzen zu kdénnen. Auch das ist ein
intensiver Kommunikationsprozess, zum Beispiel Uber
die Frage: Wie wollen wir zuklnftig zusammenarbeiten,
zusammenleben? Diese Ubersetzungsarbeit miissen
Innenarchitekten und -architektinnen leisten kdnnen.
Das ist eine Herkulesaufgabe, die, wenn sie gelingt, ein-
zigartige Ergebnisse hervorbringen kann.

Das Thema Soft Space ist aktuell, auch
wenn in der politischen Landschaft eher ein
gegenteiliger Trend zu beobachten ist.
Wie wiirden Sie Soft Space definieren?

Wir missen den Soft Space in fiinf Dimensionen define-
ren: physisch, funktional, raumlich, sozial und zeitlich.
Damit sind genau die Anforderungen umschrieben,
unter denen wir handeln missen. Viele Menschen bené-
tigen fur ihre Zufriedenheit keinen Soft Space. Aber
wenn wir diesen Soft Space leben, artikulieren und
gestalten wollen, dann muss es auf den erwahnten fiinf
Dimensionen erfolgen. Damit anerkennen sie die Kom-
plexitat dieses Unterfangens.

Was nehmen Sie von den beiden Tagen
des Symposiums mit?

Als Zukunftsforscher arbeite ich selten in derart kon-
kreten Zusammenhéngen wie es Innenarchitektinnen
und -architekten alltéglich tun. Ich finde es ausserst
spannend, zu sehen und zu héren, wie meine recht all-
gemeine Meta- oder Makroperspektive sich in konkret
gebauten Gestaltungsentwirfen widerspiegeln kann.
Wie meine sozialen, wirtschaftlichen oder politischen
Themen in realen Entwirfen konkret werden.


https://www.youtube.com/watch?v=DWt2oYve9Ok

UNCONVENTIONAL DESIGNING,
INTERDISCIPLINARY PLANNING

CONTEXTS IN SPACE AND TIME

STEFAN CARSTEN, FUTUROLOGIST / URBAN GEOGRAPHER, BERLIN

INTERVIEW WITH MERET ERNST

As a futurologist and urban geographer, the future, the
city, and mobility figure prominently in Stefan
Carsten'’s life and work. He approaches the future as a
perspective and means for challenging and revealing
our current urban, mobility, and lived experience,
using strategies and tactics to innovate and transform
cities, public spaces, organizations, and people’s lives
for future viability.

It is at the interface between living and working in
the city and the demands and expectations this crea-
tes for mobility that the future spaces of a digital soci-
ety will be defined: What is inside, what is outside?
What is open, what is closed? What is analogue, what
is digital? The requirements for spaces are subject to
constant change and evolution. Or should spaces be
the fixed anchors in a moving world? And how will the
future respond to the designer’s constant conundrum:
Is it ‘either or’, or is it ‘both’?

The design expert Meret Ernst met Stefan Carsten
during the symposium to speak about the role that
interior architecture can play in creating our future.

Meret Ernst:

Shaping the future could be considered the
original domain of designers and architects.
The question has to he: Can we shape the
future in the first place?

Stefan Carsten:

It would be fatal to assume that we couldn’t. The skill
lies in not just maintaining the present, but creating
the future. It starts with the perspective and vantage
point you take: Which future am | thinking about, and
how am | including it in my efforts? It is not enough to
only think about positive or only about negative
futures. The latter in particular is one of the key accu-
sations in current climate debates. Climate dystopia
will not be enough to motivate people to do the right
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thing. So the question remains: Which future am | try-
ing to create? We need positive visions for that. We
need to learn to see the positive in the potential
futures ahead in order to be able to act appropriately.

How can we be sure that we are creating a desira-
ble, that is, positive future?

There is generally consensus about what is positive.
Despite all political and social differences that are to
be expected in a pluralist society, we essentially all
agree about the fundamental values of our societies.
People like to forget that and just continue like they
always did. We need to keep reminding ourselves and
negotiating the principles of our actions. This also
means negotiating other possible forms of common-
wealth, which includes social, economic, but also poli-
tical concerns. > P. 53

You are speaking ahout negotiating.
Who is party to that negotiation?

In my experience, people and institutions are always
ready to think about their future. What is usually
lacking is the right occasion or the knowledge about
what future is possible. To many people, the future is
nothing but uncertainty and ambiguity. | consider it
my job as a futurologist to enlighten people about the
future. | don’t care specifically about the knowledge of
how the future could develop. Instead, | care about
the mirror that the future can offer me to see what |
could do differently or better in the present. That's
what | mean by future as method. And that’s the fasci-
nating part.

Planning is also a matter of inclusion, getting
as many as possible of the people affected
involved in the process. We need to plan for the
future today — are we actually able to do so?

UNCONVENTIONAL DESIGNING,
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We always have to rethink our future, because it is
very hard to think in terms of uncertainties. We always
need to consider what has happened and what hasn't
happened. The more, the more intensively | confront
myself with questions of the future, the easier | will
find it to navigate our present, because | will see that
change is normal. That we don’t have a claim or right
to normality. So | need to answer this question posi-
tively: Yes, we are able. We only forget that too easily.

What do you do to make the future more tangible,
testable, predictable?

Future processes are communication processes. It's
about sharing the knowledge we all have. In my work
with groups, we stage plays or write letters to our
grandchildren. The method does not matter. What
matters is that people remember their thoughts or
wishes for the future. This makes the future more tan-
gible and easier to plan ahead. But you can never test
it. It's actually irrelevant whether a possible future
comes true or not. What matters is that | thought
about it, that | confronted myself with that future.

What do you expect from interior architects when
it comes to spaces for working?

A type of cooperation with e.g. Snghetta is not for
every organization. The social actors involved are just
too different. What matters is that you understand the
people on the ground if you want to get them involved
and if you want to translate what you learn from them
into physical spaces. This is again an intensive pro-
cess of communication, for instance about the ques-
tion: How do we want to work together or live together
in future? This is the translation challenge that interior
architects need to master. It can be a Herculean
effort, but it can lead to amazing results if it works.
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The idea of soft spaces is very topical, even
though the greater political scene seems to be
going in a different direction. What would be your
definition of soft spaces?

We need to define soft space in five dimensions: phy-
sical, functional, spatial, social and temporal. This
describes precisely the requirements under which we
must act. Many people do not need Soft Space for
their satisfaction. But if we want to live, articulate and
shape this Soft Space, then it must be done on the
five dimensions mentioned. In doing so, they acknow-
ledge the complexity of this endeavor.

What is your personal take-away from the
two days of the symposium?

As a futurologist, | generally don’t work in such con-
crete terms, like interior architects do every day. | find
it extremely intriguing to see and hear how my, often
quite generic meta or macro-perspective can be found
reflected in actually built designs. How my social, eco-
nomic, or political issues are materialized in real
designs. With this in mind, | feel that | am taking back
a lot from the people | have met at this symposium.


https://www.youtube.com/watch?v=DWt2oYve9Ok
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STEFAN CARSTEN | Der promovierte Zukunftsforscher und Stadtgeo-
graf Stefan Carsten, kombiniert in seiner Arbeit die Themenfelder
Zukunft, Stadt und Mobilitat. Die Zukunft ist dabei Perspektive und
Methode, um gegenwartige Stadt-, Mobilitats- und Lebenswelten zu
hinterfragen und aufzudecken. Dies beinhaltet Strategien und Takti-
ken sowie Innovationen und Transformationen fir zukunftsfahige

Stadte, Raume, Organisationen und Menschen.

Symposium 2019, Lucerne

STEFAN CARSTEN | Futurologist and urban geographer Stefan Carsten
combines the fields of futurology, urbanology, and mobility within
the scope of his work. In that process, the future is both perspective
and method to investigate and reveal contemporary forms of urban,
mobile life. This not only includes strategies and tactics, but also
innovation and the resulting transformations leading to future-orien-

ted cities, spaces, organizations, and people.

> Website: stefancarsten.net

> Lecture: Stefan Carsten, Symposium ‘Soft Space’ 2019
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ALTERNATIVE WOHLSTANDSMODELLE
GEMEINSCHAFTLICH / KOLLEKTIV

Ausfiihrungen von Stefan Carsten

am Symposium Soft Space

ALTERNATIVE MODELS OF PROSPERITY
COMMUNITY / COLLECTIVE

Comments by Stefan Carsten

at the Soft Space symposium

PATCHWORK-METROPOLEN

Armut in den Stédten trotz Wirtschaftswachstum,
(stadtische) Raume sind nur fiir einen Teil der Gesellschaft
zuganglich, fur andere sind sie verschlossen, krasses

Nebeneinander von Armut und Reichtum bei Geb&uden.

ERZWUNGENE SUBURBANISIERUNG STATT
HOFFNUNGSFROHE WOHNORTSUCHE
Personen, die gezwungen sind, aus wirtschaftlichen

Grinden ihre Heimat zu verlassen.

GELEBTE KOLLABORATION
Beispiel Bloxhub Kopenhagen: gemeinsam Ldsungen
fur nachhaltige Urbanisierung entwickeln; daftir braucht

es spezielle Innenarchitekturen.

PLANUNG IM NETZWERK
Beispiel Werkstatt Berlin: Stadt und Bevolkerung
entwickeln gemeinsam Ideen fiir die Nutzung des

Alexanderplatzes.

ARCHITEKTUR MIT SINN

Beispiel Haus Ritterstrasse Berlin: kleine Wohnflache pro
Person zugunsten von grossen Gemeinschaftsflachen;
Beispiel Magdas Hotel Wien: gemeinschaftlich mit Flticht-

lingen bewirtschaftet.

VERDICHTUNG DURCH MULTIFUNKTIONALITAT

Beispiel Haus in Hamburg: gemeinschaftlicher Dachgarten.

URBANITAT UND PRIVATHEIT
Alternative Wohnmodelle mit kleinen privaten Flachen

zugunsten gemeinschaftlich genutzter Zwischenrdume.

PATCHWORK METROPOLIS

The losers of growth, urban poverty despite greater
prosperity overall, (urban) spaces only accessible to a
small part of society, closed to others; wealth and

poverty meeting in buildings.

FORCED SUBURBANIZATION, INSTEAD OF
OPTIMISTIC SEARCH FOR A HOME

People forced to leave their homes for economic reasons.

WORKING COLLABORATION
Example Bloxhub Copenhagen: shared solutions for
sustainable urbanization; requires specialized interior

architectures.

PLANNING BY NETWORK
Example Workshop Berlin: City government and urban
population developing shared ideas for the future of the

Alexanderplatz.

ARCHITECTURES OF MEANING

Example House on Ritterstrasse Berlin: with smaller
private spaces for each occupant, but larger communal
spaces; Example Magdas Hotel Vienna: operated with

refugees.

DENSITY THROUGH MULTIFUNCTIONALITY

Example House in Hamburg: with communal roof garden.

URBANITY AND PRIVACY
Alternative residences with smaller private spaces and

communal shared spaces.
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https://www.youtube.com/watch?v=DWt2oYve9Ok

THESE 2:
RAUM AKTIVIEREN,
VERANDERUNG ERMOGLICHEN

KURZFASSUNG DER VORTRAGE VON

SIBYLLA AMSTUTZ + NICOLE HARTMANN T H E S I S 2 .
CROSS-FUNKTIONALISMUS ALS A c T I VAT I N G S P A c E S y
MENSCHENZENTRIERTER ANSATZ
Nikoline Dyrup Carlsen + Svend Jacob Pedersen, Spacon & X E M P 0 W E R I N G c H A N G E

SUMMARIZED LECTURES BY

BILDRAUM, RAUMBILD SIBYLLA AMSTUTZ + NICOLE HARTMANN
Leonid Slonimskiy, Kosmos Architects

CROSS-FUNCTIONALISM AS
FLIESSENDE INNENRAUME A HUMAN CENTRED APPROACH
Randi Jensen, Tato Architects Nikoline Dyrup Carlsen + Svend Jacob Pedersen, Spacon & X

SPACE OF AN IMAGE, IMAGE OF A SPACE
Leonid Slonimskiy, Kosmos Architects

FLUID INTERIOR SPACES
Randi Jensen, Tato Architects
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CROSS-FUNKTIONALISMUS ALS
MENSCHENZENTRIERTER ANSATZ

NIKOLINE DYRUP CARLSEN + SVEND JACOB PEDERSEN, SPACON & X, KOPENHAGEN

Spacon & X steht als Abkirzung fiir <Spatial Conversion
& Cross-functionalism>. Damit bezeichnet das in
Kopenhagen basierte Design- und Architekturbiiro das
Potenzial von multifunktionalen und flexiblen Raum-
I6sungen. Mit diesem «cross-funktionalen> Ansatz wol-
len sie das Beste aus dem begrenzt vorhandenen Raum
in den wachsenden St&dten der Welt machen und
damit einen gesellschaftlichen Beitrag leisten. Seit der
Griindung von Spacon & X verfolgen Nikoline Dyrup
Carlsen und Svend Jacob Pedersen das persénliche
Ziel, am Morgen motiviert zur Arbeit zu gehen und am
Abend stolz zur Familie zuriickzukehren. Um dies zu
erreichen, wollen sie die kurzfristige Denkweise, wie sie
oft in kommerziellen Projekten aus der Architektur und
Werbung anzutreffen ist, durch einen langfristigen
menschenzentrierten Ansatz ersetzen.

