
MODERNITA’ ED EFFIMERO 

Le  continue evoluzioni economiche, sociali e culturali che caratterizzano l’età 

contemporanea influenzano profondamente ogni singolo individuo dando luogo a conflitti 

e tensioni di diversa natura spesso incontrollabili. Le stesse metropoli moderne appaiono 

spazi sovraccarichi che ridisegnano continuamente, quasi in maniera ossessiva, il proprio 

margine, a tal punto da rendere il paesaggio urbano incerto e mutevole. La crescita 

metropolitana è quindi espressione estrema di una sottrazione spaziale territoriale che 

comporta un continua trasformazione formale e al contempo  identitaria della città 

stessa. La metropoli è un parente cresciuto della città, mostruosamente complesso. Non 

vive più delle relazione territoriale con la parte che la circonda, né soprattutto delle 

sue relazioni sociali, essa è spinta da un flusso esterno incontrollato ed incontrollabile.  

Cambia inevitabilmente La figura dell’abitante, inteso proprio come il fruitore degli spazi di 

questo nuovo scenario urbano.  Cambiano le usanze, si creano nuovi rapporti culturali, 

nuove contaminazioni, si tende ad una secca rottura con le proprie radici. La nuova 

metropoli tende ad ignorare la delimitazione territoriale, e quindi ogni evidente 

rimarcatura sociale ed etnica. Essa diviene il luogo del disagio, della precarietà, delle 

difficoltà. La massa umana che attraversa la città è un fluido di corpi che interagisce in 

un modo così instabile, a volte troppo casuale, con tutto ciò che lo circonda, come se 

privo di sensi e necessità proprie. Un insieme di individui orientati verso uno stesso fine 

Calvino dice: “l’inferno dei viventi non è qualcosa che sarà; se ce n’è uno, è quello che è 

già qui, l’inferno che abitiamo tutti i giorni, che formiamo tutti insieme. Due modi ci sono per 

non soffrire. Il primo riesce facile a molti: accettare l’inferno e diventarne parte fino al 

punto di non vederlo più. Il secondo più rischioso ed esige attenzione e apprendimento 

continui: cercare e riconoscere chi e cosa, in mezzo all’inferno, non è inferno, e farlo 

durare e dargli spazio”; Lo stato attuale delle metropoli è uno stato di frontiera dove si 

manifesta un continuo mutamento delle condizioni di vita. La figura dello straniero, inteso 

come estraneo alla comunità, contenitore di tutte quelle paure ormai simbolo della 

quotidianità metropolitana. L’estraneo, il senza famiglia, senza terra, senza amici, il non 

cittadino. Egli non è più ospite accolto dalla comunità, diviene il nemico, catalizzatore 

delle ansie collettive. Le metropoli si ridisegnano come scenario di fondamentalismi 

desiderosi di affermazione propria. Città turbolenta, pericolosa, non più governabile o 

forse mai governata.  Quindi il flusso dei contadini, degli esuli verso la città come 

coronamento di una propria autonomia economica e sociale, motore di crescita della città 

occidentale per tutta l’epoca moderna viene oggi rifiutato. Ogni forma di immigrazione si 

scontra quotidianamente con la tendenza all’esclusione, alla chiusura, all’intolleranza 

nei confronti della presenza fisica dell’altro all’interno di un territorio considerato 

proprio. È quindi inevitabile che ogni tipo di organizzazione della città vada pensato 

tenendo conto anche dei nuovi ospiti e delle loro esigenze abitative, pur se l’occhio 

urbano pare ormai orientato a vedere come unici stranieri i city users, mettendo in secondo 

piano figure meno interessanti che sono comunque il risultato degli stessi processi 

economici e politici che generano i managers itineranti. La ghettizzazione, la segregazione 

non aiuta a risolvere il problema ma lo accentua, va ad inasprire le tensioni e ad 

alimentare i disagi. Ormai le città vanno pensate come luoghi collettivi eterogenei, con un 

tessuto urbano complesso che deve essere costruito, perché la città è l’altro, il diverso. 

Tutte le diverse figure che attraversano il tessuto urbano determinano una molteplicità di 

luoghi, il passo successivo è quello di tentare di ordinarli, percepirne le differenze e le 
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variazioni. Solo attraverso la comprensione dei luoghi si può cercare di percepire 

l’identità dei diversi territori. L’effettiva consapevolezza di altre figure non si 

contrappone alla città tradizionale, può semplicemente aiutare a capire meglio ogni stadio 

relazionale, a non permettere che la città diventi indifferente. Questa tendenza a 

disorientare rende la città un contenitore di follia ed aggressività. Ogni individuo nel 

labirinto manifesta confusione ed incertezza. Si tende ad attraversarla con paura, con 

ansia. La città dell’ottocento, nonostante la rigidità dei rapporti di classe, era dinamica, 

fluida; la città raccontava qualcosa; ora è diverso la città si è settorializzata, si 

percepisce solitudine, mancanza di percezione sensoriale. Il tessuto urbano tende sempre 

più ad espandersi, trovando nuovi equilibri più complessi ed incomprensibili. Nuovi intrecci, 

stratificazioni, legami che permettono alla città di sopravvivere. Reti connesse le une alle 

altre che garantiscono nuova linfa vitale alla metropoli. Le reti di sovrappongono e si 

intrecciano, evolvendo, assumendo nuove forme ed equilibri. Tra le reti visibili e quelle 

invisibili nasce la città contemporanea. Le reti si sovrappongono e creano nodi complessi 

che permettono all’identità locale di aprirsi verso l’esterno. Continuità, circolarità 

permette al nuovo progetto contemporaneo di svilupparsi. La nuova metropoli non è una 

scena fissa, un luogo, ma può forse ridiventare un nuovo luogo. È più come un puzzle 

complesso e intrecciato. Non regolato da forme architettoniche che non riescono a 

contenere la città, più vicina ad un magma in continua evoluzione. La città era stata 

concepita come un contenitore di storia da narrare, oggi la metropoli è più un insieme di 

storie frammentate, individuali e pubbliche, vissute e a volte solo raccontate. Storie che 

però ti influenzano, si insinuano nella tua vita, la modificano, fino a diventare parziali 

verità. Come l’architettura contemporanea che con la molteplicità degli edifici tende a 

divenire racconto di verità, memoria. Racconti frammentati del testo metropolitano. La 

metropoli ha mille volti non più uno solo, un infinità di schegge che cercano di affermarsi, 

di vivere o forse sopravvivere.  

