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Opere d’arte e pulizie

L’ultimo pasto

Il Marunouchi Park Building A Tokyo

Set e scenografie... di famiglia
Nuovi progetti e ferrovie del futuro
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Il New Museum di New York è chiuso al pubblico il 
lunedì, ma per Christine Navin è il giorno più affollato 

della settimana. Prende un morbido panno blu dal suo kit 
di pulizia e se lo preme sul naso. “Voglio essere sicuro che 
non ci sia alcun Windex”, dice. Il vetro per la casa è una 
parte fondamentale della sua cassetta degli attrezzi come 
uno dei quattro forti team del museo di preparatori d’arte 
dedicati, il cui compito è quello di mantenere le esposizioni 
pulite. Windex, si scopre, è un bene per il vetro ma è un 
male per gli acrilici, il materiale principale della scultura 
che sta per rinfrescare. “Non c’è formazione formale”, dice 
del suo lavoro, che ha fatto per la parte migliore di un 
decennio. “È solo un accumulo di esperienze che ti dà un 
insieme unico di abilità.”
Mentre il valore dell’arte contemporanea continua a salire, 
questo lavoro è diventato cruciale. “Non ho l’aspirapolvere 
sul mio curriculum”, dice Navin ridendo. “Ma in una 
galleria solo i preparatori sono autorizzati a fare la pulizia; 
è per assicurarsi che l’arte rimanga al sicuro. “Uno dei 
tanti compiti di Navin la vede garantire che le fantasiose e 
colorate figurine in ceramica della scultrice Daniela Ortiz 
siano lucide e prive di polvere come l’artista intendeva. Ma 
deve anche trovare il tempo per dedicarsi alla fotografia 
giocosa del regista Song Ta - che cattura il momento in cui 
le reclute all’Esercito di Liberazione Popolare Cinese sono 
capovolte dall’apice di un ottovolante - e assicurati che le 
immagini siano così così i loro telai di cartone usa e getta.
Le attrezzature per la pulizia spaziano dal quotidiano 
all’iper-specialista: le setole elastiche di un pennello in lana 
fine sono le migliori per raccogliere minuscole particelle 
di polvere su superfici piane, mentre gli aspirapolveri 
qui utilizzati sono stati specificamente progettati per 
mantenere un livello moderato di aspirazione in modo 
da non trascinare alcuna parte di un’opera d’arte. “[L’arte 
della pulizia] richiede diligenza e occhi a terra”, afferma 
Ian Sullivan, direttore delle mostre del New Museum. “La 
manutenzione è più diretta, in particolare perché gli artisti 
usano materiali o mezzi diversi che non sono comuni, 
come liquidi, oli o parti mobili.”
Poiché la gamma di ciò che costituisce l’arte contemporanea 
si è diversificata e diventa più eclettica, anche i metodi per 
mantenerla pulita. “Devi risolvere i problemi al volo”, dice 
Navin, con un panno in mano. “Ma è divertente quando c’è 
una mostra più impegnativa e devi accedere a un insieme 
unico di abilità. Devi essere all’altezza della situazione. “

“Non ho una cucina preferita, ma amo molto il cibo 
italiano, soprattutto nel nord Italia. C’è una certa 

semplicità con i piedi per terra nel modo in cui la 
preparano; non è complesso come la nouvelle cuisine 
sovraffollata in Francia. Il gusto degli ingredienti è 
dominante. Negli Stati Uniti arriva il cameriere e ti dice 
che ha questo ingrediente e quell’ingrediente e un po ‘di 
questo e un po’ di agrumi ed è guarnito con schiuma. Non 
ho idea di dove vado.
Ho passato molto tempo nel kibbutz quando ero giovane 
e vivevo in Israele. In passato, colazione, pranzo e cena 
erano tutti consumati [quando eravamo] insieme. C’erano 
12 commensali al tavolo e nel mezzo una grande ciotola 
chiamata kolboynik, dove scarichi tutte le cose che non 
mangi, come le ossa e la buccia. In un kibbutz, i membri a 
turno servono il cibo e mettono le ciotole sul tavolo. Una 
ciotola potrebbe essere piena di insalata; uno potrebbe 
essere pieno di carne cotta. Era molto indelicato, roba 
di base ma era sempre fresco e sano. Hanno servito 
qualunque cosa fosse in stagione. L’enfasi sulla vita 
comunitaria ha influito sulla mia pratica: Habitat 67 [il 
progetto di edilizia abitativa di Safdie del 1967 a Montréal] 
riguarda la vita in comunità.
Mia madre è stata allevata in Inghilterra; ha visitato sua 
sorella ad Haifa, ha incontrato mio padre e non se ne è mai 
andata. Nel primo anno del loro matrimonio, mia nonna 
dalla parte di mio padre è venuta a vivere con loro, di cui 
mia madre non era molto contenta, ma ha imparato tutta 
la tradizione della cucina ebraica-di Aleppo. Così sono 
cresciuto con cibo meraviglioso a casa dalla tradizione 
siriana; cose come zucchine ripiene con carne, riso 
cotto in albicocche secche e tutti i tipi di piatti di carne 
meravigliosi con fagioli e spezie. Mia madre ha vissuto 
a 96 anni in Canada. Negli ultimi anni della sua vita ha 
dato alcuni dei suoi nipoti, tra cui le mie figlie, tutte le sue 
ricette e le hanno scritte e le hanno video cucinate. Quindi 
parte di ciò continua - passi questo amore per il cibo alla 
generazione successiva.

