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La lezione
Ho preparato per oggi un documento che ho 
chiamato Manifesto Culturale. 
Voglio introdurre la mia comunicazione con 
l’uomo con il turbante (fig.1) di Jan van Eyck,  
tratto da La vita delle forme di Focillon. Focillon 
scriveva: “guardate quel turbante – chiaramente 
nella prima immagine c’è un uomo con il turbante 
– ma se voi cambiate la posizione, il vostro punto 
di vista, quello cambia il suo significato e diventa 
una bellissima forma, una macchia rossa, piena 
di pieghe”. Ecco quello che vorrei fare oggi è un 
po’ questo: riguardare una serie di temi risaputi, 
da un altro punto di vista, sottosopra. 
Io oggi vorrei parlare di quella che viene chiamata 
la dimensione antropologico temporale 
dell’architettura e dello spazio della città, del suo 
spazio fisico, che quando io ero piccola in questa 
scuola erano considerate i veri elementi per 
creare un senso comune tra gli abitanti. La parola 
senso comune poi, la possiamo discutere perchè 
è ambivalente. Infatti, forse conviene non avere 
più un luogo dove si crea il senso comune, quanto 
piuttosto un luogo dove la società possa trovare 
tutti gli spazi che le permettano liberamente di 
incontrare le pratiche della contemporaneità, di 
cui parlava Pierluigi Salvadeo. Forse è un bene. 
Certo è che c’è stato un tempo in cui l’architettura 
definiva in uno spazio, un luogo dove l’uomo 
imparava a interagire, a incontrare le persone, 
le cose, il lavoro e gli affetti. Ecco, l’architettura 
era il luogo dove si producevano gli affetti e che 
determinava la possibilità di scambiarli. Aldo 
Rossi diceva: “L’architettura è la scena fissa delle 
vicende dell’uomo”.
Io credo che oggi ci sia una intenzionale e 
profondamente ingenua rimozione del valore 
dello spazio fisico, del coinvolgimento del corpo 
nello spazio fisico. Il tutto per poter sottolineare, 
invece, l’importanza della governance, delle 
pratiche o anche di istituzioni giuridiche diverse. 
Quindi la mia domanda di ricerca, e mi riferisco 
a FrancoiseChoay, è questa: per noi che siamo 
qui a lavorare in una facoltà di architettura, con 
tutto quello che ci ha appena mostrato Pierluigi 
Salvadeo, è possibile pensare che ancora oggi 
l’architettura costituisca un sistema di significato? 
Un sistema di layer complessi, ovviamente, di 

significati complessi. Mi domando, se sia ancora 
possibile, oggi, dire che fare architettura sia 
mettere in cultura un valore. Insomma, io, che 
mi dichiaro albertiana, dico che l’architetto è 
l’uomo virtuoso, quello che marca il suo tempo 
con un’opera. E questo significa il bisogno di ogni 
cultura di lasciare per i propri figli non tanto la 
traccia del nostro passaggio qui, ma dello stile di 
vita, del valore del proprio stile di vita. Françoise 
Choay, in un testo che si chiamava il Significato 
dell’architettura parla proprio di questo: parla 
di una parte della città che – dice Choay – 
non è priva di significato, quanto piuttosto è 
iposignificante ed entro la quale, magari anche 
con la leggerezza di una teoria dei giochi, si 
possano immettere nuovi significati. Mi piace 
anche ricordare un altro testo che per me è stato 
fondativo, che è il testo di Kevin Lynch, What 
time is this place, dove l’architettura della città 
e il suo tempo (quale tempo ha questo spazio?) 
diventa una domanda di ricerca fondamentale. 
E in questo caso mi riferisco anche al tema della 
tecnica, che è così legata ad un tempo, che 
diventa un altro oggetto di discussione. Per noi 
che ci diciamo albertiani e leonardeschi, infatti, 
tecnica non è solo un saper fare, ma è anche 
un modo per esprimere la cultura del proprio 
tempo e si lega profondamente al modo di 
costruzione dello spazio. 
Vorrei cominciare dicevo, con un “manifesto 
culturale” e lo accompagno ad un’altra immagine, 
che è stata manipolata ad arte introducendo a 
arte l’immagine del teatro del mondo di Aldo 
Rossi, che ovviamente nell’originale non c’era. 
Si tratta di un’opera di De Chirico Le Muse 
inquietanti.
Siccome non sapevo da dove iniziare, mi sono 
ricordata di un incontro che ebbi con il professor 
Branzi tempo fa, quando lo invitammo a tenere 
una lezione al corso di Dottorato in progettazione 
Architettonica e Urbana. Discutemmo un 
po’, perché io sono architettonica e pesante. 
Branzi sosteneva il valore degli oggetti contro 
la disciplina della composizione architettonica. 
Ad un certo punto Branzi, seccato, mi disse: 
“Guarda, te lo dico da Ebreo: non esiste la Storia, 
ma solo la Memoria”. Allora, da una parte quella 
frase mi ha fatto collocare il professor Branzi nel 

La città delle Muse. Urbanità/Convivialità alla scala della Net-City. La 
struttura dello spazio per i diversi e nuovi comportamenti contemporanei
Antonella Contin
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mio universo di maestri, pochi, e dall’altra mi 
ha fatto mettere in relazioni due scene, tratte 
da due film: Schindler’s List e Hiroshima mon 
amour.
Nel primo film, nella scena che voglio ricordarvi, si 
mostra l’arrivo degli ebrei polacchi nella stazione 
in cui erano stati fatti convergere, per poi essere 
inviati, ignari, ai campi di concentramento. Una 
moltitudine di uomini e donne, ognuno con la 
propria memoria e il proprio nome. Appare qui 
la prima Musa, che è Calliope, la Memoria. 
Cos’è la memoria per noi architetti? Io credo 
che sia quell’esperienza che ci permette di 
misurare il mondo. Ed è una esperienza che è 
profondamente legata al tempo, al fatto che 
in quel tempo è avvenuto qualcosa e che mi 
permette di prendere le misure con l’esperienza 
che mi capita dopo. Nel secondo film, la 
Memoria per trasformarsi in qualcosa che mi 
permette di vivere ancora, e cioè per mettere 
in atto quella strategia che crea un distacco tra 
l’oggi, la cronaca e la mia agenda, ha bisogno 
di diventare Storia. Quella che vi mostro è la 
scena in cui i due amanti si recano al Museo di 
Hiroschima. La ragazza afferma che lei, francese, 
ha capito quello che è successo in quella città 
perché è stata per ben quattro volte al Museo, 
dove ha guardato ciò che rimaneva e la gente 

che pensosamente passava, e così ha guardato 
sé stessa. Ma il suo amante invece le ripete: cosa 
vuoi avere capito tu a Hiroshima, non hai visto 
niente tu a Hiroscima !.... mentre sullo sfondo 
una voce narrante elenca gli orrori causati dalla 
esplosione. La scena si riempie di immagini 
di uomini, ognuno con una traccia orrenda di 
quell’avvenimento marchiata sulla pelle. Qui 
allora compare la seconda Musa, Clio, la Storia 
come obiettivazione della Memoria che porta 
con sé la domanda se sia possibile che la nostra 
agenda personale o la cronaca di tutti i giorni, 
possa obiettivarsi in una storia che consegni 
alla mia città, ai miei figli, una biografia urbana, 
quindi una identità in progress per questa città. 
È il nostro tempo capace di testimoniare il valore 
di uno stile di vita, in modo tale che la città, il suo 
volto, continui a evolversi e a trasformarsi? 
Insomma, la questione per la ricerca 
che sto portando avanti è questa: siamo 
all’interno di una nuova dimensione urbana, 
incommensurabile con la misura della città del 
passato e con la complessità dei fenomeni che la 
popolano. È una dimensione nuova sia spaziale 
che di nuove pratiche. La scelta che ho fatto è 
tornare alla ricerca del DNA della nuova realtà 
metropolitana, che si trova nella relazione tra 
la città e il territorio. Questa si legge attraverso 

2. Antonio di Pietro Averlino, o Averulino, detto il Filarete (Firenze, 1400 circa – Roma, 1469), Schema della Città ideale e 
schema della città ideale inserito nella regione, da Il Trattato di architettura, 1460-64.

