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PRESENTACIO

Amb aquest nou numero de la revista Q-ART, I'alumnat de I'Escola Anselm Clavé de Mollet del
Vallés continua el seu viatge apassionat pel mén de l'art. Aquesta vegada, pero, el trajecte ens
transporta a una época de gran esplendor i transformacio: el Renaixement, un moment en quée
Europa es va redescobrir a si mateixa a través del pensament, la ciéncia i, sobretot, I'art.

El Renaixement va marcar una nova manera d’entendre el mén i la humanitat. La rad, ’lharmonia,
la proporcio i I'estudi de la natura van esdevenir els nous pilars del coneixement. Els artistes ja no
treballaven nomeés per glorificar allo divi, sind també per comprendre i expressar la bellesa de
I'ésser huma. Aquesta hova mirada es reflecteix en cada pedra tallada, en cada tra¢ de pinzell, en
cada edifici projectat.

A les pagines que segueixen, hi trobareu una mostra del treball acurat i rigorés de 'alumnat, que
ha aprofundit en grans figures de l'arquitectura renaixentista com Filippo Brunelleschi o Leon
Battista Alberti, responsables de redefinir I'espai urba i els conceptes de simetria i perspectiva en
I'arquitectura. Les seves obres son analitzades des de la mirada critica i detallada que caracteritza
la Q-ART.

L'exploracié ha anat molt més enlla: 'alumnat ha estudiat i comentat escultures fascinants com el
Moisés de Michelangelo, una obra carregada de forca espiritual i tensi6 emocional, i el dramatic
Perseu de Benvenuto Cellini, que capta el moment triomfal i violent de la mitologia classica amb
una tecnica escultorica impressionant. Aquests comentaris reflecteixen no només el domini tecnic
dels artistes, sind també la capacitat de I'alumnat per interpretar formes i significats.

En I'ambit pictoric, les analisis de “L’Anunciacié” de Fra Angelico —delicada, mistica, plena de llum i
serenitat— i de “La Verge de les Roques” de Rafael, amb la seva composicié equilibrada i la seva
subtil expressivitat, ens apropen a I'esséncia d’'una pintura renaixentista que combina el sentit
simbolic amb I'observacié precisa del moén natural.

Aquest numero de Q-ART no només recull informacio; reflecteix un procés educatiu profund on
I'art és el fil conductor del pensament critic, de I'expressié personal i de la descoberta col-lectiva. Es
un homenatge al passat i, alhora, una invitacié a continuar creant des del present.

Us convidem, doncs, a deixar-vos endur per aquestes pagines com qui travessa les sales d’'un
museu viu: ple de veus, de preguntes i de mirades que connecten Mollet amb Floréncia, i 'Anselm
Clavé amb les grans obres del Renaixement.

Benvingudes i benvinguts a aquest nou numero de la Q-ART.
Una revista feta amb el cap, el cor i la ma. Com ho faria qualsevol artista del Quattrocento.
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ARQUITECTURA
RENAIXENTISTA




Filippo di Ser Brunellesco Lippi, conegut com
Filippo Brunelleschi, va ser un arquitecte, enginyer,
escultor, matematic i dissenyador florenti. Va ser
una figura fonamental del Renaixement i és
conegut sobretot per la cupula de la catedral de
Santa Maria del Fiore, a Floréncia, una obra que va
marcar un abans i un després en l'arquitectura.
Nascut a Floréencia, era fill de Brunellesco di Lippo,
un notari florenti, i Giuliana Spini. Va rebre una
educacio excellent que incloia coneixements de
matematiques, geometria i optica, que
posteriorment li serien molt utils en la seva carrera.
Des de jove, va desenvolupar un interes per l'art i la
técnica, comencant la seva formacié en un taller
d’orfebreria on va aprendre técniques de fosa de
metalls i Us d’eines. L'any 1404 es va inscriure a I'Arte
della Seta com a orfebre.

|FILIPP0 BRVNELLESCHI SCVL.E. ARCHIT.
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El 1401 va participar en el concurs per dissenyar la segona porta de bronze del Baptisteri de
Floréncia. Va guanyar el primer premi juntament amb Lorenzo Ghiberti, pero, a causa de la
seva rivalitat, Brunelleschi va renunciar al projecte. Entre 1402 i 1404, Brunelleschi va viatjar a
Roma amb Donatello per estudiar les ruines de I'antiga Roma, una experiéncia que va ser
decisiva per al seu desenvolupament com a arquitecte. Durant aquest periode, va adquirir un
coneixement profund sobre I'arquitectura romana, les proporcions i la construccio.