Nihon Chiko, una società di 56 anni con sede nella prefettura di Saitama, è meglio conosciuta per la fornitura di 
attrezzature di stabilizzazione per cavi telefonici, luci stradali e segnaletica stradale. Ma è anche responsabile dei 

“giardini verticali” che abbelliscono il nuovo Marunouchi Park Building a Tokyo. L’ingresso nel verde - che ora rappresenta 
3 milioni di euro, o il 5% (e in crescita) delle attività di Nihon Chiko - è arrivato 15 anni fa quando la società ha adattato 
la propria tecnologia per ancorare gli alberi portati a abbellire gli sviluppi urbani. Cinque anni fa hanno iniziato a 
cercare modi per coprire tetti e muri in mezzo al verde. “I regolamenti di costruzione affermano che una percentuale 
di nuovi edifici commerciali deve essere verde”, afferma Toshiyuki Hosoya della divisione ambientale dell’azienda. “La 
maggior parte degli sviluppatori non vuole utilizzare lo spazio prezioso per un giardino, quindi cercheranno altri modi 
per soddisfare i propri obblighi, come piantare sul tetto o sui muri.” Dall’identificazione di questo mercato di nicchia, il 
team di 14 giardini ha supervisionato l’inverdimento di tutto, dai tetti degli hotel e dei parcheggi ai muri delle scuole. 
Mentre il francese Patrick Blanc potrebbe essere riconosciuto come il giardiniere più famoso per le sue pareti “vegetali” 
che attirano l’attenzione, Nihon Chiko sta cercando di essere la Toyota della Bentley di Blanc. L’uomo responsabile della 
tecnologia delle piante è Shinichi Kikuchi. Passa il suo tempo a testare le piante per vedere come reagiscono a condizioni 
diverse: acqua limitata, luoghi ombreggiati esposti a nord e luce solare diretta. Le colonne Marunouchi, ognuna delle quali 
contiene 21 diverse specie di piante, sono le più ambiziose della società fino ad oggi e Kikuchi ha trascorso più di un anno 
testando impianti su una struttura di 6 metri all’ingresso della sede principale di Nihon Chiko. 

Un coro di seghe, forature e urli crea la colonna sonora del 
giorno di produzione presso la Stiegelbauer Associates. 

