
la nascita dell’arte italiana;  
scuola Fiorentina e scuola Senese 
Il linguaggio pittorico, agli inizi del Duecento, si presenta in Italia ancora 
condizionato dall’arte bizantina e dai suoi immutabili parametri stilistici. 
Immagini, cariche di colore oro usato sia per i fondali sia per le 
caratteristiche lumeggiature lineari dei panneggi. 
Il primo tentativo di distaccarsi da questa tradizione, o comunque di andare 
oltre, fu di inserire fondali di vedute al posto dei fondi dorati privi di 
profondità. 
In sintesi il problema era abbastanza semplice: come dare apparenza di 
tridimensionalità a ciò che ha solo due dimensioni. L’immagine costruita su un 
piano, sia esso un foglio o un muro, ha sempre e solo due dimensioni reali. Una 
terza dimensione, che sfonda il piano in profondità dandoci l’illusione di 
vedere oltre il limite fisico del piano, può essere creata solo con la sapienza 
tecnica di chi costruisce l’immagine. Questa sapienza si basa su due tecniche 
fondamentali: i corpi prendono aspetto tridimensionale con il chiaroscuro, lo 
spazio ci appare tridimensionale se è costruito con la prospettiva. 
La scoperta della prospettiva avviene solo agli inizi del Quattrocento, e la sua 
comparsa segna in maniera inequivocabile l’inizio di quella nuova stagione 
artistica che chiamiamo Rinascimento. Il chiaroscuro, invece, viene compreso ed 
applicato già in questa fase, alla metà del Duecento, ed è il parametro 
stilistico che immediatamente distingue l’arte italiana dall’arte bizantina e 
dall’arte gotica. 
Ma le innovazioni riguardano anche altri aspetti: 
La figura umana viene finalmente svincolata dalla posizione frontale; 
la figura umana acquista finalmente un peso, poggiando i piedi su un piano 
orizzontale di plausibile costruzione; 
la rappresentazione dello spazio viene suggerita da una costruzione per 
scansione di piani, che spesso riesce a creare una sensazione di profondità 
abbastanza plausibile; 
Notevole è anche il senso di umanizzazione delle figure; 
il senso narrativo dell’immagine: le storie rappresentate hanno sempre precise 
coordinate storico-temporali; 
le composizioni pittoriche, sia quando sono su parete sia quando sono su tavola, 
non sono mai costituite da un’immagine unica, ma sempre da una più immagini, 
che, come fotogrammi di un film, o di un fumetto; 
  
Il problema è di chiarire che peso e che ruolo hanno avuto la scuola fiorentina, 
con Giotto e Cimabue.  
La tradizione storiografica vuole che il maggior protagonista, nonché il 
maggiore innovatore, di questa realizzazione pittorica fu Giotto di Bondone. Ma 
si tratta di una tradizione di parte che risale al Vasari e alle sue «Vite» 
composte nel 1550. Giorgio Vasari con la sua opera storiografica voleva 
dimostrare che la grande arte italiana era nata soprattutto grazie ad artisti 
fiorentini, con un filo unico che partiva da Giotto e attraverso Masaccio, 
Brunelleschi, Donatello, Botticelli, Leonardo arrivava fino a Michelangelo 
Buonarroti, il massimo genio artistico allora vivente. In questo suo disegno 
storiografico «a tesi», egli finiva quindi per sopravvalutare il peso di Giotto 
rispetto ai suoi contemporanei. 

L’ambiente fiorentino, e quello toscano in genere, si mostrò comunque il più 
fertile per la nuova arte che sorgeva in quegli anni, e in ciò non bisogna 
dimenticare l’importante apporto che venne anche dalla città di Siena. Gli 
artisti che qui operarono, Duccio da Boninsegna, Simone Martini, i fratelli 
Lorenzetti, insieme a molti altri, contribuirono in maniera determinante a 
definire la nuova pittura italiana. 
A Siena si affermò, al contrario di Firenze, una visione artistica che la 
avvicinava maggiormente alla Francia e allo stile gotico. In pratica qui domina 
una pittura legata più agli effetti di superficie, su accordi di linee e colori, 
che non di masse volumetriche inserite in uno spazio realmente dimensionale. Il 
percorso dell’arte senese parte, alla fine del Duecento, con la comparsa della 
grande personalità di Duccio da Boninsegna, che si muove in linguaggio pittorico 
in bilico tra arte bizantina e nuova arte gotica. In una città quanto mai ricca 
di artisti ed artigiani, ben presto emergono altre figure di forte personalità. 
Tra questi il primo è di certo Simone Martini, l’artista che, agli inizi del 