Els seus profunds coneixements matematics i el seu entusiasme per la ciéncia van facilitar-li
el cami en l'arquitectura, a més de portar-lo fins a invencidé de la perspectiva conica i a la de
la perspectiva lineal amb un unic punt de fuga, una téecnica que va revolucionar la
representacido de l'espai en la pintura i I'arquitectura. Ell va ser l'iniciador de lI'arquitectura
d’estil renaixentista, caracteritzat per ser un moment de ruptura respecte a l'estil precedent
que era l'arquitectura gotica, i com també feien altres escultors renaixenties, va buscar la
seva inspiracio en exemples de escultura i arquitectura que havien superviscut a Floréncia, en
la regio de la Toscana i a Roma de l'art classic que es considerava el model més perfecte de
les Belles Arts.




Cupola de Santa Maria dei Capella dei Pazzi (1429-1434) Basilica di Santo Spirito
Fiore (1420-1436). Floréncia, Floréncia, Italia (1444). Floréncia, Italia
Italia.

S
L ——

Basilica di San Lorenzo Rotona de Brunellesachi. Ospedale degli Innocenti.

(1422-1446) (INICI-1434). (1419-1444).
Floréncia, Italia Floréncia, Italia Floréncia, Italia



Michelozzo di Bartolomeo no només va ser
un arquitecte talentds, sindé també un
home que va viure en el centre neuralgic
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amb alguns dels personatges més
influents de la seva época. Va néixer el
1396 a Floréncia, una ciutat que en aquell
moment bullia amb noves idees
artistiques i humanistes. Des de jove, va
demostrar habilitats per a l'escultura i
I'arquitectura, cosa que el va portar a
treballar al taller de Lorenzo Ghiberti, un
dels grans artistes del moment.

Pero la seva gran oportunitat va arribar
quan es va convertir en l'arquitecte de
confianca de Cosme de Meédici, un dels
homes més poderosos de Floréncia.
Michelozzo no només va dissenyar edificis
per a ell, siné que també el va acompanyar
en el seu exili a Venécia quan els Médici
van ser expulsats temporalment de la
ciutat.
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Quan Cosme va recuperar el poder, Michelozzo va ser clau en la construccio del Palau Medici-
Riccardi, una obra que va marcar un abans i un després en l'arquitectura urbana. Pero no
nomeés dissenyava palaus per a l'elit, també va treballar en monestirs i biblioteques, com la
de San Marco. Es diu que era un home meticulds, practic i que preferia la funcionalitat sobre
I'ostentacio, fet que el diferenciava d’altres arquitectes més agosarats com Brunelleschi.

Al llarg de la seva vida, Michelozzo es va mantenir fidel al seu estil: sobri, equilibrat i eficient.
Va morir el 1472, deixant un llegat que va influir en generacions posteriors d’arquitectes.
Encara que el seu nom no sempre és el primer a ser mencionat quan es parla del
Renaixement, sens dubte va ser una peca clau en la transformacié de Floréncia en la bressol
de l'arquitectura renaixentista




Convento del Bosco ai Frati Biblioteca de San Giorgio Maggiore Pulpit exterior de la catedral
(1420-1427) Scarpéria, Italia. (1433) Venécia, Italia. (1528 - 1538) Prato, Italia.

Convent de San Marco Palazzo Médici Riccardi Reforma de la Santissima Anunciacié
(1436-1444) Floréncia, Italia. (1444-1464) Floréncia, Italia. (1444) Florencia, Italia.



Leon Battista Alberti va ser un arquitecte,
matematic, humanista, poeta i teodric del
Renaixement italia. Va néixer a Génova el 1404 en
una familia noble florentina exiliada. Va estudiar a
Padua i Bolonya, on es va formar en dret, literatura i
filosofia, pero el seu principal interes sempre va ser
I'art i 'arquitectura.

El seu tractat "De re aedificatoria", inspirat en "De
architectura" de Vitrubi, va establir principis clau per
a l'arquitectura classica i va influir profundament en
arquitectes posteriors. Alberti defensava la idea que
I'arquitectura havia de basar-se en proporcions
matematiques per assolir bellesa i harmonia. Entre
les seves obres més destacades es troben la fagcana
de Santa Maria Novella a Floréncia i I'Església de
Sant Andreu a Mantua, exemples de la integracioé de
I’'harmonia classica amb la funcionalitat moderna.