All’interno dell’hangar del negozio scenico, che abbraccia le 
banchine del Brooklyn Navy Yard, ci sono dozzine di persone 
coperte di segatura e piene di vernice che costruiscono quello 
che, tra due giorni, servirà come set per l’episodio di Saturday 
Night Live di questa settimana. Le brutali critiche dello show 
all’amministrazione Trump lo hanno reso forse lo show 
televisivo più discusso al mondo.
Camminare attraverso queste sale significa immergersi nel 
panorama politico e culturale dell’America contemporanea. 
Sulla sinistra, tre pareti ricordano il set di The O’Reilly Factor 
di Fox News, il cui ospite, Bill O’Reilly, è stato accusato di 
cattiva condotta sessuale la settimana che abbiamo visitato, e in 
breve tempo sarebbe stato costretto a dimettersi. (Nella serata 
di spettacolo O’Reilly, interpretata da Alec Baldwin, parla con 
Donald Trump, anche Baldwin, del mese di sensibilizzazione 
sulle molestie sessuali, un argomento che il presidente trova 
“vicino e caro alla mia mano”.) A pochi passi, una squadra di 
gli uomini si muovono con la destrezza dei pattinatori olimpici 
per costruire una struttura che presto assomiglierà a una stanza 
nel Tenement Museum del Lower East Side, un’istituzione che 
rende omaggio alla storia degli immigrati urbani degli Stati 
Uniti - un’altra questione di divisione per il 45 ° presidente.
Oggi possono essere costruiti ben 15 set. Orchestrando il loro 
arrivo allo studio Saturday Night Live al Rockefeller Plaza (sede 
anche di Radio City Music Hall e nbc’s Today, ed immortalato 
dal programma televisivo 30 Rock) è come un puzzle game 
di scenografia. Questo perché Studio 8H, dove è stato girato 
lo spettacolo, è stato originariamente costruito negli anni 
‘30 come il più grande studio radiofonico del mondo e sede 
della nbc Symphony Orchestra. Nel 1950 l’orchestra trasferì 
le sue registrazioni alla Carnegie Hall e il vecchio spazio fu 
trasformato in uno studio televisivo. L’installazione di un 
ascensore di quasi 90 anni dell’edificio in uno che poteva 
trasportare set per la TV in diretta si è rivelata proibitiva dal 
punto di vista dei costi, il che significa che tutto è stato risolto 
alle esigenze di Stiegelbauer prima di essere rimesso insieme 
nella casa dell’ottavo piano dello show . Nella rara occasione in 
cui un pezzo costruito non può essere smontato, il portello del 
tetto dell’ascensore può essere aperto in modo che il set possa 
salire fino in fondo.
“Non si può paragonare nulla a Stiegelbauer”, afferma N Joseph 
DeTullio, che è lo scenografo di Saturday Night Live e che 
supervisiona la costruzione ogni settimana. “Nessuno sano 
di mente potrebbe produrre questo set in due giorni. Non ha 
senso. Questo posto ha una scienza. “
In effetti, la natura della costruzione significa qualcosa di 
meno che l’approccio scientifico di Stiegelbauer fallirebbe. Una 
giornata di produzione dal vivo del Saturday Night inizia alle 
00.30: quando i bozzetti per lo spettacolo vengono presentati 
insieme a Steve Paone, responsabile dei servizi di produzione. 
Alle 03.00 il caporeparto di 79 anni con il suo spesso ciuffo di 
capelli bianchi, Stephen “Demo” De Maria (che ha sempre 
mancato una mezza giornata di lavoro, e cioè quando sua 
madre è morta), arriva e inizia a montare le squadre di cinque 
e sei persone che appariranno tra poche ore e cominceranno 
a sfornare le macchinazioni degli scrittori e produttori dello 
show.

Alcuni alunni trascorrono ore ad aspettare che venga suonata la campana finale, ma a Tirana molte scuole non chiuderanno 
più le loro porte solo perché le lezioni sono finite. Come parte di un piano urbanistico progettato per ripensare la città entro 

il 2030, 17 scuole nella capitale albanese estenderanno il loro mandato e diventeranno centri comunitari che funzionano 24 ore al 
giorno, sette giorni su sette. “Nella maggior parte delle città europee, i quartieri si formavano attorno a una cattedrale o una grande 
istituzione sociale - o, in epoca pre-ottomana, molti villaggi in Albania sono stati costruiti attorno a una quercia che fungeva da 
punto d’incontro per gli anziani”, dice il sindaco della città Erion Veliaj. “Ma nel 1967 [quando i comunisti dominanti abbracciarono 
il secolarismo], migliaia di chiese furono distrutte. Quindi il centro sociale della gravità urbana è scomparso. “
Dopo la caduta del comunismo, Tirana ha iniziato a crescere rapidamente, ma questi centri vitali della vita della comunità non sono 
stati ripristinati. Inoltre, gli anni ‘90 hanno visto la vendita di massa di istituzioni pubbliche, incluse biblioteche e centri giovanili, 
in mani private. Nel momento in cui Veliaj è entrato in carica nel 2015 e ha esaminato quali strutture sono rimaste che potrebbero 
diventare spazi per la comunità di riunirsi, è rimasto con poca scelta. “Abbiamo attraversato un processo di inventario dello spazio 
che avevamo e ci siamo resi conto che non ce l’avevamo”, dice. “In una città sovraffollata dobbiamo usare lo spazio con saggezza”.
E così, tutte le scuole selezionate verranno ricostruite per includere caffetterie e sale per riunioni ed eventi culturali che si terranno 
dopo le ore del lavoro e nei fine settimana. A guidare questi makeover saranno gli architetti Grimshaw di Londra e Stefano Boeri 
di Milano. “Le scuole pubbliche sono l’infrastruttura pubblica più diffusa e potente che abbiamo nei nostri paesi”, afferma Boeri. 
“Dobbiamo iniziare a osservare il loro ruolo in un modo diverso: dovrebbero diventare un ambiente aperto”.

Centro commerciale La Ferrovia
Texas - Infrastruttura

In Texas, il gruppo che sta dietro al progetto di treni ad alta velocità dello stato che collega Houston a Dallas ha escogitato un nuovo 
impiego per un centro commerciale appena vuoto. La stazione di Texas Central Houston si troverà sul sito di 45 acri del Northwest 
Mall, che sarà ridisegnato in un terminal che collega la ferrovia ad alta velocità ai sistemi di trasporto locali. Ci possono essere molti 
altri tristi centri commerciali che hanno bisogno di un ripensamento molto presto.