Questa condizione metropolitana si sintetizza nel precario, l’effimero.  

l’aspetto spaziale e temporale di ogni singolo individuo influisce sulla vita quotidiana, 

sulla società, sull’economia. È impossibile perciò ignorare il nodo incrociato di denaro, 

spazio e tempo. La compressione spazio-temporale comporta però inevitabilmente una crisi 

identitaria, un’accentuazione della precarietà e del disagio nella società 

contemporanea.Che cosa è il tempo?  

Il tempo è esserci, è esistere. “il tempo è la sostanza di cui sono fatto. Il tempo è un fiume 

che mi trascina, ma io sono il fiume”. Senza odore, sapore, inafferrabile, irraggiungibile 

questo è il tempo. Nulla può sottrarsi al tempo. In tutto scorre il tempo.  il tempo è 

sentito come qualcosa che ci circoscrive, ci avvolge, e ci domina. Lo spazio e il tempo sono 

due aspetti fondamentali dell’esistenza umana. Eppure si tende a dare per scontato il 

loro significato, ad associarli a semplici luoghi comuni. Nella società moderna sono molti i 

sensi di tempo che si intrecciano. Si passa per degli eventi ripetitivi finalizzati a dare una 

sensazione di sicurezza in un mondo in cui il movimento tende all’oscuro. Ogni aspetto 

temporale influenza materialmente la decisione che un individuo effettivamente sarà 

costretto a prendere. In ugual modo anche lo spazio viene considerato un fatto naturale, 

e il più delle volte banalizzato. Di solito si considera lo spazio come un attributo 

oggettivo delle cose, senza nascondere il fatto che esista un altro aspetto, quello 

soggettivo, figlio della nostra sensazione, della nostra immaginazione, della nostra 

fantasia. Il luogo è simile ad un recipiente immobile. La conclusione più semplice è quella 

che né spazio né tempo sono legati a significati oggettivi liberi da processi materiali, e che 
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solo con un analisi accurata di questi ultimi si può comprendere effettivamente il nostro 

concetto di spazio e tempo. Quindi si tende ad una accelerazione dei processi produttivi e 

del ritmo della vita sociale, e di conseguenza si accentua la caducità delle mode, dei 

prodotti, delle tecniche di produzione, delle idee e delle ideologie. La comunicabilità 

istantanea legata allo spazio diviene di fondamentale interesse, una conquista necessaria 

per la propria affermazione. Velocità, caos e rapido mutare degli eventi; questo è  

l’effimero. tutto ciò che ha una durata breve e determinata. Ormai ogni gesto, ogni 

emozione, ogni respiro esprimono sempre più  il carattere dominante della società e 

dell’intimo esistere contemporaneo. Tutto quello che ci circonda è figlio di sensualità e 

vibrazioni effimere. Nulla di più effimero nel mondo delle rappresentazioni è espresso 

dalla Performance art comprendente molteplici esperienze artistiche avviate da autori 

europei e statunitensi verso la fine degli anni Cinquanta.Il primo happening, per 

dichiarazione del loro teorico Kaprow, è avvenuto nel 1959. L’aspetto fondamentale di 

queste manifestazioni artistiche, happening o più in generale ogni forma di performance, si 

consumano in un breve arco temporale, in un modo quasi teatrale. A differenza del teatro 

però gli happening e  le performance sono temporalmente legati al presente, nello stesso 

tempo dell’artista e del pubblico, senza ruoli distinti e classificanti. Tali manifestazioni si 

presentano come una secca rottura con la tradizione, sono arte senza oggetto da 

collezionare, puro e diretto coinvolgimento del pubblico attraverso mezzi e comportamenti 

eccentrici. Tempi in cui siamo consapevolmente immersi. La performance art è un’azione in 

cui fondamentale risulta la presenza fisica dell’artista o dei performers che ne sono i 

protagonisti. L’opera d’arte non è intesa come un oggetto immobile, ma come un evento che 

si svolge in una fusione di elementi tratti dalla danza, dal teatro, dalla musica, dalla 

letteratura, dalla pittura e dalla scultura. Lo spettatore non ha più una funzione 

passiva, ma viene coinvolto sia emotivamente sia fisicamente. L’origine di questa 

espressione è legata alla cultura futurista, al “teatro d’ oggetti” e alle “scenografie 

animate” di balla e Depero, nonché al gusto dissacrante delle provocazioni dei dadaisti. 

Precursori della performance art sono gli happenings organizzati da Allan Kaprow a New 

York sin dal 1958, che hanno avuto molto seguito tra gli artisti della pop art americana 

come R. Rauschenberg, J. Johns e J. Dine. Tra i primi artisti europei che utilizzano la 

performance art vi sono Y. Klein, le cui modelle dipinte di blu lasciano tracce sulla tela 

bianca, e P. Manzoni, che firma le sue Modelle viventi senza dipingerle. La concezione 

dell’evento artistico come fluire ininterrotto di situazioni ed emozioni prosegue 

nell’azione del movimento internazionale Fluxus, nato nel 1961, di cui hanno fatto parte 

tra gli altri il musicista John Cage, Spoerri, Nam June Paik, Joseph Beuys e Christo. Gli 

sviluppi del  lavoro di questo ultimo furono  nell’ ambito  dell’ arte ambientale, oggi 

infatti viene considerato uno dei precursori della cosiddetta “land art” cioè arte del 

territorio. Christo, Javacheff ed altri, operano interventi sul paesaggio naturale, 

sfruttandone i suoi stessi elementi senza alterarlo in modo permanente ma inducendo solo 

momentanei cambiamenti.  Lo  stesso dichiara: ”…quello   che vogliamo affermare con il 

nostro lavoro, attraverso l’epidermide del drappeggio, è una qualità d’amore e tenerezza 

nei confronti del transitorio e dell’effimero, che sono le leggi della vita…”. le opere così 

prodotte hanno quindi un carattere provvisorio e transitorio, non sono stabilmente 

fissate al luogo in cui sorgono e, temporaneamente posizionate in base ad una serie di 

contrassegni, sono destinate a subire un degrado naturale che restituisce nel tempo i 

luoghi al loro originario stato. L’esperienza della performance art giunge anche in 