FLEXIBILITAT

Flexibilitat ist fir Spacon & X ein zentraler Begriff.
Anhand der Analyse von bestehenden Wohngrundris-
sen erkannten sie, dass die meisten Rdume nur einer
Funktion zugeordnet sind. Das Schlafzimmer bei-
spielsweise beherbergt ein Bett, wird in der Regel
maximal acht Stunden gebraucht und ist die restliche
Zeit ungenutzt. Diese produktorientierte Art der Woh-
nungseinrichtung transformieren Spacon & X in eine
aktivitatsorientierte Betrachtung. Sie pladieren fir
eine multifunktionale anstatt fiir eine monofunktio-
nale Raumnutzung. Denn nur so kann der Raum auf
unterschiedliche Aktivitdten und Bedirfnisse der
Bewohnerinnen und Bewohner reagieren.

Mit dem Umbau ihrer eigenen Wohnung im Zent-
rum von Kopenhagen gingen Spacon & X mittels mul-
tifunktionaler Einrichtungen auf ihre verdnderten
Bedirfnisse ein. Die Wohnung sollte anstatt fir zwei
Personen und ein Baby auch noch Platz fir ein zwei-
tes Kind und ein Biro bieten. Anstatt eine grossere
Wohnung zu suchen, entschieden sie sich, die Raume
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ihrer eigentlich zu kleinen Wohnung mit mehreren
Funktionen zu Uberlagern: Die Treppe ist nun auch
Stauraum, das Wohnzimmer auch Biiro und das Kin-
derzimmer auch Erweiterung des Wohnzimmers.

«Multifunktionalitat ist ein Spiel,
bei dem Grenzen Uberschritten
werden. Was ist eine Wand, was
ein Mdbel? Multifunktionalitat ist
ein schénes Werkzeug, um Dinge
zu kombinieren, die neu flrein-
ander sind.» Nikoline Dyrup Carlsen

Mittels verschiebbarer Raumelemente und multifunk-
tionaler Einbauten verwandeln Spacon & X herkdmm-
liche Wohnungsgrundrisse in eine Vielzahl von Nut-
zungsvarianten. So kénnen sich die Wohnungen, die
beispielsweise flr eine Kleinfamilie konzipiert waren,
an die unterschiedlichsten Familientypen anpassen.
Innenraume, die meist statisch konzipiert sind, den-
ken sie dynamisch. Mit flexiblen Raumlésungen
ermoglichen sie Veranderung und Diversitat in den
Lebensformen. > Abb. 1-2

Spacon & X konnten ihre Ideen einer flexiblen
Wohnform auch fiir eine grosse dénische Pensions-
kasse umsetzen. Sie verwandelten die Wohnungen,
die urspriinglich nur fiir einen spezifischen Familien-
typ konzipiert worden waren und auf dem Immobilien-
markt keine Nachfrage mehr hatten, in eine Vielzahl
an Grundrisstypen fir unterschiedlichste Lebens- und
Familienformen. Die mehrschichtige Funktionalitat ist
zudem ein Werkzeug, um die Wohnflache besser aus-
zunutzen und damit das Raumvolumen zu reduzieren.
Spacon & X betrachten Architektur als Plattform fir
soziale Aktivitédten. Indem sie private Wohneinheiten
reduzieren, schaffen sie Raum fiir die Gemeinschaft.
> Abb. 3
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MENSCH IM ZENTRUM

Spacon & X mdchten mit ihren Projekten zu einer
Vielfalt an Grundrissvariationen, Nutzungsmaoglichkeiten
und Lebensformen in den wachsenden Stadten beitra-
gen. Dabei gilt es, bei einem Projekt als Erstes die
Ideen und Haltungen als Mensch einzubringen und
erst in einem zweiten Schritt die fachliche Expertise
hinzuzuflgen.

In ihrem Biro arbeiten sie gemeinsam mit Spezia-
listinnen und Spezialisten aus unterschiedlichen Fach-
richtungen wie Architektur, Raumgestaltung, Design,
Ingenieurwesen, Bildhauerei, Schmuckdesign, Anthro-
pologie und Wirtschaftswissenschaften. Ihr Ziel ist es,
die vielfaltigen menschlichen und fachlichen Perspek-
tiven zu kombinieren und in ein Projekt zu integrieren.
Diese verschiedenen Denkweisen innerhalb eines Pro-
jektteams foérdern ganz bewusst Stérungen im Ent-
wurfsprozess, die zu neuen und unerwarteten Lésun-
gen flihren kénnen. Sie nennen sich <Stérenfriede>,
die nach radikaler Stérung suchen, aber immer mit
einer einfiihlsamen Haltung gegeniiber der Aufgabe
sowie den Kundinnen und Kunden.

«Radikales Denken motiviert uns.
Wir sehen uns als <Disruplomaten>:
Wir wollen stdéren, aber uns auch
mit Empathie des Problems anneh-
MEN.» Svend Jacob Pedersen

Bei der Entwicklung von Ideen sollen auch dumme
Fragen gestellt werden kénnen, denn oftmals sind es
diese einfachen Inputs, die die besten Ideen hervor-
bringen. <Dumbfidence> nennen Spacon & X dieses
Selbstvertrauen, gezielt dumme Fragen zu stellen, um
den Designprozess anzuregen.
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«Bei <Dumbfidence> geht es darum,
einen Ort zu schaffen, wo wir uns
sicher fithlen kénnen, um dumme
Fragen zu stellen und dumme
Ideen vorzubringen. Es gibt nichts
toxischeres als eine kreative
Umgebung, in der man Angst vor
Fehlern hat. Denn die besten
Ideen haben oft einmal als dumme
Ideen angefangen.» Svend Jacob Pedersen


https://www.youtube.com/watch?v=uYZxSPCTM5Y

ACTIVATING SPACES,
EMPOWERING CHANGE

CROSS-FUNCTIONA
A HUMAN CENTRED

LISM AS
APPROACH

NIKOLINE DYRUP CARLSEN + SVEND JACOB PEDERSEN, SPACON & X, COPENHAGEN
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Spacon & X stands for ‘Spatial Conversion & Cross-
Functionalism’. It is the Copenhagen-based design
and architecture studio’s name for the disruptive
potential of multifunctional and flexible spaces. They
intend to use their cross-functional approach to make
the best use of the limited space available in the
world’s cities and to contribute to the greater good of
society at the same time. Since founding Spacon & X,
Nikoline Dyrup Carlsen and Svend Jacob Pedersen
have been on a personal mission: To wake up and be
motivated for work every morning, and to return with a
sense of accomplishment every evening. To achieve
this, they want to replace the short-term thinking that
is common in commercial architecture and advertising
with a more long-term, humanistic approach.

FLEXIBILITY

For Spacon & X, flexibility is paramount. By analy-
sing existing ground plans, they realized that most
rooms had only a single function. Bedrooms are for
sleeping, are usually needed for a maximum of eight
hours, and left empty for the remaining hours of the
day. Spacon & X is moving away from this product-
centric way of furnishing a living space to an activity-
centric approach. They aim for multifunctional uses to
replace the old monofunctional paradigm, to empower
spaces to respond flexibly to different activities and
the different needs of their users and occupants.

Spacon & X put their idea of multifunctional
spaces to the test by redeveloping their own apart-
ment in the centre of Copenhagen. The needs had
changed: Instead of two adults and a toddler, the
apartment now had to accommodate another child
and an office. Unwilling to move to a larger flat, they
decided to add more functions to the rooms of their
original, seemingly too small home: The stairs doubled
as storage space, the living room as office, and the
children’s room as an expanded living room.

ACTIVATING SPACES,
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“Multifunctionality is a game of
pushing boundaries. What is a
wall? What is a piece of furniture?
Mutlifunctionality is a great tool
to combine things that seem to
have nothing in common.”

Nikoline Dyrup Carlsen

Using movable elements and multifunctional installa-
tions, Spacon & X transform conventional living quar-
ters to accommodate a multitude of possible uses.
They can transform traditional one-family homes into
spaces that welcome different types of families. Usu-
ally static interiors become dynamic. Flexible solu-
tions allow more diversity and change in people’s ways
of living. > Fig. 1-2

Spacon & X had the opportunity to implement their
vision of a flexible residence for a large Danish pen-
sion fund. They remodelled the fund’s flats that were
originally built for a very specific type of family and
had lost their target audience, inventing a range of dif-
ferent layouts to fit any type of family and lifestyle.
Multi-layered functionality is also a tool for making
more efficient use of the available space, keeping the
necessary volume to a minimum. Spacon & X consi-
ders architecture as a platform for social activities. By
reducing the space allotted to private life, they create
more room for communal life. > Fig. 3

PUTTING PEOPLE FIRST

Spacon & X want to use their projects to create a
more diverse range of residences, uses, and ways of
living in growing urban centres. Each project has to
start from the ideas and attitudes of people, adding
the functional architectural expertise only in a second
step. The Spacon & X office welcomes specialists from
many other disciplines, ranging from architecture, inte-
rior design, design, engineering, sculpture, jewellery

59

design, anthropology, to business economists. The
goal is to combine the many different vantage points
of different people and professions in a single project.
These diverse perspectives lead to disruptions in the
design process that are not only tolerated, but sought
out, as they can produce new and unexpected solu-
tions. Spacon & X call themselves ‘disruptlomats’ on a
mission for radical disruption, balanced by empathy
for their task and for the clients they are working with.

“It motivates us to find radical
ideas. We like to speak about
ourselves as ‘disruplomats’: We
like to disrupt and on the other
hand look empathetically into
the problem we want to solve.”

Svend Jacob Pedersen

Spacon & X explicitly welcomes dumb questions when
generating new ideas, because it is often the simplest
input that leads to the best output. ‘Dumbfidence’ is
their term for this confidence to ask dumb questions
on purpose to inspire the design process.

“Dumbfidence is to create and
maintain the environment to feel
confident to ask dumb questions
and present dumb ideas. In our
opinion there is nothing more
toxic to a creative environment as
to have fear of making mistakes.
Because often the best ideas
come from the dumb ideas.”

Svend Jacob Pedersen


https://www.youtube.com/watch?v=uYZxSPCTM5Y
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NIKOLINE DYRUP CARLSEN + SVEND JACOB PEDERSEN | SPACON & X

Spacon & X ist ein interdisziplinares Kreativstudio, das der Konzept-

entwickler Svend Jacob Pedersen und die Architektin Nikoline Dyrup
Carlsen 2014 griindeten. Die Architektin Malene Hvidt ist seit 2015
Partnerin. Spacon & X glauben an das «<Human Centred Design», das
auf einer ganzheitlichen Herangehensweise, mit Fokus auf die Nut-
zenden und auf einem engen Dialog basiert. Spacon & X beschéftigt
heute 20 Personen mit unterschiedlichen Hintergriinden: von Archi-

tektur tiber Bildhauerei bis hin zu Anthropologie und Okonomie.

NIKOLINE DYRUP CARLSEN + SVEND JACOB PEDERSEN | SPACON & X
Spacon & X is a cross-disciplinary creative studio founded in 2014
by concept developer Svend Jacob Pedersen and MAA Architect
Nikoline Dyrup Carlsen. Architect Malene Hvidt joined as a partner in
2015. Spacon & X believes in human-centred design based on a
holistic approach with a focus on the end user through close dialogue
with clients and collaborators. Today Spacon & X has twenty emplo-
yees with a variety of backgrounds extending from architects and

sculptors to anthropologists and economists.

1-2) Compact Living, Copenhagen, 2014. Photo © Spacon & X

3)
4)
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Study, Multifunctional Living, 2014. Photo © Spacon & X
Set Design, Ikea at Haven Festival, Copenhagen, 2017.
Photo © Spacon & X
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> Website: spaconandx.com
> Lecture: Svend Jacob Pedersen und Nikoline Dyrup Carlsen,

Symposium ‘Soft Space’ 2019


https://spaconandx.com
https://www.youtube.com/watch?v=uYZxSPCTM5Y
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BILDRAUM, RAUMBILD

LEONID SLONIMSKIY, KOSMOS ARCHITECTS, MOSKAU
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Kosmos Architects sind ein junges Blro mit russi-
schen Wurzeln, das virtuell mit Partnerinnen und
Partnern aus Genf, Moskau, Graz und New York
zusammenarbeitet. Fir Leonid Slonimskiy und Artem
Kitaev, die Griinder von Kosmos, ist Architektur nicht
nur ein gut entworfenes Gebaudevolumen, Fassade
und Grundriss. Architektur, Innenarchitektur und
offentlicher Raum sind fiir sie der Hintergrund, in dem
Menschen ihre Freizeit oder Arbeitszeit verbringen,
spielen oder lernen, sich erholen oder aktiv sind, sich
treffen oder flr sich alleine sind. Die Aktivierung des
(6ffentlichen) Raums als Ort des Zusammenseins ist
fir Kosmos Architects ein zentrales Thema, das sie in
ihren Projekten und in der Lehre immer wieder
beschaftigt.

REVITALISIERUNG VON RAUMEN

Im Projekt EMA Space beschéftigten sie sich mit
der temporaren Revitalisierung eines ehemaligen Indus-
triegebiets im Zentrum von Moskau. Die verborgene und
verlassene Infrastruktur in der Stadt diente voriiberge-
hend fur kulturelle Anldsse und brachte das &éffentliche
Leben an diesen Ort zuriick.