1. Jan van Eyck, Ritratto di uomo con turbante rosso, 1433, 
Londra, National Gallery.
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la interpretazione della sua geografia (come 
mostra l’immagine del Filarete che mette Milano 
dentro una valle) (fig.2), il riconoscimento di una 
memoria e in una geometria, che rappresentano 
la possibilità di ridurre a misura e posizione la 
complessità delle relazioni. Sapendo però che la 
città è in un ciclo, che la Comunità Europea ha 
chiamato: metabolismo urbano. Il metabolismo 
urbano avviene attraverso tre operazioni: 
di manutenzione se voglio conservare, di 
sostituzione se voglio perfezionare, ma di 
trasformazione, se voglio crescere. Questa idea 
che la città è dentro ad un ciclo e che quindi anche 
la decadenza fa parte di questo movimento e 
produce un giacimento culturale, è importante 
perché tiene insieme le due strutture: la fisica 
e la sociale. Queste non devono essere mai 
sconnesse. 
Se guardiamo quali siano le relazioni tra le 
piccole, medie città e la valle e l’intero territorio, 
scopriamo che queste sono determinate dal 
radicamento profondo di queste entità urbane 
al territorio della valle, che è poi legato alla 
conoscenza profonda di un ambiente e cioè 
della sua geografia, del suo clima. Sono quindi le 
piccole e medie realtà urbane che permettono 
a noi cittadini del ciber-spazio di ritrovare 
gli ambiti della cura: l’aver cura di qualcosa 
che è mio e per questo ne ho cura. Ed è mio 
non perché mi appartiene, ma perché io gli 
appartengo. Torna attuale il bisogno di riscoprire 
un modo d’interazione tra il luogo e il corpo, 
che, ci ricorda Levy Strauss: è l’unico spazio 
che ho, e quindi ricercare una competenza di 
interagire attraverso la costruzione di un nuovo 
spazio di relazione. Io quindi non parlo di una 
comunicazione possibile attraverso l’architettura, 
ma di una intersomaticità, tornando ancora a 
Choay, intesa come quella capacità di trovare 
le cose, di sapere come muovermi, interagire 
appunto, attraverso la scena di architettura. E 
quindi in questo senso, soltanto se il luogo torna 
ad essere quello nel quale io posso agire, – oggi 
si chiamano luoghi pro-attivi –, insomma un 
luogo in cui io interagisco attivamente attraverso 
il mio corpo e non solo con la mia mente, io 
posso scambiare esperienza con il luogo, per 
incontrare le cose e gli altri. Poi sappiamo, che è 
sempre anche un viaggio mentale… 
Il valore simbolico di queste relazioni, lo abbiamo 
definito in sue modi: intermediario e mediatore 
simbolico.
La prima accezione l’abbiamo mutuata da 
Grahame Shane, che con pragmatismo ameri-
cano, sostiene che nella città contemporanea 

ci sia bisogno di segni capaci di significare 
simbolicamente il valore di ciò che può attrarre 
i nuovi attori urbani. Noi, però, sosteniamo 
che c’è bisogno anche dei mediatori simbolici 
(Metaxu). Enti architettonici che con le loro 
misure e posizioni forniscano una struttura di 
rimando per i valori espressi dagli uomini delle 
ere passate e che ci permettono di metterci in 
relazione, con altre culture, con i nostri padri, 
con la Storia e con l’archeologia: che non 
ha più tempo. Per parlare con chi non ha la 
nostra stessa storia, infatti, bisogna mettere in 
campo il mondo dei simboli e spostare il nostro 
discorso in un universo di valori nel quale poter 
comunicare a partire da un piano, che non è 
connesso in primo luogo con la realtà del solo 
fatto concreto. Un’altra importante questione 
veniva sollevata da Frempton che negli anni 
’80, citando Ricoeur, si domandava perché 
per essere contemporanei si dovesse perdere 
l’identità. Diceva infatti Frampton: per poter 
far parte della civiltà moderna è necessario 
allo stesso tempo partecipare alla razionalità 
scientifica, tecnica e politica, cosa che molto 
spesso richiede il puro e semplice abbandono di 
un intero passato culturale. Qui sta il paradosso: 
come diventare moderni e fare ritorno alle 
origini, come far rivivere una vecchia civiltà 
assopita e prendere parte dalla civiltà universale. 
Frampton, allora, consigliava di recuperare la 
relazione con la geografia, la tettonica, con il 
suolo, con la sua matericità. Faccio una piccola 
digressione. Vorrei portare la vostra attenzione 
su di termine usato da Frampton: inlay (in the 
site), che letteralmente si può tradurre come 
intarsiare. Non è facile tradurlo in italiano. 
Per farlo, mi piace tornare a quanto diceva un 
parroco cattolico, per spiegare la differenza del 
sacramento del Battesimo tra il rito Romano e 
quello Ambrosiano: nel rito ambrosiano l’acqua 
della fonte battesimale non viene versata sulla 
fronte del neonato, nel rito autentico, infatti, il 
sacerdote immergeva leggermente la fronte del 
bambino nell’acqua. Questo gesto di immersione 
diagonale, che ricorda plasticamente l’atto di 
‘inserire tra‘ è il modo che vi suggerisco per 
interpretare l’azione progettuale dell’inlaying. 
Nel progetto architettonico significa, secondo 
me, che non dobbiamo radicarlo al suolo come 
era per la tomba, ‒ pensiamo alla sezione di 
S.Pietro in Montorio, per esempio, avvitata nel 
suolo –, quanto piuttosto, dobbiamo provare 
a negoziare, a trovare una sorta di connivenza 
‘diafona‘ con il suolo, la geografia e la storia 
degli uomini, che nel tempo l’hanno interpretata 
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come una risorsa. La stessa mediazione il 
progetto deve tentarla con tutti gli altri saperi, 
per riconoscere nuovamente il valore del suo 
ruolo.
Torno, allora, all’editoriale che nel 1963 
E.N.Rogers pubblicava su Casabella a commento 
del Piano Intercomunale Milanese. Piano che 
Rogers certo apprezzava per la quantità di saperi 
che si erano prodigati per la sua realizzazione, 
però, diceva Rogers, la città ha bisogno di una 
grande immagine: più respirabile. Una Milano, 
dunque, più immaginifica per stimolare un 
immaginario urbano, che è fondamentale per 
la costruzione di una identità in progress di 
una città. Di qui l’importanza ancora oggi di 
un autore come Aldo Rossi, l’alunno che ha 
veramente a mio parere raccolto il testimone 
del suo maestro Ernesto. Non mi voglio riferire 
tanto al Rossi di Architettura della Città, quanto 
a quello di Autobiografia scientifica: che è 
scientifica sì, ma è anche una autobiografia, e 
quindi legata al mondo dell’affetto. Credo che 
sia questo atteggiamento che permetta a Rossi 
che va in America, di iniziare l’esperienza pop, 
che lo porterà a produrre i suoi famosi disegni 
di architetture con bottiglie di Coca Cola e Lucky 
Straight fino al suo progetto per Celebration. 
Mi sto riferendo a Rossi che diventa una figura 
interessante ancora oggi perché ha capito il 
nuovo salto di scala, e il valore dei simulacri: 
il valore dell’immagine contro la sola sintassi. 
Rossi, allora, si fa interprete di quello che nel suo 
testo La poetica dello spazio, Bachelard descrive 
come l’oggetto così potente da un punto di vista 
espressivo, da poter essere per un momento 
almeno non contestuale. Potenza espressiva 
che si converte in capacità di edificare attraverso 

l’architettura (Choay) un luogo, che è il luogo 
del corpo. Anche Mies introdurrà le figurine 
danzanti di Oskar Schlemmer nel suo padiglione 
a Barcellona... 
Allora io sono d’accordo con Pierluigi Salvadeo, 
bisogna cambiare la struttura dello spazio, 
perché oggi sono diversi i nostri comportamenti. 
Ho sempre pensato che i set dove gli uomini 
preistorici del moderno di Superstudio stanno 
seduti su di un piano geometrico in un ambiente 
perfettamente climatizzato, ricordino, a causa 
di quella geometria le scene del Serlio (fig.3). 
Ma per Superstudio, l’uomo contemporaneo 
sembra che possa vivere solo attaccando una 
spina dovunque voglia, denunciando così un 
nuovo modo che chiamerei eco-tecno-pastorale 
di relazionarsi alla natura: per vivere nella natura 
abbiamo bisogno di una connessione wireless, 
per poterci sentire sempre cittadini. Cambiando 
la struttura dello spazio, allora, bisogna anche 
trovare nuovi sistemi di riferimento simbolici, 
che siano capaci di mettere in circolo i nuovi 
segni significanti e le loro figure e immagini, che 
sono legate alle nuove pratiche dello spazio. 
Immagini che però devono essere vivide e 
sensuali, come diceva Kevin Lynch, per poter 
essere memorabili, mix prezioso di desiderio e 
memoria che determina la voglia di ritornare in 
un posto.
Oggi, allora, l’obiettivo di una ricerca è lavorare 
in una situazione complessa, non riferirsi più 
solo ai tipi consolidati, ma ai multiple pocket, 
come direbbe Grahame Shane, quindi a qualcosa 
molto più simile ad un morfotipo urbano, 
cioè a qualche cosa che sta tra la città che si 
è miniaturizzata e il tipo che è esploso nella 
città. Siamo giunti, infatti, alla negazione di una 

3. Superstudio, Vita Educazione Cerimonia Amore Morte, 
«Via: l’Accampamento», 1971-73.

4. Gruppo scultoreo in terracotta Compianto sul Cristo 
morto di Niccolò dell’Arca, detto I Piagnoni (1463 -1490).
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rigida relazione tipo/lotto come fondamento del 
progetto di architettura, perché ormai il suolo 
è diventato uno degli elementi ineludibili della 
nostra progettazione. 
Bisogna, altresì, ritornare potentemente al senso 
evocativo dell’immagine. Il nuovo monumento 
deve fare i conti con la nuova monumentalità dei 
simulacri di Las Vegas di cui parla Venturi ,– segno 
di una separazione profonda da quella Istituzione 
che per Kahn significava i nuovi monumenti 
della città –. E quindi interrogarsi su cosa sia oggi 
il monumento senza una Istituzione, senza che 
sia solo il luogo di una documentazione, quanto 
piuttosto che incarni un modo di interpretare 
la Geografia alla nuova scala della città e così le 
nuove pratiche di un cittadino che si muove ogni 
giorno tra territori diversi (altrove li avevamo 
chiamati del paesaggio agro-urbano).
Bisogna ripensare alla nostra relazione con la 
storia che, qui in Italia va detto forte, non è per il 
passato, ma per verificarne i valori da trasportare 
nel progetto futuro. 
Tutto questo mutare è per il corpo, e per la 
relazione profonda con il mondo. Ecco perché 
ritornare alle Muse, al mondo delle Arti e degli 
affetti che come degli enzimi attaccano le teorie 
della tipo-morfologia classica, che si possono 
verificare solo ‘in situazione‘, perché è il corpo 
che solo comunica. A Bologna, in una piccola 
chiesa del centro storico si trova un compianto 