A més de la seva contribucid arquitectonica, Alberti va escriure sobre pintura en "De pictura’,
on va teoritzar sobre la perspectiva lineal, considerant-la essencial per representar la realitat
amb precisié. També va tractar temes com escultura, gramatica i criptografia, demostrant
una gran versatilitat intel-lectual. Va defensar la idea de l'artista com a intel-lectual i no
nomeés com a artesa, donant un nou estatus a la figura de I'artista en el Renaixement.

Va defensar la idea de l'artista com a intel-lectual i no homés com a artesa, donant un nou
estatus a la figura de l'artista en el Renaixement. Alberti també va ser un pioner en la
concepcio de l'urbanisme, proposant idees per a la planificacié de ciutats més ordenades i
harmonioses segons els principis classics.

La seva influéncia va ser clau en la difusidé dels ideals humanistes, que promovien la unio
entre teoria i practica. El seu llegat ha perdurat al llarg dels segles, consolidant-lo com una
figura essencial del Renaixement, comparable a mestres com Leonardo da Vinci i
Brunelleschi.
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Mauro Codussi va ser un arquitecte
italia del Renaixement que va marcar
un abans i un després a Veneécia. Va
néixer a la regié de Bérgam, al nord
d’'ltalia, encara que es desconeixen
molts detalls sobre la seva infanciaii la
seva familia, com ara els noms dels
seus pares. Es creu que vaprendre les

técniques constructives tradicionals
de la seva terra natal, fet que li va
donar una solida base per a la seva
futura carrera.

Cap als anys 1470, Codussi va decidir
traslladar-se a Veneécia, una ciutat
amb una arquitectura molt
influenciada per l'estil gotic. Alla, va
comencar a introduir el Renaixement,
un corrent que buscava la simplicitat,
'harmonia i I'us de proporcions
classiques.

Mauro Codussi va morir I'any 1504 a Venécia, la ciutat on va desenvolupar la seva activitat
professional i on el seu llegat encara es fa present. La seva obra va influir profundament en
I'evolucio de l'arquitectura veneciana, donant pas a un estil que combinava les innovacions
del Renaixement amb la tradicid local. Avui dia, els seus edificis son testimoni d’'una eépoca de
canvis i d'una nova manera d’entendre ’lharmonia en la construccio.

Codussi va combinar elements del Renaixement tosca amb la tradicié constructiva
veneciana. Utilitzava materials tipics de la regié, com la pedra d'istria i el marbre, i dissenyava
facanes simeétriques, arcs rodons i columnes inspirades en l'antiguitat classica. Aquest
enfocament va donar lloc a construccions elegants i ben proporcionades, que contrastaven
amb I'exuberancia gotica que predominava fins llavors.



Chiesa di San Michele In Sola Chiesa di San Zaccaria Chiesa di San Giovanni Crisostomo
(1469-1479) Venécia, Italia. (1444-1515) Venécia, Italia., (1080, 1525) Venécia. Italia.

Església de Santa Maria Formosa Torre dell'Orologio Ca' Vendramin Calergi
(1469-1541) Venécia, Italia. (1496-1499) Venecia, Italia. (1481-1638) Veneécia, Italia.




Donato Bramante, va ser un arquitecte i
pintor renaixentista que va néixer a
Fermignano, Italia al 1444, i va morir a
Roma, Italia al 1514.

Ja des de ben petit, mostra una gran
habilitat per la pintura, tot i que acabaria
sent famos per les seves obres
arquitectoniques. Va mostrar interés per
I'arquitectura renaixentista perqué
I'arquitecte Luciano Laurana, estava
afegint elements renaixentistes al palau
ducal a prop del seu poble durant la seva
joventut (sobre el 1460).

Al 1474, es trasllada a Mila, ja que era
una ciutat amb molta arquitectura
gotica. Alla va construir varies esglésies
renaixentistes, i al duc li va agradar tant,
que el va fer arquitecte de la seva cort. A
partir d’alla, va seguir construint obres a
Mila, siguent la més famosa la de “Santa
Maria delle Grazie”. Tot i que la
construccié d’'aquesta església se i
atribueix a ell, no esta gaire clar si
veritablement ho va fer o no.

Al final, Bramante es va veure obligat a fugir dels invasors francesos durant les Guerres d’ltalia.
Llavors va ser quan va anar a Roma, on ja tenia contactes poderosos a qui agradaven les seves
obres. La seva primera obra a Roma va ser encarregada pels mateixos Reis Catodlics al 1492, que
volien celebrar la conquesta de Granada. Va construir una petita església al lloc on en teoria
havien crucificat a Sant Pere. Aquesta església, anomenada Tempietto di San Pietro in Montorio,
imitava a un Tholos grec, i esta considerada una de les grans obres de Bramante (en sentit
figurat, perque realment era molt petita).

