








Leggere l’architettura
come una diagnosi ...
Dal 12 settembre al 7 novembre
2004, la Biennale di Architettura di
Venezia ha presentato le posizioni
dell’architettura contemporanea.

„Architettura e arte“ è stato il titolo di molti
libri di storia dell’arte. Da decenni storici e
critici fanno una netta distinzione tra questi
due ambiti. Per di più l’architettura rientra
tra le discipline elitarie. La scorsa Biennale
sembra modificare leggermente la situa-
zione. Il motivo potrebbe essere il modo
insolito in cui è stata presentata l’architet-
tura alla mostra di quest’anno. Infatti da
vedere non c’erano solo i complessi pro-
getti di star come Frank Gehry, Daniel Lie-
beskind, Rem Koolhaas, Jean Nouvel e
Peter Eisenman, bensì chiunque poteva
ammirare disegni e installazioni video e
fotografiche che riflettono l’opera dei grandi
maestri con altri mezzi in modo più com-
prensibile.

Natura e società: due sfere d’influenza

Lo scopo del curatore della mostra Kurt
Foster – uno storico dell’arte svizzero –
non era quello di creare un esclusivo
evento di scambio per professionisti, ma di
entusiasmare maggiormente il pubblico per
l’architettura. Il direttore della Biennale è
infatti dell’opinione che solo una volta nella
vita è possibile dirigere una mostra del

genere. Lui stesso ha azzardato questo
passo solo dopo 40 anni di attività come
teorico di architettura e professore inse-
gnante. Inoltre concepisce il suo tema prin-
cipale „Metamorph“, che prende il nome
dal lungo poema di Ovidio, come un con-
fronto della storia dell’umanità con la storia
naturale: „Per un’esposizione come la
Biennale dovevo prefiggermi un obiettivo
chiaro. La mostra non può ospitare solo
oggetti interessanti se sono anche nume-
rosi. Mi sono ripromesso di effettuare una
sorta di ispezione di ciò che è accaduto
nell’architettura nel corso delle ultime
decadi. Come se osservassi un animale
che ha la tendenza ad allontanarsi sempre
dal suo territorio familiare“. Poiché l’archi-
tettura reagisce alla natura (cambiamenti
climatici, aria, acqua) e ai cambiamenti
sociali, Foster ha scelto i progetti che a
parer suo rispondono alle domande princi-
pali: „Cosa accade all’architettura nel rap-
porto con la città e il luogo?“, „Come cam-
biano le superfici e i materiali che rendono
possibile un edificio come tale?“ e ancora
„Come si trasforma l’effetto di un edificio
rispetto all’interno e all’esterno?“.

170 studi di architettura hanno presentato i
loro 200 progetti in tre punti diversi della
città lagunare: nelle Corderie dell’Arsenale,
nel Padiglione Italia e nei Giardini di
Castello. Le Corderie dell’Arsenale ospita-
vano le opere delle star dell’architettura che
hanno influenzato l’architettura moderna
dagli anni ’80: Peter Eisenman, vincitore del
Leone d’Oro di quest’anno, Frank O.Gehry,
Aldo Rossi e James Stirling.

Cinque sezioni espositive 

Per „Metamorph“ l’Arsenale è stato suddi-
viso in cinque sezioni. La prima, Transfor-
mations (Trasformazioni), mostra come la
forma di un edificio viene influenzata dalla
natura o dal tempo. Così i profili di alcuni
progetti si trasformano in creature della
natura, come il „Guggenheim Museum di
Taiwan“ di Zaha Hadid che ricorda una
gigantesca balena, o la forma a medusa
della ”Las Arenas di Barcellona” di Richard
Rogers.

Topography (Topografia) si occupa della
strutturazione della superficie di un luogo
che, con l’ausilio di nuove tecnologie com-
puterizzate, integra le idee architettoniche
nell’ambiente indicato. Le visioni in 3-D
hanno permesso agli artisti di sperimen-
tarsi con le caratteristiche geologiche di un
luogo e della storia dell’architettura. Il
mondo virtuale spesso non è riuscito a
tener conto delle effettive possibilità dell’ar-
chitettura. Pertanto alcune creazioni rispec-
chiano i sogni utopistici dei loro ideatori
(come ad esempio il progetto del Gug-
genheim Museum di Tokyo dello studio di
architettura di Jean Nouvel), rimanendo
così solo su carta. Gli altri lavori, come il
progetto di Peter Eisenman „City of Gali-
cian Culture“ in cui i suoi edifici sbucano
organicamente da una collina, sono già in
via di realizzazione nonostante i complessi
contenuti.