Oriente, nel lavoro del gruppo giapponese Gutai. Negli anni Settanta la performance art 
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viene impiegata dagli artisti della body art che usano il proprio corpo come “materia 

espressiva”. Il carattere effimero e transitorio della performance art permette di 

conservare la testimonianza dell’evento solo mediante documentazioni fotografiche o 

video che finiscono spesso per essere identificate come opera d’arte in sé. Altro esempio di 

rappresentazione effimera è la rappresentazione teatrale. I movimenti, le parole e la voce 

dell’attore unite alle musiche e alla scenografia sono eventi irripetibili, evanescenti e 

sfuggenti, sepolti nell’applauso. Il teatro rappresenta la finzione del reale, delle 

relazioni spaziali nelle sue molteplici forme. Nato come terapia di gruppo il teatro si è 

sviluppato. sino a creare un vero e proprio rapporto tra spazio e società, sino a divenire 

un essere virtuale. Il percorso di crescita, con le sue variazioni e scontri, ha sempre 

tenuto conto del passaggio precedente alla ricerca però di nuovi terreni da scoprire, 

nuove problematiche da comprendere, nuovi sentieri da percorrere, alla ricerca di nuove 

interpretazioni spaziali. Architettura e Cinema, molto spesso vengono associati, 

soprattutto per la grande capacità del cinema di raccontare i fatti urbani, la città e i modi 

di abitarla. Gli architetti hanno “usato” il cinema per raccontare e propagandare le loro 

idee, si pensi al cinema futurista, a quello espressionista tedesco dove le città fatte di 

architetture modernissime sono al centro della scena, contenitori e parti integranti 

fondamentali della narrazione cinematografica. Il cinema è la terza dimensione che si 

muove nello spazio mentale e fisico attraverso un codice, un linguaggio fatto di luce, 

suoni, colori, meditazione, silenzio, poesia, rigore formale, contenuto, elementi 

indispensabili anche all’architettura. L’architetto è il regista, colui che coordina gli altri 

operatori, è anche sceneggiatore, direttore della fotografia, scenografo dello spazio che 

costruisce. L’architettura dei film, ossia la struttura narrativa, la scelta di luci e colori 

particolari determinano la buona riuscita dell’opera, molti nella storia del cinema sono i 

film che hanno influenzato l’architettura, in alcuni casi il cinema ha superato la teoria 

architettonica. Con il cinema nacque una nuova visione della città. La città cinematografica 

permette una percezione degli spazi non soltanto in senso orizzontale, ma anche verticale. 

Viene condizionato il punto di vista. Sotto l’aspetto espressivo il cinema considera la città 

in due modi; da un lato la città come elemento scenografico, dall’altra come elemento 

sociale. La città vista e ricostruita attraverso l’obiettivo cinematografico; di qui la città 

chapliniana di tempi moderni, quella del film “metropolis” di fritz lang estremamente 

incisiva, una città geometrica popolata dalle pedine umane sapientemente posizionate. La 

città narrativa di morte a Venezia, svuotata del carattere turistico e impregnata di 

immobilità, di declino e di male, fino ad arrivare al concetto di città intesa come tessuto 

sociale, architettonico, spunto per innescare una questione politica dei film “roma città 

aperta”, “paisà”, “ladri di biciclette”, “uccellacci e uccellini”, città   fatiscenti in cui si 

muove il dramma di uomini e donne, di esseri umani abbandonati. Sono state immaginate città 

future, molto prima che venissero realizzate, sono state create condizioni di vita virtuali 

dove gli uomini vivono in città ipertecnologiche, come in “blade runner”, dove gli edifici-

schermo proiettano nello spazio suoni e immagini, siamo nel 1982, lontani dal progresso 

tecnologico odierno che ci consente di attuare con maggiore facilità queste soluzioni 

progettuali. La contaminazione architettura-cinema e cinema-architettura è evidente in 

alcuni gruppi Radicals, e negli stessi Archigram, storico gruppo di architetti londinesi, 

influenzati dal cinema degli anni sessanta di Kubrick e dai Beatles, riferimenti che hanno 

condotto a Plug-in-City, Walking-City, Istant-City. Non tutto il cinema però nasce intorno 

alla città, ma forse è questo ultimo che ci interessa, quello in cui l’attore protagonista è 

la città reale, la città con una storia ed un’identità precisa, per così dire la città 
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felliniana. Nella maturazione delle avanguardie, della seconda metà del novecento, lo 

spazio della rappresentazione esplode in diverse direzioni, dalla riscoperta del teatro di 

strada, all’individuazione dei luoghi deputati, alla rivalutazione di aree dimesse o 

abbandonate con performance, happening, oltre all’uso degli spazi scenici in soluzioni 

ribaltate sino ai limiti. Il teatro è spazio, e ogni spazio ha una propria sonorità, è ricco di 

vibrazioni minime, come uno strumento che si accorda. Il teatro come spettacolo è opera 

artigianale, unica e irripetibile ogni sera, è un evento di magia tra pubblico e attori, tra 

platea e scenografia, tra buio e luce. Il teatro è il non luogo, un labirinto, intrecci tra 

reale e virtuale, si lega sempre più ad un concetto di architettura mutevole, dinamica, 

effimera. nel teatro lo spazio si trasforma dinamicamente e progredisce nel tempo 

contemporaneamente con le immagini sceniche create; “L’arte non deve rappresentare le 

cose visibili, ma quelle invisibili”; suggerisce l'illusione, non fa finta di essere qualcosa 

che in realtà non è. bisogna ormai cercare di esplorare la scenografia come continua 

scoperta e  risorsa per la progettazione, finalizzata a  riprodurre emozioni di tempo e 

spazio generatrici del  luogo, del testo, racconto pur anche per frammenti, dove la 

possibilità delle letture si rompono in infiniti vortici di sospensioni sensoriali. con il loro 

carattere effimero tendente verso l’immateriale le esposizioni sono le occasioni migliori 

per continue sperimentazioni spaziali e concettuali; luogo in cui il concetto di effimero e 

quello di arte riescono a confrontarsi  con il pubblico. Se ripercorriamo la storia esse 

rappresentano senz’altro i luoghi migliori dove l’effimero ha potuto accrescere e 

acquistare sempre più coscienza spaziale, creando un rapporto unico con la società. È 

quindi nelle esposizioni, sia temporanee che permanenti, che il concetto di “effimero”, 

inteso come categoria estetica,  “cronografia”,  metaforica, prende vita e diviene  la   

chiave  di   volta   per   la  comprensione   del  nesso arte – allestimento - architettura. 