«Wir suchen neue Nutzungen fir
Uberregulierte 6ffentliche Raume.»

Leonid Slonimskiy

Mit einfachen Baumaterialien und geringem Budget
umhillten Kosmos Architects die bestehenden
Gebaude mit einer silbernen Isolierfolie und verliehen
ihnen damit eine tiberraschende Asthetik. Es entstand
ein theatralischer Raum, der die Zwischenrdume the-
matisierte und die Aussenrdume in eigentliche Innen-
raume verwandelte. Eine {berdimensionale, weiss
reflektierende Scheibe, ein assoziierter Mond, bildete
den raumlichen Abschluss und war gleichzeitig das
Wahrzeichen des neuen Ortes, der in den sozialen
Medien eine grosse Verbreitung fand. Die Architektur
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als fotogener Hintergrund aktiviert den Raum — der
Raum wird zum Bild — und erhalt dadurch eine eigene
Dynamik. Kosmos Architects gestalteten mit dem
EMA Space eine Biihne fir das 6ffentliche, urbane
Leben, in dem die Menschen ein Teil der Installation
wurden. > Abb. 1

Die Infrastruktur einer Stadt neu zu nutzen ist
auch in den Visionen fiir Basel dargestellt, wo Leonid
Slonimskiy und Artem Kitaev mehrere Jahre bei Her-
zog & de Meuron arbeiteten. lhre Visualisierungen, die
im Schweizerischen Architekturmuseum (S AM Basel)
anlasslich der Ausstellung <Forum Basel> ausgestellt
waren, zeigen experimentelle ldeen, wie der Uberregu-
lierte, offentliche Raum neue Nutzungen erhalten
kann. So verwandelten sie beispielsweise einen Infra-
struktur-Tunnel unter dem Fluss Birsig in einen 6ffent-
lichen Garten oder schlugen vor, die Basler Stadtbrun-
nen im Winter als beheizte Pools zu nutzen. > Abb. 3-4

TEMPORARE ARCHITEKTUR

Die Faszination fiur Infrastrukturbauten hat Kos-
mos Architects zu einer Recherche zu diesen Konst-
ruktionen veranlasst. Sie nennen diese Bauten <Tek-
tur>, ohne <Archi>, denn diese Konstruktionen dienen
einem Nutzen, ohne dabei eine Architektur darstellen
zu wollen. Werbetafeln oder Gerliste sind Typologien
von Tekturen, die sie als Inspiration flr verschiedene
Projekte nutzen. Fir ein temporares Museum im Gorki
Park in Moskau verwendeten sie ein mit einem Netz
umwickeltes Baugerist, um eine Vielfalt an Innenréau-
men entstehen zu lassen. Etwas spéater haben sie im
selben Park ein Sportzentrum anlasslich der Fussball-
Weltmeisterschaft 2017 realisiert, das an die Konst-
ruktion von Werbetafeln erinnert. Die transparente
Aussenhille unterstreicht die Zuganglichkeit der
Raume. Das Metallgitter fungiert als Membrane zwi-
schen Innenraum und Park und l&sst die Luft und das
Licht nach innen fliessen.
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Im Gegensatz zu den halb 6ffentlichen Sportflachen
sind die inneren Erschliessungen, Garderoben und
Toilettenanlagen als geschlossene Innenrdume nach
dem Prinzip der Blackbox konzipiert. > Abb. 2

«Wir glauben an die totale
Innenarchitektur.» Leonid Sionimskiy

Leonid Slonimskiy gibt sein Interesse an temporéren
Installationen im offentlichen Raum auch an Studie-
rende weiter. Er fihrt Workshops und Semesterpro-
jekte an verschiedenen Hochschulen durch — wie zum
Beispiel am Institut Innenarchitektur der HEAD in
Genf. Nach dem Prinzip <Learning by Doing> konzipiert
und begleitet er praktische Workshops, bei denen in
kurzer Zeit eine raumliche Installation fiir einen spezi-
fischen Ort entsteht.

Die entspannten, teils lustigen und naiven Work-
shops thematisieren oftmals das Trinken, Essen oder
Rauchen — eine kollektive Aktivitat im o6ffentlichen
Raum. Sie sind das Testgelande fir spatere Projekte
und haben das Potenzial, zu (berraschenden und
neuen ldeen zu flhren.

«Workshops sind wie ein
Sandkasten, in dem wir neue
PrOjekte ausprobieren.» Leonid Slonimskiy


https://www.youtube.com/watch?v=Va-2CO-3Vhk
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SPACE OF AN IMAGE,
IMAGE OF A SPACE

LEONID SLONIMSKIY, KOSMOS ARCHITECTS, MOSCOW
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Kosmos Architects are a young studio with Russian
roots, working in virtual partnerships with architects
in Geneva, Moscow, Graz, and New York. Leonid Slo-
nimskiy and Artem Kitaev, the founders of Kosmos,
see architecture not just as well-designed cubature,
elegant facades, or clever ground plans. They consider
exterior and interior architecture and public spaces as
the backdrop for people’s professional and private
lives, where people work, learn, and play, rest or get
active, meet or stay by themselves. Activating this
(public) space as a place for meeting is a common
thread in Kosmos Architects’ work, which they return
to in all of their projects and in their teaching.

REVITALISING SPACES

In their EMA Space project, Kosmos Architects
confronted ways to temporarily revitalize a former
industrial area in the centre of Moscow. The hidden
and deserted infrastructure of the city was reused for
cultural events that returned these spaces to public
life.

“We are trying to find new usages
to reclaim the overregulated public
spaces.” Leonid Slonimskiy

Simple materials and minimal budgets were used to
clad the existing buildings in silver insulation foil for a
surprising new look. The effect was that of a dramatic
space that drew attention to the in-between spaces
and that turned the exterior into interiors. An over-
sized, white reflecting disc, suggesting the Moon,
became both the boundary and the emblem of the
new space and was soon a favourite motif for social
media. The architecture became a photo-friendly back-
drop and activated the space — the space turned image
— giving it its own life. With the EMA Space, Kosmos
Architects created a stage for public urban life in which
people became living part of the installation. > Fig. 1
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The approach to reimagining a city’s infrastructure is
also present in the visions for Basel, where Leonid
Slonimskiy and Artem Kitaev both spent several years
with Herzog de Meuron. Their visual works, exhibited
by the Swiss Architectural Museum Basel as part of
the ‘Forum Basel’ show, reveal experimental visions
for giving the hyperregulated public space new forms
of use, such as creating a public garden in the facili-
ties tunnel underneath the Birsig river or heating
Basel’s public fountains in the winter to serve as pub-
lic bathing pools. > Fig. 3-4

TEMPORARY ARCHITECTURE

Their fascination with infrastructural engineering
has led Kosmos Architects to research these types of
works in detail, which they call ‘tecture’ (no ‘archi’), as
they see them as serving a purpose without wanting to
be architecture. Billboards and scaffolding are such
tectures, and they inspire Kosmos projects like a tem-
porary museum in Moscow’s Gorki Park, in which a
netting-clad scaffold created a variety of interior
spaces. Some time later, the architects returned to
the same location to create a sports centre to accom-
pany the FIFA World Cup 2017, inspired by the design
of billboards. Its transparent hull underlined the
accessibility and openness of the space. Its metal
frame created a membrane between the interior and
the park around it and let light and air in.

“We are fans of total interiors.”

Leonid Slonimskiy

Compared to the semi-public sports area, the internal
facilities, cloakrooms and sanitary installations were
closed rooms, designed according to the black box
principle. > Fig. 2

Leonid Slonimskiy infects his students with his
passion for temporary installations in public spaces.
He hosts workshops and semester projects at different
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universities, including the Interior Architecture
department of HEAD in Geneva. Committed to the
principle of ‘learning by doing’, he designs and facili-
tates hands-on workshops in which new installations
are produced on the spot for a given space.

The easy-going, sometimes uproariously funny and
unexpectedly naive workshops are often dedicated to
drinking, eating, or smoking — shared activities in pub-
lic spaces. They are the testing grounds for future pro-
jects, with the potential of giving birth to surprising
new ideas.

“Workshops are the testing ground
for later projects.” Leonid Slonimskiy


https://www.youtube.com/watch?v=Va-2CO-3Vhk
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LEONID SLOMINSKIY | KOSMOS ARCHITECTS | Kosmos Architects
ist ein Buro, das virtuell mit Partnerinnen und Partnern in Genf,
Moskau, Graz und New York zusammenarbeitet. KOSMOS entwirft
Projekte und Umgebungen jeglicher Art und in unterschiedlichen
Massstaben: vom Turgriff bis zur Stadt; von reiner Architektur bis zu
Pop-up-Kunstinstallationen. Das Biiro verbindet Kunst und Techno-
logie, internationale Erfahrung und lokalen Kontext, akademische

Recherche und Architekturpraxis.
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LEONID SLOMINSKIY | KOSMOS ARCHITECTS | Kosmos Architects
are an office collaborating virtually, bringing together partners based
in Geneva, Moscow, Graz, and New York. KOSMOS designs projects
and environments of all types and scales: from a door handle to a
city; from hardcore architecture to pop-up art installations. The
office combines art and technology, global experience with respect

for local contexts, academic research, and practical architecture.

1)

3)

4)
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EMA Space, Transformation of an abandoned factory into a > Website:

cultural cluster, Moscow, 2016. Photo © Yuri Palmin > Lecture:
Air Box Msk, Nike Sportscentre, Gorky Park Moskow, 2017.

Photo © lwan Baan

Hidden Park, Botanical garden in the underground river, 2017.

Image © KOSMOS

Art Drop, Floating art space on a Rhine ferry, 2017.

Image © KOSMOS
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k-s-m-s.com

Leonid Slonimskiy, Symposium ‘Soft Space’ 2019


https://k-s-m-s.com
https://www.youtube.com/watch?v=Va-2CO-3Vhk
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FLIESSENDE INNENRAUME

RANDI JENSEN, TATO ARCHITECTS, KOBE

Die Visitenkarte hat in der japanischen Kultur eine
wichtige Bedeutung. Sie wird férmlich mit beiden Han-
den Ubergeben und mit Vorsicht entgegengenommen
und aufbewahrt. Die Visitenkarte von Tato Architects
sieht hingegen eher wie ein Kassenzettel aus und
spielt damit schon bei einer ersten Begegnung mit der
Moglichkeit einer Fehlinterpretation — soll man die
Visitenkarte nun behalten oder wegwerfen?

Das Spiel mit der Mehrdeutigkeit verstehen Tato
Architects als Chance, die gewohnten Dinge auch mal
anders zu betrachten und die Grenzen und Zwischen-
raume immer wieder neu auszuloten. Ist die Visiten-
karte nun wertvoll oder wertlos? Ist der Raum offen
oder geschlossen? Befinden wir uns innen oder aussen?

Das Architekturbiiro Tato Architects wurde von Yo
Shimada 1997 in seiner Heimatstadt Kobe gegriindet.
Die Architektinnen und Architekten bauen vor allem
private Wohnraume, die durch ihre Einfachheit, aber
auch ihre Mehrdeutigkeit bestechen. Randi Jensen
aus Danemark ist die einzige Nicht-Japanerin bei Tato
Architects. Sie bringt einen Aussenblick mit ins Team,
hat aber dennoch ein starkes Versténdnis fiir die japani-
sche Kultur.

Ein Haus wird in Japan in erster Linie fir die Besit-
zerinnen und Besitzer gebaut und es besteht kein
Anspruch, dieses an die nachste Generation zu verer-
ben. Die Erfahrung hat auch gezeigt, dass durch Erd-
beben vieles sehr schnell zerstért werden kann, so
dass die Hauser meist einfach und kostengiinstig
gebaut werden. Dies erlaubt eine sehr individuelle
Gestaltung der Wohnréaume, die einzig der aktuellen
Lebenssituation der Benutzerinnen und Benutzer
gerecht werden muss.

OFFENHEIT

Die Offenheit in den R&umen, aber auch eine
offene Denkweise pragen die Architektur von Tato
Architects. |hr Entwurfsprozess geht meist Gber ein
bis zwei Jahre, in denen sie unzahlige Varianten erar-
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beiten, abandern, verwerfen, neu kreieren. In diesem
Prozess sind sie in einem engen Austausch mit ihren
Auftraggeberinnen und Auftraggebern. Sie erfahren
deren Wiinsche und sie erproben, wie sie diese mit
ihren eigenen architektonischen Visionen vereinen
kdnnen. Das Arbeitsmodell ist dabei ein wichtiges
Kommunikationsmittel. Im Gegensatz zu Visualisie-
rungen, die als statische Bilder gestaltet sind, werden
die Entwirfe von Tato Architects am Kartonmodell
oder Uber Virtual Reality betrachtet. Damit sollen die
Kundinnen und Kunden moglichst friih eine Vorstel-
lung von den oft unkonventionellen Raumgeometrien
erhalten. Die Dynamik der Raume und deren drama-
turgische Abfolge sind ein zentrales Gestaltungsele-
ment in jedem Projekt und sie werden bereits in der
Planung erlebbar gemacht.