També va comencar la nova Basilica de Sant Pere del Vatica, tot i que no el va acabar ja que es
va comencgar al 1506, i ell va morir al 1514. Tot i aixo, el seu disseny va sobreviure, i al final seria
acabada.
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Chiesa di Santa Maria presso San Satiro Basilica de Sant Pere Chiesa di San Pietro in Montorio
(1478-1483) Mil3, Italia. (1506-1626) Ciutat del Vatica. (1481-1500) Roma, Italia.
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Tempieto de San Pietro in Montorio Chiesa di Santa Maria della Pace Cortile del Belvedere
(1502-1510) Roma, ltalia. (1482-1611) Roma, Italia. (1504-1590) Ciutat del Vatica.




Giovanni Antonio Amadeo va ser un arquitecte,
enginyer i escultor del Renaixement. Va treballar
fonamentalment en el nord d'Italia, a Mila i
Llombardia, on va aconseguir gran reputacio i fama,
fins al punt d'influir en grans mestres com Donato
Bramant o Leonardo da Vinci.

Giovanni Antonio Amadeo va néixer en Pavia. Orfe
de pare a l'edat de quatre anys, la seva mare li va
portar a viure amb uns familiars a Mila. Des de 1460
es va formar com a aprenent en el taller de
I'arquitecte i enginyer Giovanni Solari i el seu fill,
I'escultor Francesco Solari. De 1463 a 1464 treballa
en les obres de I'Hospital Major de Mila, projectat
per Filarete, la direccié del qual portava en aquests
moments Guiniforte Solari, qui seria el seu mestre.
L'l de gener de 1466 Antonio Amadeo va obtenir el
titol de mestre independent.

L'any 1470, Bartolomeo Colleoni va encarregar a Amadeo la finalitzacié de la seva capella
funeraria, annexa a la Basilica de Santa Maria Maggiore de Bérgam. La Capella Colleoni havia
estat iniciada pels mestres Guiniforte i Francesco Solari, i Amadeo la va completar amb una
exuberant decoracié exterior de marbres policroms i nombroses escultures. L'ornamentacio
incloia medallons, columnes, busts i relleus amb temes de I'Antic Testament i la historia
d'Hércules.

Ja al segle XVI, Amadeo va reprendre les obres de la Cartoixa de Pavia, on el 1501 va esculpir
els relleus de les Histories dels cartoixans i la Vida de Sant Bru. En aquest mateix segle, també
va dissenyar l'església de Santa Maria di Canepanova i la basilica de la catedral de Mil3, tot i
que aquest ultim projecte no es va arribar a executar.

Giovanni Antonio Amadeo Va morir a Mila el 1522.



Certosa de Pavia Palazzo di Bottigella Capella Colleoni
(1396-1507) Certosa di Pavia, Italia. (1490-1499) Pavia, Italia. (1472-1476) Bérgam, Italia.

Església de Santa Maria dels Miracles Ca’ Granda
(1488-1523) Brescia, Italia. (1456-1805) Mila, Italia. (1386-1965) Mila, Italia.




Giulio Romano, anomenat Giulio Pippi, va néixer a
Roma lI'any 1499 i va morir a Mantua I'l de novembre
de 1546. Va ser un pintor, arquitecte i decorador italia
del Renaixement. Va comencar la seva formacio
artistica al taller de Rafael, on es va convertir en un
dels seus principals collaboradors. Durant aquesta
etapa, va treballar en diversos projectes a Rom.

Després de la mort de Rafael I'any 1520, Giulio
Romano va completar algunes de les obres
inacabades del seu mestre i va comencar a
desenvolupar un estil propi, caracteritzat per una
expressid més dramatica i una gran llibertat en la
composicio.

L'any 1524, es va traslladar a Mantua, on va ser
contractat pel duc Frederic Il Gonzaga. A partir
d’aquell moment, la seva carrera es va centrar en
aquesta ciutat, on va rebre encarrecs importants
tant en pintura com en arquitectura.

Va ser en aquest periode que va dirigir la construccio i decoracio del Palazzo Te, una de les
seves obres més conegudes i una mostra clara del seu estil innovador. A més, va participar en
la renovacio del Palau Ducal i de la catedral de Mantua, consolidant-se com una figura clau
en el desenvolupament de I'arquitectura manierista.

