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CAMILLO SITTE (1843 – 1903)



Il libro, come dichiara Sitte, è basato su esempi limitati
«perché l’autore si è prefisso di parlare unicamente dei
luoghi che ha visto e di cui ha potuto apprezzare
personalmente il valore estetico»

Camillo Sitte



Con Camillo Sitte si apre un’interessante prospettiva di analisi e progetto
urbano. Il suo libro fondamentale è Der Städte-Bau nach seinen Künstlerischen
Grundsätzen (1889) in cui si pone l’accento sull’arte di costruire le città
facendo particolare riferimento, come vedremo, alla qualità dello spazio
urbano e della sua percezione.
Il libro, come dichiara Sitte, è basato su esempi limitati «perché l’autore si è
prefisso di parlare unicamente dei luoghi che ha visto e di cui ha potuto
apprezzare personalmente il valore estetico». Al di là del termine usato,
estetico, Sitte avverte subito che tutto il materiale trattato è stato valutato con
una sua personale analisi percettiva.





E’ proprio su questo punto che si innesta un altro percorso di ricerca che giunge fino a
noi e che, proprio oggi, sembra foriero di interessanti sviluppi. Il metodo di Sitte, infatti,
è tutto incentrato sulla valutazione qualitative dello spazio della città tradizionale. Per
dare una valutazione di qualità Sitte si rifà all’atto della visione quale «il meccanismo
fisiologico che dà origine alla percezione dello spazio su cui riposano tutti gli effetti
architettonici». La valutazione percettiva permette all’autore di individuare quali parti
delle città tradizionali offrono qualità spaziali particolari e successivamente di
individuare, come dice anche Daniel Wieczorek, tra la «mutevole superficie delle forme
e degli stili, [...] tante regolarità effettive, strutture invarianti che sembrano trascendere
la diversità delle culture».

Appunto strutture invarianti, in quanto regole di governo della generazione di spazio di
qualità: «Sitte è pienamente cosciente del livello di generalità sul quale devono porsi i
principi estetici dell'urbanistica affinché possano essere applicati ancora oggi. Egli
rifiuta l’imitazione servile delle forme e la ripresa meccanica dei motivi della città
antica, poiché nessuno sarebbe vittima “di questa ingenua finzione, di questa
spontaneità artificiale”. Sotto la moltitudine dei paesaggi urbani del passato, egli
cerca delle strutture invarianti, dei “meccanismi segreti”, l’“essenziale” che verrà poi
adattato in modo significativo alle condizioni moderne»..



Sitte individua alcune regole, descritte in particolare nei capitoli iniziali del suo Der
Städte-Bau, ad esempio:

1. Rapporti fra edifici, monumenti e piazze;
2. Spazio libero al centro delle piazze;
3. La piazza chiusa;
4. Dimensione e forma delle piazze;
5. Irregolarità delle piazze antiche;
6. I gruppi di piazze.

Di questo studio dello spazio di qualità ereditato dalla città tradizionale, Sitte, fa
attenzione non tanto a descrivere gli oggetti che compongono la configurazione,
quanto a farci capire le relazioni fra gli elementi che creano quello spazio di qualità:
«Infatti, nell'arte dello spazio, tutto dipende dalle proporzioni relative; viceversa, le
dimensioni assolute hanno poca importanza». Tutto questo lavoro di valutazione della
qualità dello spazio urbano con il metodo della percezione e di individuazione di
invarianti che gestiscono la morfogenesi urbana, porta a fondare un’idea di progetto
urbano diverso da quello del puro atto tecnico di regolazione della crescita.



Rapporti fra edifici, monumenti e piazze



Spazio libero al centro delle piazze





La piazza chiusa









Dimensione e forma delle piazze



Irregolarità delle piazze antiche





I gruppi di piazze





Piazze ed edifici nei paesi del nord 















Proposte di miglioramento











Miglioramenti per il Ring di Vienna
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Sitte se la prende esplicitamente con Reinhard Baumeister (1833-1917) quando questo, in una sua
opera, afferma: «gli elementi che permettono di produrre un'impressione architettonica
soddisfacente (nel caso delle piazze) non possono essere descritti sotto forma di regole generali». Il
nostro autore, infatti, in Der Städte-Bau, vuole cercare di dimostrare proprio l’opposto: cioè che sia
possibile, a chi non si accontenti di tracciare al tavolo da disegno la soluzione strettamente tecnica
del problema urbanistico, individuare un sistema di regole che permettono di soddisfare, nella
produzione dell’urbano, bisogni ulteriori che non siano solo l’igiene e la circolazione.