chiamato dal popolo ‘i Piagnoni‘ (fig.4). Si 
tratta di statue di terracotta un po’ più grandi 
dell’uomo, bellissime, perché esprimono la 
capacità del corpo di prendere lo spazio. 
Abbiamo il dolore trattenuto di Maria che 
esplode nelle sua mani troppo grandi, da uomo; 
accanto al dolore furibondo e passionale della 
Maddalena che aprendosi, prende lo spazio, 
dilatandolo. Questo prendere lo spazio è ciò 
che, attraverso la costruzione di un luogo 
con il progetto di architettura, il nostro corpo 
dovrebbe fare. 
Un altro tema è allora quello di un progetto di 
una nuova mappatura dello spazio. Sapendo 
però che noi abbiamo alla nostre spalle uno 
dei progetti di mappatura più incredibili che è il 
progetto leonardesco, che ricostruiva il territorio 
attraverso la geografia marchiata dai luoghi 
costruiti. L’immagine delle mappe di Leonardo è 
virtuale perché totalmente mentale: è la visione 
nella mente delle relazioni tra i luoghi fisici. Le 
parole chiave allora sulle quali costruire una 
domanda di conoscenza sono: mappa mentale, 
struttura e orientamento, figuratività del luogo, 
primato dell’immagine, montaggio costruttivo di 
immagini (loci et imagines come ci ha insegnato 
Alberti: la parte di architettura è la struttura 
dell’immagine ). Mappa mentale. Ma allora, 
come è possibile costruire una mappa mentale, 
nel passato sempre relativa alla scala locale, 

6.  Mappa Mentale: Bologna, la città di Camillo, nel mondo, 
disegno di Maria Eugenia, 5 anni.

5. Mappa Mentale: da casa all’asilo, disegno di Candida 
5 anni.
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anche oggi alla scala della città metropolitana? 
Vi mostro le immagini di due mappe (sono delle 
mie due figlie, figg.5 e 6): una mappa mentale, 
che è fatta di luoghi portatori di affetti, dove un 
bambino interpreta il percorso che ogni giorno 
a piedi percorre da casa a scuola e la mappa del 
mondo che è quella dove stanno tutte le città 
con i loro affetti (nonni cugini amici) nel mondo 
di googlemap. E così un bambino per disegnare 
la città dove sta l’oggetto del suo affetto, in 
questo caso Bologna e un cugino, come ogni 
bambino della googlemap generation, disegna il 
mondo visto dal satellite, e mostra una grande 
consapevolezza di tutto ciò che deve mettere 
in relazione, nella sua mente, per descrivere 
quella città. E allora Bologna, che è l’oggetto del 
suo desiderio, diventa una grande palla rosso 
fuoco, l’Italia è uno stivale e poi il mondo appare 
popolato da tante forme fantastiche di animali, 
oggetti sconosciuti, forme colorate. Cito questa 
immagine, perché in questa immagine c’è tutto: 
essere coscienti della esistenza di una struttura 
della realtà, e, citando Pierluigi Salvadeo, 
incantamento. E c’è anche la possibilità espressa 
nell’immediatezza tipica delle immagini dei 
bambini di poter unire le due cose assieme. 
Così, parlando di mappe, mi piace ricordare la 
mappa dell’oceano di Lewis Carroll (fig.7), che 
in The Hunting of the Snark, viene descritto 
come uno spazio bianco perfettamente 
georeferenziato: c’è una scala metrica e tutti 
gli orientamenti. Di ogni punto posso dare 
le coordinate della sua posizione. Ma non 
posso dimenticare che c’è anche La carte de 

Tendre di Madeleine de Scudéry, (fig.8) che 
è una carta simbolica, si dice che rappresenti 
un apparato riproduttivo femminile, e che 
rappresenta la volontà di dare una immagine ai 
sentimenti: indifferenza, solitudine, amore; le 
tappe necessarie per intraprendere il cammino 
nel paesaggio dell’anima della propria amata. 
Questa carta ci ricorda che è anche possibile 
utilizzare il mondo dei simboli attraverso segni 
e immagini cognitive, capaci di dar conto della 
struttura e dell’interpretazione del segno, 
per trasmetterne un significato profondo. La 
precisione strutturale sarebbe poco attrattiva, 
senza affetto. Le mappe di Leonardo sono, 
in un certo senso, la somma di queste due 
impostazioni: nella loro assonometria appena 
accennata, rappresentano il territorio e la sua 
scena, la sua mappa e la sua immagine. Queste 
mappe (fig.9a) rappresentano un paesaggio 
totalmente reso visibile, come descriveva Lynch 
la piana di S. Gimignano, dove però ogni città 
o piccolo villaggio è riconoscibile a causa della 
sezione del suo paesaggio, del suo nome e 
della sua immagine che interpreta la orografia 
di quella sezione. Ogni luogo, così, ha una sua 
identità che lo rende distinto dagli altri, ma 
entro una grande immagine,– come le anime del 
Paradiso dantesco che danzano tutte insieme 
ma rimangono riconoscibili al Poeta –. Leonardo, 
infatti, esperto di anatomia (fig.9b), sapeva bene 
che l’immagine è ciò che appare del come è 
fatto, è cioè, l’immagine di una struttura che 
le soggiace. L’immagine, infatti, è una struttura 
di rimando a qualche cosa d’altro che non 

7. Lewis Carroll, Mappa dell’Oceano. 8. Yves Vianney, La carte de tendre de Mlle de Scudery, 1653.
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appare alla vista, ma che di quella consistenza 
reale è il presupposto. E poi potremmo citare 
Michelangelo e la sua capacità di usare i simboli 
come agenti di significato: l’immagine di Dio nel 
giudizio universale che è l’esatta riproduzione 
di una sezione sagittale di un cervello umano. È 
l’uomo che pensa Dio (fig.9c). 
Di questo modo di mappare per mappe e scene, 
il modello è Firenze, esempio più alto della 
capacità di legare insieme una mappa ad una 
immagine. Se la si guarda dal Belvedere di piazza 
Michelangelo, si riconoscono esattamente 
tutti i punti che fisicamente marchiano i luoghi 
notevoli delle sue cerchie. Questo è possibile 
perché ogni luogo: il campanile di Giotto, il 
duomo di Brunelleschi, Palazzo Vecchio, tutti 
hanno una immagine potente, memorabile, che 

consente una grande immagine virtuale, ovvero, 
mentale. Ma quello che era possibile alla scala 
della città finita, risulta impossibile oggi alla 
scala dello sprawl urbano. 
Allora, siamo capaci oggi di urbanità? 
Choay definisce l’urbanità come la capacità 
di concepire insieme un tessuto urbano, la 
dimensione spaziale di una città, quindi, una 
convivialità, che è la possibilità di scambiare, 
scambiare affetti, – nel suo significato illuminista–. 
Urbanità legata ai saperi ambientali, cioè, ad un 
nuovo umanesimo che deve essere riportato 
con forza all’attenzione; e che permette la 
convivenza anche di diverse identità, perché è 
dalla differenza che, ci hanno insegnato, si crea 
la bellezza. Bellezza che è ciò che fa unico un 
luogo per me, ma non perché mi appartiene, 

9a. Leonardo da Vinci, Paesaggio cartografico in 
prospettiva volo di uccello con la città di Arezzo,Perugia, 
Chiusi e Siena, ca. 1502.

9b. Michelangelo Buonarroti, Affreschi della Cappella 
Sistina, 1508-12.

9c. Leonardo da Vinci, Disegni anatomici, ca. 1509.



40

ma perché io gli appartengo. Io allora, in 
quanto luogo differente da tutti gli altri lo posso 
riconoscere. 
Oggi, però, non siamo più nella condizione 
urbana di un tessuto continuo. La città è un 
arcipelago, – diverso da quello che pensò Ungers 
(fig.10), che era uno spazio di flussi tra isole –, 
oggi le isole non sono solo connesse tra loro in 
modo telematico (telecittà l’ha chiamata Shane) 
o attraverso le protesi infrastrutturali della città 
delle connessioni (Choay), ma lo ‘spazio tra’ si 
converte nel corpo di uno spazio denso, che va 
ri-concettualizzato come il positivo della nuova 
dimensione urbana metropolitana. 

