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HªDEL ARTE.2ºBachillerato.
 Profesora: C. Sanfrancisco.
GIOTTO DI BONDONE

Giotto es el gran patriarca y fundador de la pintura moderna europea.
· Rompe con la tradición bizantina, que había encasillado este arte hasta convertirlo en una mera repetición de fórmulas y tipos aprendidos y convencionales, 

·  Se adentra en el mundo -nuevo, vivo y naturalista que ya había alcanzado la escultura gótica. 
· Todavía se mueve en un ámbito medieval (de ahí su modernidad), pero él es el puente que enlaza con el nuevo espíritu del Renacimiento, del que fue precursor y casi primer exponente. 
· Sus propios contemporáneos le reconocieron como el iniciador de una nueva pintura, colmándole de encargos y honores. 
· A partir de Giotto, el artista empieza a tener una nueva consideración histórica y social.
Novedades que aporta
 Su pintura es de un naturalismo que parece, a veces, cuatrocentista. Giotto es un pintor que ve: Tiene un mundo a su alrededor y trata de reflejarlo lo más fielmente posible.
 Las escenas que se suceden delante del espectador no son algo distante, deshumanizado y construido a base de rígidas fórmulas; son reales, están acaeciendo delante de sus ojos y le invitan a participar en ellas.
 El descubrimiento de la perspectiva cambió todo el concepto de la pintura, contribuye mucho a dar esta sensación de realidad el poder crear la ilusión de profundidad en una superficie plana pues crea, alrededor de los personajes, todo un ámbito en el que se mueven y que les refuerza en su realidad. En su concepción del espacio utiliza diversas técnicas: tanto la perspectiva central, como la las vistas desde arriba o los escorzos (representación de figuras en posturas forzadas), hasta la disposición en cajas espaciales abiertas al espectador que presentan escenas a modo de viñetas, creando la ilusión de profundidad, aunque con la impresión de montajes escénicos, siempre en una preocupación por los efectos de perspectiva.  
Las composiciones se caracterizan por una admirable claridad y armonía en el esquema y una monumental disposición de las masas. Tienen una estructura lógica que supone la subordinación de todo elemento secundario al centro dramático de la narración.
Sus figuras, sólidas, tienen volumen, tienen corporeidad, y entre ellas hay aire y espacio. El modelado de las formas es escultórico: Mayor densidad en la parte baja, caída vertical de los pliegues de los ropajes dando más estabilidad a la figura.  
Sus personajes, muestran sentimientos; los gestos indican la relación entre los personajes y un cierto estudio psicológico muy cercano a la religiosidad franciscana que abría el cristianismo a la naturaleza. (No extraña que sus primeras pinturas fueran las de Asís, dedicadas a San Francisco). 
      
 Descubre el paisaje, desterrando los fondos dorados trecentistas dorados y sustituyéndolos por el azul del cielo, aunque emplea aún algunos elementos convencionales bizantinos como es el pintar las montañas en forma de rocas de perfiles angulosos. El marco de fondo puede ser también urbano. 
Sus colores son reducidos en cantidad pero riquísimos en sus gradaciones, algo desconocido hasta él. 
OBRAS
Su primer trabajo en Asís, en la basílica de S. Francisco,(Libro322) entre 1290 y 1295(trabajaron en la decoración del nivel más alto, grandes artistas venidos de Roma y los discípulos de Giotto, pero es muy difícil distinguir la aportación individual de cada uno de ellos; la atribución a Giotto de esta serie se basa en las fuentes literarias y en la tradición, no hay ninguna prueba documental, pero es prácticamente segura, aunque trabajaron con él muchos ayudantes, siempre fue sobre sus esquemas o dibujos,).
LOCALIZACIÓN: Las pinturas cubren los muros del piso superior completamente, desarrollándose en dos zonas o niveles.

TEMA: Los frescos que representan la vida de S. Francisco en la zona inferior.