GRENZENLOSE (ABSTRAKTE) DYNAMIKEN

Randi Jensen verwies in ihrem Vortrag auf die Tra-
dition der Steinwege in der japanischen Gartenkultur.
Einzeln verlegte Steinplatten fiihren schwungvoll
durch den Garten und lenken den Blick der Besuche-
rinnen und Besucher gezielt auf ausgewahlte Ele-
mente. Dieses Prinzip inspirierte Tato Architects fiir
die Gestaltung von Innenrdumen, in denen die Bewoh-
nerinnen und Bewohner Gber Stufen und Plattformen
durch den Raum geflihrt werden. Es entsteht eine
Raumdramaturgie, bei der die verschiedenen Raumzo-
nen oder der Innen- und Aussenraum zueinander in
Bezug gesetzt werden.

Das Haus in Miyamoto l&sst von aussen die Kom-
plexitat der Innenrdume nicht erahnen. Verbliffend
einfach platzierten Tato Architects ein kistenartiges
Haus in ein Wohnquartier, in dem die Nachbarschaft
noch am Entstehen ist. Es ist zu erwarten, dass in
unmittelbarer Nahe relativ dicht und hoch gebaut wer-
den wird. Tato Architects reagierten darauf, indem sie
das Haus nach innen orientierten. In dem sieben
Meter hohen Gebaude sind 13 Plattformen spiralfér-
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mig angeordnet. Mobile Treppenelemente fiihren die
Bewohnerinnen und Bewohner dynamisch von einer
Ebene zur nachsten. Die einzelnen Plattformen sind
Raume ohne Wande, die je nach Bedirfnis unter-
schiedlich genutzt werden kdénnen. Grenzenlos sind
die Moglichkeiten der inneren Raumabfolge, da Trep-
pen verschoben werden konnen. Es ist ein Haus ohne
Tdren, in dem die Familie gemeinsam lebt, sich
gegenseitig spirt und die Nutzungen immer wieder
neu verhandeln kann. Das Haus in Miyamoto versteht
sich als Bihne und ist erst ein komplettes Haus, wenn
die Bewohnerinnen und Bewohner eingezogen sind.
Durch ihre persoénlichen Gegenstande und die indivi-
duelle Nutzung tritt das Haus in einen Dialog mit
ihnen. Es entsteht ein Echoraum.

Nach einem &hnlichen Prinzip entwarfen Tato
Architects das Haus in Itami und das Haus in Toyo-
naka. Von aussen erscheinen diese als einfache Geo-
metrien, wohingegen im Innenraum abstrakte Dynami-
ken entstehen. Die inneren Grenzen l6sen sich auf,
indem die einzelnen architektonischen Elemente, wie
Tragstruktur, raumbildende Elemente und Méblierung,
miteinander verschmelzen. Die Geb&udestruktur wird
zur raumbildenden Architektur, die Treppe wird zum
Mobel, oder umgekehrt. Je nach Bedirfnis kann das
gleiche Element verschiedene Funktionen einnehmen
und zelebriert so die Mehrdeutigkeit. > Abb. 1-2

«Verandern unsere Gebaude
den Alltag ihrer Bewohnerinnen
und Bewohner? Oder verdndert
der Alltag die Nutzung unserer
Gebaude?» Rrandilensen

In der japanischen Kultur sagt man, dass man auf nur
einer Tatamimatte leben kann, denn sie ist lang genug
zum Schlafen, Sitzen oder Stehen. Ein multifunktio-
nales Objekt. Der Raum ist in den Projekten von Tato
Architects quasi die Tatamimatte, die vielseitig

genutzt werden kann. Das Mdbel als zuséatzliches Ele-
ment figt dem Raum eine Funktion hinzu: der Futon
zum Schlafen, der Tisch zum Essen oder Arbeiten. Mit
dem Entwurf des Utsuri-Tisches hat Yo Shimada
nebst seinen Architekturen auch ein Mébelstiick ent-
wickelt, dessen Grosse den Bedirfnissen der Nutzen-
den angepasst werden kann. > Abb. 3

OFFENTLICH — PRIVAT

Laut Randi Jensen sind die Japanerinnen und
Japaner sehr private Menschen, die nur selten Géaste
in ihr Haus einladen. Deshalb ist ihr Bedirfnis nach
Stauraum und Abgrenzungen von 6ffentlichen und pri-
vaten Zonen in ihrem Heim gering.

Beim Haus in Rokko ist das Erdgeschoss allseitig
verglast und gibt den Blick auf eine funktionale Kiche
frei. Der Raum verschmilzt mit der Umgebung. Eine
Stahltreppe fihrt ins Obergeschoss, das wie ein eigen-
standiges Haus Uber dem Erdgeschoss zu schweben
scheint. Dort befindet sich der private Bereich mit
einem Schlaf- und Badezimmer. Der Entwurf zu diesem
Haus entstand nach einer umfassenden Recherche zu
erhdhten Gebaudetypen, wie man sie in Japan und
auch an anderen Orten findet. Tato Architects referen-
zieren diese einheimischen Bautypen und entwickeln
sie in der eigenen Architektursprache weiter. > Abb. 4

Eine Recherche fihrte sie zu dem traditionellen
australischen Gebaudetyp <Queenslander>, der aus
Terrasse und Innenraum besteht. 2017 konnten Tato
Architects ein Haus in Hamilton in der Nahe von Mel-
bourne realisieren, das diesen Bautyp weiterentwi-
ckelt. Es besteht aus zwei riegelartigen Baukdrpern,
die sich diagonal Gberschneiden. Die eine Halfte des
Volumens bildet die Terrasse, die andere den Innen-
raum. Mit den Uberschneidungen und Durchdringun-
gen von Baukoérpern schaffen Tato Architects immer
wieder (berraschende Zwischenrdume. Es entsteht
ein Wechselspiel zwischen innen und aussen, offen
und geschlossen, fern und nah.


https://www.youtube.com/watch?v=8S-u2jUZDkw
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FLUID INTERIOR SPACES

RANDI JENSEN, TATO ARCHITECTS, KOBE

The business card occupies an almost sacred place in
Japanese culture. It is handed over with both hands in
a ritualized gesture and received and stored with care.
In stark contrast with expectations, the business card
of Tato Architects looks more like a supermarket
receipt and has deliberate potential for misinterpreta-
tion — is it something to keep and treasure, or
something to throw away? This toying with meanings is
Tato Architects’ way of seeing familiar items from new
angles and probing boundaries and hidden spaces.
Does the business card have value, or is it worthless?
Is a space open or closed? Are we inside or outside?

Tato Architects was founded in 1997 by Yo
Shimada in his home town of Kobe. He works primarily
on private residences, with designs that are striking in
their simplicity and their ambiguity. Randi Jensen
from Denmark is the only foreigner on Tato Architects’
team, bringing her outside-in perspective to the studio
despite her strong understanding of the Japanese cul-
ture.

Japanese houses are built primarily for their occu-
pants, and there is not the automatic assumption that
they would be handed down the generations. Experi-
ences has told the Japanese people that natural disas-
ters can destroy the work of many years in an instant,
leading to a simple and cost-efficient style of architec-
ture. It has also inspired a very individual quality in
the interior architecture, which only needs to match
the current circumstances of the actual occupants
and users.

OPENNESS

Open spaces and open minds are the common the-
mes in the work of Tato Architects. The design pro-
cess usually takes one to two years, in which count-
less variants are tried, tested, rejected, and revisited.
For the entire process, they stay in contact with the
client, learning about their expectations and testing to
see how they can be lined up with their own artistic

70

visions. The working model is an important tool in the
communicative process: By contrast to static visual
designs, the designs of Tato Architects are meant to
be experienced as cardboard models or in virtual rea-
lity. This gives the clients and eventual occupants an
early sense of the usually unconventional geometries
preferred by the studio. The dynamic presence and
dramaturgy of the rooms are a key design element in
every project and are made tangible as soon as possi-
ble in the planning process.

LIMITLESS (ABSTRACT) DYNAMICS

Randi Jensen’s talk addressed the tradition of
stepping stones in Japanese landscape gardening.
Individual stone slabs lead through the garden in a
fluid motion and guide the visitor’s eye to selected ele-
ments. Tato Architects’ designs find inspiration in this
idea for building interiors, leading visitors through the
spaces in a sequence of steps and platforms. The
result is a unique dramaturgy that transitions through
different interior zones and blends the outside and the
inside.

The house in Miyamoto gives no hint of its com-
plex interior from the outside. The architects placed
the box-like building with surprising ease in a new
residential development. Current plans suggest that
the new quarter will be populated by quite dense and
tall sets of residences, leading Tato Architects to turn
the focus of their design inward. Thirteen separate
platforms are arranged in two spirals in the seven-
metre tall building. Mobile stair elements lead occup-
ants and visitors flexibly from one level to the next.
Each platform represents a room without walls and
can be used for different purposes. The sequence
allows virtually limitless freedom, as the stairs can
indeed be moved. It is a home without doors, in which
a family can live together, feel each other’s presence,
and constantly renegotiate their use of the house. The
house in Miyamoto considers itself a stage that Tato
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EMPOWERING CHANGE

Architects would only consider a complete house once
the occupants have moved in. Their belongings and
individual patterns of using the house will create a
dialogue and an echo chamber with the architecture.

Following similar thinking, Tato Architects desig-
ned houses in Itami and Toyonaka. Deceptively simple
from the outside, their interiors are abstract and dyna-
mic. Interior boundaries dissolve, as individual
architectural elements like the loadbearing structures,
elements that define the space, and simple fur-
nishings all come together to form the greater whole.
The engineering structure becomes space-defining
interior architecture; stairs become furniture; or all
vice versa. Depending on actual needs, any element
could have different functions at the same time — ano-
ther homage to ambiguity. > Fig. 1-2

“Is our architecture changing the
inhabitants everyday life? Or is
their everyday life changing how
the architecture is used?” RandiJensen

There is a Japanese saying that all that is needed for
life is one tatami mat, because it is large enough to
sleep, sit, and stand on. A multifunctional object. In
Tato Architects’ projects, the architecture is the
tatami mat with its many uses. Furniture adds func-
tion to the space: futons for sleeping, tables for
eating, desks for working. With his design for the Uts-
uri table, Yo Shimada has also proven his skills as a
furniture designer with a piece whose scale can be
adjusted to the needs of its user. > Fig. 3

PUBLIC — PRIVATE

Randi Jensen sees a very private quality to Japa-
nese lives, as people rarely invite guests into their
homes. This means there is less need for storage
space and for a distinction between public and private
areas.

A

The house in Rokko has windows covering every side of
its ground floor, revealing the functional kitchen inside.
The space merges with its environment. Steel stairs
lead up to the first floor, which seems to float above the
ground floor like a building in its own right. This houses
the private area, with bedroom and bathroom. The
house recalls types of buildings common in Japan and
elsewhere. Tato Architects researched native architec-
tural traditions and spun them further in their own
architectural language. > Fig. 4

Their research also led them to discover the tradi-
tional Australian <Queenslander> building, consisting
of a patio and the interior space. In 2017, Tato
Architects had the chance to complete a house in
Hamilton, near Melbourne, consisting of two rectang-
les crossing each other on the bias. One half of the
resulting structure forms the patio, the other the inte-
rior. This crossing and cutting-through of structures is
a favourite means of Tato Architects, used to create
unexpected spaces in the in-between: an interplay
between inside and outside, open and closed, near
and far.


https://www.youtube.com/watch?v=8S-u2jUZDkw

ACTIVATING SPACES,
EMPOWERING CHANGE

RANDI JENSEN | TATO ARCHITECTS | Tato Architects wurde 1997
von Yo Shimada in seiner Heimatstadt Kobe gegriindet. Tato
Architects ist am Prozess der kontinuierlichen Erkundung interes-
siert, um eine Art Ambiguitat in ihrer Architektur zu erreichen: eine
Architektur, die sich durch die Alltagserfahrungen der Menschen
erneuert. Weiter zielt das Biiro darauf ab, eine Architektur zu schaf-

fen, die das Bewusstsein der Menschen sachte veréndert.
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RANDI JENSEN | TATO ARCHITECTS | Tato Architects was establis-
hed in 1997 by Yo Shimada in his hometown of Kobe. Tato
Architects is interested in a process of continuous exploration in
order to achieve a kind of ambiguity in its architecture; an architec-
ture that renews itself through the perspective of people’s everyday
experiences. Furthermore, the practice aims to create an architec-

ture that quietly alters people’s consciousness.

1)

3)
4)

House in Itami, 2012. Photo © Koichi Torimura
House in Miyamoto, 2017. Photo © Tato Architects
Utsuri Table, 2019. Photo © Tato Architects
House in Rokko, 2012. Photo © Ken'ichi Suzuki
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> Website: tat-o.com

> Lecture: Randi Jensen, Symposium ‘Soft Space’ 2019


https://tat-o.com
https://www.youtube.com/watch?v=8S-u2jUZDkw
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GIOVANNI NETZER, KULTURSTIFTUNG ORIGEN, RIOM
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Origen ist eine Kulturinstitution, die im biindnerischen
Bauerndorf Riom wirkt. |hr Grliinder ist der Theologe
und Theatermann Giovanni Netzer, der bewusst Guck-
kasten und Blackbox meidet und theaterferne Raume
und die grosse Landschaft der Alpen bespielt. Der
Mangel an klassischer, stadtisch gepragter Infrastruk-
tur — wie Museen, Konzerthauser und Theaterbauten —
hat in Riom eine Fille von neuen Kulturrdumen
geschaffen, die einen direkten Bezug zur Landschaft
ermoglichen, mit natdrlichem Licht arbeiten und
gewachsene Atmosphéren nutzen. Das Aufbrechen
der gangigen Kulturformate foérdert neue performative
Ideen.