L’effimero che svela i significati più profondi e le potenzialità più nascoste, che rende lo 

spazio vuoto uno spazio nuovo; L’effimero delle manifestazioni cittadine, quel particolare 

modo di fare scenografia che si attua nelle feste, nelle manifestazioni ludiche e nei sacri 

rituali. Le architetture effimere, che con il loro istituzionalizzarsi, diventano costruzioni 

teatrali stabili, proposte per progetti urbani possibili, ci propongono una visione degli 

spazi della città con occhi nuovi e diversi, forse meno superficiali, forse solo più 

passionali e sentimentali, libero sfogo delle capacità sensoriali.  È inevitabile che anche 

l’effimero diventi architettura, quella solida, quella proiettata verso un concetto 

temporale, quella capace di gestire o solamente di comprendere lo spazio. quelle 

architetture che, quindi, decostruiscono e ricostruiscono la città facendocene conoscere 

la struttura, offrendoci punti di vista che ce la fanno capire, apprezzare e  vivere. Ci 

troviamo quindi innanzi un oggetto durevole, un luogo dell’abitare. Ma non possiamo 

dimenticare l’effimero immateriale delle scene digitalizzate delle trasmissioni televisive. 

Un effimero senza traccia nello spazio, un non luogo, senza una vera collocazione, senza 

contesto, senza identità. Un effimero irraggiungibile, che è allusione di uno spazio reale, 

vissuto e respirato, un sogno che procede tra realtà e fantasia. per l'effimero si è disposti 

a lasciarsi andare, ad allentare i freni inibitori che diversamente trattengono le fughe in 

avanti della fantasia. Ciò che deve essere consumato in fretta per poi svanire somiglia 

alle parole che si possono dire con maggior disinvoltura, che ci possono permettere di 

osare. Da una parte l’arte, dall’altra l’architettura. Tra le due, l’allestimento come 

mediazione tra mondi apparentemente sempre più lontani. Il concetto di “effimero”, come 

metafora per comprendere il legame arte – allestimento – architettura. nel rapporto tra 

architettura e allestimento è chiaro come le forme espressive di questo ultimo siano 
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sostanzialmente diverse rispetto a quelle architettoniche. Risulta evidente come 

l’architettura debba fare i conti con il concetto del tempo e viva una cronologia reale; 

mentre l’allestimento viva una situazione cronologica virtuale anche nella situazione più 

affine all’architettura. Oggi il concetto di allestimento presenta una duplice chiave di 

lettura; la prima legata a quella serie di operazioni necessarie per preparare un evento, la 

seconda legata ad una realizzazione effimera, destinata ad una durata specifica, 

mantenendo la sua identità sospesa tra progetto e prodotto finito. È ovvio però come i 

termini padiglioni, esposizioni ci facciano pensare ad eventi allestivi – architettonici, di 

breve durata. Una serie di modi di concepire lo spazio architettonico sono legati ad un  

concetto temporale indefinito, che si indirizza però verso la breve durata. Eventi 

concettualmente legati all’occasione, all’effimero, all’accadimento che ne detta aspetti 

pratici, tra cui quello temporale. Esempi eclatanti sono le manifestazioni temporanee 

cicliche, come la biennale d’arte a Venezia, la triennale di Milano, dove l’allestimento non 

è finalizzato a vendere un’opera d’arte, ma ad esibire un’idea, che prende forma come 

manufatto effimero, un programma forse a volte troppo eversivo per l’utente non ancora 

preparato. Per quanto riguarda la tecnica dell’effimero, essa si articola attraverso due 

ambiti, il primo legato alla forma, ovvero la struttura dell’allestimento, e la seconda 

alla rappresentazione e quindi all’aspetto comunicativo. Allestimento visto come 

confronto tra spazio ospitante e oggetto ospitato, prodotto della più intima relazione tra 

oggetto nuovo ed oggetto esistente; frutto di un pensare moderno, basato sulla 

differenza formale fra opera provvisoria e spazialità stabile. Il gesto allestivo diviene un 

racconto, la rappresentazione di un’idea; quindi solo trovando ambienti e sfondi 

percettivi, continui confronti progettuali  è possibile creare un evento unico,  ambiente 

della comunicazione visiva e della percezione estetica. L’evento allestivo – espositivo, 

descrivibile solo attraverso il rapporto con lo spazio ospitante, generatore di percezioni 

ed emozioni diverse.  Esposizione e spazio esistente, allestimento e architettura, è 

sicuramente interessante riuscire a comprendere cosa succede quando le due entità 

cominciano ad intersecarsi  e a scambiarsi i ruoli. Quello che successe nel 1979 per 

l’estate romana, quello che accadde con la progettazione del teatrino scientifico a via 

sabotino di franco purini dove le architetture effimere sarebbero servite per sperimentare 

sulla possibilità di una durata e quindi di un possibile passaggio a dei veri progetti 

definitivi. Dove l’allestimento tende così ad imporsi al di fuori dalla sua naturale figura 

strettamente legata all’aspetto temporale, divenendo l’estetica dell’effimero e 

influenzando l’architettura e conferendogli quella immagine  di scadenza apparente. Un 

progetto nato dalla necessità di cerare un punto di incontro, di aggregazione e di 