Di nuovo in pista
Amsterdam - Trasporti

A luglio, la linea metropolitana nord-sud di Amsterdam, colpita da una calamità, dovrebbe finalmente iniziare a funzionare, con 
circa un decennio di ritardo e quasi 2 miliardi di euro sul budget. Di fronte a un’enorme opposizione pubblica dopo che gli edifici 
nel centro storico della città hanno iniziato a diminuire a causa di trivellazioni sotterranee, oltre a varie altre disavventure, il comune 
ha dovuto ridefinire il suo approccio per riportare la gente a bordo.

Domande e risposte - Stuart Semple
Artista, Regno Unito

L’artista britannico Stuart Semple spesso lavora su installazioni volte a riunire le persone negli spazi pubblici urbani. Per il suo ultimo 
progetto, tuttavia, si è rivolto alle campagne per mettere in guardia i consigli comunali contro ciò che definisce design ostile, dalle 
panchine con le sbarre alle punte del pavimento.
Che cosa definisci design ostile?
Qualsiasi intervento urbano attraverso la progettazione che ha la funzione specifica di controllare, danneggiare o escludere gli esseri 
umani.
Perché pensi che le città siano tentate di adottare tali disegni?
È un problema globale e non si tratta solo di senzatetto, anche se è una grande parte di esso. Con l’aumento dei senzatetto, le città 
sono sotto pressione per fare qualcosa e potrebbero essere sviate nel pensare che questo sia un approccio proattivo.
Quale altro percorso potrebbero seguire?
Al momento, stiamo assistendo a un approccio vittoriano allo spazio pubblico. Ma dobbiamo guardare al fare il posto in un modo 
diverso: uno in cui si dà la possibilità alle persone di scegliere, si rallenta l’esperienza, si crea uno scenario in cui si ottiene la paura 
fuori dall’ambiente vissuto.
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Gallerie e scena artistica a Berlino

Riuso creativo da vecchi vestiti

L’altra faccia del design: Jasper Morrison

Luogo di pace

L’arte del misurare

Edifici del futuro: il parlamento del 
Burkina Faso

Piccola storia di piccole case
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Affacciato sul cortile della Potsdamer Strasse n. 77, 
il punto più caldo della scena artistica berlinese, la 

nuova e ampia location del gallerista Esther Schipper 
sembra un museo. Eppure rimane risolutamente una 
galleria: uno spazio che trascende lo spot e consente la 
sperimentazione artistica.

Per quasi tre decenni la Galerie Esther Schipper ha 
plasmato le carriere di alcuni dei più grandi nomi 
dell’arte contemporanea. Non solo, ma anche la sua è la 
storia della nascita della famosa scena artistica di Berlino 
(e occasionalmente infame). È una scena che è stata 
parte integrante nel trasformare da selvaggio e lanoso a 
uno noto per la produzione artistica di prim’ordine e il 
prestigio internazionale. Su una scala più ampia è anche 
parte di un gruppo di galleristi internazionali che hanno 
ridefinito il modo in cui l’arte è vista e venduta.

Schipper ora ha 35 dipendenti e un roster di artisti di 
circa 40, tra cui grossi colpevoli come Philippe Parreno, 
Liam Gillick e Dominique Gonzalez-Foerster. Ma il suo 
approccio ha sempre brillantemente coniugato il successo 
commerciale con le sfidanti esibizioni - anche nella sua 
primissima galleria, un’operazione con una sola donna a 
Colonia, inaugurata nel 1989.

“Allora la separazione tra arte commerciale e non 
commerciale era molto più definita di quanto non sia 
oggi”, afferma Schipper, parlando con frasi misurate in 
un ufficio spazioso che è costellato di arredi della metà 
del secolo. L’ufficio, non collegato allo spazio espositivo 
ma accessibile attraverso un altro edificio, è anche nuovo 
e vasto. Le squadre lavorano in toni silenziosi e scaffali 
linea di archivi di artisti; una lavagna sul muro delinea il 
programma delle fiere d’arte in tutto il mondo, così come 
l’artista mostra dove e quando. In un’altra stanza ci sono 
modelli in scala dei prossimi stand per fiere d’arte.

Alla fine degli anni ‘80, Köln era la principale città d’arte 
della Germania. Schipper arrivò “per circostanze” dopo 
aver frequentato un programma curatoriale a Grenoble 
e crescere a Parigi. Ma l’idea di come vendere l’arte 
immateriale non si era consolidata a Colonia o altrove, 
anche se l’arte concettuale - l’arte come idea - esisteva 
già dagli anni ‘60. Schipper era parte dell’avanguardia 
dei giovani spacciatori, insieme a Jay Jopling di White 
Cube, lavorando a questo enigma. “Come puoi avere le 
idee?” Dice, guardando indietro. “Ci siamo sentiti come se 
fossimo in un campo completamente nuovo.”