La sezione Surfaces (Superfici) esamina
le forme e i materiali di un edificio. Il pro-
getto „Springtecture“ del giapponese
Shuhei Endo, insignito del premio della
sezione, presenta una casa che sorge su
una superficie d’acqua con tetto decorativo,
le cui forme a spirale si estendono sull’in-
tera costruzione, creando la sensazione di
una transizione fluida tra spazio interno ed
esterno. Mentre il giapponese, per la sua
storia culturale, risale preferibilmente alle
forme naturali organiche, lo svizzero Ber-
nard Tschumi sceglie per il quartier gene-
rale della Vacheron Constantin a Ginevra
una forma di busta da lettera ripiegata. Le
fredde superfici metalliche esterne riflet-
tono la luce, contrastando con i caldi interni
rivestiti in legno che calamitano il visitatore
nei locali.

La quarta sezione, Atmosphere (Atmo-
sfera),  tratta l’edificio „come un organismo
vivente e non come oggetto immobile“
(Kurt Foster). Gli architetti dello studio
australiano PTW creano il loro „National
Swimming Centre“ all’interno del Beijing
Olympic Green in Cina come un oggetto
organico le cui pareti somigliano all’acqua.
Tuttavia non rappresentano l’acqua nella
sua forma liquida naturale, bensì la model-
lano come una struttura geometrica frutto
di una formula chimica. L’ultima sezione è

PTW Architects PTY LTD, National Swimming Centre, Beijing Olympic Green, Beijing, China, 2003 to present
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dedicata agli Hyper-Projects (Iper-Pro-
getti). Il progetto „Esplanada Forum in Bar-
celona“ di Martinez Lap?na-Torres, pre-
senta un grande complesso architettonico
che non solo influenza l’infrastruttura di
una città rispetto alla posizione geografica
e al paesaggio urbano, ma ne riflette anche
le funzioni politiche e sociali.

Il direttore della Biennale affronta ancora
una volta i cinque temi nel Padiglione Italia
nei Giardini. Infatti ha invitato qui architetti
e fotografi per le installazione originali, tra
cui spicca in particolar modo la „Torre di
Babele“ di Massimo Scolari. L’installazione
presenta una luminosa saetta rossa, ricol-
legabile idealmente alla distruzione della
Torre di Babele contemporanea, riprodotta
da tre monumentali tronchi di legno, le cui
sezioni rivelano il midollo metallico della
scala elicoidale. Un altro spazio è dedicato
al design d’interni italiano. Nel 1972, il
Museo d’Arte Moderna di New York orga-
nizzò la mostra „Italy: The New Domestic
Landscape“, che si occupava delle speri-
mentazioni radicali dei designer d’interni
italiani negli anni sessanta e settanta. Il
progetto di Venezia è concepito in modo
similare, tuttavia analizza le funzioni dell’at-

tuale arredamento domestico: „Ciò che
oggi rientra tra gli oggetti di prima neces-
sità del nostro quotidiano“ („Storie di
oggetti“ di Marco Ferreri e Paolo Inghilleri),
„Come il cinema italiano interpreta l’arreda-
mento moderno“ („Immagini di interni“ di
Ezio Alberione) e „Quali sono gli ambienti
in cui dovremmo trascorrere le nostre gior-
nate” („24 ore di vita italiana“ un progetto di
gruppo).

Concert Halls come raffinatezza archi-
tettonica

Una delle sezioni più spettacolari della
Biennale comprende diversi progetti di sale
concerto. Secondo Kurt Foster, questi pro-
getti racchiudono tutti i cinque temi princi-
pali della Biennale, come Trasformazioni,
Topografia, Atmosfera, Episodio e Iper-Pro-
getti. Si evince inoltre un’interessante sin-
tesi tra architettura e musica, trattata dagli
architetti in modo originale. Si apre con la
panoramica storica della Philharmonie di
Berlino di Hans Scharoun. Nonostante le
critiche pungenti per la sua stravaganza e
le forme espressionistiche, questo oggetto
s’impone come esempio originario per gli
allestimenti contemporanei delle sale con-

certo. Un altro esempio, Disney Hall di
Frank Gehry, ha già quarant’anni. Copre da
solo un intero spazio espositivo perché,
secondo il parere dei curatori, riflette l’in-
tera evoluzione delle sale concerto delle
ultime quattro decadi.