Questo metodo non è semplicemente la fedele imitazione dei complessi urbani antichi, ciò sarebbe
una vana fantasticheria: «Le esemplari creazioni dei maestri d'altri tempi devono restare vive, ma
non mediante un'imitazione senza anima. Occorre esaminare quello che c’è d'essenziale in quelle
opere e adattarlo, in modo significativo, alle condizioni moderne. Soltanto allora riusciremo ad
ottenere una nuova fioritura da un terreno apparentemente sterile. [...] Non si dovrebbe perdere il
coraggio e rinunciare puramente e semplicemente a cercare la soluzione artistica, per accontentarci
della semplice tecnica come se si trattasse di costruire una strada od una macchina. Infatti, anche
nell'affannarsi della nostra vita quotidiana, non possiamo fare a meno degli alti sentimenti suscitati
in noi dalla contemplazione delle forme d'arte».

Sitte, insomma, valuta lo spazio tradizionale secondo un metodo vedutistico-percettivo; individua in
quello spazio le qualità profonde (le invarianti strutturali) che esprime, spinge queste configurazioni
spaziali invarianti a dispiegarsi nuovamente nel mondo a venire incontrando i problemi che la
contemporaneità esprime. Questo percorso apre ancor oggi un percorso di ricerca notevole, ma apre
anche molti problemi per quello che riguarda le esperienze percettive messe a base della valutazione
della qualità dello spazio.



Wieczorek, D. 1994 
Camillo Sitte e gli inizi dell’urbanistica moderna, 
Jaca Book, Milano.

Sitte, C. 1980
L’arte di costruire le città. L’urbanistica secondo i 
suoi fondamenti artistici, 
JacaBook, Milano.



Tale concezione si basa proprio
sulla valutazione di come, il corpo
umano, risponda alle sollecitazioni
della varie espressioni prodotte
dalle forme dell’architettura: «si
tratterà di dimostrare che tutti gli
elementi dell'architettura -
materiale e forma, peso e forza -
si lasciano definire a partire dalle
esperienze che abbiamo vissuto
noi stessi; che le leggi dell'estetica
formale non sono altro che le
condizioni entro le quali ci pare
soltanto possibile il benessere
organico; che infine l'espressione
che sta nella distribuzione
orizzontale e verticale, si basa su
principi umani, legati alla nostra
fisicità».

Heinrich Wölfflin (1864-1945)



Theodor Lipps (1851-1914), con la sua opera più importante, l’Ästhetik. Psychologie
des Schönen und der Kunst (1903-1906), fra i vari tipi di piacere che possiamo provare,
afferma che io posso godere di me stesso in un oggetto sensibile distinto da me. Di
questo tipo è il godimento estetico. Il godimento estetico è un godimento di sé
obiettivo. Questo tipo di godimento, «che si realizza attraverso una “partecipazione
emotiva” alla natura dell'oggetto contemplato, è detto empatia. Con essa si intende
quell'atto per mezzo del quale il soggetto si trasferisce nell'oggetto, per ritrovarsi in
esso e per provare, in tal modo, quanto di se stesso ignorava. L'empatia, che a parere
di Lipps è il concetto fondamentale dell'estetica moderna, implica la fondamentale
solidarietà di ciascun individuo con l'universo, in quanto ciò che io empatizzo è vita,
dove vita ha il significato di “forza, lavoro interno, tendere e realizzare”.
Se immaginiamo un acrobata mentre esegue un pericoloso esercizio, afferma Lipps,
l'istinto all’imitazione fa sì che noi ci immedesimiamo del tutto con i suoi movimenti,
ci sforziamo, alteriamo la nostra muscolatura per essere "come lui" mentre realizza il
suo movimento». Insomma, secondo l’autore, l’esperienza estetica «è un modo di
sentirmi affetto nella contemplazione estetica, nel puro abbandonarmi a ciò che è
rappresentato. È un'esperienza che non tocca me, questo individuo reale che
costituisce una parte del contesto della realtà, ma mi tocca esclusivamente come io
esteticamente contemplante, come io che vive e si muove nel mondo della
rappresentazione artistica assolutamente sottratto a ogni rapporto con la realtà»