COMPOSICIÓN: Son 28 episodios separados en grupos de tres por las pilastras, menos en el primer tramo junto a la puerta en que hay cuatro.     
 Para contar estas historias de la vida de S. Francisco, inventó un nuevo lenguaje artístico naturalista, sencillo y directo, muy de acuerdo con las doctrinas del santo. Es perfecta la armonía entre los fondos arquitectónicos y paisajísticos y las figuras humanas, integrándose siempre éstas en un ambiente urbano o rural que las completa, las hace vivir. Es lógico que estas pinturas produjeran un gran impacto en su época; narraban sucesos acaecidos hacía relativamente poco tiempo y en ella aparecían representados casi ellos mismos, sus ciudades, edificios conocidos; eran algo cercano, humano.     
 En la composición de cada episodio se ha buscado el perfecto equilibrio de las masas que siempre se contrapesan. Cada escena está lógicamente ordenada, es clara, monumental.
LUZ Y COLOR: Emplea mucho el claroscuro, logrando fuertes contrastes.
COMENTARIO: (LIBRO 322)
“SAN FRANCISCO EXPULSANDO A LOS DEMONIOS DE AREZZO”
Técnica: fresco

Tamaño: 2’70x2’30

Localización: Asís, planta superior de la iglesia de San Francisco 

El tema representado es el pasaje en que el santo pide a un fraile que expulse a los demonios que revolotean sobre la ciudad de Arezzo.

La estructura narrativa de la obra evoluciona de izquierda a dcha.: San Francisco permanece arrodillado mientras el fraile alza el brazo hasta las torres de la ciudad y el grupo de demonios expulsados.
En la composición, el color juega un papel de primera importancia y  contrapone las dos escenas: Tonos serenos,(blancos, ocres, rojos de los tejados y marrones de los hábitos)  frente a tonos encendidos (ocres de los muros y amarillos, verdes, naranjas en las torres; violáceos y oscuros de los demonios recortándose en el azul del cielo en contraste con la vivacidad de las torres).

El fondo arquitectónico de volúmenes geométricos, (cúbicos), de perfiles perfectamente definidos realza el papel de los protagonistas, colocados en el ábside y el campanario de la iglesia. 
 

La obra más importante de Giotto donde se revela su arte en toda su plenitud, son los frescos de la Capilla de los Scrovegni o Capilla de la Arena (llamada así por encontrarse en las ruinas de la antigua arena del (anfiteatro romano) en Padua.(Libro323)
CRONOLOGÍA: La cronología de ejecución, al parecer siguió el mismo orden de la narración, ((las pinturas datan de 1302 a 1306). En esta capilla fue mucho menor la intervención de ayudantes que en Asís y, en todo caso, trabajaron bajo su vigilancia directa.
LOCALIZACIÓN: Consta la capilla de una sola nave, con ventanas en la pared derecha, lo que hace pensar que estaba destinada desde un principio a ser recubierta totalmente de frescos y que Giotto pudo ser el arquitecto.
TEMA: Representan la vida de Jesús.
COMPOSICIÓN: Los frescos están dispuestos en tres franjas o zonas superpuestas: Empieza el ciclo en la zona superior de la pared derecha, junto al arco de triunfo, con seis historias de la vida de S. Joaquín y S. Ana; siguen otras seis, en la pared de la izquierda, a partir de la entrada, con la vida de la Virgen que termina en el arco de triunfo, a cada lado del cual hay una figura de la Anunciación y en la parte de arriba el Padre Eterno (pintado en una tabla empotrada en el fresco) dándole al arcángel Gabriel el mensaje para la Virgen, que les sirve de lazo de unión.
 En la franja intermedia se desarrolla la vida de Cristo (hasta la traición de Judas), que termina en la más baja con los episodios de la Pasión.
 Por debajo corre un zócalo que simula placas de mármol, que enmarcan las figuras alegóricas de las Virtudes y los Vicios. 
La bóveda representa un cielo estrellado y varios medallones con los bustos de Cristo, la Virgen y profetas.
El juicio Universal ocupa toda la pared de la puerta de ingreso; en la parte baja, en el lado de los elegidos, Enrico degli Scrovegni, el comitente, ofrece la capilla a la Virgen. Sólo estas figuras y la de Cristo en majestad, en la pared del coro, parecen ser de la propia mano de Giotto.
 En cuanto a la TÉCNICA, hay algunas diferencias respecto a la de los frescos de Asís, pero, en esencia, el lenguaje pictórico y la concepción espacial son los mismos; Giotto aquí ha logrado la plenitud: se acentúa el volumen de las figuras, su monumentalidad e integración en el paisaje gracias a que los  perfiles son más difuminados; el dramatismo de las escenas, aún más contenido que antes, es potente y sobrio;  el paisaje, quizá más convencional y geométrico, refuerza con su volumen, el de las figuras. La luz y el color- aumentando la gama-se suavizan.
En definitiva,el conjunto de temas de los frescos de la capilla de la Arena abarca, como en las portadas esculpidas de las grandes catedrales, los grandes temas del pensamiento medieval : el programa iconográfico didáctico del arte gótico se mantiene, pero sus formas ya no son esquemáticas como en las estatuas o los mosaicos, sino que en sus escenas brilla la armonía de las proporciones del cuerpo humano y las gradaciones tonales que modelan la luz y los volúmenes de los vestidos, del paisaje, de las figuras de hombres y animales, y de los rostros de los personajes.
COMENTARIO:
 “HUÍDA A EGIPTO” (Libro323)
Técnica: fresco, 