produzione culturale. Cubo di tre piani dove il pubblico si dispone nelle finestre sopra ed 

attorno agli attori, dove il muro diviene il vero spettacolo. Un evento unico di grandissima 

carica scenica e concettuale. L’intervento in via sabotino è di particolare importanza 

perché capace di creare un  significativo legame tra l’elemento che contiene e l’elemento 

contenuto. altro esempio interessantissimo sull’intreccio tra l’effimero e l’aspetto 

puramente architettonico è senza dubbio il teatro del mondo di aldo rossi che  fece la sua 

apparizione a Venezia nel 1980. Il teatro rappresenta il limite tra architettura e 

allestimento, l’equilibrio esatto,   è un’architettura effimera. È la perfetta incarnazione di 

quella che è la concezione rossiana dell’architettura della città. Mai in questo caso 

abbiamo la perfetta corrispondenza tra architettura e città nel senso che non abbiamo la 

presenza di un’architettura fissa e statica bensì di un’architettura mobile che viaggia per i 

canali di Venezia e che diventa di volta in volta un elemento al quale la città deve 
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rapportarsi. Rossi ne parla così: “Questo teatro veneziano è legato all’acqua e al cielo , 

per questo ripetere la sua composizione con i colori e i materiali del mare. Il ferro ed il 

legno sono i materiali del teatro galleggiante non tanto perché questi sia effimero, ma 

perché sono i materiali del mare, di barche e di navi. Così era l’effetto del teatro durante 

la navigazione, un continuo cigolio del movimento appunto come su una nave o in una barca 

nelLa particolare cornice veneziana”. L’intersezione tra architettura e allestimento è uno 

dei caratteri fondamentali dell’architettura di rossi. Il senso dell’effimero è una 

condizione possibile dell’architettura; è una delle possibili proiezioni estetiche. L’aspetto 

simbolico e astratto delle opere di rossi permettono l’utilizzo a qualsiasi scala 

dimensionale, con qualsiasi materiale senza perdere il suo carattere fondamentale. Le 

opere di rossi sono espressione di una realtà virtuale, delle quinte scenografiche, 

espressione di uno spazio teatrale fisso, immutabile ma al contempo  effimere. 

Un’architettura vista come allestimento e comunicazione. Il porto antico di Genova ancora 

una volta diventa il palcoscenico per un’istallazione. Un Grosso Cubo a pochi passi da 

altri totem urbani. l’istallazione di architettura curata dallo studio Carlo Berio, mentre 

L’allestimento artistico interno è del genovese Stefano Grondona pittore, scultore e 

fotografo. Un cubo di dieci metri di lato, dal colore brunito dei rimorchiatori e dei 

transatlantici che echeggia l’architettura del ferro e delle fonderie. Al suo interno un 

percorso multisensoriale. Una sfida accattivante, socialmente colta e vivace. 

Un’architettura effimera dei nostri tempi, temporanea, destinata a sparire ma a rimanere 

nella memoria. Un’architettura dai materiali semplici, tubi innocenti, lastre di acciaio per il 

rivestimento che si contrappongono agli assi di legno dell’interno, sabbia e ghiaia che 

senti sotto i piedi e stuoie di sisal che ti guidano nel percorso interno. Di notte sembra 

galleggiare nell’etere. Architettura come pura fruizione sensoriale. Un’istallazione 

concettuale senza barriere percettive all’interno dello spazio tridimensionale del cubo. 

“L’inconscio è tridimensionale” il visitatore è accolto in una grossa fessura a tutta 

altezza e poi avvolto da un’esperienza che si fa tattile, con gigantesche sculture da 

toccare e scrutare seguendo la loro plasticità e materialità ma anche visiva con la 

contrapposizione di superfici bianche e nere. Suoni, rumori, colonne sonore riempiono lo 

spazio, la gente diventa protagonista dell’istallazione. Le sculture diventano un mondo 

da scoprire con le mani, da accarezzare e definire nella nostra mente cullati dolcemente 

da suoni e dalla riscoperta dei cinque sensi. In  Italia le esperienze di superstudio, 

archizoom, pettena, ed altri  hanno slegato l’architettura dal principio di continuità. La 

voglia di rinnovamento si sviluppa nella sinistra, ma con diverse articolazioni e differenze 

profonde. La sinistra istituzionale che tenta una evoluzione architettonica fondata 

sull’analisi urbana, su una costruzione logica e sul principio di non contraddizione; la 

sinistra estrema, anarchica, tenta di diffondere un concetto si architettura fondato sul 

rapporto con le altre arti e culture, con la natura e l’ambiente, manifestandosi con eventi 

tipo happening, performance ed enviroments. Ma è proprio il capitalismo che li risucchia 

impoverendo l’idea. Lo stesso pettena, che si può considerare come l’intellettuale radical 

che ha interpretato meglio il fenomeno proponendo espressioni sempre legate al concetto 

di effimero,  afferma che “la maggior parte avrebbe ceduto alle lusinghe del sistema 

stesso”. Gianni Pettena, esponente del movimento radicale, ha operato e opera tuttora in 

un ambito disciplinare non definito e definibile. Le sue architetture, sono contro-

architetture. Con operazioni più proprie dell’arte performativa o situazionista e 

aggredisce architettura già esistenti. Il fine apparentemente ludico svela una radice 

anarchica tesa a smantellare le più radicate certezze borghesi. Lo fa sorridendo, ricopre 
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di ghiaccio una scuola, una casa monofamiliare. è una critica palese contro ogni frase 

convenzionale, contro il già detto. Pettena parla una lingua non facilmente riproducibile, 

ma facilmente comprensibile. I suoi gesti, precari ci ricordano che l’architettura può anche 

non essere per sempre. Ma l’esperienza radical è espressione suprema dell’effimero con 

rappresentazioni basate sulla visione, sull’emozione, sull’happening, su manifestazioni 

artistiche spettacolari e coinvolgenti. Un ruolo fondamentale nel radical design lo ha 

svolto Alessandro mendini. Riesce a vedere l’allestimento come un programma artistico, 

denso di emozioni e sensazioni, creazione di un atto comunicativo, un libero e continuo 