GESCHICHTE DES ORTES — NUTZEN, WAS DA IST

Das Bauerndorf Riom verandert sich. Einerseits
kampft das Bergdorf mit den Folgen der Abwande-
rung, andererseits haucht ihm das <Origen Festival
Cultural> neues Leben ein. Es ist ein lebendiger Pro-
zess, der die Gesetzmassigkeiten des Ortes sowie die
Menschen, die da wohnen, miteinbezieht. Origen
nutzt die grossartigen Gebaude und Radume des Dor-
fes wie auch die Landschaft. Es sind keine Opernhau-
ser oder klassischen Theaterbauten, sondern Raume,
die eine Geschichte haben. Das Theaterfestival vari-
iert jahrlich seine Spielorte. In seinen Anfangen
bespielte das Festival eine karolingische Kirche, eine
mittelalterliche Burg, die Landschaften der Bergre-
gion, die Werkstatten der Rhatischen Bahn oder einen
unterirdischen Tunnel. Das Weiternutzen der Raume
ist Herausforderung und Inspiration zugleich.

Die Geschichte des Ortes wird zur Inspirations-
quelle fir die Gestaltung von Zukunft. Das erste Thea-
ter fand in der Burg Riom, einem rauen, kultisch wir-
kenden Ort, statt, der zu einem der Hauptspielorte
und Wahrzeichen des Theaterfestivals wurde. Spater
folgte das Beddrfnis nach einem ganzjahrig nutzbaren
Theaterhaus. In Riom wurde dazu die Scheune eines
Patrizierhauses umgenutzt. Als Foyer und Empfangs-
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ort dient das Patrizierhaus, das lange Zeit leer stand
und nun wieder Mittelpunkt von Begegnungen ist.

Das ehemalige Gemeindehaus am Dorfplatz wurde
zur Kostimwerkstatt. Damit man auch von aussen
wahrnimmt, dass an diesem Ort etwas passiert, hat
der Textildesigner Martin Leuthold eine temporare
Tapete gestaltet, die das Haus einkleidet und damit in
einem Dialog mit den Fassadenmalereien der baro-
cken Kirche steht. Die Turnhalle des Schulhauses
wurde ebenfalls neu belebt. Darin finden die Theater-
proben statt. Die Qualitat des Ortes, seine Ruhe und
seine Nahe zur Natur férdern ein konzentriertes Arbei-
ten, fern aller stadtischen Betriebsamkeit. Die inter-
nationalen Ténzerinnen und Tanzer, Schauspieler und
Séngerinnen erhalten neuen Freiraum fiir den kreati-
ven Schaffensprozess.

«Wir glauben, dass die Geschichte
eines Ortes eine wichtige
Inspiration fur seine kreative
Entwicklung sein kann.» ciovanniNetzer

Neben Riom ist das Dorf Mulegns der zweite Hauptort,
an dem die Kulturinstitution Origen wirkt. Das Dorf ist
mit seinen 16 Einwohnerinnen und Einwohnern klei-
ner als Riom und hat sich in den letzten 100 Jahren
kaum verandert. Es liegt an der 4000 Jahre alten
Julierpass-Strasse, einer Hauptverkehrsader quer
durch Europa. Mulegns verfiigt tber ein altes Hotel
und eine denkmalgeschitzte Villa, die wegen der Ver-
breiterung der Julierstrasse bedroht war. In der Zwi-
schenzeit wurde die Villa auf Initiative der Kulturstif-
tung Origen um ein paar Meter verschoben und
dadurch gerettet.

Giovanni Netzer sieht in der Ortsgeschichte, die
vom Reisen und illustren Gasten gepragt ist, ein gros-
ses Potenzial. Im «Post Hotel Léwe> in Mulegns, in dem
unter anderem Albert Schweitzer, Wilhelm Conrad
Roéntgen, der Erzbischof von Mailand, der spatere Papst

1

Paul VI. sowie Queen Mary gendchtigt haben, wird
Geschichte kondensiert. Dieses Kondensat ist fiir Gio-
vanni Netzer die Basis, um Dinge weiterzuentwickeln.
Als eines der wenigen noch authentisch erhaltenen
Gebaude aus den Anfangen des Hotelbaus im Kanton
Graubiinden soll das <Post Hotel Léwe> zu neuem
Leben erweckt und weitergenutzt werden. Die dem
Hotel gegeniiberliegende <Weisse Villa>, die von einem
beriihmten franzdsischen Architekten des 19. Jahrhun-
derts gebaut wurde, erzahlt Giber ausgewanderte Blind-
nerinnen und Blindner, die sich weltweit als Zuckerba-
cker verdingt haben. Giovanni Netzer méchte aus der
Geschichte heraus neue Formen kreieren und so die
Extravaganz des Zuckerbackerdaseins zum Beispiel
mittels 3D-Drucker in Betonsaulen Ubersetzen, die
dann als Requisiten Teil der Theaterperformance wer-
den. In Mulegns, wo sich das Wasser scheidet und in
zwei unterschiedliche Meere fliesst, am Scheideweg
zwischen Kulturen, entsteht nun ein Kulturlabor mit
Visionen. > Abb. 1

DIE ARBEIT MIT DER EWIGKEIT —

DAS UNVORHERSEHBARE NUTZEN

Origens Theaterproduktionen entstehen nicht nur
in gebauten Raumen, sondern auch in der Landschaft.
Mittels temporarer Installationen in der Natur wird die
Landschaft zur Bithne. Der Entscheid, in der Natur zu
spielen, war ein Versuch, das Theater neu zu deuten.
In den Augen von Giovanni Netzer schult die Land-
schaft ein Denken in Vergénglichkeit und in temporé-
ren Kategorien. Gleichzeitig hilft sie iber Substanziel-
les nachzudenken. Im Bewusstsein, dass sich die
Berge in Millionen von Jahren gebildet haben, wirkt
alles, was man dazustellt, temporar — egal ob etwas
drei oder 3000 Jahre stehen bleibt. > Abb. 2-3

«Das Starkste, wenn man mit der
Landschaft arbeitet, ist das Vor-
handensein von Ewigkeit. »ciovanni Netzer


https://www.youtube.com/watch?v=VglSCjEzHDg
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Auf dem Julierpass liess Giovanni Netzer einen roten
Turm bauen. Es ist ein temporares Theaterhaus, das
sich dem Welttheater widmet, die Jahreszeiten
bespielt und den Hochgebirgspass als Kulturort neu
interpretiert. Der Rote Turm steht auf 2300 Meter
Uber Meer, wo es manchmal bereits im August
schneit. Das Wetter spiegelt sich im Theaterturm. In
einem traditionellen Theaterhaus ist der Biihnenhin-
tergrund meist eine Darstellung oder lllusion einer
bestimmten Welt. Ganz anders auf dem Pass: Die
Gebirgslandschaft, die den Theaterturm umgibt, ist
Realkulisse mit grossen dramatischen Stimmungen.
Die Anlage der Bliihne war ein zentrales Thema: Soll
auf dem Pass ein klassischer Guckkasten entstehen,
der mit bekannten Raumordnungen arbeitet? Origen
entschied sich fir eine vertikale Anlage mit einer
schwebenden Biihne, die die Passlandschaft interpre-
tiert. > Abb. 4-5

Origens Freilichtauffiihrungen funktionieren als
Bilderrahmen fir die Natur und die tatsachliche Welt,
die sich selbst inszeniert, wenn zum Beispiel eine
breite Nebelwand aus dem Tal aufsteigt und den Bih-
nenraum flutet. Damit wird die Natur Teil der Auffiih-
rung — im Gegensatz zu einem geschlossenen Theater,
bei dem die totale Steuerbarkeit der Bihne zelebriert
und die Umgebung ausgeschlossen wird. Wenn jedoch
die Natur in einem Stick mitwirkt, dann passieren
Dinge, die auf der Biihne technisch nicht konstruiert
werden kénnen. Gespielt wird immer in der Ddmme-
rung, die Anfangszeit orientiert sich am Sonnenunter-
gang. Die Schauspielerinnen und Schauspieler, die
Tanzerinnen und Tanzer missen sich auf diesen neu-
artigen Theaterraum individuell einlassen und impro-
visieren konnen. Neues entsteht da, wo der unkonven-
tionelle Raum neue Ausdrucksformen verlangt.
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FREIHEIT AUS DEM NICHTS

Die Dorfer, Taler und Bergregionen, die Origen
bespielt, kdmpfen mit Problemen wie Abwanderung,
fehlender Innovation und Uberalterung. Es sind keine
klassischen Orte fiir ein professionelles Kulturfestival.
Aussenstehende prophezeiten ein schnelles Scheitern
des Festivals, da es der kulturellen Initiative an Publi-
kum, an Rdumen, an Kunstschaffenden, an Finanzen
und Sponsoren fehle. Aus der Rickschau bestatigt
sich das Gegenteil: Das Fehlen von grossen Infrastruk-
turen forderte die Nutzung bestehender, atmospha-
risch dichter Raume. Die strukturschwache Region
entpuppte sich als Ort, der unkomplizierte Prozesse,
konzentriertes Arbeiten und eine grosse Freiheit
erlaubte. > Abb. 6

«Das Nicht-Vorhandensein von
Strukturen erlaubt Freiheit.»

Giovanni Netzer

1)

Mulegns. Photo © Benjamin Hofer | Origen
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«Wenn es gelingt, dass sich
Menschen von diesem Ort
inspirieren lassen, und wenn es
Orte sind, die es nirgendwo
sonst gibt, dann gibt es auch
eine Zukunft fir vergessene
Taler.» Giovanni Netzer
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ORIGEN — A CULTURE LAB

IN THE ALPS

GIOVANNI NETZER, FUNDAZIUN ORIGEN, RIOM

Origen is a cultural institution working from the unli-
kely rural environs of Riom, a traditional Grisons vil-
lage. Its founder is theologian, art historian, and thea-
tre scholar Giovanni Netzer, whose work deliberately
avoids theatre’s conventional staging as boccascena
or black box in favour of nontheatrical spaces, like the
vastness of the Alpine landscape. The lack of conven-
tional urban cultural infrastructure, like museums,
concert halls, and dedicated theatres, has counterin-
tuitively created a mass of new cultural spaces that
engage directly with the landscape around them, work
with natural light, and use the found atmosphere.
Breaking with established cultural formats encoura-
ges new performance concepts.

THE STORY OF THE PLACE — USING WHAT YOU FIND

The traditionally agricultural village of Riom is
changing. The mountain village is struggling with the
effects of rural flight, but also enjoying the new lease
of life it gained from the Origen Festival. It is a living
process that involves the customs of the place and of
the people living in it. Origen uses the great buildings
and spaces inside and around the village. There are no
operas or traditional theatres, but there are spaces
with stories to tell. Each year, the festival moves to
another place in the landscape, initially beginning in
the Anglo-Saxon era church, then a medieval castle,
the surrounding Alps, the workshop of the Rhaetian
Railway, even a tunnel. Reusing each space is both a
challenge and an inspiration.

Each place’s past becomes inspiration for shaping
its future. The first theatre performance took place in
Riom Castle, a raw, almost cult-like space that soon
became one of the main stages and emblem of the
festival. The need for a place that could be used all
year round later led to the large barn of a local gentry
landholder, with the long-derelict manor doubling as
foyer and reception and being reborn as a place where
people meet and congregate.

“We believe that the story of the
place can be an important source
of inspiration for its creative
evolution.” Giovanni Netzer

The former parish hall on the village's main square
was chosen for the costume department. Textile desi-
gner Martin Leuthold prepared a temporary cover for
the building to reveal what is happening on the inside
and to engage in a conceptual dialogue with the
baroque church. The school’s old gymnasium was also
revitalized for theatre rehearsals. The nature of the
place, its calm and closeness to nature, are conducive
to concentrated working, far away from the noise of
urban life. It gives the international troupe of dancers
and actors a new opportunity for creativity.

Alongside Riom, the village of Mulegns has become
the second home for Origen. With a mere 16 inhabi-
tants, the Mulegns is smaller even than Riom and has
hardly changed in a century. It straddles the ancient
road to the Passo del Giulia, one of Europe’s Bronze
Age highways. Mulegns has a traditional hotel and a
listed villa, threatened by the planned expansion of the
highway, but saved by being physically lifted and
moved a few metres away from the new route.

Giovanni Netzer sees major potential in the history
of the village, a story of travel and celebrity guests.
The ‘Post Hotel Ldéwe’ welcomed Albert Schweitzer,
Wilhelm Conrad Réntgen, the Archbishop of Milan and
later Pope Paul VI, and Queen Mary. As one of the few
surviving and mostly unchanged examples of early Gri-
sons hotel architecture, the ‘Post Hotel Léwe’ is plan-
ned to be rescued and revitalized. The ‘White Villa’
across the road, built by a French star architect of the
19th century, tells the story of Grisons emigrants that
became famous as patissiers around the world. Gio-
vanni Netzer intends to take their story to create new
forms, translating the exuberance of the patisserie art
into concrete stelae made with modern 3D printing
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technology for his theatre performances. On the water-
shed of Mulegns, where the waters flow either to the
Mediterranean or to the North Sea, where cultures
meet, a new culture lab is creating a new vision. > Fig. 1

WORKING WITH ETERNITY — USING THE UNPREDICTABLE

Origen’s productions are not limited to built
spaces, but taken out into the living landscape. Tem-
porary installations make the natural world into a
stage for performance. The decision to go out into
nature was a daring attempt to reimagine theatre.
Giovanni Netzer believes that nature teaches us to
think in categories of transience and impermanence,
but also to think about essential questions. Under-
standing that the mountains have grown over millions
of years, everything done or built on them can only be
temporary — be it for three or three thousand years.