Cronología:entre 1305 y 1306 

Localización: Capilla de los Scrovegni de Padua.
Tema: Representa a José, María y Jesús Niño huyendo a Egipto para evitar la persecución de Herodes, que había ordenado la matanza de los inocentes.
Composición: Pinta en el centro, aislado, el grupo piramidal de la Madona y el Niño, ella mirando hacia delante, con el Niño apretado hacia su cuerpo, contraponiéndose al volumen piramidal de la montaña que la rodea.  Habían sido advertidos en sueños por un ángel, que les marca el camino. María, montada en un asno conducido por José, lleva al Niño sujeto por un pañuelo; del grupo forman también parte un joven, con la cabeza coronada de hiedra, y con una cantimplora al cinto, junto a José y otros tres jóvenes por el mismo camino de la caravana. Posiblemente, la muchacha que acompaña a María sea la figura con un vestido rojo, inmediatamente detrás del asno. Las posturas de los personajes se presentan de espaldas o de perfil; además, no los representa en un fondo dorado, sino en un paisaje agreste y montañoso, realista. Es un páramo grande y árido, escenario desierto que resulta un entorno más amenazador para la pareja que viaja con un niño recién nacido; sólo algunos árboles dispersos rompen la monotonía de este paisaje lunar, árboles delgados, con todas sus hojas detalladas;manifiesta su dominio de la perspectiva a través de escorzos como el del ángel. En esta escena se afirma el sentido de la percepción del espacio dominante en el paisaje y en los personajes. Su realismo aparece en los drapeados, que son ligeros, en los gestos y expresiones de las figuras, así como en la representación detallista del cántaro recubierto de mimbre o del vestido del Niño.   
De las cuatro capillas que, según la tradición, pintó en la iglesia de Santa Croce de Florencia,(Libro 322) sólo se conservan los frescos de dos: la Peruzzi y la Bardi. En la capilla Peruzzi representa episodios de la vida de S. Juan Bautista, y de S. Juan Evangelista. La capilla Bardi está dedicada a S. Francisco. Fueron ejecutados por Giotto y sus discípulos en la época de plena madurez estilística del maestro. Más abiertos de composición que otras obras anteriores, tienen una mayor grandiosidad en la concepción espacial, característica de este periodo del artista. Los episodios son casi los mismos que en Asís, pudiéndose advertir, al compararlos, los últimos logros del pintor en cuanto a perspectiva, riqueza de colorido y calidad de ejecución.
COMENTARIO:

“MUERTE DE SAN FRANCISCO”(Libro 322)
Fecha:1319-28
Localización:situada en la capilla que consagrada al santo había mandado decorar a Giotto el banquero Rodolfo di Bari. En el registro inferior del muro izquierdo se representa la muerte del santo, que completaría con el episodio de la comprobación de los estigmas.  
Museo:Iglesia de Santa Croce de Florencia 
Material:Fresco
La composición está centrada en el cuerpo muerto del santo,que determina la disposición del resto de figuras. El eje horizontal de la pintura, la figura del santo, marca una línea horizontal que enmarca toda la composición, está compensado en sus extremos por los grupos en vertical.  
Destacamos lo reducido del espacio y la precisa colocación de todos los asistentes: El artista figura delante del santo, de espaldas al espectador;el médico Jerónimo que, apostado sobre San Francisco, examina meticulosamente el estigma de su costado. Otro punto importante que destaca sobremanera es la precisa caracterización de cada uno de los que asisten al cortejo fúnebre, fijas sus miradas en el lecho donde yace muerto el santo y exageran teatralmente sus actitudes para dotar la escena de una mayor carga emocional.

