                              O pranto ante Cristo Morto , Giotto
       
Cronoloxía:  inicios so século XIV
Estilo: Trecento italiano, tránsito ao Renacemento (Italogótico)                                 
Técnica: fresco con retoques de temple.


A estética gótica non tivo demasiado éxito en Italia. No Trecento dúas escolas italianas, Siena con Simone Martini e Florencia con Giotto, rompen coa tradición gótica bizantina, a denominada  pintura á grega, e os seus convencionalismos (fondos dourados, hieratismo, liñas ondulantes), e dan un paso adiante na procura do naturalismo tanto na representación dos espazos, abandoando os fondos dourados, como nas figuras (volumetría, anatomías, expresividade). Ábrense así as portas ao Renacemento.

Paralelamente mellorouse a técnica do fresco -así denominada porque a pintura ten que se facer sobre a superficie aínda húmida, o que esixía rapidez- empregando substancias menos oleaxinosas, o que permitiu unhas tonalidades claras e vivas antes nunca vistas.
Foron factores fundamentais do cambio: a presenza no entorno da cultura clásica que agora se quere recuperar, non se trata de imitala, trátase de pintar á latina.

   Análise

A escena céntrase no corpo inerte de Cristo acollido por María que o mira amorosamente, mentres outras figuras contemplan a escena con contida emoción, entre elas as tres Marías (María Magdalena, María de Cleofás e María Salomé),  San Xoán cos brazos en alto, e detrás del San José de Arimatea e Nicodemo. Todos eles distinguibles polas auréolas das súas cabezas.

Tema tradicional na iconografía bizantina, pero na obra de Giotto novidoso: as figuras teñen volumen, ademáis as coloca nunha paisaxe, crea profundidade e dalles vida e sentimentos.  

Compositivamente, unha diagonal vai de esquerda a dereita, da cabeza de Cristo morto ata o alto da montaña rochosa cunha pequena e sinxela arbore, seca, sen follas, que tamén semella simbolizar a morte. Esa diagonal e o seu ritmo ascendente rompe a habitual disposición frontal e tamén descentra a figura principal, Cristo non está no eixe da pintura senón desprazado á esquerda; pero esa asimetría non lle resta relevancia, xa que outros elementos o revalorizan: a súa nudez que destaca no medio das cores das roupas dos demais e as miradas de todos que se dirixen a el.

Diferenza dous espazos, a parte terreal onde ten lugar o drama, e a celeste na que os  anxos, sobre un fondo azul intenso, choran tamén a morte de Cristo, cun sentimento que os achega ó home. Ambas as áreas quedan separadas pola árida paisaxe.
A distribución das figuras é diferente no espazo terreal e no celestial. Os anxos aparecen separados con baleiros entre eles, con variadas disposicións destacando algún escorzos moi ben logrados.
No mundo terreal, as figuras individualízanse; podemos recoñecer a María que se achega chea de dor ao rostro do fillo, a María Magdalena que suxeita con suavidade os pés feridos de Cristo, a San Xoán, o seu mais ben querido discípulo, que no centro se inclina cara ao seu mestre abrindo o brazos en actitude de desolación, á dereita Xosé de Arimatea e Nicodemo recollidos nun xesto de resignación. 
Hai unha distribución clara e racional: dúas figuras á dereita, tres no centro e tres á esquerda, rodeando o corpo de Cristo, de xeito que os personaxes principais son claramente recoñecibles, pero ademais engade un grupo á esquerda con figuras só insinuadas que fan a composición máis compacta e que coa súa disposición de pé equilibran a elevación do outro lado.

*Giotto inserta a natureza de forma moi esquemática e aínda con certos “erros”(esa árbore resulta desproporcionada), pero xa non recorre aos fondos dourados; aínda así teñen algo de telón de fondo pois está subordinada aos acontecementos que se narran.
 
*Constrúe un espazo, hai profundidade, dada pola  propia composición, a diagonal principal, pola paisaxe e polas figuras de costas que tamén a a crean, vemos que hai aire ou espazo entre as formas.

*En canto ao tratamento plástico, as formas son monumentais, sólidos volumes ben definidos polo trazo dos contornos e cun certo carácter escultórico favorecido pola luz plasmada nas tonalidades da cor.
A cor axuda a lograr o obxectivo (así a conexión do amarelo claro da primeira figura da esquerda e da montaña rochosa da dereita unifican a escena, o azul do ceo outorga neutralidade a ese espacio, mentres que abaixo as gamas de vermellos e verdes alternándose dinamizan o conxunto). Trátase dun colorido brillante que outorga un carácter táctil á pintura.

[bookmark: _GoBack]As personaxes non son retratos, nin sequera tomados do natural, todos presentan clara similitude destacando en todos os ollos achinados.
*Pero o aspecto mais salientable é o sentimento, a expresión da dor por medio de xestos, unha dor que se reflicte nas máns, nas bocas entreabertas e nos ollos chorosos. O patetismo máximo está en María e en San Xoán, inspirado na realidade. Hai pois un afondamento humanista que nada ten de gótico aínda que algo quede do pasado como os nimbos dourados realizados en estuco.

   