> Fig. 2-3

“The strongest impression when
working with the landscape is the
presence of eternity.” ciovanni Netzer

Giovanni Netzer has built a red tower on the Passo del
Giulia, a temporary stage dedicated to world theatre,
playing for and with the seasons, and rediscovering the
Alpine pass as a place of and for culture. The tower
stands 2300 metres above sea level, where snows
start to fall in August. The weather is reflected in the
tower. Traditional theatre uses the stage to create an
image or illusion of a specific world. It is different on
the pass: The mountain vistas create a real backdrop
of dramatic moods. The key decision was about the
nature of the stage: A regular black box that uses the
familiar spatial conventions of theatre? Origen instead
opted for a vertical creation with a floating stage that
relates to the landscape of the pass. > Fig. 4-5
Origen’s open-air performances create a space
and framing for nature and the real world to stage its-
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elf, when banks of fog rise up from the valley and flood
the stage. Nature becomes part of the performance -
a stark contrast with the boxed-in theatre of old that
celebrates total control over the stage and excludes
the vagaries of nature. When nature, however, is invi-
ted into the performance, things happen that no stage
technician could achieve. All performances are set at
dusk, with each show timed to coincide with sunset.
The actors and dancers have to open up to the novel
space and experience and learn to improvise.
Something new is born when the unconventional
space demands new forms of expression.

FREEDOM FROM NOTHING

The villages, valleys, and mountains that are the
home of Origen have long been fighting the burden of
rural flight, lacking innovation, and aging populations.
These are not the expected places for professional
cultural festivals. Naysayers predicted a quick end to
the venture, as it lacked a natural audience, spaces,
artists, funding, and sponsors. Looking back, the
opposite proved true: It was exactly the lack of real
infrastructure that inspires a new look at existing and
emotionally charged spaces and places. The seemin-
gly disenfranchised region revealed itself as the per-
fect place for uncomplicated processes, concentrated
work, and real freedom. > Fig. 6

“The absence of structure
makes you free.” Giovanni Netzer


https://www.youtube.com/watch?v=VglSCjEzHDg
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GIOVANNI NETZER | KULTURSTIFTUNG ORIGEN | Giovanni Netzer ist
Theologe, Kunstgeschichtler und promovierter Theaterwissenschaft-
ler. 2005 grundete er die Kulturstiftung Origen, die jahrlich mehrere
Theaterfestivals ausrichtet, denkmalpflegerische Projekte initiiert
und textile Werkstatten unterhalt. Netzers Bihnenarbeiten sind
gepragt von kultischem Formenmaterial, von experimentellem Land-
schaftstheater und von der Sprachenvielfalt seiner Heimat. Origens
Projekte wurden vielfach ausgezeichnet, u. a. mit dem Biindner Kul-

turpreis, dem Hans Reinhart-Ring und dem Wakkerpreis.

82

GIOVANNI NETZER | FUNDAZIUN ORIGEN | Giovanni Netzer, theolo-
gian and art historian with a PhD in Theatre Studies, founded the
Origen Cultural Foundation in 2005, which organizes several theatre
festivals each year, initiates projects for the preservation of histori-
cal monuments, and operates textile workshops. Netzer's stage
works are characterized by cultic forms, experimental landscape the-
atre, and the linguistic diversity of his homeland. Origen’s projects
have received numerous awards including the Biindner Kulturpreis,

the Hans Reinhart-Ring, and the renowned Wakkerpreis.
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2-3) Julierpass, 2010. Photo © Benjamin Hofer | Origen

4)
5)
6)

La Tor Cotschna, 2017. Photo © Christian Brandstatter | Origen
La Tor Cotschna, 2018. Photo © Origen

Calvadeira, Winter Theatre in Riom, 2016.

Photo © Christian Brandstatter | Origen
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> Website: origen.ch

> Lecture: Giovanni Netzer, Symposium ‘Soft Space’ 2019


http://www.origen.ch/Origen.5.0.html?&L=0
https://www.youtube.com/watch?v=VglSCjEzHDg
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BLICK AUS DEM RAUM

TUUNE-KRISTIN VAIKLA + URMO VAIKLA, VAIKLA STUDIO, TALLINN

Vaikla Studio schafft und reflektiert Raume und stellt
dabei die Konventionen der Innenarchitektur und der
raumlichen Nutzung infrage. Sie arbeiten an Projek-
ten auf Praxis- und Forschungsebene und erkunden
seit vielen Jahren die sozialen und kilnstlerischen
Dimensionen des Raums. Tidne-Kristin Vaikla und
Urmo Vaikla setzen sich mit dem physischen Raum
auseinander, beschaftigen sich aber immer wieder mit
digitalen Schichten, da sie der Ansicht sind, dass alle
Raume als Schichten tber Schichten verstanden wer-
den miussen. Sie integrieren digitale Medien in ihre
Projekte, um die Natur in den Innenraum zu Uberset-
zen. Dies ist ihre Antwort auf das heutige Estland, das
mit seiner nationalen digitalen Strategie weltweit fiih-
rend ist und gleichzeitig in seiner Landschaft veran-
kert bleibt.

DIGITALE RAUMSCHICHT

Fur die estnische EU-Ratsprasidentschaft gestal-
tete das Vaikla Studio die temporaren Biiros in einem
ehemaligen Industriegebaude. Der im Gebaude
bereits beherbergte <Tallinn Creative Hub> (Kultuurika-
tel) ist ein Veranstaltungsraum und Heimat fir die
Kreativindustrie. In diesem Raum stellte sich Estland
durch ein visuelles Gestaltungskonzept als innovativer
E-Staat vor, in dem digitale Maéglichkeiten neue
Arbeitsformen kreieren. Im urbanistischen Europa
verfligt das griine Estland Uber attraktive und unbe-
rihrte natirliche Ressourcen, die gekonnt mit dem
Potenzial der digitalen Welt verflochten sind. Nahtlos
verbundene Technologie und Kreativitdt, die im
modernen, fliessenden Rhythmus des Lebens pulsie-
ren, bildeten die Botschaft, mit der Estland sich als
Inhaber der EU-Ratsprasidentschaft prasentierte. Vai-
kla Studio verwendete digitale Medien, um land-
schaftsbezogene Bilder und Eindriicke in die kahle
Architektur des alten Kraftwerks zu integrieren. Die
fir den <Tallinn Creative Hub> charakteristische indus-
trielle Atmosphare wurde so durch eine digitale Ebene
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ergénzt, die die Dynamik der Natur, wie die Bewegung
der Luft oder das Fliessen des Wassers visualisierte.
Mithilfe eines digitalen Impulses wurden Informatio-
nen, wie die Windgeschwindigkeit einer nahe gelege-
nen Wetterstation und die Wellenhdhen aus der Bucht
von Tallinn, in raumliche Installationen tbertragen.

«Wie konnen wir Natur in eine
digitale Realitat Gbersetzen?»

Urmo Vaikla

Die digitale Bildschirmwand (Eingang), das beleuchtete
Textil (Kraftwerk) und die kinetisch beleuchtete Decke
des Konferenzraums (Turbinenhalle) wurden durch die
digitalen Inpulse aktiviert. Der Ausgangspunkt fir die
Aktivierung sind technologische Daten, die in ihrer
spezifischen Anwendung den Charakter der jeweiligen
Installation bestimmen. Es sind raumpragende Ele-
mente, die die dusseren Wetterbedingungen in visu-
elle Erlebnisse im Innenraum (bersetzten. Die drei
medialen Installationen wurden in Zusammenarbeit
mit Platvorm, ein Studio fir Datenvisualisierungen,
realisiert. > Abb. 1-3

Es entstand eine Kombination aus physischem
Raum und interaktiven Oberflachen, die den <Tallinn
Creative Hub> zu einem konzeptionellen Ganzen ver-
band. Mit der Uberlagerung von digitalen Schichten
gelang es Vaikla Studio, den Raum zu erweitern. Sie
|6sten die starren Grenzen auf und brachten das
Aussere nach innen.

Die gestalteten Raumlichkeiten vermittelten den
internationalen Gasten ein Gefiihl fir die estnische
Natur und ihre ortsspezifische ldentitat.

RAUM ERWEITERN,
GESCHICHTEN UBERLAGERN

SCHICHTUNG DER GESCHICHTE

Fir den estnischen Pavillon an der Architektur-
biennale 2012 in Venedig stellt Vaikla Studio die Kon-
zerthalle <Linnahall> in Tallinn in den Fokus. Das seit
langem verfallene Gebaude brachte sie dazu, sich zu
fragen: Wie lang ist das Leben eines Gebaudes? Die
<Linnahall> wurde 1980 als modernistisches Bauwerk
im Stadtzentrum von Tallinn errichtet, wobei niemand
damit rechnete, dass das prestigetrachtige Gebaude
innerhalb einer Generation dem Verfall preisgegeben
wiirde. Seine Wande sind mit Graffiti bedeckt, Moos
und Flechten wachsen auf den Treppenstufen und
zwischen den Stufen sprieBen Grasbischel. Die <Lin-
nahall> ist damit ein Denkmal der Verganglichkeit
geworden. Die Ausstellung umfasste Originalmobiliar
und einen Film, der Besucher und Besucherinnen auf
eine emotionale Reise durch das Gebaude mitnahm.
Erzahlt wurden persénliche Geschichten von Men-
schen zu diesem einzigartigen Ort. > Abb. 4

«Wenn wir wissen, dass eine Sache
nur voriibergehend ist, kénnen

wir ihre Schénheit schatzen. Wir
kdnnen uns an einem blihenden
Kirschbaum erfreuen und seine
Verganglichkeit bewundern.»

Alari Allik, Japanologe, Zitat aus dem Film <Wie lange ist die Lebensdauer

eines Geb&udes?>

Geschichten ergédnzen den Raum um eine emotionale
Schicht. Dabei geht es Tlline-Kristin Vaikla und Urmo
Vaikla weniger um das Ermitteln von historischen
Daten, als vielmehr um die Moglichkeit, durch
Geschichten in der Zeit zurlickzugehen und verlorenes
Wissen wieder in den Fokus zu riicken.

Das Uberlagern von Geschichten und digitalen
Medien im Raum ist eine kreative Methode, um die
physischen Grenzen der Architektur zu verwischen und
den Raum um zusatzliche Bedeutungen zu bereichern.
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«Es geht nicht um Geschichte,

es geht nur um Schichten. Die
gedankliche Ebene im Raum kann
ohne Zahlen und Daten gelesen
werden. Durch Geschichten kann
man in der Zeit zuriickgehen und
verlorenes Wissen wieder in den
Fokus riicken.» Tiine-Kristin Vaikla

Kein Gebaude halt ewig. Doch in der heutigen Welt,
glaubt Vaikla Studio, dass es nicht besonders nach-
haltig ist, hochwertige Architekturen aufzugeben,
denn gerade diese Geb&dude haben das Potenzial, zeit-
gemassen Erfordernissen angepasst und weiterge-
nutzt zu werden. Um ein Gebaude zu erhalten, muss
es sich andern. Wie kdnnen neue Nutzungen fir
bestehende Architekturen gefunden werden? Der Wie-
deraufbau, also das anpassungsfahige Recycling, hat
gezeigt, dass alte Gebaude neue Funktionen oft noch
besser erflillen kénnen als moderne Gebaude, die fir
diese spezifischen Funktionen konzipiert wurden. Der
Bezugspunkt der Moderne — Form folgt Funktion —
spricht natirlich dagegen. Vielleicht besteht die gros-
se Herausforderung flir zeitgendssische Innenarchi-
tektinnen und Innenarchitekten genau darin, Uber
diesen Designleitsatz hinauszugehen.


https://www.youtube.com/watch?v=4fA0KXKympE

OPENING SPACES,
INTERWEAVING NARRATIVES

LOOKING OUT OF SPACE

TUUNE-KRISTIN VAIKLA + URMO VAIKLA, VAIKLA STUDIO, TALLINN

Vaikla Studio has been challenging the conventions of
interior architecture and spatial use while creating and
reflecting on space. They are working on projects in
practice and research level, exploring the social and
artistic dimensions of space for many years. In
grappling with physical spaces, Titne-Kristin Vaikla
and Urmo Vaikla keep returning to digital layers, as
they believe that all spaces need to be understood as
layers upon layers. They weave digital media into their
projects in order to translate and transform outside
nature into a part of interior space. This is the Studios
response to the Estonia of today, leading the world
with its national digital strategy, while staying groun-
ded in its landscape.