movimento del pensiero visivo. Mendini stesso afferma nel 1978 la fine del movimento 

radicale, che come avanguardia esprime totalmente la sua natura effimera. In italia si 

sottolinea la mancanza di fenomeni riconducibili all’effimero, inteso come senso di 

instabilità, di precarietà e di rottura con l’unità. Una sorta di decostruzione.  In realtà la 

decostruzione nasce come termine filosofico, che ha in comune con l’architettura la 

metafora del termine costruzione. Lo stesso derrida, filosofo francese, afferma 

l’intreccio con termini di natura architettonica, ma ne prende le distanze. per questo 

ultimo: “La decostruzione  non è semplicemente la tecnica di un architetto che sa de–

costruire ciò che è costruito, ma una interrogazione che tocca la tecnica stessa, 

l’autorità della metafora  architetturale e di lì   de–costruire la sua personale retorica 

architetturale”. La decostruzione è per il filosofo sottolineare e dare luce alle tracce e 

alle differenze con la tradizione. Progettare il non luogo, il non sito, il vuoto;   operare  

negli  spazi di risulta o di confine della città, è il non luogo della città, la città non 

vissuta o non istituzionalizzata che si configura come campo su cui operare. In realtà la 

destrutturazione, il decostruttivismo opera, in genere, una decodificazione all’interno del 

linguaggio architettonico. Una riflessione quindi su se stessa, sui segni. Una lettura di 

questo tipo del decostruttivismo è pur sempre riduttiva e non corrispondente alle reali 

intenzioni dei suoi esponenti. Se analizziamo l’opera di Eisenman ci accorgiamo che la 

destrutturazione dello spazio ha come fine lo sconvolgimento della percezione 

dell’osservazione o fruitore dello spazio. è in questa direzione che si muovono anche 

alcuni esponenti del movimento radicale . Le performance dei radicals, per altro condotte 

con intenzioni analoghe ai cosiddetti situazionisti transoceanici tra cui Matta-Clark, 

tendono a rivelare uno spostamento dell’attenzione dall’oggetto architettonico in se alla 

percezione sempre mutevole e a volte imprevedibile di essa da parte dell’uomo. Percezione 

quindi visiva, ma anche tattile, uditiva, spazio-temporale e simbolica. Ed ecco che la figura 

di peter eisenman , descrive al meglio la dialettica tra stabilità ed effimero, nonché la 

compresenza e coesistenza di entrambi argomentazioni. Per eisenman l’architettura è 

autonomia, rappresenta il miglior modo di esprimersi, il più diretto. L’aspetto 

fondamentale della poetica eisenmaniana è la comprensione di un metodo infallibile di 

controllo della forma che permette una rappresentazione perfetta della realtà percepita 

dall’uomo, intesa però sotto l’aspetto della mutevolezza, dell’instabilità e 

dell’istantaneità. Fondamentale nella formazione dell’architetto è senza dubbio lo studio 

quasi ossessivo delle opere di terragni, studiate soprattutto sotto il punto di vista della 

sequenza di piani virtuali individuati dalla griglia strutturale. Eisenman lavora all’interno 

di questa differenza, nella continua tensione fra estrazione ed esplosione. La 

stratificazione dei volumi a volte arriva in facciata, a volte si ferma presentandosi come 

puro scavo. Una soluzione quella dello slittamento e sovrapposizione dei moduli quadrati 

per lasciare il posto alla circolazione verticale e orizzontale. L’esplosione delle pareti, 

dei piani, dei volumi non si esaurisce all’esterno, ma è orientata verso il dentro, ovvero 
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implode. Ora forse si capirà meglio come il problema dell’implosione scoperto da Eisenman 

si indirizza verso una articolazione  di piani, di livelli, di spazi. Il contenitore è una 

scatola svuotata, e all’interno si insinua un’oggetto articolato e libero. il movimento. 

Solo attraverso la sua incessante voglia di ricerca riesce a scoprire una nuova tecnica, 

mai utilizzata prima in architettura, che gli permette di risolvere ogni sua problema 

dinamico, il “blurring”, sfociamento. L’origine è nel futurista balla, ma l’immagine 

fondamentale è il “nudo che scende  le scale” di marcel duchamp. Una serie di immagini 

sovrapposte, quasi a comporre un fotogramma scattato con un tempo troppo lungo. La 

prima applicazione di questa nuova tecnica è la casa guardiola a cadice, generata da un 

movimento ondulatorio, come il movimento dell’acqua del mare sulla spiaggia, una 

vibrazione continua. L’implosione, l’esplosione dei volumi, le continue rotazioni ad elica di 

volumi ad “L”, l’idea dello scavo archeologico, l’idea del “tra”, i movimenti geometrici dei 

cubi booleani o quelli organici dei frattali e del Dna, unendosi generano le sue opere più 

significative. Il desiderio della conoscenza che con forza si manifesta all’esterno, il 

concetto delle maglie generatrici sovrapposte e intersecanti del luogo urbano, sono 

questi gli aspetti da sottolineare e salvare in questa architettura contemporanea, che  è 

spazio, è tempo. L’architettura deve raccontare il futuro, il presente e il passato. Tra i 

pochi in italia ad essersi interessato al decostruttivismo cercando di dare una chiave di 

lettura e un’interpretazione chiara e senz’altro franco purini. Nella ricerca puriniana, 

secondo roseti, sono identificabili una serie di temi  e di figurazioni teoretiche e 

concettuali riconducibili alla decostruzione derridiana. L’inquietudine puriniana, 

instancabile motore progettuale, raggiunge espressioni uniche, ossessive che manifestano 

il concetto di bellezza come  forma dell’instabilità. Nei suoi scritti teorici egli definisce 

come decostruzione la costruzione di un oggetto e di un dispositivo che ne interpreti i vari 

aspetti. L’idea di  una continua duplicazione dell’oggetto, di una continua sovrapposizione 

di punti di vista, porta quindi a considerare la decostruzione come una iper-costruzione, 

quindi la visione di una architettura del costruire e non dell’anticostruire. Per purini la 

decostruzione “non si risolve in un ritratto di analisi descritta nei suoi paesaggi ma si 

configura come l’allestimento in forme tridimensionali delle motivazioni di un processo 

conoscitivo che si interroga attorno alla struttura di un manufatto e a quello dello 

spazio che lo contiene…in altre parole decostruire in architettura consiste nel 

sovrapporre al manufatto il risultato del suo essere visto da numerosi antipoli esterni e 

da altrettanti punti di osservazione interni”.  
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Nuovi  Edifici  Ostiensi 