E allora, come creare una urbanità all’interno 
di questo flusso, all’interno di una net-city nella 
quale il così detto in-between che sta tra le reti 
è oggi la cosa che conta di più, rispetto ai poli e 
alle aste che li connettono. È una urbanità nuova 
che consente di essere connessi con la rete delle 
città del mondo, ma anche di trovare nel locale 
i luoghi degli spazi della bellezza della cura. Ci 
domandiamo, allora, se è possibile determinare 
uno scambio di affetti, segno di urbanità, negli 
spazi del commercio, che Shane chiama le 
Eterotopie dell’illusione, dove lo scambio di 
informazioni e di merci, piuttosto che essere 
una vera comunicazione o intersomaticità tra gli 

10. Oswald Mathias Ungers, The City in the City – Berlin: A 
Green Archipelago, 1977.
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uomini e le cose, è profondamente anaffettivo. 
E allora la questione è la possibilità di trovare un 
nesso, ripensando:
- un nuovo tipo che chiamiamo morfotipo 
urbano, che possa rappresentare un luogo 
attrattivo per la scala globale, e che però 
determini la possibilità di una scala locale;
- un tessuto discontinuo, network di campi 
urbani;
- un monumento, che come i Simulacri non 
sia più solo l’occasione per una conservazione 
documentaria, ma nasca dalla capacità di 
edificare la relazione, la possibilità di inter-agire 
con un luogo, interpretandone la geografia e il 
contesto;
- un soggetto architettonico che dia luogo ad 
una sceneggiatura degli spazi. 
La potenza degli oggetti, infatti, è un problema 
ma può essere una grande occasione. Costituisce 
un problema se la fondazione della città 
metropolitana e la sua immagine si scollegano, 
se manca, quindi la struttura di un paradigma 
urbano che determini la coerenza, le ragioni 

degli edifici; ma può diventare una occasione se 
l’espressività del nuovo tipo, riesce a interpretare 
la nuova dimensione dello spazio urbano, il 
nuovo modo di praticarlo e concettualizzarlo. 
Lo stesso Le Corbusier, infatti, ricordava che 
se noi fossimo capaci di creare un ritmo di 
immagini, come nel teatro Barocco, dove ogni 
immagine denota una pertinenza d’uso del suo 
spazio, potremmo arrivare a stabilire un ordine 
anche senza dover ricorrere ad una sintassi, 
a una tassonomia dello spazio. Sembra quasi 
possibile pensare, quindi, nel puro atto ricettivo, 
ad un ordine della sequenza, sorretto da un 
montaggio costruttivo di immagini solo per 
potenza di immagine. È il segreto di Palladio 
a Vicenza: sganciarsi dalla macchina tipo-
morfologia classica e per potenza di oggetti 
uscire dal labirinto. 
Credo che sia una opportunità soprattutto oggi 
per quella che Shane ha chiamato la Metacity: un 
meta-livello di città che è quello occupato dalle 
nuove tecnologie, una urbangallery attraversata 
da flussi. Una matrice di spazi pubblici che 

11a. Oskar Schlemmer, Marionetta, 1923
11b. Ernst Neufert, Uomini, dimensioni e spazi necessari, in 
Enciclopedia pratica per progettare e costruire, 1936 
11c. Le Corbusier, Il Modulor, ed. GCE, 2004.

11d. Francesco di Giorgio Martini, Vitruvian proportional 
figure, inTrattato di architettura civile e militare, ca. 1481- 86 
11e. Stelarc, The Thirrd Hand, Tokyo / Yokoama / Nagoya, 
1981.
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attraverso le nuove tecnologie possono 
mettersi in relazione: una città mentale creata 
attraverso i new media, allora, che non soltanto 
ci permettono di comunicare e di rappresentare 
i nostri stili di vita, ma anche di incontrarne 
dei nuovi. Certamente c’è una consunzione 
rapidissima di set, in questa nuova città, ma 
questo può anche significare la possibilità di 
accettare stili differenti e di praticarli in un arco 
di tempo molto breve. Può essere una chance, 
cambiare modo di essere tante volte sempre in 
una pro-azione. 
Per quale corpo stiamo progettando uno spazio, 
quindi: è la figurina di Schlemmer (fig.11a), che 
sarà poi normalizzata nel manuale del Neufert 
(fig.11b); o è un ciber-uomo aumentato di 
protesi telematiche e oggi informatiche; o si 
tratta dell’uomo di Le Corbusier (fig. 11c) che 
rimane piccolo mentre l’architettura che abita 
si fa incommensurabile? Perché le tecnologie, 
come ci ricordava Barthes in un suo frammento 
che si chiamava fading, sono anche una grande 
fonte di equivoci. 
Io propongo, allora, il ritorno alle Muse: indice di 
una volontà di riprendere le ragioni profonde dello 
spazio, per creare un cluster di figure poetiche, 
di immagini e di parole che interagiscono tra di 
loro e che attraverso sentimenti e associazioni, 
creano corrispondenze tra le cose e luoghi 
affettivi. Le Muse del mito erano nove. Io ho 
compiuto una forzatura interpretandole come 
nuovi operatori per il progetto urbano.
Erato: canto, estetica e bellezza
Polimnia: pantomima, spazio e suolo
Talia: teatro, scena, verde urbano
Melpomene: tragedia, spazi celebrativi
Euterpe: musica, sonorità
Calliope: poesia epica, memoria
Clio: storia
Urania: astronomia, piano visivo e skyline della 
città
Tersicore: danza, spazio, movimento e musicalità.
Riferirsi alle muse significa richiamare un 
mondo non funzionalista, significa non 
rievocare un mondo dell’architettura che come 
un automa svolga una funzione. Significa una 
architettura la cui immagine non è un puro 
consumo, vuol dire connettere loci ed imagines, 
quindi premettere una mappa simbolica, che 
attraverso una percezione mentale, crei un 
profondo radicamento ai luoghi, costruendo 
nuovi significati. Potremmo abolire così la 
corrispondenza tra architettura e istituzione, 
determinando una architettura generale, uno 
spazio aperto ad usi inediti, liberati dalla forma 

come regola data dalla storia, e intesa invece 
come forma auto-poietica, esaltando un valore 
del suolo che entra a far parte del fenomeno 
architettonico. La città viene contaminata 
dall’arte. 

Le questioni ragionate
Per poter far parte della civiltà moderna, è 
necessario allo stesso tempo partecipare alla 
razionalità scientifica, tecnica e politica, cosa 
che molto spesso richiede il puro e semplice 
abbandono di un intero passato culturale. […] qui 
sta il paradosso: come diventare moderni e fare 
ritorno alle origini; come far rivivere una vecchia 
civiltà assopita e prendere parte alla civiltà 
universale (Paul Ricoeur, Universal Civilization 
and national Cultures, 1961).
Che oggi lo spazio urbano riguardi una 
configurazione molto più grande e complessa, 
una geografia specifica che già dalla sua 
definizione, tende a essere espansiva e dinamica 
nel suo ambito territoriale, è nei fatti. Essa 
include zone abitate o non abitate secondo un 
canone convenzionale, ma che possono essere 
considerate urbanizzate, cioè influenzate dalla 
città come modo di vivere, luoghi che possiamo 
dire dotati di city-ness o effetto città attirati nella 
zona simbolica della metropoli contemporanea 
e che danno origine e concretezza ad una 
vera e propria comunità-immaginata che 
abita luoghi dispersi di un mondo condiviso 
e costruito in comune tramite le diverse 
diramazioni dei mass media. Si tratta di una rete 
regionale di insediamenti (Net-city) strutturati 
gerarchicamente tra di loro, che formano un 
nuovo tessuto urbano a tratti continuo. 
Lo spazio della città-regione è stato interpretato 
come un insieme di relazioni tra diversi livelli. 
Questo nuovo tipo di agglomerazione è investito 
non solo da un effetto di attrazione centripeta 
verso il centro, ma anche da un movimento 
di decentramento e diffusione; entrambe le 
dinamiche operano su più scale diverse tra loro, 
producendo effetti diversi e che cambiano col 
tempo. E’ sempre più difficile descrivere questa 
che è una struttura variabile con statistiche sulla 
popolazione, con studi sui modelli di attività, 
reddito, indici di accessibilità e densità. 
Diventa allora fondamentale andare a cercare 
la sua parte più vitale, il suo DNA geo-storico: 
geografia, memoria, geometria, ovvero ritrovare 
la sua dimensione spaziale, perché proprio da 
un punto di appoggio geografico è possibile una 
pratica spaziale, che sola determina un impulso 
così forte in grado di generare e sostenere 
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cambiamenti innovativi nella società umana: 
sociali, storici, economici e spaziali.
Da sempre è la città il luogo del metabolismo 
urbano e quindi della trasformazione e della 
evoluzione, in grado cioè di costituire la doppia 
armatura urbana e sociale, che non deve essere 
mai disarmata in quanto costituisce l’ossatura 
non tanto di una comunicazione, quanto 
piuttosto di una competenza di interagire con il 
luogo e la terra (d’Alfonso), intersomaticità che 
i corpi acquistano orientandosi in un campo. 
Questa capacità di orientamento, che si verifica 
solo se un sito della terra viene trovato e fatto, 
cioè costruito e marchiato dall’opera dell’uomo, 
è possibile allora solo in un luogo che diviene 
nuovamente centrale per le intenzioni umane 
e che perciò, consente all’uomo di trasformare 
in simboli la elaborazione mentale degli eventi 
memorabili (intreccio di desiderio e memoria): 
li abbiamo chiamati intermediari e mediatori 
simbolici.
Attività primaria appare dunque quella di 
una progettazione della città-territorio, che 
riorganizzi identità territoriale e radicamento, 
con diverse possibilità di relazioni fra spazio e 
società, attraverso una ri-territorializzazione 
degli ambienti dell’uomo. 
Il tessuto locale appare, quindi, l’armatura 
urbana alla quale più facilmente ‘si impigliano’ 
le trasformazioni territoriali e non solo perché 
costituiscono i punti dell’incrocio tra le reti legati 
alla geografia, ma anche perché costituiscono 
da sempre, un orizzonte simbolico che, ancor 
prima di quello intersomatico, costituisce il 
punto d’appoggio necessario per le nuove 
identificazioni di identità altre: è qui che il 
globale  (l’altrove) diventa localizzato e allo stesso 
tempo il locale si globalizza. La questione nodale 
alla quale porre rimedio, appare quindi quella 
dell’avvenuto disfacimento di una relazione 
più simbolica che fisica con il luogo, che non 
permette di determinare quella che Choay ha 
chiamato ‘capacità di edificare’ e in questo caso, 
direi proprio di edificare monumenti il cui potere, 
ci ricorda d’Alfonso, sta nel sapere come far agire 
l’uomo nello spazio e la cui decadenza sta nella 
loro perdita di consenso attorno all’efficacia di 
quel saper agire.
La critica al modello urbano contemporaneo, 
che perseguiamo, passa dall’abilità nello 
scoprire zone che in esso sono non nominate, 
non concettualizzate e si attua proprio a partire 
da una analisi critica della terminologia: città, 
urbanità, urbano, urbanizzazione.  Già da 
questo primo approccio appare chiaro che non 