Li avevamo. Anche la geopolitica stava cambiando 
rapidamente nel 1989, in modi che avrebbero influito sulla 
produzione artistica tedesca. Il muro di Berlino è caduto, 
la globalizzazione è iniziata, i cambiamenti tecnologici 
sono accelerati - e Berlino ha fatto cenno. Nel 1995, 
Schipper si trasferì in Auguststrasse - l’originale striscia 
d’arte bohemienne di Mitte - e in uno spazio espositivo 
che il curatore del Moma Klaus Biesenbach la aiutò ad 
acquistare.

Le rigide gerarchie del mondo dell’arte di Colonia non 
esistevano a Berlino; la comunità di artisti, galleristi, 
curatori e attaccanti artistici era fluida e libera. Schipper 
ha aperto la galleria senza l’intenzione di aprire una 
galleria, in quanto “stupido come potrebbe sembrare”. 
dice ridendo. “Era più una piattaforma che una galleria 
commerciale”. I progetti includevano discorsi, mostre e 
persino “happening”: per esempio, i visitatori indossavano 
costumi di Pinocchio per uno spettacolo con l’artista 
statunitense Paul McCarthy. Ma anche allora i collezionisti 
guardavano con attenzione cosa stava facendo il giovane 
Schipper. Nell’immediato Muro post Berlino, gli affitti 
erano così bassi che “potevamo arrivare vendendo un 
pezzo ogni due mesi”, dice.

Quei giorni sono lontani. Più di 20 anni dopo l’era 
di Auguststrasse sembra quasi innocente; Schipper, 
amichevole ma riservato, ora è un giovane cinquantenne. 
La sua area principale della sua nuova galleria occupa 540 
mq, con uno spazio separato per esposizioni concorrenti 
di circa 80 mq. È la terza location berlinese per Schipper 
dal momento che il primo spazio canaglia e il suo interno 
rappresentano quanto sono arrivate lei e i suoi artisti.

Questa sala ha la capacità di installazioni epiche, sculture 
pesanti, complessità tecniche (uno sguardo agli spettacoli 
dell’artista francese Philippe Parreno - luci, video, suoni 
apparentemente provenienti dal nulla - e la necessità 
di quest’ultimo diventa chiara). La mostra inaugurale, 
inaugurata ad aprile per la tredicesima edizione di Gallery 
Weekend Berlin, ha visto la videoartista albanese Anri 
Sala e una mostra più piccola di Angela Bulloch, una 
giovane artista britannica che ha debuttato nei primi anni 
‘90 a Londra.

Con un business globale, 100.000 dipendenti e una 
impegnativa operazione di vendita al dettaglio 

digitale, una nuova sede per la società giapponese 
di abbigliamento Uniqlo è stata sempre un’impresa 
importante. La sua nuova sede, Uniqlo City, è stata 
inaugurata a febbraio nel quartiere Ariake di Tokyo sul 
porto ed è visibile a chiunque percorra il Rainbow Bridge.
In un paese in cui il design può essere un ripensamento 
quando si tratta di uffici aziendali, questo quartier 
generale stabilisce un nuovo standard. La funzione 
principale dell’edificio è consolidare il business Uniqlo: 
il sesto piano ospita solo 1.000 persone e, per la prima 
volta, riunisce merchandising, design, R & D, marketing, 
produzione, pianificazione, vendite e IT. L’obiettivo è una 
cultura lavorativa più collaborativa e gli architetti hanno 
riconfigurato l’ufficio tradizionale per renderlo possibile.
L’azienda sta passando da un normale produttore di 
abbigliamento a un’operazione hi-tech che risponde 
in tempo reale a ciò che i clienti stanno acquistando 
e dicendo, adeguando la produzione di conseguenza. 
Questo ufficio è parte di quella rivoluzione.