PREMESSA 

La continua evoluzione sociale e l’ormai inconsistente significato di cittadinanza associati 

alla crisi profonda del senso di città nuova in un luogo come Roma sottolineano la 

necessità di nuove sperimentazioni architettoniche sulle attuali e futuribili esigenze 

dell’abitare. Nel corso di questa trattazione, cercherò di compiere un percorso che sia il 

più lineare e breve possibile ma che, al contempo, permetta la più ampia comprensione 

dell’insieme progettato e delle idee che ne costituiscono la base fondante. 

 

LA SCELTA DEL SITO 

Il quartiere Ostiense rispecchia completamente le problematiche contemporanee enunciate 

nella premessa: ambiente suggestivo in continua evoluzione, dove le sensazioni e le 

percezioni temporali sono amplificate e a volte annullate, dove si esprime la logica degli 

scambi e delle contaminazioni, dove forse e’ possibile iniziare a rileggere la città. Il 

rapporto con il tevere, simbolo della genesi della città di roma, La presenza di una ottima 

archeologia industriale, e di architetture scultoree come il gazometro associato a questi 

flussi contaminanti mi  hanno portato a considerare la città non come ammasso di 

frammenti ma come un percorso unico, un continuum tra  passato e presente.  

 

LE AZIONI PROGETTUALI 

Quello di procedere attraverso una concisa successione di azioni per approcciare alla 

progettazione architettonica è un suggerimento offertomi dal mio Relatore che volentieri 

ho accettato. Sintetizzare in partenza almeno una parte delle scelte compiute semplifica 

ed al contempo conferisce maggior profondità all’intero impianto progettuale, qualunque 

esso sia. Nel mio caso, quindi, applicando la lezione appresa ma apportandovi modifica mie 

personali, ho iniziato a pensare e a progettare attraverso operazioni, cinque operazioni! 

 

OSSERVARE 

La prima operazione si concretizza in una sintetica scelta di impiantare il nuovo costruito 

mantenendo come direttrice una precisa inclinazione d’insieme quella delle fabbriche oggi 

quasi completamente in disuso ma appena ieri così utili alla città ed ai romani. Sono sicuro 

che questa soluzione possa fare gioco al nuovo e contribuire, insieme naturalmente ai 

quattro gazometri che, intonsi, rimarranno integrati nel nuovo quartiere, appunto al 

massimo di armonia e continuità tra vecchio e nuovo. 

 

CANCELLARE 

Quella continuità tra passato, presente e futuro spesso dagli architetti fortemente 

ricercata potrebbe, ad un osservatore distratto, essere contraddetta dalla successiva 

Operazione progettuale che prevede, presa nota della ormai famosa “giacitura del 

preesistente”, l’abbattimento totale dell’insieme di edifici ad oggi presenti. Una tabula 

rasa che ammetto possa in un primo tempo spaventare ma che ritengo assolutamente 

indispensabile al mio scopo ultimo. Ecco come la mia ferma volontà di costruire ex novo un 

quartiere non avvalendomi di nulla del precedente costruito diventa scelta obbligata 

quando si voglia tentare di realizzare una architettura che risulti di immediato e 

fortissimo impatto visivo e concettuale e che sia in grado di catalizzare le attenzioni dei 

più per il maggior tempo possibile. Oggetto della eliminazione sarà quindi tutto, tutto il 
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costruito, si salveranno, solo alcune “parti-forti” che, non caricate di nessuna funzione 

se non quella di fulcro prospettico, acquisteranno ancor più importanza, tanto da 

diventare essi stessi elementi fondanti di nuovi archetipi. Il sito, così liberato da quanto 

disturbi la visione e quindi ancor più in grado di testimoniare sinteticamente la sua passata 

vocazione industriale, è pronta ad essere rifondata, ricontaminata, ricolonizzata! 

 

MISURARE 

Nonostante le mie cinque Operazioni sia stato concepite come direttamente proporzionabili 

quanto a peso rispetto all’intervento totale, considero questa fase di misurazione un 

momento dotato di una importanza cruciale, forse perché più intuibile a progetto ultimato 

o semplicemente perché più complesso da portare a termine con coerenza. Il percorso da 

me fatto è assimilabile a tutti gli effetti ad un problema matematico dove, se la memoria 

non mi inganna, una serie di dati porta ad una soluzione che tra le infinite probabili per 

approssimazione, si concretizza ad una ed una sole soluzione esatta. 

A partire da un modulo base individuato in una cellula madre di 720 per 720 centimetri 

(unità che verrà ripresa costantemente in multipli e sottomultipli per scandire in pianta e 

in alzato anche il costruito vero e proprio) ho realizzato una maglia sempre più estesa 

fino a sottomettere l’intera area alla mia misura, arrivando, alla fine di un lungo e 

millimetrico processo moltiplicatorio ad un impianto definitivamente bloccato  che sarà la 

soglia massima dell’intervento. Vale la pena far notare all’osservatore come le  principali 

direzioni di misurazione, si intersechino in una moltitudine di punti generando da questo 

incontro una complessità compositiva notevole ma sempre a partire da semplici movimenti di 

sovrapposizione. A partire da alcune di queste intersezioni chiave verrà ulteriormente 

parcellizzato l’impianto planimetrico fino a generare un insieme assimilabile ad un 

complesso insieme di frammenti di una unità fortemente geometrizzata. 