sussiste più l’indissolubile relazione che legava 
i termini urbs (spazio) e civitas (comunità) 
e che forse non esistono più neppure i 
due termini. Choay attraverso lo studio di 
Hausmann, ci ricorda che nella città di Parigi 
lo spazio urbano costituiva il supporto per tre 
tipi di comunicazioni: dei beni materiali, delle 
informazioni e degli affetti (convivialità), questi 
ultimi veicolati attraverso i parchi dell’Alphand, 
dove è annidato l’inconscio della città (pensiamo 
alle descrizioni surreali di Aragon). Possiamo 
dedurre quindi, che il termine Urbanità stia 
a significare un ordine comportamentale e 
che sia lo spazio a determinare la possibilità 
di comunicazione che passa per la sensibilità 
corporale. Urbanità allora è l’insieme di tessuto 
urbano (dimensione spaziale della città) e 
convivialità (domesticità), che nasce dai saperi 
ambientali (per un Nuovo Umanesimo), dalle 
differenti identità, che determinano l’unicità 
(non la univocità) di un luogo e così stimolano 
il senso di appartenenza dei cittadini ad esso 
(il luogo ‘al quale appartengo’ e non ‘che mi 
appartiene’). Ed è così che di questo luogo 
possiamo coglierne la Bellezza (ciò che lo fa 
diverso dagli altri per noi). 
Oggi, dunque, dobbiamo parlare di Urbanità 
(nuove relazioni urbane)alla scala della Net-
City, tra le differenti dimensioni dell’enclave e 
dell’arcipelago.
Urbanità/convivialità è allora la qualità di 
chi vive in città e ha la possibilità di essere 
connesso con gli spazi altri+qualità dei rapporti 
tra i cittadini, e cioè, vincolo di connessione tra 
gli spazi (accessibilità) e possibilità di scambiare 
affetti . Ma la convivialità di oggi è cosmopolita, 
legata alla rappresentazione di sé, che si 
determina in una società dei consumi: ubiquità 
e scambio di informazioni che non contengono 
affettività. La net-city, declinata alla scala locale, 
deve quindi determinare la condizione spaziale 
per lo sviluppo dello scambio di affetti. Allora, 
deve cambiare la struttura dello spazio, per i 
diversi e nuovi comportamenti contemporanei, 
per giungere alla creazione di nuovi sistemi di 
riferimento simbolici, che mettano in circolo 
immagini e informazioni “vivide e sensuali” 
(Lynch), cioè memorabili (per una mappa 
mentale), riferibili al cambiamento di scala . 

L’obiettivo della ricerca
Questo è lo stato dell’arte e rispetto a questa 
situazione l’obiettivo della nostra ricerca è 
molteplice. Innanzitutto mettere in campo un 
metodo di progetto urbano che si confronti 
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con la complessità, che studi i fenomeni della 
trasformazione urbana, legati al profondo salto 
di scala che ha investito le nostre regioni, che 
si confronti con il radicale cambiamento delle 
tipologie degli edifici e della morfologia, non 
soltanto degli spazi pubblici ma anche dei 
paesaggi. E che riconsideri il potere evocativo 
di un’immagine identitaria per lo spazio locale. 
Questo è il portato tipico della scuola Milanese 
a valle del movimento moderno, di una 
esperienza di progetto anglosassone e alla luce 
delle nuove teorie del recombinant urbanism 
(Shane).
Affinchè i nostri progetti possano costituire uno 
scenario evocativo del profondo legame con la 
geografia e con lo spessore temporale del suolo 
della città contemporanea, essi si riferiscono 
agli archetipi del passato accordandosi al genio 
dei popoli, cioè della cultura che li ha prodotti. 
Lo studio del passato è per l’oggi, e ci permette 
di capire le transizioni tra le diverse culture e 
i diversi tempi, permettendoci di interpretare 
un’identità che è in progress.
L’approccio analogico che noi utilizziamo, 
nasce dalla volontà di interpretare la città 
contemporanea, come la città delle Muse 
cioè come la città dove le arti legate ai nostri 
sensi, vivono e operano. Torniamo al testo di 
Frampton del 1983:
Place – conscious poetic: a form of filtration 
compounded out of an interaction between 
culture and nature, art and light. Tectonic: 
activity that raises this construction to an art 
form … the functionally adequate form must be 
adapted so to give expression to its function. 
The sense of bearing provided by the entasis 
of Greek columns became the touchstone of 
this concept of tectonic. The tectonic remains 
today as a potential means for distilling play 
between materials, craftwork and gravity, 
so as to yield a component, which is in fact a 
condensation of the entire structure. We may 
speak of the presentation of a structural poetic 
rather than the re-presentation of a façade. 
The tactile resilience of the place-form and the 
capacity of the body to read the environment in 
terms other than those of sight alone suggest a 
potential strategy for resisting the domination 
of universal technology. 
Solo se ci riferiamo alle Muse, allora, noi 
possiamo capire le ragioni profonde dello spazio, 
renderle evidenti e farle diventare, per i cittadini, 
un valore. Riferirsi alle Muse significa richiamare 
un mondo di parole e figure, che vedono nella 
definizione di un’immagine, qualcosa che non è 

puramente legato ad un puro consumo, ma ad 
una identità simbolica.
Ogni immagine, allora, diventa una struttura 
di rimando un “riattivatore simbolico” che 
permette di costruire una scena ampliata, come 
se lo spazio pubblico fosse la scena di un teatro 
barocco, diventando così una sorta di ambient 
user, all’interno del quale strumenti sensoriali 
diversi, creano una immagine così potente 
da essere memorabile. Questo permette 
di connettere, attraverso una percezione 
mentale, un luogo a un evento. Questo valore 
di “riattivatore simbolico”, valore che noi 
assegnamo all’immagine, si può legare allora 
alla archeologia e alla storia, che possono 
finalmente riacquistare un luogo preciso nella 
costruzione della scena urbana.
La città come Museo intesa come Città delle 
Muse è per noi il mezzo per ripensare ad un’arte 
di costruire la città, la cui immagine dovrà 
essere, anche alla scala della città regione, 
memorabile cioè oggetto di memoria e di 
desiderio. E quindi, – ci ricordava Lynch – deve 
essere vivida e sensuale, capace dell’antico e 
intimo coinvolgimento nello spazio. Ma anche 
sensibile al bisogno di costruire nuovi sistemi di 
senso consapevoli, in rapporto a nuovi nuclei di 
significati, che, come ipotizzava Choay, l’uomo 
spezzato potrebbe usare come nuova cornice, 
e nuovi modelli dotati di significato. Stimmung 
si dice dell’anima e dell’ambiente. Abitare allora 
significa sentire su una più vasta scala … essere, 
in un luogo, in fase con la ritmica del proprio 
corpo: an expressive density and resonance in 
an architecture of resistance (a cultural density 
which under today’scondition should be said to 
be potencially liberative in and of itself since it 
opens the user to manifold experiences). 
In questo orizzonte, l’uso dell’immagine 
all’interno del procedimento progettuale è 
uno dei momenti più significativi per una 
nuova attribuzione di significato dell’oggetto 
architettonico, che non solo deve inscriversi nel 
contesto, ma anche produrlo trasformandolo 
e aprendolo (Derrida). Uno degli strumenti 
per segnare l’identità di un luogo, oltre alla 
attribuzione di un nuovo senso, alla creazione 
di una mappa mentale e all’uso della mappa 
topografica è la sua immagine iconica .
Il tema dell’immagine, che si identifica sempre 
di più come un processo, si lega inoltre al modo 
di presentarlo/rappresentarlo, che riguarda 
il rapporto inedito tra immagine/grande 
immagine e territorio come presentazione di 
una esteticità diffusa. 
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La cultura italiana ha operato da sempre nella 
direzione di una figuratività del luogo che 
nasce dall’identificazione: della sua posizione 
strategica, del suo valore simbolico, del suo 
valore di supporto per la forma costruita 
dall’uomo, trovato nella orografia, topografia 
e infrastrutturazione. Per la scuola milanese, 
in particolare, il primato dell’immagine viene 
sottolineato per poter disegnare una mappa 
mentale, riferita ad una mappa locale; questo 
è necessario affinché il sito possa essere 
contemplato nella mente ed in sua assenza, 
come intero, ancor prima di qualunque visita e 
frequentazione. Questo è, del resto, il segreto 
delle mappe di Leonardo.
È con il concetto di Aura, che il ruolo 
dell’immagine come suscitatore di una 
esperienza sensibile diviene fondamentale; 
e centrale torna ad essere il ruolo del corpo e 
dell’intersomaticità, come orientamento del 
corpo e della sua facoltà di interagire in presenza 
con quanto intersomaticamente, disposto nel 
campo. È il Monumento, allora che, inteso come 
Architettura, permette questa comunicazione 
intersomatica, in quanto dà spazio alle intenzioni 
degli uomini, permette di ritenere (re-garder) gli 
eventi (Architettura-avvenimento), traducendoli 
in simboli che, come tali, sono segni destinati 
ad essere incontrati da altri e da questi a loro 
volta conservati nella mente e decifrati come 
portatori di senso (d’Alfonso). 
Fu con Rossi che La città Analoga e il Museo 
dei progetti divennero La Città delle Muse, 
per riformulare il canone estetico della città, 
in continuità con gli studi della tipologia/
morfologia classica, che ne risultò arricchita 
da una consapevolezza profonda sulla potenza 
dell’immagine e degli oggetti. Rossi marca la 
contraddizione tra una operazione di semplice 
incollaggio – carattere convenzionale e 
manipolabile del rapporto tempo e “figure del 
tempo” – e il mito poietico (reattività poetica), 
che distingue tra gli obiettivi e il modo della 
conoscenza artistica. 
Allora, come scriveva Choay, è un problema di 
semantica, di costruzione di significati. Il collage 
di immagini del passato non può essere più solo 
una pura tecnica dell’assemblaggio eclettico 
di parti, piuttosto, è il segno che deve indicare 
che nessuna città può essere una progettazione 
totale dal generale al particolare, ma deve 
rielaborare ogni volta al suo interno, la presenza 
reattiva dell’oggetto e il rapporto relazionale di 
sistema alla scala superiore.
Questo valore semantico profondo attribuito 