Architettura e interni: Calorosa accoglienza
Il progetto è venuto per gentile concessione di Allied 
Works Architecture, che è stata fondata a Portland, 
Oregon, da Brad Cloepfil nel 1994 (con un ufficio di New 
York dal 2003). “Questo edificio è enorme, è l’equivalente 
di un isolato”, dice Cloepfil. “La sfida è renderla calda e 
tattile”. La risposta di Cloepfil è stata quella di usare molto 
legno dappertutto, anche sul soffitto in alcuni punti. 
Ci sono anche comodi divani, tocchi vintage, buona 
illuminazione e uno sfondo di finestre dal pavimento al 
soffitto con vista su Tokyo.
“Qui c’è una forte metafora della città”, dice l’architetto. 
“Il design ha la funzionalità di una strada e una simile 
divisione di spazi.” Invece di una vasta sala aperta, la 
pianta è stata accuratamente suddivisa per mantenere 
la sensazione di apertura e allo stesso tempo consentire 
una varietà di spazi con scopi diversi. Il design è costruito 
attorno a una lunga “strada” con cinque aree scrivania 
a pianta aperta, ognuna con un accogliente “portico” di 
divani e sedie. Ci sono diverse “piazze”, luoghi in cui le 
persone possono radunarsi: la Sala Grande, che può 
ospitare 1.300 persone; il Answer Lab, che ha quattro 
schermi e 24 monitor ed è un luogo per discussioni e 
presentazioni; e la sala di lettura ben fornita.
“È come trovare la tua caffetteria preferita; vuoi creare 
quei momenti di città all’interno dell’edificio “, afferma 
Cloepfil. Tadashi Yanai, amministratore delegato della 
società madre di Uniqlo, Fast Retailing, è stato coinvolto 
da vicino. Voleva che l’edificio si sentisse residenziale 
nonostante le dimensioni. “È diverso lavorare per 
un’azienda guidata da un proprietario: non si tratta di 
decisioni aziendali”, afferma Cloepfil. “Abbiamo preso 
spunto dall’approccio di Uniqlo alla realizzazione di 
abiti, al livello di artigianato e ai dettagli, attentamente 
considerati ed eseguiti”. L’effetto è pulito, aperto e caldo. 
“Sembra lussuoso ma è stato fatto con un budget ristretto”, 
aggiunge Cloepfil. “L’atteggiamento di tutti era così 
meraviglioso. Questo ha aiutato. “

È pomeriggio inoltrato e Jasper Morrison sta tagliando una fetta di torta di mele. Dal suo posto in uno sgabello di pelle 
nel Café Einstein Stammhaus di Berlino ovest, sorveglia la stanza, osservando le lampade da soffitto e le calde pareti 

beige. “È tutto come dovrebbe essere”, dice. A lui piacciono particolarmente le sedie a doghe di legno scuro, che pensa 
siano “leggermente umoristiche”. Poi di nuovo, “forse è solo perché parlo un linguaggio da sedia”.

Negli ultimi 29 anni questo caffè in stile viennese è stato l’acclamato nascondiglio del designer in città, da quando una 
delle sue mostre si è svolta nello spazio al piano superiore. “È stato uno degli eventi principali che ha dato il via alla mia 
carriera”, dice.

Sebbene viva a Londra, Morrison segue progetti all’estero. È in città per l’apertura di una grande retrospettiva al Bauhaus-
Archiv, ma la città tedesca non è solo un’altra tappa: Berlino era all’inizio degli anni ‘80 quando ha studiato all’Università 
delle Arti durante un anno all’estero.

Allora Morrison ha tagliato una figura diversa dall’uomo imperturbabile, vestita con un completo grigio e sorseggiando 
tè. Era un ribelle all’università, sia a Berlino che al Kingston Polytechnic di Londra, discutendo regolarmente con i suoi 
istruttori. “Il regista voleva che tutti noi seguissimo lo stesso metodo, ma il mio approccio era molto diverso”, dice. “Una 
volta disse: ‘Un giorno ti mancheranno le idee, Morrison’”.

Quel giorno non è arrivato. Più di tre decenni su Morrison ha progettato centinaia di prodotti, tra cui tram e posate. 
E, naturalmente, una pila di sedie per aziende come Cappellini e Vitra. “Mi infastidisce quando le persone chiedono: 
‘Abbiamo bisogno di più sedie?’”, Dice. “Le sedie che progetto oggi sono superiori in molti modi. Non c’è paragone tra uno 
progettato ora e uno progettato negli anni ‘80. “

Potrebbe essere uno dei nomi più riconoscibili del settore, ma Morrison ha sempre reso omaggio ai discreti. Uno dei suoi 
primi ricordi è in una stanza in stile Scandi con “pavimenti in legno nudi, molta luce, linee pulite - e sentirsi veramente 
bene fisicamente in quello spazio”, dice. “Quando si trattava di trovare qualcosa di bello da fare nella vita, la missione era 
ricreare quell’atmosfera”.

La sua estetica è rimasta coerente, apparentemente a favore del pared back, eppure Morrison non si è mai descritto come 
un minimalista. “Il design è come cucinare: troppo di una cosa mette fuori equilibrio”.