SPACE, LAYERED DIGITALLY

Vaikla Studio was commissioned with redeveloping
a former industrial building to house the temporary
offices for Estonia’s EU presidency in 2017. The buil-
ding is home to ‘Tallinn Creative Hub’ (Kultuurikatel),
an event space and home to creative industries. With-
hin this space Estonia introduces itself, through a
visual design concept, as an innovative e-state where
mobile opportunities have found novel, working solu-
tions. In urbanist Europe, green Estonia holds attrac-
tive and untouched natural resources skilfully inter-
twined with the potential of the digital world.
Seamlessly connected technology and creativity, pul-
sating in the modern flowing rhythm of life, form the
message Estonia is using to present itself as the hol-
der of the Presidency of the Council of the European
Union.

“How can we convert the idea of
nature into digital reality?” umovaika

Vaikla Studio decided to bring nature in from the out-
side by using digital media to integrate images and
impressions in the bare architecture of an old power
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station. The industrial atmosphere, characteristic of
the ‘Tallinn Creative Hub’, is enhanced with the addi-
tion of a digital level, visualising the dynamics of
nature, such as the movement of air or the flowing of
water.

With a digital impulse coming from a live recording
of the wind speed from a nearby weather station and
wave height from Tallinn Bay, the digital screen wall
(Entrance), the illuminated textile (Power Station),
and the kinetic illuminated ceiling of the main meeting
hall (Engine Hall), are activated. Each solutions is
activated by a similar type of source: data, expressed
through the characteristic means of each object. The
three media installations realised in collaboration with
Platvorm, a data visualisation studio, became forma-
tive elements for the resulting space, translating the
outside weather condition into changing visual experi-
ences inside. > Fig. 1-3

The digital layers let Vaikla Studio expand on the
material layers of the space. They dissolve the rigid
boundaries and bring the outside in. The combined
effect of these spatial solutions and interactive sur-
faces ties the ‘Tallinn Creative Hub’, into a conceptual
whole, which provides international guests the oppor-
tunity to relate to Estonian nature and a sense of site-
specific identity.

THE LAYERING OF HISTORY

For the Estonian pavilion at the 2012 Venice
Architecture Biennial, the curators set their sights on
the ‘Linnahall’ concert hall of Tallinn. Long derelict,
the building led them to wonder: How long is the life of
a building? The ‘Linnahall’ was built as a modernist
piece in the urban centre of Tallinn in 1980, with
nobody expecting the prestigious building being left to
decay within a generation. Its walls are covered with
graffiti, moss and lichen growing on its steps, and
tufts of grass springing up between the stairs. The
‘Linnahall’ has become a monument to transience. The

OPENING SPACES,
INTERWEAVING NARRATIVES

exhibition curated by Vaikla Studio included original
furniture from the Linnahall and a film taking visitors
on an emotional journey through the building, telling
the personal stories that people connect with this
unique place. > Fig. 4

“When we know that something is
transient, we learn to appreciate
its beauty. We take pleasure in the
cherry blossom and are fascinated
by its fleeting presence.”

Alari Allik, japanologist, from the film 'How long is the life of a building?'

Stories add an emotional layer to a space. The authors
of the exhibition care less about discovering the hard
historical facts of a building, but about taking stories
further back in time and bringing back lost knowledge
from the past. Superimposing narratives and digital
media in a space is a creative means for opening up
the physical boundaries of architecture and imbuing a
space with more meaning.

“It is not about stories, but about
layers. We can read a space’s
mental layer without facts and
figures. Stories can take us back
in time and retrieve knowledge
we have lost.” Tiine-Kristin Vaikla

In the long run, no building lasts forever, yet in today’s
world, in the wake of the global economic crisis, they
believe it is not particularly sustainable to abandon
buildings with quality architecture which have the
potential for contemporary alterations. In order to pre-
serve a building, it must change. How can new uses
be found for buildings? Reconstruction, in other words
adaptable recycling, has demonstrated that old buil-
dings can often satisfy new functions even better than
contemporary architecture that is purpose-designed
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for these functions. The dictum of modernism — form
follows function — naturally argues against this. Maybe
the great challenge to architects is to move beyond
this reference point.


https://www.youtube.com/watch?v=4fA0KXKympE
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TUOUNE-KRISTIN VAIKLA + URMO VAIKLA | VAIKLA STUDIO | Das
mehrfach ausgezeichnetes Blro aus Tallinn schafft Raume im
Bereich Architektur und Kunst und kreiiert Innenarchitekturen, Ins-
tallationen, Filmproduktionen, Fotografien und Inszenierungen. Vai-
kla Studio arbeitet an Projekten in der Forschung und Praxis und
reflektiert die sozialen und kiinstlerischen Dimensionen des Rau-
mes. Die Projekte des Biros wurden international ausgestellt: an der
Architekturbiennale in Venedig, am Architekturfilmfestival in Wien,
an der Biennale flr zeitgenossische Kunst in Moskau usw. Das Biro

leitet aktuell die Kiinstlerresidenz KORDON auf der Insel Hiiumaa.

TUUNE-KRISTIN VAIKLA + URMO VAIKLA | VAIKLA STUDIO | Winner of
numerous awards, the Tallinn based Vaikla Studio, reflects on the
social and artistic dimensions of space in the broader fields of
architecture and the arts. They create interior architecture, spatial
installations, filmproductions, photographes, and performances.
The studio’s projects have been exhibited internationally, e.g., at the
Venice Architecture Biennale, Architecture Film Festival in Vienna,
Moscow Biennale of Contemporary Art. The office from Tallinn is cur-
rently running the KORDON Residency for artists based on the Esto-

nian island of Hiiumaa.

1)

3)

4)
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Estonia’s EU presidency, Entrance, 2017. Photo © Platvorm
Estonia’s EU presidency, Power Station, 2017.

Photo © Studio Vaikla

Estonia’s EU presidency, Engine Hall, 2017.

Photo © Studio Vaikla

Estonian National Exhibition, 13th International Architecture

Biennal in Venice, 2012. Photo © Studio Vaikla
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> Website: vaiklastudio.ee
> Lecture: Tulne-Kristin Vaikla und Urmo Vaikla,

Symposium ‘Soft Space’ 2019


http://www.vaiklastudio.ee
https://www.youtube.com/watch?v=4fA0KXKympE

RAUM ERWEITERN,
GESCHICHTEN UBERLAGERN

BEGEHBARE NARRATIVE

KARSTEN HUNECK + BERND TRUEMPLER, KHBT, LONDON/BERLIN

Karsten Huneck und Bernd Truempler verstehen sich
nicht nur als Konzeptentwickler und Planer, sondern
genauso als Handwerker. Beide Architekten sind
gelernte Schreiner und beteiligen sich aktiv an der
Umsetzung. Daraus resultieren fliessende Arbeitspro-
zesse und auch die Moglichkeit, die eigenen |deen
selbststandig zu realisieren. KHBT ist Teil eines Netz-
werks mit dem Namen «Office for Subversive Architec-
ture> (osa). Das Netzwerk ist sowohl Experimentier-
feld fir Raumstudien und Materialexperimente als
auch Inspirationsquelle far ihr eigenes Biro. Die Pro-
jekte von KHBT entstehen zwischen London und Ber-
lin und siedeln sich zwischen Kunst und Architektur
an.

SUBVERSIVE ARCHITEKTUR

Der Titel des Vortrags <Inhabitable Fictions> steht
sinnbildlich fur die subversive Haltung, mit der KHBT
klassische Sichtweisen aufbricht und neue architekto-
nische Ansatze findet. Sie wollen die Logik des Ortes
ihres zuklinftigen Projekts verstehen und am Ort auch
die Initialziindung dafiir entdecken. |hre Raumwahr-
nehmung geht Uber das Offensichtliche und physisch
Vorhandene hinaus. Mit ihrer narrativen Herangehens-
weise wollen sie Raume nutzen, um Geschichten zu
erzahlen und Antworten zu finden auf die Frage, was
uns ein Ort zu sagen hat.

Eine offene Denk- und Herangehensweise ist flir
Karsten Huneck und Bernd Truempler denn auch ent-
scheidend fur die Ideenfindung. Sie arbeiten eng mit
anderen Disziplinen aus der freien Kunst, der Theater-
wissenschaft und der Technologie zusammen, um
Orte zu schaffen, die inspirieren und die Menschen
auf eine Reise mitnehmen.

«Es geht darum, weiterzudenken,
was bereits vorhanden ist.» Karsten Huneck

RAUM ERWEITERN,
GESCHICHTEN UBERLAGERN

NARRATIVE RAUME

KHBT entwickelt stadtebauliche Interventionen,
Innenrdume und virtuelle Installationen. Dabei (iberla-
gern sie das Nichtmaterielle mit dem physischen
Raum.

Fir das Urban Light Festival in Bergkamen, im
deutschen Ruhrgebiet, wahlte KHBT mit ihrem osa-
Partner Oliver Langbein und dem Theaterwissen-
schaftler Christoph Rodatz ein leer stehendes Hoch-
haus flr ihre Intervention <Discharge, Recharge>.
Nach einer Begehung der Innenrdume entstand die
Idee, die Geschichten der ehemaligen Bewohnerinnen
und Bewohner zu erzahlen. In einem ersten Inszenie-
rungsschritt wurde der fiir den Abbruch vorgesehene
Wohnturm komplett mit schwarzer Farbe angestri-
chen. Damit wurde der Turm quasi negiert, er ver-
schwand in der Nacht und bot eine Projektionsflache
fir eine choreografierte Laserprojektion, welche die
Gebaudestruktur mit ihren vertikalen Erschliessun-
gen, Wohngeschossen und Fenster6ffnungen zeigte.
Das gleichzeitige Abspielen von Interviews mit den
Erzéhlungen Uber das Leben in diesen Raumen liess
das Geflihl entstehen, man koénne hinter die Fassade
und in die Seele des Gebaudes schauen. > Abb. 1

Das Nichtmaterielle thematisierten die osa-Part-
ner Oliver Langbein und Britta Eiermann zusammen
mit KHBT auch in ihrem Projekt <B51s. Sie entwickel-
ten das Konzept einer zentralen Begegnungszone fir
ein zukinftiges Wohngebiet. Dies entstand auf einem
Parkplatz im Gebiet Franklin Field in Mannheim, wo
sich wahrend des Zweiten Weltkriegs ein amerikani-
scher Stutzpunkt befand. Diese Ausgangslage veran-
lasste die Entwerfer, die Geschichte des Orts mit einer
erfundenen Geschichte zu verknipfen. Die fiktive
Geschichte erzahlt von geheimen, militarischen Anla-
gen im Untergrund und inspirierte im Realen dazu, die
bestehenden Asphaltflachen aufzuschneiden, zu ver-
setzen, neu zu arrangieren und den Untergrund teil-
weise freizulegen. Die Umsetzung des Bauprozesses
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wurde als partizipatives Event geplant, bei dem die
Bewohnerinnen und Bewohner Mannheims bereits bei
der Entstehung Teil dieses 6ffentlichen Platzes wer-
den konnten. Das Projekt ist in der Ausfiihrung pra-
zise und konkret, andererseits wird der Raum — Uber-
lagert durch die Geschichte — zu einem Soft Space.

> Abb. 2-3

UNSCHARFE RAUME

Der Soft Space als ein unscharf ausformulierter
Raum kam auch in der Installation <Un-Veiled> flr das
Royal Institute of British Architects in Liverpool zum
Ausdruck. Fir die temporare Intervention wahlte KHBT
ein ephemeres Material. Mit einem roten Baunetz kre-
ierten sie ein Volumen, das das gesamte Atrium bei der
Er6ffnung des Neubaus ausfiillte. Das Baunetz als
Material, das normalerweise als Schutz bei Neu- oder
Umbauten eingesetzt wird, erhielt bei dieser Installa-
tion eine andere Funktion: es wurde selbst zum Bau-
material und enthillte in seinem Inneren vier architek-
tonische Volumen als Negativform. > Abb. 4

Die subversive Materialwahl, wie sie auch bei
anderen Projekten von KHBT eingesetzt wird, kreiert
durchlassige Raume mit unscharfen Grenzen. Diese
durchlassigen Grenzen waren auch das Thema bei
einem temporaren Veranstaltungsraum fir die Kunst-
biennale in Liverpool. Dabei stand die Frage im Zent-
rum, wie ein durch die Aussicht reizvoller Ort eine
Baustruktur vertragt, die nicht im Weg stehen sollte.
Durch die Verwendung des klassischen Industrievor-
hangs aus PVC-Streifen als Fassade entstand ein
durchlassiges Gebaude, durch das die Leute an jeder
Stelle diffundieren konnten. Nicht planbar waren aber
die Lichtwirkung oder das Verhalten bei Wind,
wodurch das Gebaude einen lebendigen und expressi-
ven Charakter bekam. Fir KHBT war es ein Erkennt-
nisgewinn, wie unscharfe Raume ein Eigenleben ent-
wickeln, das zur Inspiration des Betrachters und der
Nutzerin fihrt und damit neue Geschichten schreibt.


https://www.youtube.com/watch?v=IjWL2hQRJzk

OPENING SPACES,
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INHABITABLE FICTIONS

KARSTEN HUNECK + BERND TRUEMPLER, KHBT, LONDON/BERLIN
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Karsten Huneck and Bernd Truempler consider them-
selves more than conceptual developers or planners.
As true craftsmen, both architects draw on their origi-
nal training as joiners and are committed to being
actively involved in making their visions come to life.
This has led the network to adopt fluid workflows that
allow opportunities to independently test new con-
cepts. KHBT is part of the network ‘Office for Subver-
sive Architecture’ (osa), a shared forum for experimen-
ting with new spatial ideas and a source of inspiration
for their own studio’s work. The projects of KHBT are
born in London and Berlin and straddle the boundary
between art and architecture.