 Todas las miradas menos una, a la izquierda, que se percata de la subida al cielo del alma de San Francisco, ayudado por unos ángeles, en la parte de arriba. En el extremo izquierdo dos personajes con tocados de la época, que algún historiador ha identificado con los comitentes de la obra, Rodolfo y su hermano. Por último, destacar la alternancia del color, del blanco al oscuro de los hábitos franciscanos, con el que Giotto consigue romper la posible monotonía de tonalidades marrones.
Técnica: Sus trazos son robustos y sus volúmenes sólidos
Obra del maestro es la “Madonna in maestá de los Uffizi, (Libro323) pintada para la iglesia de Ognisanti ,(“Madonna de Ognisanti”).
COMENTARIO: 
Museo:Galería de los Uffizi 
Medidas:325 x 204 cm. 
Técnica y Material:Témpera sobre madera.
Tema: La pintura presenta a la Virgen, sentada en su trono, con el Niño apoyado en sus rodillas. Giotto la ha colocado sobre un trono que presenta un desarrollo absolutamente arquitectónico, ricamente ornamentado con motivos de carácter gótico en todos sus frentes, incluso en el pedestal del primer término, sobre el que se levanta y el remate del trono en gablete y

pináculos.
COMPOSICIÓN:

Pintura sobre tabla de gran calidad artística, presenta un grupo central: la figura de la Virgen es sólida, corpulenta, voluminosa, naturalista, sin la rigidez bizantina dada por el suave modelado de los pliegues de su túnica, que caen con peso hacia el suelo,sin embargo resulta de forzada posición y frontalidad; simétrica en su composición, (ver la distribución de los grupos y personajes a ambos lados) y con reminiscencias góticas en el encuadre arquitectónico. A su lado, la figura de Jesús también presenta fuerte corporeidad, vestido con finas telas y bendiciendo con la mano: justo este punto es el centro de toda la composición, al lado del corazón de la Madre. 
También son de destacar las calidades que consigue el autor en cada una de las telas que viste la Madona, desde los finos ribetes dorados de la túnica, hasta las diversas matizaciones de blanco, dejando trasparentar el pecho de la Virgen. 
Flanqueando el grupo central, grupos de santos simétricos, con rostros perfectamente caracterizados y dirigiendo sus miradas hacia la Virgen. Podemos ver hasta los que se encuentran por detrás de los brazos del trono, lo que certifica el espacio en profundidad conseguido. 
Más abajo, en primer plano, dos ángeles arrodillados ofrecen jarrones con lirios y rosas a María, símbolos de su pureza. 
La estructura propia de la tabla es la responsable de la monumentalidad de la Virgen y de su aspecto suavemente ascendente, siguiendo la verticalidad del marco. Pero la obra es también de una gran elegancia, tanto por la luminosidad que se alcanza por el fondo de oro y las orlas de los santos, como por la decoración minuciosa de ajedrezado. 
Y lo más importante, la confluencia de miradas hacia el núcleo compositivo, con lo que se establece una relación entre todos los personajes, y la mirada de la Virgen hacia el exterior del cuadro, invitando al espectador a formar parte de la representación. A esto último ayuda la imagen sencilla, de formas naturales y presencia humana de la Madona .
 Nombrado «arquitecto de los muros y fortificaciones» de Florencia; hizo, no sólo el proyecto del campanile del Duomo o catedral, sino también los relieves que hay en el cuerpo inferior.
SIGNIFICACIÓN:     
 De él arranca la pintura italiana y con él se cierra la fase de pintura bizantina y convencional predominante hasta entonces: Aún siendo muy clara la influencia del pintor sobre los pintores italianos del s. XIV, será a principios del XV cuando Masaccio, pintor de la escuela florentina, recogerá su mensaje pictórico, reafirmando la preocupación por las formas, el espacio y la composición y abrirá el camino al Renacimiento (la monumentalidad de sus figuras es un claro precedente de la iconografía renacentista).
Fuera de Italia, la influencia de Giotto se mezcla con la tradición gótica, (estilo italo-gótico) y tendrá gran influencia en la pintura de la Corona de Aragón.