alla immagine degli oggetti e alla architettura 
della città, diventa una importante chiave di 
interpretazione del fenomeno urbano alla scala 
regionale, già a partire da Lynch. Il significato 
e l’intenzione del progetto acquistano ancora 
maggior rilievo con Shane, che nel 2000 introduce 
il concetto di una città descritta attraverso la sua 
environmental form, cioè la struttura e gli eventi 
che essa è in grado di determinare. 
Con Shane, si ha una reale trasformazione 
dell’eterotopia di Foucault in veri e propri 
concetti di urbanistica e disegno urbano. 
L’eterotopia di Foucault viene tradotta in un 
enclave urbana, cioè uno spazio di eccezione 
che vede al suo interno una miniaturizzazione 
dell’ambiente circostante, una quantità di 
funzioni e significati multipli, che coesistono e 
si contengono come delle scatole cinesi, e che 
nel contempo attua una distorsione speculare 
del sistema circostante, mostrandoci uno spazio 
irreale (eterotopia dell’illusione), che a noi però 
appare come assolutamente reale.
Net-City allora, è un sistema di enclave 
interconnesso a un sistema ad arcipelago, 
cioè: “se lo spazio contemporaneo può essere 
descritto e interpretato attraverso due figure 
l’arcipelago (spazio liscio dei flussi) e l’enclave 
(spazio dell’eccezione), allora l’arcipelago è 
un sistema di isole connesse, l’enclave sono 
semplici isole” (Petti).
Questo indica l’impossibilità e la perdita di 
valore di un singolo evento isolato, strappato 
da un contesto e da un sistema di connessioni 
reticolari, che colleghi lo spazio.
Allo scopo di frenare questa alienazione 
urbana, la nostra ricerca di una convivialità 
cosmopolita determina una nuova collocazione 
delle eterotopie all’interno della struttura della 
regione, rendendole spazialità domestiche, 
dove sentirsi a proprio agio nella città.

Siamo capaci di Urbanità?
L’Urbanità è somma di tessuto urbano e 
convivialità, ma se caratteristica della Net-City 
è la discontinuità, come intendere il termine 
tessuto urbano? Possiamo affermare che il 
tessuto sia un network, network di campi urbani 
e che il monumento non sia più legato ad un tipo 
in particolare e che sia in grado di oltrepassare 
i limiti cronologici. Stiamo parlando, allora, 
di un soggetto architettonico che ri-attivi una 
dimensione geografica, ne sia l’interprete cioè, 
e che non sia l’oggetto di una conservazione 
documentaria. E ancora dobbiamo interrogarci, 
però, su come intendere la convivialità ad 
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una nuova scala, oggi, dopo l’esperienza dei 
simulacri di Las Vegas. Infatti, forse dobbiamo re-
imparare anche da questi nuovi simulacri urbani: 
accesso ad una nuova scala, tridimensionalità 
dell’immagine; perché questi sono, al di là di 
ogni giudizio critico, degli stimolatori visivi che 
lavorano in due direzioni: come intermediari e/o 
mediatori simbolici.
Come nuovi intermediari simbolici, infatti, nella 
loro determinazione di intermediario spaziale 
oltreché simbolico, indicano le giaciture e le 
misure dei nuovi impianti urbani, e comunicano 
in un modo differente anche il loro senso di 
monumentalità. Venturi per esempio, vide in Las 
Vegas la risposta a Kahn e alla sua monumentalità. 
Certo, rispetto a Kahn, c’è il salto di scala, ma 
determinato dalle diverse percezioni e visuali 
che si hanno dalla velocità dell’automobile. 
E oggi, sta avvenendo ancora qualcosa di diverso, 
perché il codice si sta invertendo, la gente 
torna ad andare a piedi, pretende un ambiente 
pedonale … proliferano i simulacri. Dice 
Choay: A ciò la città reagisce con una parziale 
ristrutturazione. Altrimenti la società moderna 
reagisce con un’arma che appartiene ad altri 
sistemi simbolici non radicati, come i codici e i 
segni grafici della circolazione urbana: sistemi 
di supplemento per aumentare il peso simbolico 
della città e che possono scivolare nel pittoresco. 
Ma più i sistemi di costruzione richiedono sistemi 
supplementari, e più si dimostrano obsoleti 
e il loro originario compito di informazione è 
trasferito alla stampa e nelle telecomunicazioni, 
in altri sistemi di informazione il cui sviluppo 
appare essere causa e conseguenza della loro 
obsolescenza.
La omeostasi tra l’uomo e il luogo, ma potremmo 
dire l’equilibrio stesso dell’uomo, secondo Lévi-
Strauss è garantita dalla strutturazione dello 
spazio, che deve essere quindi conservato come 
tessuto urbano, per consentire la riproduzione 
stessa dello spazio della comunità. Oggi secondo 
Choay non c’è più processo omeostatico, le 
tecniche hanno prodotto una accelerazione 
che non permette più la creazione di città 
monumento, né monumenti storici. Anche 
Celeste Olalquiaga (1) parla della perdita 
della geografia intima del corpo e definisce la 
psicastenia come un disturbo nella relazione fra 
se stessi e l’ambiente circostante, una incapacità 

di definire i confini stessi dei nostri corpi .
Possiamo allora perderci in un nuovo scenario 
senza confini, oppure capovolgere il processo e 
sfruttare l’ampliamento prodotto dalla tecnica, 
la possibilità di confini più sfumati, la flessibilità 
e l’allargamento della scala di relazioni, per 
ripensare ad un monumento poietico (che 
costruisci, costruendoti), che rappresenti 
una nuova possibilità per una resistenza e 
rovesciamento dei codici convenzionali, avviati 
dall’avvento dei simulacri e della iper-realtà .
A quella che definiva la “medievalizzazione” di 
L.A., Choay contrapponeva già negli anni ’80 
la figura della città di Parigi, che introduceva, 
all’interno del globale, spazi a scala della 
prossimità intima attraverso la definizione di 
un luogo (marciapiedi), di un arredo (sistema di 
oggetti gerarchizzato, che sottolineano i diversi 
tipi del carattere dei luoghi urbani) e di spazi 
verdi (veri e propri volumi inseriti nella città). 
La questione allora, sta nella istruzione di una 
comunicazione estetica che veicoli il senso 
di agio dello spazio o feeling of adeguacy per 
una cittadinanza a-topica: quella che viene 
dall’altrove e vuole trovarsi in situazione 
secondo un comportamento conosciuto, 
riconoscibile e reciprocamente legittimato, cioè 
un comportamento comune .
Infatti, come ci ricorda Lynch, la Forma non 
si limita ad una dimensione estetica, è un 
concetto multidimensionale e diacronico, che 
tenta di tenere assieme le caratteristiche fisiche 
degli ambienti e i modi in cui condizionano i 
comportamenti umani, l’organizzazione spaziale 
e le attività delle persone, i beni e i flussi di 
informazione. Più che di city form, infatti, 
Lynch parla di settlement o insediamento. Una 
urbanità cosmopolita è per una nuova società e 
richiede un modo nuovo di marcare lo spazio. Si 
tratta di una nuova identità dei luoghi pubblici, 
che come Lynch ricordava, sono stanze ripartite 
nella regione urbana, non collocate in base 
ad un indicatore quantitativo ma rispetto alla 
loro pertinenza per una connessione globale, 
una rispetto all’altra una in funzione dell’altra, 
come nella scena di un teatro d’opera, luogo 
che per primo sperimentò la multimedialità di 
suono, parola e immagini. E in questi luoghi la 
rappresentazione di sé è per gli altri, contro un 
anonimato generalizzante.