Wilhelm Worringer (1881-1965) con il suo saggio, Astrazione e empatia. Un
contributo alla psicologia dello stile (1907), cerca di mettere il luce il rapporto
antitetico che esiste fra, appunto, l’empatia e l’astrazione. Per Worringer il modo
più semplice per definire il concetto di empatia è il seguente: il godimento estetico
è godimento di sé oggettivato. «Godere esteticamente significa godere di noi stessi
in un oggetto sensibile diverso da noi, immedesimandoci in esso. “Ciò che io
empatizzo è in senso assolutamente generale vita. E vita è forza, un interiore
operare, aspirare e portare a compimento. In una parola, vita è attività […]. Attività
è ciò in cui esperisco un impiego di forza […] Attività è, secondo la sua natura,
attività volitiva. É l’aspirare o il volere in movimento”». Lipps aveva distinto
un’empatia positiva ed un empatia negativa. Secondo Worringer «l'attività
appercettiva si trasforma in godimento estetico nel caso di empatia positiva, di
accordo tra le mie naturali tendenze all’autoattivazione e l’attività che mi è
richiesta dall'oggetto sensibile. Anche in riferimento all'opera d'arte si può parlare
soltanto di empatia positiva. Qui risiede il fondamento della teoria dell’empatia,
per quel che concerne la sua applicazione pratica all'opera d'arte. Da essa derivano
le definizioni del bello e del brutto. Ad esempio: “Solo nella misura in cui si
instaura una tale empatia le forme sono belle. La loro bellezza consiste nel mio
libero e ‘ideale’ vivermi in esse. La loro forma è invece brutta quando non sono in
grado di farlo, quando in quella forma o nella sua contemplazione mi sento
interiormente schiavo, inibito, soggetto a una coercizione”»



CENNI ALLA GESTALTTHEORIE

























Teorie sulla sintesi della forma
La forma non è che una veduta dello spirito, una speculazione sull'estensione ridotta
all'intelligibilità geometrica, fino a che non vive nella materia. Come lo spazio della vita, lo spazio
dell'arte non è la propria figura schematica, la sua abbreviazione esattamente calcolata. Benché
questa sia un'illusione piuttosto diffusa, l'arte non è soltanto una geometria fantastica, oppure
una topologia più complessa: è invece legata al peso, alla densità, alla luce, al colore. L’arte più
ascetica, quella che mira a raggiungere, con mezzi poveri e puri, le regioni più disinteressate del
pensiero e del sentimento, non è soltanto sorretta dalla materia alla quale si sforza di sfuggire,
ma è nutrita da quella. Senza di essa, non soltanto non esisterebbe, ma non sarebbe quale
vorrebbe essere; e la sua vana rinuncia attesta ancora la grandiosità e la potenza della sua
schiavitù. Le vecchie antinomie spirito/materia, materia/forma, ci ossessionano ancora con
tanta forza quanto quella dell'antico dualismo della forma e del fondo. Anche se rimane qualche
ombra di significato o di comodo a coteste antitesi in logica pura, chiunque voglia comprendere
qualsivoglia aspetto della vita delle forme deve cominciare col liberarsene. Ogni scienza
d'osservazione, e soprattutto quella che ha per oggetto i movimenti e le creazioni dello spirito
umano, è essenzialmente una fenomenologia, nel senso stretto della parola. Così potremo
cogliere valori spirituali autentici. Lo studio della faccia della terra e della genesi del rilievo, la
morfologia, dà una base valida ad ogni poetica del paesaggio, ma non si propone questo
oggetto.

Henri Focillon



Scheletro strutturale





Nell’opera d’arte [lo spettatore] cerca una mera imitazione della natura a scopo
pratico (ritratti e simili), o un’interpretazione, cioè una pittura impressionistica, o
infine degli stati d’animo rivestiti di forme naturali, vale a dire un’atmosfera, una
Stimmung. Se queste forme sono veramente arte raggiungono lo scopo e
diventano nutrimento spirituale, sia nel primo caso, sia soprattutto nel terzo caso,
dove lo spettatore si immedesima con l’opera.

Wassily Kandinsky







LE QUINDICI PROPRIETA’
FONDAMENTALI

1. LEVELS OF SCALE.
2. STRONG CENTERS. 
3. BOUNDARIES. 
4. ALTERNATING REPETITION
5. POSITIVE SPACE. 
6. GOOD SHAPE. 
7. LOCAL SYMMETRIES. 
8. DEEP INTERLOCK AND AMBIGUITY. 
9. CONTRAST
10. GRADIENTS. 
11. ROUGHNESS. 
12. ECHOES
13. THE VOID. 
14. SIMPLICITY AND INNER CALM. 
15. NOT-SEPARATENESS.