L’Atelier di Jean Nouvel, sull’esempio della
sala da concerto di Copenhagen, sceglie
un’installazione le cui forme seguono il
suono della musica. Esterni trasparenti,
interni concepiti come un sipario di teatro
rossastro, l’edificio dovrebbe condurre il
visitatore nel misterioso mondo della
musica. Tutt’altro nel progetto del Lincoln
Center di New York dell’architetto Rafael
Moneo. Moneo è poco interessato alla
fusione tra architettura e musica, piuttosto
per come il suo progetto impatta con l’am-
biente già esistente. Opta perciò per le
forme poliedriche, le cui superfici vetrate
riflettono i dintorni circostanti, l’uptown di
Manhattan. Il primo premio è stato asse-
gnato alla sala concerto Stavanger in Nor-
vegia dello studio d’architettura danese
Plot (Julien De Smedt e Bjarke Ingels).
Oltre all’architettura e alla musica, il pro-
getto introduce un altro elemento: l’acqua.
Le influenze musicali non devono essere

Pavillon France
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presenti nella struttura dell’edificio, ma nel-
l’intero complesso come area musicale con
una gigantesca scalinata che porta all’ac-
qua e al parco.

Le posizioni nazionali dell’architettura

Oltre alla mostra principale, i padiglioni
nazionali presentano l’architettura in modo
inconsueto. Lo svizzero Christian Waldvo-
gel si allontana dall’architettura vera e pro-
pria, analizzandone le influenze sociali.
Con la sua istallazione „Globus Cassus“
mostra cosa accadrebbe all’umanità, se il
nostro pianeta non fosse più sufficiente ad
ospitare una popolazione in costante cre-
scita. Propone così di smantellare la terra (i
mari e l’atmosfera si dissolvono, ripresen-

tandosi sotto forma di pioggia), costruendo
così un mondo nuovo con i materiali risul-
tanti. I suoi oggetti bizzarri, i satelliti, le torri
e le croste di magma vengono rappresen-
tati in veste fotografica o stampe. I curatori
francesi e tedeschi s’interessano della pro-
vincia, sottoposta alle influenze delle città
in crescita. Con i loro modelli futuristici, gli
architetti francesi tentano di immaginare
come saranno i dintorni parigini nel 2004,
2034 e 2064, mentre i tedeschi vogliono
rendere più accattivante l’architettura pro-
vinciale con colori allegri e progetti insoliti.
Il Leone d’Oro è stato assegnato al padi-
glione belga per le sue istallazioni fotogra-
fiche e video di Kinshasa vista come città
immaginaria, per cui i partecipanti potreb-
bero porsi domande come „Può esistere

una città senza architettura?“ oppure
„Quali sono le funzioni di questa architet-
tura?“.

La Biennale di Venezia di quest’anno è
stata un vera gioia per gli occhi – non da
ultimo perché ha presentato un’architettura
spontanea e libera da deduzioni ed affer-
mazioni ideologiche. Il tentativo di Kurt
Foster, di fornire una sintesi storica dello
sviluppo dell’architettura contemporanea in
forma comprensibile, è sicuramente riu-
scito: „Volevo leggere i cambiamenti come
un medico a cui viene sottoposta una dia-
gnosi, e non come un ideologo che pro-
nuncia un giudizio“, afferma a conclusione
della nostra intervista.

Tatiana Rosenstein

Pavillon Germany
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Умеет   
думать
Архитектор Рем Колхаас 
получил «Золотого льва» 
— главный приз главный 
приз XII Архитектурной 

биеннале в Венеции. 

«Наступает замечательный период в моей жизни.  
В середине карьеры меня награждают «Золотым львом» 
за особые заслуги, и эта награда усиливает мою реши-
мость продолжать архитектурные свершения», — зая-
вил 65-летний Колхаас на торжественной церемонии 
вручения... В Италию он привез сразу несколько про-
ектов. В живописных садах Джардини, напротив Сан-
Джорджо Маджоре Андреа Палладио, в центральном 
экспозиционном зале, бюро Рема Колхааса ОМА пока-
зывает выставку «Хронохаос». А неподалеку от моста 
Риальто его команда начала реконструкцию палаццо 
Фондако деи Тедески, памятника XIII века. Подиумные 
дискуссии Колхаас посвятил подготовке компетентных 
кадров в Европе (предложив обсудить открытие новой 
архитектурной школы в Москве). 

