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Within the contemporary landscape of Italian architecture, the work of Fausto 
Ferrara stands out as one of the most coherent and profound explorations of the 
poetic dimension of building. In an age dominated by the superficiality of digital 
imagery and the spectacle of media-driven design, Ferrara moves deliberately in 
the opposite direction: his architecture does not seek to astonish but to listen — to 
the site, to the material, to light itself. In this sense, his poetics belong to what I 
have elsewhere called tectonic culture — that critical lineage of thought 
embracing figures such as Lewerentz, Scarpa, Kahn, Ando, and Zumthor — a 
tradition that understands building not merely as a technical enterprise but as a 
moral and cognitive act. 

Ferrara’s entire body of work is permeated by a deep sense of silence. His 
research, as suggested by the title of his curatorial and theoretical project La 
misura del silenzio (The Measure of Silence), arises from a tension toward 
suspension, listening, and introspection. His architectures do not speak through 
symbolism but through phenomenal experience: the way light slides across 
polished concrete, the echo of water that accompanies one’s movement, the 
geometry that becomes a measure of time. In this way, Ferrara restores to 
architecture a phenomenological depth — an architecture not meant to be merely 
seen but inhabited slowly, in the rhythm of contemplation. 

From a compositional standpoint, his works reveal a consistency that recalls the 
great spiritual and Mediterranean architectures of history. The Temple of 
Columns, for instance, encapsulates many of his central themes: the relationship 
between mass and void, the dialectic between light and shadow, and the primacy 
of water as a spatial generator. In this project, material becomes a poetic medium 
— concrete, despite its brutality, becomes solidified light; the walls, through their 
geometric precision, delineate a silence that is not absence but dense presence, 
charged with meaning. 

In other works, such as Spazio Sensoriale and Villa Anelli, Ferrara explores more 
deeply the dialogue between construction and nature. His architecture never 
imposes itself on the landscape but rather becomes part of it, re-establishing a 
sense of measure that today feels almost subversive. The surfaces, always pure 
and controlled, are never cold: they emerge from meditative thought, from a long 
temporal process of drawing and crafting. Here, architecture functions as a 
threshold — a passage between the visible and the invisible, between the tangible 
world and the spiritual dimension. 

Ferrara’s most significant contribution perhaps lies in his effort to reintroduce 
architecture into a poetic dimension without abandoning its constructive precision. 
He unites the austerity of geometry with the lyricism of light, the roughness of 
concrete with the immaterial delicacy of silence. His works evoke a sense of the 
sacred not through religious symbols but through the spatial and perceptual power 
of the built form. As in the classical temples, the sacred arises through proportion 
and light, through the order and measure of construction. 



In this regard, Ferrara stands as one of the few contemporary architects capable of 
sustaining an ethical resistance within the discipline. His projects are never 
conceived as objects but as places of experience; they do not address visual 
consumption but inner perception. He seems to understand, more than most, that 
true modernity does not lie in technological innovation or formal spectacle, but in 
the capacity to generate meaning — to create spaces in which human beings may 
rediscover themselves. 

Within the Italian and broader European context, Ferrara represents an 
autonomous and necessary voice. His work remains outside trends and academic 
fashions, pursuing a line of inquiry that unites rigor with spirituality, construction 
with contemplation. It is a body of work that renews the lessons of twentieth-
century masters — from Le Corbusier to Scarpa, from Kahn to Ando — while 
simultaneously transcending them, returning to architecture its most essential 
condition: that of being an act of truth. 

In Fausto Ferrara’s poetics, architecture is never mere construction. It is a 
language of time and spirit, a way of measuring the silence that inhabits space. 
And perhaps here lies the true magnitude of his work: in reminding us that to 
build still means — as it did in the ancient temples — to give form to light and to 
thought. 
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Sull’opera architettonica di Fausto Ferrara 

Nel panorama contemporaneo dell’architettura italiana, l’opera di Fausto 
Ferrara si distingue come una delle esperienze più intense e coerenti nel recupero 
della dimensione poetica del costruire. In un’epoca dominata dalla superficialità 
dell’immagine digitale e dal formalismo mediatico, Ferrara si muove in una 
direzione opposta: la sua architettura non cerca di stupire, ma di ascoltare il 
luogo, la materia e la luce. In questo senso, la sua poetica si iscrive all’interno di 
quella tradizione critica che ho definito cultura tettonica — una linea di pensiero 
che comprende maestri come Lewerentz, Scarpa, Kahn, Ando, Zumthor — e che 
considera il costruire come un atto morale e conoscitivo, prima ancora che 
estetico. 