SUBVERSIVE ARCHITECTURE

The title Inhabitable Fictions suggests the subver-
sive attitude with which KHBT challenges conventio-
nal thinking to find new architectural opportunities.
The point is to understand the essence of the space
its projects will occupy, often sparked by a visit to the
site itself. Its perception of the space tries to go bey-
ond what is evident and physically visible. A narrative
approach is chosen to let spaces tell stories and give
new answers to the question of what a place is trying
to tell us.

Openness is paramount for Karsten Huneck’s und
Bernd Truempler’s thinking and practice as it is for the
ideation process. The team works closely with other
disciplines, ranging from visual and dramatic arts to
technology, to create spaces that inspire and take
people along on journeys of discovery.

“It is about taking what is there,
and spinning it further.” Karsten Huneck

OPENING SPACES,
INTERWEAVING NARRATIVES

NARRATIVE SPACES

KHBT creates urban development interventions,
interior spaces, and virtual installations that superim-
pose and enmesh the non-material with the material
world.

At the Urban Light Festival in Bergkamen, in the
heart of Germany’s historic Ruhr region, KHBT and
their osa partner Oliver Langbein and theatre scholar
Christoph Rodatz chose a vacant high-rise as the
stage for their narrative intervention Discharge,
Recharge. Experiencing the vacated spaces for the
first time, the idea was born to tell the stories of the
building’s former occupants. The tower block, long
scheduled for demolition, was painted in stark black
for their intervention’s first scene — negating the
architecture by letting it disappear in the dark of the
night and leaving it a mere backdrop for a lightshow
choreography that used lasers to reveal the building’s
essential structure, vertical apertures, horizontal lay-
ers of residential floors, and pattern of windows.
Accompanied by interviews retelling the experience of
living in these spaces, the performance created an
impression of lifting the actual and proverbial facade
of the building and looking into its living soul. > Fig. 1

The non-material again became the leitmotif in
KHBT'’s next collaboration with its osa partners Oliver
Langbein and Britta Eiermann for the B51 project. For
its concept of a new residential development with a
shared meeting grounds at its heart, the team chose a
parking lot in Mannheim’s Franklyn Field, a former US
army barracks. The history of the place lent itself to
fabulation: A fictional story of secret underground
military installations as the inspiration for digging up,
moving, and rearranging the tarmac surface and
revealing the ground below. The construction process
itself became a participative event that made the peo-
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ple of Mannheim part of the creation of their newest
public space. Despite the deliberately precise and
clearly defined execution of that activity, its narrative
cast a new layer of uncertainty over the location to
turn it into a true soft space. > Fig. 2-3

BLURRED SPACES

Soft spaces as blurred, undefined spaces were
again explored in the installation Un-Veiled at the
Royal Institute of British Architecture in Liverpool.
Karsten Huneck and Bernd Truempler chose distinctly
ephemeral material for their temporary intervention.
Red construction netting was used to create a physi-
cal presence that filled the entire atrium of the new
RIBA site. A material normally employed for safety
during construction and redevelopment acquired an
entirely new meaning and function: it became building
material in its own right, containing three-dimensional
negatives of four architectural objects. This subversive
choice of material — a common element in KHBT's
projects — creates open spaces with undefined bound-
aries. > Fig. 4

Such unbounded spaces were revisited by KHBT in
its temporary event space for the Liverpool Art Bien-
nial, trying to answer how architecture can be inserted
into a space with unique vistas, without obstructing
those views. A conventional PVC curtain, as commonly
used in industry, was reemployed to create a permea-
ble building that visitor would not enter, but blend
into. The design consciously included unpredictable
elements, such as the effects of wind and light, giving
the building its own living expressiveness. For KHBT,
the project revealed how blurred spaces obtain a life
of their own, inspiring those who see or occupy them
and writing new stories every time.


https://www.youtube.com/watch?v=IjWL2hQRJzk
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KARSTEN HUNECK + BERND TRUEMPLER | KHBT | Karsten Huneck
und Bernd Truempler entwickeln Ideen, Raume und Geb&ude nach-
dem sie die Aufgabenstellung sorgfaltig destilliert und die Eigenhei-
ten des bestehenden Ortes berticksichtigt haben. KHBT hat Raume
geschaffen, die mehrfach publiziert wurden und hat diverse Preise
gewonnen, wie 2009 die «spezielle Anerkennung> beim <Young
Architect of the Year Award>. KHBT Uberschreitet Grenzen und baut
einzigartige Raume, die sich zwischen Kunst und Architektur befin-
den, variierend von minimalen Installationen bis hin zur Konstruk-
tion von Gebauden und zu urbanen und rdumlichen Strategien. Kars-
ten Huneck ist Professor fiir Architektur an der Berlin International

University of Applied Sciences.

KARSTEN HUNECK + BERND TRUEMPLER | KHBT | Karsten Huneck
and Bernd Truempler craft ideas, spaces, and buildings after care-
fully distilling the brief and considering the inherent nature of the
existing environment. KHBT has created spatial works of local and
international significance which are published widely and have won
various awards such as a ‘special commendation’ at the prestigious
‘Young Architect of the Year Award’ in 2009. KHBT crosses bounda-
ries and builds unique spaces that are situated between art and
architecture, varying from minimal installations to the construction
of buildings and urban or spatial strategies. Karsten Huneck is Pro-
fessor of Architecture at Berlin International University of Applied

Sciences.

OPENING SPACES,
INTERWEAVING NARRATIVES

Discharge, Recharge, Urban Light Festival, Bergkamen,
2013. Photo © Johannes Marburg

2-3) B51, Mannheim, 2019. Photo © Johannes Marburg

Un-Veiled, Royal Institute of British Architects
(RIBA North), Liverpool Biennial, 2017.
Photo © Johannes Marburg
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> Website: khbt.eu
> Lecture: Karsten Huneck and Bernd Truempler,

Symposium ‘Soft Space’ 2019


http://khbt.eu
http://khbt.eu
https://www.youtube.com/watch?v=IjWL2hQRJzk
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SYMPOSIUM
2019

Zum zweiten Mal fand mit dem Symposium <Soft
Space> eine Fachveranstaltung zu aktuellen und rele-
vanten Fragestellungen aus dem Bereich Innenarchi-
tektur mit Fachleuten aus Forschung und Praxis in der
Schweiz statt. Entstanden ist es in Kooperation mit
der Vereinigung Schweizer Innenarchitekten/Architek-
tinnen VSI.ASAI. und der Forschungsgruppe Innenar-
chitektur der Hochschule Luzern — Technik & Archi-
tektur. Das Symposium bot eine inspirierende
Plattform zum fachlichen Austausch und zum geselli-
gen Netzwerken.
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The ‘soft space’ symposium was the second such pro-
fessional event to take place in Switzerland and fea-
ture experts from research and practice who focus on
topical issues in the field of interior architecture.
Organized in cooperation with the Swiss Association
of Interior Architects VSI.ASAIl. and the Research
Group of Interior Architecture of the Lucerne Univer-
sity of Applied Sciences and Arts HSLU, the sympo-
sium offered a inspiring platform for professional
exchange and social networking.

1)
2)

Sibylla Amstutz, Curator

Nicole Hartmann, Curator
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3) Bijgrg Aabg
4)  Meret Ernst + Bjgrg Aabg
5)  Nikoline Dyrup Carlsen + Svend Jacob Pederson

6) Leonid Slonimskiy
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7)  Stefan Carsten + Meret Ernst

8) Randi Jensen + Meret Ernst

9) Daniel Keller + Marc Nussbaumer
10) Marie Brackman + En Xi Wu

11) Murielle Schumacher
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12)

13)
14)
15)
16)

Meret Ernst, Giovanni Netzer, Alisa Andrasek,
Bernd Truempler + Karsten Huneck

Bernd Truempler + Karsten Huneck

Alisa Andrasek

Tutne-Kristin Vaikla + Urmo Vaikla

Giovanni Netzer

SYMPOSIUM
2019

107



SYMPOSIUM

201

DANKE

Herzlichen Dank an die Referentinnen und Refe-
renten, die unserer Einladung gefolgt sind und ihre
Sicht auf das Thema «Soft Space: Auflésung der Gren-
zen> am Symposium darlegten und diskutierten. Fir
das grosse Engagement bei der Vorbereitung und
Durchfliihrung des Symposiums danken wir allen Hel-
ferinnen und Helfern sowie dem Institut fir Innenar-
chitektur und dem VSI.ASAI. fir ihre Unterstiitzung.
Allen unseren Sponsorinnen und Sponsoren, die das
Symposium mit ihrem finanziellen Beitrag ermoglicht
haben ein herzliches Dankeschén.

Prof. Sibylla Amstutz + Nicole Hartmann
Forschungsgruppe Innenarchitektur, Hochschule Luzern

Remo Derungs
Prasident VSI.ASAI.
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would also like to thank all those who have helped us
for their great commiment in preparing and realizing
the symposium. Our thanks and appreciation as well
to the Institute of Interior Architecture and VSI.ASAI.
for their support. And, a very warm thank you to all our
sponsors who made the symposium possible through
their financial contributions.

Prof. Sibylla Amstutz + Nicole Hartmann
Research Group of Interior Architecture,
Lucerne University of Applied Sciences and Arts

Remo Derungs
President VSI.ASAI.
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SIBYLLA AMSTUTZ | Sibylla Amstutz ist Architektin und Professorin
an der Hochschule Luzern — Technik & Architektur sowie Vorstands-
mitglied des VSI.ASAI. Seit 2017 ist sie stellvertretende Leiterin des
Institutes fir Innenarchitektur und leitet die Forschungsgruppe
Innenarchitektur. Sie lehrt, forscht und publiziert in den Bereichen
Wohnen, Biro und bedirfnisgerechtes Planen und Bauen. Dabei
geht sie der Frage nach, wie Raume konzipiert und gestaltet sein
missen, um neue Lebens- und Arbeitsformen zu erméglichen sowie

verandernden Nutzerbedirfnissen zu entsprechen.

SIBYLLA AMSTUTZ | Sibylla Amstutz is an architect and Professor at
the Lucerne University of Applied Sciences and Arts as well as a
board member of the VSI.ASAI. Since 2017, she has been Deputy
Head of the Institute of Interior Architecture and Head of the Interior
Architecture Research Group. She teaches, conducts research, and
publishes in the areas of habitation, office design, and user-centered
planning and building. She explores the question of how spaces have
to be designed in order to enable new living and working forms as

well as changing user needs.
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NICOLE HARTMANN [ Nicole Hartmann hat Innenarchitektur in Basel
und Melbourne studiert. Nach mehrjahriger Praxiserfahrung als Pro-
jektleiterin fir architektonische und szenografische Projekte hat sie
sich 2006 zur Landschaftsarchitektin MAS ETH weitergebildet. Sie
beschéftigt sich mit Gestaltungsaufgaben an der Schnittstelle von
Innen und Aussen, Objekt und Raum. Seit 2017 ist sie wissenschaft-
liche Mitarbeiterin der Forschungsgruppe Innenarchitektur an der

Hochschule Luzern — Technik & Architektur, wo sie lehrt und forscht.

NICOLE HARTMANN [ Nicole Hartmann studied interior architecture
in Basel and Melbourne. After several years of practical experience
as a project manager for architecture and scenography projects, she
continued her education in 2006 to become a landscape architect
MAS ETH. She deals with design tasks at the interface of interior
and exterior, object and space. Since 2017, she has been a research
assistant in the Interior Architecture Research Group at the Lucerne
University of Applied Sciences and Arts, where she teaches and con-

ducts research.
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Damit sich unser Lebensraum nachhaltig weiterentwickelt, analy-
siert und reflektiert die Forschungsgruppe Innenrdume und Inter-
aktionen, hinterfragt tradierte Nutzungen, kombiniert Wissen
aus verschiedenen Disziplinen, schafft neue Handlungsraume,

Uberschreitet Grenzen und schaut in die Zukunft.

LUCERNE UNIVERSITY OF APPLIED SCIENCES AND ARTS
RESEARCH GROUP OF INTERIOR ARCHITECTURE

To ensure that our living spaces continue to develop sustainably, the
research group analyzes and reflects on interior spaces and interac-
tions, questions traditional uses, combines knowledge from different
disciplines, creates new spaces for action, crossing boundaries and

looking to the future.
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«Ein Soft Space entsteht, wenn wir interdisziplinar
planen, Mdéglichkeitsraume schaffen und die
Grenzen des Raums aufldésen, indem wir thn mit
Geschichten Uberlagern.» vie astorinnen

“A soft space is created when we plan in an
interdisciplinary manner, create spaces of

possibility and dissolve the boundaries of the
space by overlaying it with narratives.” e autors

12
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KONNEN UNKONVENTIONELLE
PLANUNGSMETHODEN NEUARTIGE
RAUME SCHAFFEN?

WELCHES POTENZIAL HABEN
INNENRAUME OHNE EINDEUTIGE
ZUORDNUNG VON NUTZUNGEN?

WAS PASSIERT, WENN SICH STARRE
RAUMGRENZEN AUFLOSEN?