Голландец Колхаас начинал как журналист: писал 
киносценарии и статьи для местной газеты «Гаагская 
почта». Однажды его послали на интервью к худож-
нику Константу. Колхаас, пораженный архитектурной 
утопией Константа «Новый Вавилон», решил оставить 
писательскую карьеру и отправился в Лондон изучать 
архитектуру. А затем в Нью-Йорк к Освальду Маттиа-
су Унгерсу — на практику. В середине 1970-х он орга-
низовал бюро ОМА («Офис городской архитектуры»), 
основная цель которого — позиционирование архи-
тектуры в контексте актуальной культурной ситуации. 
В дополнение к офису в Нью-Йорке появилась главная 
штаб-квартира в Роттердаме. А несколько лет спустя 
Колхаас признал, что практика без теории неубедитель-

на, и открыл еще одну контору — АМО, где, словно в 
НИИ, собрал профессионалов: художников, писателей, 
дизайнеров и историков. Отряд интеллектуалов кропот-
ливо отслеживает социальные, технологические, меди-
альные, политические и коммерческие инновации. В 
общей сложности под руководством Колхааса сегодня 
работают 220 сотрудников из 35 стран мира. 

Неулыбчивый и трудолюбивый мастер ко всему под-
ходит серьезно. И свято блюдет традиции исторических 
предшественников. Как Рембрандт в своей мастерской, 
Колхаас имеет право на «первый мазок». Гениальный 
подмалевок дописывают шесть архитекторов-партнеров, 
которые, однако, могут предлагать и собственные проекты. 
Каждое предложение тщательно изучается в АМО. Умные 
мальчики исследуют предпосылки, историю, антрополо-
гические тенденции и социальные задачи, и только потом 
Рем и его команда реализуют проект. Например, палаццо 
Фондако деи Тедески переделывалось множество раз, и, 
прежде чем приступить к его реконструкции, штату Кол-
хааса пришлось несколько лет изучать историю построй-
ки. «В наши дни иногда слишком поспешно создают гран-
диозные комплексы, разрушая при этом архитектурное 
наследие. Так поступают в России и Китае. В Западной 
Европе наоборот: стремятся законсервировать историче-
ские здания, неспособные функционировать». «Bigness, 
— считает архитектор, — основная тенденция сегодняш-

ней архитектуры. Все становится выше, больше, шире.  
В средние века здание занимало 200 кв. м, в XIX веке —  
40 000, а сейчас мы строим комплексы более 500 000». Дру-
гой тренд — многофункциональность. «В одном здании 
размещаются не только офисы, но и рестораны, кино-
театры, зоны отдыха. Скоро человек вообще разучится 
проводить время снаружи», — предупреждает Рем. Еще 
одна особенность зовется Junk Space. «Раньше аэропорт 
гордился тем, что пассажир может быстро добраться до 
трапа. А сегодня ему нужно пройти коммерческие лаби-
ринты, прежде чем он разглядит свой gate». 

Итак, почему Колхаас вошел в десятку крупнейших 
архитекторов мира? За умение в свои 65 думать, что луч-
шее все еще впереди, считывать быстро меняющийся мир 
и за способность идеально к нему приспосабливаться. ● 

1. McCormick Tribune Center. IIT кампус. Чикаго. 2003.  2. Цен-
тральная библиотека Сиэтла, 2004. Интерьер. 3, 4. Штаб-
квартира Центрального ТВ Китая в Пекине ССTV HQ. 2009.  
5. Проект реконструкции палаццо фондако деи Тедески. 2010. 

rem koolhaas 
Голландский архитектор. Глава ОМA и АМО. Слава 
пришла к нему в 80-х. Парк ла-Вилетт в Париже 
(1982), Роттердамский художественный музей (1992), 
Музей Гуггенхайма в Лас-Вегасе (2002), бутик Prada 
в Нью-Йорке (2003), Посольство Нидерландов в 
Берлине (2003), библиотека в Сиэтле (2004), ССТV 
в Пекине (2007) — его рук дело. Он автор книг, 
среди которых Delirious New York: A Retroactive 
Manifesto for Manhattan (1978) и Mutations (2001). 
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