Nello stesso periodo in cui Jørn Utzon stava progettando la 
Sydney Opera House, stava progettando un insediamento 
in patria per i danesi che tornavano dalle carriere 
all’estero. Uno di questi progetti era monumentale, un 
punto di riferimento che avrebbe trasformato l’identità 
di una nazione. L’altro era modesto: un basso numero 
di abitazioni a media densità. Entrambi, tuttavia, erano 
fedeli alla sua convinzione che un architetto dovrebbe 
“innamorarsi della natura delle cose invece di lottare per 
la forma e lo stile”.
Utzon aveva già costruito le Kingo Houses a Helsingør 
quando iniziò a progettare Fredensborghusene (le Case 
di Fredensborg) nel nord della Zelanda su un terreno 
in pendenza nei pressi del Palazzo di Fredensborg, 
circondato da querce e faggi. Era la fine degli anni ‘50 e 
gli insediamenti erano all’avanguardia sia dal punto di 
vista architettonico che sociale; si sentono ancora audaci 
60 anni dopo.
I presuntuosi muri di mattoni delle Case di Fredensborg 
sono interrotti solo da piccole porte e finestre; ad aprile 
il quotidiano danese Berlingske ha paragonato la loro 
apparizione a una prigione o al crematorio. Ma oltrepassate 
la soglia di mattoni e all’interno scoprirete incantevoli 
stanze illuminate. Utzon era particolarmente interessato 
agli spazi tra esterno e in quello pubblico e privato a ponte, 
naturale e artificiale. Gli intransigenti esterni delle Case di 
Fredensborg servono ad aumentare l’intimità all’interno. 
Prendendo spunto dalle case dei cortili cinesi e dalle 
strutture di adobe che aveva visto mentre faceva trekking 
sulle montagne dell’Atlante, Utzon progettò molteplici 
alloggi a forma di L con ampi saloni affacciati sui generosi 
cortili rettangolari, che sono racchiusi da pareti di mattoni 
a gradoni.

Colonne, tetti, porte, muri e rampe sono quei pezzi vitali di edifici che raramente attirano l’attenzione. Dovrebbero essere 
funzionali ma chi dice che devono essere generici? La domanda ha portato un crescente elenco di architetti e designer a 
fare il pellegrinaggio in una fabbrica in una parte grintosa di Shiroi, una città vicino al confine orientale di Tokyo.

È qui che Kikukawa, un’azienda di 85 anni a conduzione familiare con 200 dipendenti, ha scolpito pregiate facciate e 
interni in acciaio, bronzo, alluminio e titanio per rivenditori di lusso, edifici per uffici, stazioni ferroviarie e musei in tutto 
il Giappone. Il suo manufatto è andato negli antichi templi giapponesi e nelle torri più alte. Nonostante le sue dimensioni 
modeste, il nome di Kikukawa ha un peso nel settore delle costruzioni ¥ 52 trn (393 miliardi di euro). Architetti come 
Kenzo Tange, Arata Isozaki, Kengo Kuma, Toyo Ito e Kazuyo Sejima hanno tutti commissionato l’azienda per i loro 
progetti di costruzione.

Nell’ottobre 2014 una rivolta popolare si è diffusa 
attraverso il Burkina Faso in seguito al piano del 

presidente Blaise Compaoré di modificare la costituzione 
per prolungare i suoi 27 anni di mandato. Il 30 ottobre, 
giorno in cui l’Assemblea nazionale ha discusso la 
questione, i manifestanti hanno bruciato il parlamento sul 
terreno. Compaoré fuggì dal paese e, nel novembre 2014, 
un governo civile prese il potere. Finora, sopravvive.

Tuttavia, l’architetto Burkinabé Diébédo Francis Kéré 
non si fa illusioni sulla stabilità politica del suo paese. “La 
prossima rivolta arriverà”, dice, seduto nel suo studio di 
Berlino. Così, quando gli è stato chiesto di progettare una 
nuova Assemblea nazionale, ha scelto un diverso tipo di 
rivoluzione. La sua proposta trasforma il parlamento in 
una “casa aperta” trasparente e democratica; una piramide 
con tetto in vetro la cui facciata è accessibile ai cittadini 
(uno dei pochi spazi pubblici verdi nella capitale) e 
consente l’agricoltura urbana. “Se hai un tale edificio, alla 
prossima rivolta non lo distruggeranno”, dice Kéré. “Lo 
sosterranno.”

Kéré è nato nel 1965 come figlio primogenito del capo 
di Gando, un villaggio nell’est del Burkina Faso che non 
aveva scuola; fu il primo bambino del villaggio mandato in 
città per imparare a leggere e scrivere. Divenne falegname 
e ricevette una borsa di studio per un apprendistato in 
Germania, dove frequentò la scuola serale e infine studiò 
architettura presso l’Università Tecnica di Berlino. Come 
suo progetto di tesi ha progettato una scuola per Gando - e 
poi ha raccolto fondi per costruirlo.
Da allora Kéré ha creato una pratica pluripremiata 
responsabile del prossimo Serpentine Pavilion a Londra, 
una tappa rivoluzionaria per il teatro Volksbühne di 
Berlino e numerosi ospedali, scuole e orfanotrofi in Africa. 
Gestisce anche una ONG che gli ha permesso di ampliare 
le strutture scolastiche di Gando e sta propagando la sua 
filosofia per l’architettura in Africa, che confuta i modelli 
occidentali a favore delle competenze della comunità. 
Mentre discute disegni in tre lingue con il suo staff, la 
tensione sta iniziando a mostrare.