 

CONTAMINARE 

Gettate, o almeno in parte impostate, le basi concettuali e geometriche, sono giunto alla 

tessitura vera e propria della planimetria attraverso una serie di soluzioni-fasi successive 

in un processo di semplificazione e irrigidimento sempre maggiore. Tornando un passo 

indietro risulta per me interessante far notare come ad un impianto geometrico 

astrattamente applicato in loco, (descritto nei dettagli nel precedente punto) si affianchi 

e con esso si integri una contaminazione forte ma controllata e gestita con coerenza, 

dell’intorno esistente (palazzi, isolati, strade): al fine di ricompattare il nuovo 

progettato con tutto il quartiere Ostiense ho scelto di far penetrare all’interno del 

nuovo impianto alcune delle direttrici costituite dalla viabilità esistente nell’immediato 

intorno. Coinvolgere, quindi,  il nuovo con il vecchio, in una proposta che fosse il più 

possibile armonica ed equilibrata con la realtà che in qualche altra misura era stata 

violentata e sconvolta dall’operazione di Eliminazione.  

 

ORGANIZZARE 

Stabilito così l’impianto planimetrico di massima ho continuato attraverso un processo 

alternato di addizione e sottrazione che mi ha portato ad individuare punto per punto la 

dislocazione di ogni singolo edificio (residenziale come in seguito dirò). 
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INTRODUZIONE GENERALE AI TIPI 
Trattazione a parte merita l’ultima fase evolutiva del mio progetto architettonico, diretta 

conseguenza della macchina spaziale prima descritta, ma dotata di sue proprie 

connotazioni particolari. Conservando geometrie, moduli e filosofia che mi avevano 

guidato nella realizzazione urbanistica e nella collocazione dei volumi costruiti, sono 

andato avanti concentrandomi nella progettazione puntuale di un frammento di città. La 

forte volontà di realizzare edifici residenziali, ha indirizzato la mia scelta verso 

riflessioni propriamente tipologiche e così, dopo aver vagliato tutti i tipi possibili ho 

deciso di cimentarmi in un ballatoio ed in una linea. Il processo di approfondimento di un 

volume pieno da articolare in piante prospetti e sezioni è risultato essere operazione 

particolarmente complessa, ma al contempo gratificante. Mantenendo una coerenza 

formale massima nei prospetti, attraverso una trattazione uniforme per tutte e due le 

tipologie. 

Nota ormai la flessibilità sempre maggiore richiesta in ogni campo dall’utente-cittadino, le 

cui attività ed i cui gusti spaziano in un range ampissimo (così come la composizione dei 

nuclei familiari risulta oggi essere quasi infinita e ricombinabile con velocità inaudita) ho 

tentato di realizzare residenze ed abitazioni che fornissero la più numerosa gamma di 

soluzioni possibili. Anche la componente temporale entra in gioco in maniera 

preponderante allorquando si voglia realizzare edifici residenziali appetibili all’uomo 

contemporaneo; di qui la scelta di dedicare ampio spazio a residenze temporanee di 

dimensioni piccole, ma vivibili e di dotare questa volta tutte e due le tipologie, di tutta 

quella serie di servizi multimediali oggi necessari quanto acqua, luce, gas e telefono. 

Dopo una prima fase comune di impostazione geometrica delle piante e dopo uno studio che 

rendesse vivibili oltre che belle tutte le cellule abitative, sono partito per  strade 

diverse, ma parallele nella progettazione degli edifici a ballatoio ed in linea. Menzione 

veloce, prima di un’analisi più strettamente tecnica, meritano secondo me, i panorami 

godibili dai futuri residenti che tra nuovi scorci prospettici offerti dalle geometrie 

perfette di N.E.O. e i gazometri, il Tevere, San Pietro e Roma tutta, si troveranno in una 

posizione privilegiata rispetto alla maggior parte degli inquilini del mondo! 

 

EDIFICIO A BALLATTOIO 

Il ballatoio é composto da due corpi di fabbrica che si intersecano a forma di croce. é 

L’edificio più grande e complesso di N.E.O. parcellizzato in quasi duecento piccoli 

appartamenti, dei loft liberi da eccessive divisioni interne, dei luoghi per l’abitare ricchi di 

flessibilità che rispecchiano il  tentativo di tipizzazione e standardizzazione. l’omogeneità 

dei prospetti espressa dalla serialità degli elementi che li caratterizzano, dalla tastiera 

delle bucature ai ricorsi orizzontali dei percorsi di distribuzione, viene interrotta da 

grandi aperture di forte matrice geometrica che diventano l’elemento compositivo 

caratterizzante nonché luogo di aggregazione, finestre su suggestive visioni della città. 

 

EDIFICIO IN LINEA  

Nell’impianto classico di una linea  si collocano nuclei abitativi a due livelli, generati da 

una ricerca tipologica meno standardizzata ma pur sempre figli di rigida geometria. Questa 

maggiore libertà si percepisce anche nei prospetti,  dove  l’equilibrio architettonico viene 

raggiunto attraverso una più sapiente disposizione dei vuoti abbandonando in parte 

l’esasperata serialità dei ballatoi. La grande bucatura acquisisce in questo edificio il 

valore di punto di vista privilegiato per scorci metropolitani inconsueti.  
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CONCLUSIONI SUL PROGETTO 

Fine ultimo del mio lavoro progettuale, così come propugnato sin dall’inizio della sua 

stesura primaria della mia tesi di laurea è stato, in ultima analisi quello di accordare il 

senso del passaggio e la presenza di soggettività itineranti al significato di tempo come 

intimo e privato trascorrere, libero finalmente da quella componente di durata collettiva. 

Da qui il tentativo, portato strenuamente avanti, e spero alla fine almeno in parte 

ottenuto di legare l’aspetto filosofico alle esigenze architettoniche, di utilizzare  un 

linguaggio capace, attraverso la chiarezza e la semplicità del segno, di esprimere 

pienamente questa reinterpretazione degli spazi abitativi. Il luogo interpretato come 

memoria ricettivo e sensibile ai mutamenti socio-antropologici riorganizza il proprio 

tessuto adeguandolo sempre più alle moderne richieste urbane. L’idea di spazio si modella 

attorno a  questi nuovi apparenti equilibri, frutto di continua precarietà, indirizzando la 

ricerca architettonica  verso nuove dinamiche sviluppate attraverso il concetto di 

“moderno ed effimero”.     

 
 