1. Celeste Olalquiaga, in Soya E. (2000), Postmetropolis: 
Critical Studies of Cities and Region, Wiley-Blackwell.
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Reattività al Contesto alla scala adeguata
L’azione che la forma-immagine del Monumento 
produce sul contesto è una reattività. Aldo 
Rossi definiva il monumento ordigno formale 
autonomo. La prima questione è allora, circa 
quali siano i riferimenti di polivalenza d’usi per 
collocare una reattività in contesto, che ponga il 
soggetto architettonico ad una scala adeguata al 
contesto stesso. Reattività, quindi, che ri-colloca 
gli elementi dell’ambito locale e che tiene conto 
di qualcosa che non è leggibile nell’immediato 
intorno, ma che si riferisce, per esempio, ad un 
modo di essere dei rapporti di scala: grande/
piccolo, suoli naturali/suoli artificiali e che 
definisce nuovi rapporti di posizione e messa 
in relazione dei diversi momenti, ovvero, modi 
di essere e di abitare: tra i diversi stili o toni del 
tempo dell’abitare (eco-tono). 
Assistiamo così nuovamente all’introduzione 
della intenzione motivante di una Idea o 
concetto, in relazione al reale, per qualificare 
la situazione di presenza, per attribuirle un 
significato potente. Azione che determina la 
nascita di quello che Shane chiama Intermediario 
Simbolico (sincronico con il tempo e le azioni 
contemporanee), noi Mediatore Simbolico 
(diacronico, che mette dunque in relazione con 
ere o culture differenti dalla nostra).
La reattività al contesto (la sua costruzione nuova) 
allora, produce una grande immagine urbana 
attraverso nuove forme fisiche. Determina 
l’avvento di comportamenti innovativi, tracce 
emergenti di comportamenti nuovi, che 
riconducono il senso di un valore di posizione 
delle periferie alla inner city, riportando quello 
che veniva considerato “altrove” a ripensare la 
qualità della vita che in esso si incontra, rispetto 
alla prima definizione simbolica di centro: le 
centralità del sistema urbano passato. E’ ancora 
il vecchio centro urbano, allora che, cambiando 
di ruolo, passa ad una nuova funzione simbolica 
che dà il battito dello stile di vita di una città. 
Il cuore è ancora lì. Ma se per Rowe la nuova 
dimensione urbana si otteneva attraverso il 
pochè urbano e una sintassi di mappa, per la 
scuola milanese di Rossi invece, ciò che vale 
è la città, il suo pochè, ma soprattutto la sua 
immagine, il suo ambiente (Stimmung). 
Rowe proponeva la città come museo, la città 
come combinazione positiva di cultura e di 
propositi educativi, la città come benevola fonte 
di spontanea, ma selezionata informazione, e 
trattando del concetto di museo, considerava 
due possibilità: o la città era considerata come 
una impalcatura/museo oppure esposizione/

dimostrazione. Si poneva allora la domanda: 
è la scaffalatura a controllare l’esposizione 
o è quest’ultima a dominare l’impalcatura, 
intendendo questo un esempio dell’equilibrio 
precario tra la struttura e l’evento, necessità 
e contingenza, interiorità ed esteriorità. Se 
l’architettura moderna scelse una impalcatura 
omnicomprensiva, che esibiva se stessa, Rowe 
voleva riferirsi alla condizione in cui gli oggetti 
prendono il sopravvento, fino a vanificare 
l’impalcatura stessa. 
Per la Scuola Milanese, invece, per Rogers e 
Rossi, la soluzione era da cercarsi in un punto 
medio, in uno scambio biunivoco tra il tessuto 
del museo e i suoi contenuti, uno scambio in 
cui le due componenti arricchiscano la propria 
identità, in cui i ruoli siano scambiati, in cui il 
fuoco dell’illusione incroci continuamente l’asse 
della realtà. 

Il valore dell’immagine
L’immagine diventa allora una specie di medium, 
di forma transizionale, che assicura il legame 
vivente, nel tempo immediato del corpo, fra la 
struttura, che controlla le fasi dello svolgimento 
motorio, e la variabilità, che rende possibile una 
reinvenzione continua e fluida del movimento.
Il fatto di legare la produzione di immagini al 
corpo ci pone in una prospettiva critica nei 
confronti della immagine mnesica, che è stato il 
fondamento classico della teoria della memoria 
e che pur resta il principio di conservazione delle 
immagini presenti. Infatti, la reificazione di una 
immagine trascorsa può obliterare il ruolo della 
coscienza presente, riducendo la composizione 
architettonica alla “attività museografica”, che 
connota il nostro tempo, e riguarda una certa 
organizzazione del vuoto.
Le immagini mnesiche sono matrici primarie per 
l’immaginazione; ma riproducono il modello, 
senza partecipare dell’archetipo. L’attualità, 
infatti, svuota il calco dell’immagine di ogni 
riferimento all’immagine archetipa, sicché il 
simbolo perde il proprio “senso” per acquistare 
un generico “significato culturale” (Junger).
Quindi “l’immagine ricordo del passato” si deve 
vivificare attraverso l’intensità attuale di ciò che si 
percepisce; questo solo rende possibile la presa 
di coscienza della identità delle impressioni e 
dunque della loro intemporalità.
Alla nuova scala della dimensione urbana 
contemporanea è necessaria ovviamente, una 
ulteriorizzazione segnico-simbolica trasformativa, 
con cui il corpo entra nelle materie e nel mondo a 
dà luogo alla nascita dell’arte come prassi.
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Nel suo saggio Forma, paradigma, trans-
morfosi, Dino Formaggio sosteneva che la forma 
per vivere, deve rifarsi immagine, prendere 
corpo poetico, quindi ridiscendere dal mondo 
delle Idee fino all’oscuro ventre del regno delle 
Madri e qui, per potenza di immagini, farsi a 
sua volta matrice di nuove forme e riavviare, 
nel grembo della poesia, fattasi Madre-matrice, 
il transito vivente della trans-morfosi. La forma 
dunque deve farsi e presentarsi come immagine, 
come figura-immagine e così rinascere come 
forma nuova. Formaggio ripercorre la storia 
dell’arte contemporanea per dimostrare come 
siano ormai decaduti i principi di identità e di 
immobilità delle forme (“mi piace quando le 
cose diventano altre” Picasso), mettendo in 
movimento tutto il mondo oggettuale.
Disarticolazione spazio-temporale,  disarticolazione 
ambientale e ri-contestualizzazione di una identità 
che si doppia in una non-identità, sono alcune 
delle operazioni artistiche annotate.
La figura immagine determina allora una rottura 
del limite della cosa, che diventa processo, flusso 
che entra in rapporto, interrelazione dinamica 
con altri (Le Corbusier).
L’immagine allora, il suo progetto, istituisce un 
rapporto costitutivo con il mondo costruito; 
immagine che ha uno statuto di carattere 
paradossale: è nella visibilità, infatti, che si 
costruiscono i ponti verso l’invisibile. È come se 
l’immagine, il suo dramma, fosse una struttura 
di rinvio ad altro che non compare alla vista. 
L’immagine è dunque la traccia di questa frattura 
e la sua potenza è nell’eccedenza, nel suo andare 
oltre al contenuto visibile, ed è per questo una 
riserva di senso all’interno del reale, mentre 
l’immaginazione determina mondi possibili/
virtuali, perché mentali: nuovi progetti di mondi.
E così, anche il tema dell’ Evento legato al progetto 
di un luogo particolare, è collegato al progetto 
e alla sua potenza di immagine, immagine di 
una realtà tra mentale, possibile e necessario, 
che alla scala del progetto architettonico sono 
riunite dall’Icona come immagine simbolica. 
Gli schematismi dispositivi, la sintassi dello 
spazio (texture o organizzazione sistematica 
generalizzabile, che sussiste al di sotto e 
sostiene le variazioni del corpo dell’immagine, 
il pochè di Rowe) sono la condizione necessaria 
di possibilità per l’immagine di cui parla Rossi 
e di una costruttività del progetto, l’immagine, 
che non è pura rappresentazione del reale o 
sua mimesis, e reagisce al paesaggio e all’aura 
dell’ambiente (Rogers), colga la capacità del 
divenire verso un nuovo senso, che riconnetta le 