Trecento, si afferma come la più forte alternativa allo stile giottesco. In 
Simone Martini i mezzi espressivi gotici (la linea sinuosa e ritmica e la 
preziosa gamma cromatica) raggiungono il massimo delle possibilità, creando uno 
stile esente da necessità spaziali, ma molto ricco di eleganze e raffinatezze. 
Ma dall’ambiente senese ben presto emergono, soprattutto intorno al quarto 
decennio del Trecento due personalità di grande valore artistico, i fratelli 
Pietro e Ambrogio Lorenzetti, che possono essere considerati i veri eredi del 
rinnovamento pittorico iniziato da Giotto. La loro pittura riesce a coniugare 
l’eleganza tipica del gotico senese con una costruzione volumetrica e spaziale 
che in quegli anni era decisamente all’avanguardia nel panorama artistico 
italiano. La loro scomparsa durante la grande epidemia di Peste Nera che 
sconvolse l’intera Europa a partire dal 1348 è sintomatica di una svolta storica 
che ha avuto grandi riflessi anche nell’arte. La loro scomparsa privò l’Italia 
di due grandi protagonisti della nuova pittura che sorgeva in Italia, ma segnò 
anche il tramonto di Siena sulla scena artistica italiana, in quanto la città 
toscana, dopo la decimazione subita da questa epidemia, non ritornò più agli 
splendori e alle vette artistiche che aveva raggiunto nella prima metà del 
Trecento. 
Con la scomparsa dei Lorenzetti, scomparve, ma solo momentaneamente, anche la 
tradizione più propriamente italiana, inaugurata da Cimabue e proseguita da 
Giotto e dai suoi seguaci. Nella seconda metà del Trecento furono gli artisti 
gotici ad imporre nuovamente la loro visione artistica, basata sulle linee curve 
e leziose, realizzata con colori puri stesi a campiture uniformi, dove prevaleva 
la evocazione fantastica di un mondo fatato e magico che tanto successo 
riscuoteva nell’ambito di quelle corti europee che vivevano l’autunno del 
medioevo. 

Giotto 
Giotto di Bondone nasce a Colle di Vespignano, vicino Firenze, nel 1267 circa e 
muore a Firenze nel 1337. Nei suoi settant’anni di vita Giotto è stato uno dei 
maggiori protagonisti della scena pittorica italiana, divenendo di fatto il 
punto di riferimento per la grande evoluzione artistica toscana che ha portato 
alla nascita del Rinascimento. 
Incerti sono i suoi inizi, è attivo ad Assisi, alla fine del Duecento. 
Dopo il periodo assisiate, Giotto fu a Roma, intorno al 1300 per partecipare ai 
lavori di rinnovamento artistico promosso da papa Bonifacio VIII per il Giubileo 
di quell’anno. Subito dopo si colloca la sua maggiore realizzazione, e quella a 
noi giunta in migliori condizioni di conservazione: gli affreschi per la 
cappella degli Scrovegni di Padova, realizzati tra il 1303 e il 1305. 
In seguito Giotto ritorna ad Assisi, realizzando diversi affreschi nella 
basilica inferiore, per le due cappelle di San Nicola e della Maddalena. Nei 
decenni successivi, l’attività di Giotto si intensificò ulteriormente. Diverse 
sono le realizzazioni su tavola quali il «polittico Stefaneschi» o la «pala di 
Ognissanti». Dopo il 1317 si collocano altri cicli di affreschi realizzati per 
due cappelle, Peruzzi e bardi, nella chiesa di Santa Croce a Firenze. 
Nel 1334 Giotto venne nominato architetto della cattedrale di Firenze, incarico 
che espletò progettando il campanile che porta oggi il suo nome. Alla morte di 
Giotto la costruzione del campanile era giunta alla prima cornice; fu in seguito 
continuata da Andrea Pisano, lo scultore che Giotto aveva chiamato a decorare il 
campanile con un ciclo di formelle esagonali, e terminata da Francesco Talenti e 
Neri di Fioravante nel 1357. 
L’attività di Giotto si estese in varie località italiane da Assisi a Roma, da 
Padova a Rimini, dove prima del 1313 eseguì il solenne Crocifisso del Tempio 
Malatestiano, quindi a Verona, a Napoli, dove lavorò per i sovrani angioini e a 
Milano, dove fu chiamato negli ultimi anni della sua vita dai Visconti. Questo 
suo successo testimonia l’importanza capitale che egli ebbe nel diffondere una 
nuova visione artistica, destinata a divenire la lingua pittorica nazionale 
dell’intera Italia.  
L’essenza dell’opera di Giotto  è l’allontanamento dalla pittura bizantina per 
riscoprire le radici naturalistiche dell’arte classica occidentale, vera fonte 
di ispirazione per il rinnovamento artistico di questi anni. 
La sua lezione non fu certo dimenticata, e rimase quale punto di riferimento, 
con un salto di un paio di generazioni, per quegli artisti fiorentini che 
all’aprirsi del nuovo secolo seppero dar vita alla grande stagione del 
Rinascimento italiano.