L’intera ricerca di Ferrara è attraversata da un profondo senso del silenzio. Il 
suo lavoro, come suggerisce il titolo del suo progetto curatoriale La misura del 
silenzio, nasce da una tensione verso la sospensione, l’ascolto, l’interiorità. Le 
sue architetture non parlano attraverso il linguaggio del simbolo, ma attraverso 
quello dell’esperienza percettiva: la luce che scivola lungo il cemento levigato, il 
suono dell’acqua che accompagna il movimento del corpo, la geometria che 
diviene misura del tempo. In questo senso, Ferrara si pone come un autore che 
restituisce all’architettura una dimensione fenomenologica, un’architettura non 
da guardare ma da vivere lentamente, nel ritmo della contemplazione. 

Dal punto di vista compositivo, le sue opere mostrano una coerenza che rimanda 
alle grandi architetture di ascendenza mediterranea e spirituale. Il Tempio delle 
Colonne, ad esempio, rappresenta un compendio dei suoi temi fondamentali: il 
rapporto tra massa e vuoto, la dialettica tra luce e ombra, la centralità dell’acqua 
come elemento generatore di spazio. In questo progetto, la materia diventa 
medium poetico — il cemento, pur nella sua brutalità, si fa luce solidificata, e i 
muri, con la loro precisione geometrica, disegnano un silenzio che non è assenza 
ma presenza densa, carica di significato. 

In altri progetti, come Spazio Sensoriale e Villa Anelli, Ferrara approfondisce il 
dialogo tra costruzione e natura. L’architettura non si impone sul paesaggio ma 
lo accoglie, ne diventa parte integrante, restituendo al costruire un senso di 
misura che oggi appare quasi sovversivo. Le superfici, sempre pure e controllate, 
non sono mai fredde: sono il risultato di un pensiero meditativo, di un tempo 
lungo del disegno e della costruzione. Qui l’architettura assume la funzione di 
soglia, di transito tra il visibile e l’invisibile, tra il mondo tangibile e quello 
spirituale. 

Il contributo più significativo di Ferrara, tuttavia, risiede forse nel suo tentativo 
di reinserire l’architettura in una dimensione poetica senza rinunciare alla sua 
precisione costruttiva. Egli unisce la severità della geometria al lirismo della 
luce, l’austerità del calcestruzzo alla leggerezza immateriale del silenzio. Le sue 
opere evocano il senso del sacro non per mezzo di simboli religiosi, ma attraverso 



la potenza spaziale e percettiva del costruito. Come accade nei templi classici, il 
sacro emerge dal rapporto tra ordine e misura, tra proporzione e luce. 

Ferrara appare, in questo senso, come uno dei pochi architetti contemporanei 
capaci di mantenere viva una resistenza etica all’interno della disciplina. Le sue 
opere non sono mai concepite come oggetti, ma come luoghi di esperienza; non si 
rivolgono al consumo visivo, ma alla percezione interiore. Egli sembra 
comprendere, come pochi altri, che la vera modernità non risiede 
nell’innovazione tecnologica o nella spettacolarità formale, ma nella capacità di 
produrre senso, di creare spazi in cui l’uomo possa ritrovare se stesso. 

Nel contesto dell’architettura italiana ed europea, Ferrara rappresenta una voce 
autonoma e necessaria. La sua opera si colloca al di fuori delle mode e delle 
derive accademiche, perseguendo una ricerca che unisce rigore e spiritualità, 
costruzione e contemplazione. È un lavoro che rinnova la lezione dei maestri del 
Novecento — da Le Corbusier a Scarpa, da Kahn a Ando — ma che allo stesso 
tempo la supera, restituendo all’architettura la sua essenza più profonda: quella 
di essere un atto di verità. 

Nella poetica di Fausto Ferrara, l’architettura non è mai semplice costruzione. È 
un linguaggio del tempo e dello spirito, un modo per misurare il silenzio che abita 
lo spazio. E forse proprio qui, in questa tensione tra rigore e poesia, risiede la 
sua grandezza: nel ricordarci che costruire significa ancora oggi — come nei 
templi antichi — dare forma alla luce e al pensiero. 
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