diverse scale.
Nell’immaginario, dunque, si hanno per il 
progetto due piste: una paradigmatica e 
sintattica, legata al dato concreto di realtà; e una 
figurativo caratteriologica, che illustra il modo 
in cui i diversi attori entrano nello spazio della 
scena, che determina una specifica situazione.
L’aggettivo simbolico, allora, è riferito ad un 
soggetto architettonico che reagendo ad 
un luogo preciso, specifica la dimensione 
sociologica, viene legato ad una scena di città e 
diviene segno dello spirito dei tempi. L’immagine 
simbolica è quindi apparizione di una immagine 
con la quale tutto il mondo viene ad essere, 
diviene cioè totalmente visibile (Lynch) un 
mondo che prima di questa iconofania rimaneva 
oscuro.
L’immagine simbolica, allora, ha un suo tempo, 
una sua vicenda, che attraversa il piano dei fatti, 
disgregando la loro sequenza, organizzandoli 
in un altro senso e in cui i contrari possono 
coesistere. Come la maschera, che non solo 
nasconde, ma anche rivela un volto. È un 
intersegno, segno complesso in cui coesistono 
più immagini. È un’immagine che ha capacità 
di riferimento al reale e capacità di esprimere 
un senso e una sua direzione o intenzione di 
progetto. Include la differenza, la metafora e 
l’eterogeneo e assorbe una temporalità plurale 
e concreta. 
È necessario quindi recuperare alcuni di quei 
“valori trascurati”, come li definisce Lynch, quali 
la qualità dell’esperienza simbolica o sensoriale 
della città, senza però ridiscendere nel campo 
delle utopie e degli utopisti (Fourier, Howard, 
Wright), che attribuiscono un’attenzione 
modesta alla dimensione fisica e spaziale 
dell’ambiente vedendolo solo come sfondo: 
simbolica espressione della perfezione della 
nuova società, limitando il loro campo di ricerca 
alle relazioni sociali. 
Questa nuova capacità di colpire i sensi 
non deve però essere intesa con lo spirito 
propagandistico tipico del periodo Barocco, 
ma come un’immagine creatrice di molteplici 
legami e processi, sociali, economici, politici, 
storici, affettivi […] Le persone imparano a 
conoscere ciò che le circonda attraverso i sensi e 
a percepire i luoghi attraverso le azioni […]. Altre 
arti – teatro, poesia musica, scultura – affinano 
questa coscienza e rendono sonoro il paesaggio. 
Racconti e poesie sviluppano il significato di un 
luogo; pitture e fotografie fanno sì che lo si veda 
in modi nuovi […]. Si interviene sulla luce, sul 
movimento, sul suono, e sugli odori per far si che 
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i luoghi impregnino i sensi. (Lynch)
Alla scala dello spazio dei flussi, Roger Simmonds 
e Alan Reeve hanno introdotto l’idea della sfera 
del pubblico (public realm) come movie set per 
la rappresentazione delle figure dei molteplici sé, 
attori nelle diverse circostanze in cui compaiono, 
nell’esecuzione dei differenti programmi 
concepiti nell’era dell’artificiale. Il tema di 
tale situazione costitutiva è l’identificazione 
dei luoghi, sia macroscopicamente come 
contenitori disposti nei paesaggi e nei relativi 
territori landmark; sia microscopicamente come 
siti distinti nei paesaggi interni. Lo spazio interno 
di questi nuovi spazi è come un set che enfatizza, 
nell’uso stesso del termine, la drammaturgia 
visiva della teatralità di un evento, che mantiene 
forte la suggestione che il monumento non è solo 
l’impalcatura che porta i manufatti culturali, ma 
anche la folla, le processioni: è luogo del corpo, 
costruzione delle condizioni della vita e crea 
stanze per la meraviglia e l’immaginazione. La 
figurazione tettonica di questi luoghi determina 
cioè la possibilità concreta dei riti e degli incontri 
rivelando la simultaneità di spazi interni ed 
esterni e, in modo assai diverso dalla scenografia 
post-moderna, non considera l’architettura 
come un solo segno o un testo (Hartoonian).
Ma in un set la consunzione è rapidissima.
La consunzione di scenari, di set, vuole dire poter 
incontrare e scegliere nell’arco di un tempo 
breve diversi stili di vita, potendosi inserire come 
cittadino ovunque, senza necessariamente 
dover avere assimilato tutte le tradizioni più 
profonde. Nasce dall’uso anche di massa di nuovi 
mezzi di rappresentazione come la fotografia 
e la televisione, che trasforma in icone tutte le 
immagini espressive di un luogo conosciuto, ma 
anche lo stile di vita che vi si determina. Questo, 
nell’era della globalizzazione è una chance e un 
problema.
In proposito si deve osservare che l’identificazione  
avviene sulla base della interazione tra almeno 
quattro modi di determinarne il carattere: il 
nome, l’icona, la collocazione in una mappa 
mentale o spazio temporale concreta e in una 
rappresentazione cartografica. Questa visione 
teatrale determina una città carica di ispirazione 
per coloro che la vivono e ne fruiscono, una città 
nuova, regno delle Muse. 
Esiodo nella sua Teogonia ne enumera nove che 
erano considerate anche le depositarie della 
memoria e del sapere in quanto figlie di Zeus.

Riferimenti
Come già osservato per F. Choay nel suo 

Urbanistica e Semiologia, la città contemporanea 
si contraddistingue dal fatto che è un sistema 
aperto in rapida evoluzione è ipo-significante e ha 
smarrito una purezza originaria. La permanenza 
e la rigidità rende impossibile una continua 
trasformazione secondo il ritmo imposto dai 
sistemi meno radicati come il linguaggio e la 
tecnologia, il vestiario o la pittura. Incapace di 
mutarsi velocemente come le altre strutture 
sociali, il sistema urbano viene minacciato nella 
sua esistenza nella sua apertura e significato ed 
è condannata ad un perenne anacronismo. 
Nel momento in cui il sistema urbano 
cessa di fare riferimento all’intero arco del 
comportamento sociale si compie il passaggio 
dal luogo allo spazio. Le città contemporanee 
sono sistemi ipo-significanti che non vuol dire 
senza significato, quanto piuttosto che il sistema 
di costruzione non si riferisce più alla totalità del 
comportamento culturale. 
Dall’altro lato, ad un livello meno emotivo, 
la proliferazione degli agglomerati urbani 
che esprimono un ordine elementare diede 
origine ad un fenomeno di compensazione: 
una razionalizzazione illimitata dello spazio 
urbano a cui una analisi deduttiva ha attribuito 
una diversità di scopi e di significazioni. Così il 
linguaggio verbale ha contaminato il sistema di 
costruzione. Si è creato un metalinguaggio che 
distrugge l’idea di un sistema non verbale di 
comunicazione, che ancora sussisteva ibridato 
con i sistemi di supplemento. Questo schermo 
verbale tra noi e lo spazio urbano, spiega la 
qualità astratta di quest’ultimo. Ma, sostiene 
Choay, è sempre presente l’idea di un antico e 
intimo coinvolgimento nello spazio. E il bisogno 
di costruire nuovi sistemi consapevoli in rapporto 
a nuovi nuclei di significati. Choay ipotizza allora 
una teoria dei giochi nel senso di un gioco che 
l’uomo spezzato potrebbe usare come nuova 
cornice, e nuovi modelli dotati di significato a 
mimare una pretesa e recuperata unità.

K. Frampton in Toward a Critical Regionalism: 
Sixpoint for an Architecture of Resistance  associa 
l’idea di optimized technology al mantenimento 
del controllo sociale voluto dagli imperativi della 
produzione: una sorta di superficial-masking 
which modern development requires for the 
facilitation of matketing […] Secondo Frampton 
nelle due decadi dal 60 all’80 la possibilità di 
attribuire un senso e una forma al tessuto urbano 
è stata annullata a causa di due fenomeni: the 
freestanding high-rise and serpentine free-
way. Si è così interrotto un processo che sin 
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dall’Illuminismo faceva sì che the civilization was 
been primarily concerned with instrumental 
reason, while culture was addressed itself to the 
specifics of expression – to the realization of the 
being and the evolution of its collective psyco-
social reality.
Frampton torna alla definizione di Megalopoli 
che attribuisce a Gottman (1961) e contro la 
tendenza attuale a ridurre all planning to little 
more than the allocation of land use and the 
logistics of distribution, torna a Heidegger e al 
significato del termine tedesco raum nel senso di 
space/place ovvero di spazio dotato di confine, 
per ammonire circa l’importanza di determinare 
il confine come elemento della definizione di 
una identità: solo in questo caso si dà lo spazio 
dell’apparire umano.
Frampton, allora, propone un Cultivating/ 
Terracing the site against bulldozing of an 
irregular topography into a flatsite e una 
inscrizione dell’oggetto o in-laying nel sito, 
inscrizione che ha diversi livelli di significato e 
riesce ad incarnare nella sua forma costruita 
la preistoria, la storia […] le trasformazioni nel 

corso del tempo […] senza sentimentalismi. 
L’uso universale della tecnica si scontra con i 
saperi ambientali di un sito e Frampton, allora, 
definisce un place – conscious poetic: a form 
of filtration compounded out of an interaction 
between culture and nature, art and light. E 
propone di tornare ad una Tettonica come: 
activity that raises this construction to an art 
form … the functionally adequate form must be 
adapted so to give expression to its function. 
E conclude  
[…] The tectonic remains todayas a potential 
means for distilling play between materials, 
craftwork and gravity, so as to yield a component 
which is in fact a condensation of the entire 
structure. We may speak of the presentation of a 
structural poetic rather than the re-presentation 
of a façade. 
The tactile resilience of the place-form and the 
capacity of the body to read the environment in 
terms other than those of sight alone suggest a 
potential strategy for resisting the domination of 
universal technology. 
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figg. 11, 12, 13 Le immagini di George Niemann sono tratte 
da: Niemann G., Der Palast Diokletians in Spalato, a cura di 
K.K. Österreichisches Archäologisches Institut, Holder, A. 
(1910), Vienna; rist. anastatica Cambi N. (2005, a cura di) 
Knjizevni Krug Split, Split.

Pag. 111
figg. 14, 15 Le immagini di Vicko Andrić sono pubblicate 
in Kečkemet D. (1993), Vicko Andrić, Arhitekt i Konzervator 
1793-1866, Regionalni Zavod za Zaštitu Spomenika kulture, 
Književni Krug Split, Split.

Pag. 112
figg. 16, 17, 18 Le fotografie di Nenad Gattin, provengono 
dall’archivio di Nenad Gattin, Zagreb, è sono state 
pubblicate per la prima volta in: Marasović J., MARASOVIĆ 
T. (1968), Diocletian Palace, Photographs Nenad Gattin, 
Publisher Zora, Zagreb.

Pag.114
fi. 1 Ebstorf mappa mundi (copia anastatica).

Pag. 115, 117
figg. 2, 3, 4 fotografie di Matteo Poli.

Pag.120 
fig.1 Adam R., Bartolozzi F., Il Palazzo di Diocleziano 
a Spalato, in Adam R. (1764), “Ruins of the Emperor 
Diocletian at Spalato”, Londra.
 
Pag.121
fig. 2 Piranesi G.B., “Veduta di una parte del fondamento 
del Teatro Marcello”, in Piranesi G.B. (1756), Le antichità 
Romane, Roma.
fig. 3 Piranesi G.B., Pianta del Campo Marzio, in Piranesi 
G.B. (1762), Il Campo Marzio dell’antica Roma, Roma.

Pag.126
fig. 4 Eisenman P., Zoizumi Sangyo Office Buiding, Tokyo, 
(dal sito dell’autore).
fig. 5 Tschumi B., Derrida J., Una delle Folies del Pac de la 
Villette a Parigi, (fotografie di Pierluigi Panza).

Pag.127
fig. 6 Libleskind D., Ampliamento del Museo Ebraico di 
Berlino, (fotografie di Pierluigi Panza).
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