“Non avrei mai pensato di caricarmi di una simile 
macina,” dice dell’Assemblea nazionale. “Ma sei felice 
quando attraverso l’influenza di qualcuno si manifesta 
una sorta di democrazia”. Il suo primo cenno alla 
partecipazione democratica è stato quello di invitare le 
persone a esprimere le loro idee; un altro era presentare 
una proposta abbastanza radicale da suscitare discussioni. 
In questo modo, dice, senza che una pietra venga posta, 
il suo edificio sta già migliorando la politica. “Mai prima 
d’ora in Burkina Faso c’è stata tanta partecipazione a come 
dovrebbe essere costruita una cosa del genere”.
Spera anche di avere un impatto più ampio. “Considero 
il mio contributo un dibattito incoraggiante su come 
saranno costruiti gli edifici del parlamento in futuro”, dice. 
“Certo, hai bisogno di sicurezza. Ma in un paese come 
il Burkina Faso, cosa devono temere i rappresentanti? 
La rivoluzione è comunque successo. Se non affronti i 
problemi, accadrà di nuovo. Sfidiamo un nuovo inizio. “

È un ritorno agli edifici popolari del 19 ° secolo o 
un’anteprima del futuro delle abitazioni urbane? 

Carmel Place è il primo condominio di New York 
composto esclusivamente da micro-unità (che misurano 
tra 24 e 33 mq) e in quanto tale rompe la maggior parte 
delle leggi urbanistiche della città. Eppure lo sviluppo, 
progettato da N Architects e diretto da Monadnock 
Development, è stato commissionato dall’ufficio del 
sindaco.
Lo sviluppo in Kips Bay ha lo scopo di dimostrare che 
il piccolo vivere può essere “non solo accettabile ma 
desiderabile”, afferma Frank Dubinsky di Monadnock. 
Quando le 55 unità sono state affittate per la prima volta 
la scorsa estate, gli inquilini hanno scoperto dei trucchi 
intelligenti per risparmiare spazio (un letto che si abbassa 
su un divano integrato, per esempio) e arredi attraenti, 
articoli per la casa e cortesia di Ollie, specialista nei 
progetti per piccoli spazi.
Lo spazio è un premio nelle principali metropoli del 
mondo e le aree di vita si stanno riducendo per un po 
‘. Secondo il consulente immobiliare Jonathan Miller, 
l’appartamento medio in vendita a Manhattan si è ridotto 
da 132 mq nel 1991 a 110 mq nel 2016. Eppure ci sono una 
serie di ragioni per cui uno sviluppo come Carmel Place 
rappresenta qualcosa di veramente nuovo; il principale tra 
questi è l’impatto che la crisi finanziaria globale ha avuto 
sulla percezione della qualità della vita delle persone.
“La recessione del 2008 ha avuto un effetto evidente 
sui redditi delle persone e una casa più piccola è meno 
costosa”, dice Witold Rybczynski, professore emerito 
di urbanistica all’Università della Pennsylvania. “Ma 
ha anche influenzato l’atteggiamento nei confronti 
dell’alloggio. Prima di allora le nuove case negli Stati Uniti 
erano diventate più grandi perché la gente aveva questo 
ottimismo che avrebbero vissuto in un posto più grande 
di quello dei loro genitori. La recessione ha spezzato quel 
ciclo e ora vivere in un posto piccolo non sembra un 
fallimento “.
Allo stesso tempo, i giovani che continuano ad affluire 
nelle città sono “molto post-consumo”, secondo Lucian 
Smithers, direttore delle vendite e marketing di Pocket 
Living, uno sviluppatore di Londra specializzato in 
case compatte. “Vogliono che una casa sia un prodotto 
efficiente che non prosciuga finanziariamente la loro 
capacità di godersi la città.” La proliferazione di spazi “co-
living” - dove le piccole stanze in affitto sono integrate da 
spazi e servizi sociali comuni - è il versione estrema di 
questo desiderio di semplicità. The Collective a Londra ha 
aperto l’anno scorso e offre più di 500 camere con questo 
allestimento.
Tutto ciò offre un’opportunità unica per gli imprenditori 
intelligenti. Il restringimento della sfera domestica 
significherà che le attività che si svolgevano in casa 
saranno trasferite in altri spazi della città. Significa anche 
che gli articoli per la casa dovranno essere ridisegnati per 
renderli più compatti. Qui diamo un’occhiata a cinque 
imprese innovative che stanno trasformando la casa 
sempre più a loro vantaggio.