A Mantua, Giulio Romano va exercir un gran poder artistic, actuant no només com a pintor i
arquitecte, sind també com a dissenyador d’escenografies i assessor en projectes urbanistics.
El seu estil extravagant i expressiu es va difondre rapidament, influenciant altres artistes de
I'época i ajudant a establir les bases del manierisme a Italia i a altres regions d’Europa. La seva
capacitat per fusionar pintura i arquitectura va ser una de les seves grans contribucions,
creant espais que jugaven amb la il-lusio optica i la perspectiva.

Giulio Romano va morir el 1546 a Mantua, deixant un llegat artistic que va influenciar
generacions posteriors. Les seves obres van convertint-lo en una figura clau en la historia de
I'art europeu.



Palazzo Te Casa di Guilio Romano Palazzo Alberini

(1524-1534) Mantua, Italia. (1544) Mantua, Italia. (1515-1519) Roma, Italia.

Villa Lante al Gianicolo Palazzo Maccarani Stati Cattedrale di San Pietro Apostolo
(1518-1539) Bagnaia, Italia. (1514-1524) Roma, Italia. (1401-1761) Mantua, Italia.




Andrea Palladio és considerat un dels
arquitectes més influents de la historia.
Nascut a Padua, Italia, va comencar la
seva carrera com a picapedrer, pero
aviat va brillar gracies al seu talent i la
seva passio per I'arquitectura. Va passar
gran part de la seva vida a Vicenza, una
ciutat on va deixar una empremta
inconfusible amb les seves obres.

El que feia que Palladio fos tan especial
era la seva habilitat per agafar les
formes i proporcions de l'arquitectura
classica de l'antiga Roma i adaptar-les
als edificis del seu temps. Aixi, va crear
espais elegants i equilibrats que encara
avui ens semblen moderns i
harmoniosos. Entre les seves obres més
destacades hi ha viles de camp, palaus i
esglésies a la regid del Véneto. Una de

les més iconiques és la Vila Rotonda,

una casa de camp rodona i simétrica inspirada en el Panteé de Roma. També va dissenyar la
Basilica Palladiana i el Teatre Olimpic, tots dos situats a Vicenza.

A més de construir edificis, Palladio va escriure un llibre molt influent: "Els Quatre Llibres de
I’Arquitectura". En aquest llibre, va compartir les seves idees i va mostrar els seus projectes,
convertint-se en una referéncia clau per a molts arquitectes d’Europa i America durant
segles. De fet, el seu estil, conegut com a palladianisme, va influir fins i tot en edificis com la
Casa Blanca als Estats Units.

Palladio va morir el 1580, pero les seves obres i idees continuen sent un exemple de bellesa i
equilibri arquitectonic fins als nostres dies.



Villa Rotonda Basilica Palladina Teatre Olimpic
(1566-1571) Vicenza, Italia. (1549-1617) Vicenza, Italia (1580-1585) Vicenza, Italia.

Palazzo Chiercati Villa Barbaro Església de Sant Giorgio Maggiore
(1550-1557) Vicenza, Italia. (1554-1558) Maser, Italia. (1565-1610) Venécia, Italia.




Giorgio Vasari va ser un pintor,
arquitecte i historiador italia que va
destacar per la seva obra Les vides
dels més excellents pintors,
escultors i arquitectes, considerada
el primer tractat modern d'historia de
I'art. Aquest llibre recull les biografies
d'uns 150 artistes del segle XIllI al XVI,
oferint informacié clau sobre el
Renaixement i establint la idea d'una
"rinascita" de Il'art després d'un
periode de decadéncia.

Vasari va tenir una infancia dificil i,
després de la mort del seu pare, va
haver de mantenir la seva familia
mitjancant la pintura. Va viatjar per
tota Italia treballant en encarrecs
diversos, destacant en la pintura
manierista i I'arquitectura. Va rebre el
suport de Cosimo | de Medici, per a
qui va realitzar projectes com el
Palazzo Vecchio, els Uffizi i el
Corredor Vasaria.

L'obra original de Vasari constava de més de 3.000 pagines dividides en tres volums, i amb el
temps ha estat publicada en multiples edicions, sovint amb una seleccié de les biografies
meés rellevants. A més, Vasari també va recopilar un Llibre de dibuixos, que contenia prop de
2.000 esbossos d’artistes de I'epoca, tot i que aquesta col-leccié va ser dispersada després de
la seva mort.

En definitiva, encara que Vasari no va ser un artista revolucionari, la seva aportacié com a
historiador de I'art va marcar un precedent fonamental en la manera com es documenta i
s'estudia el patrimoni artistic. Avui dia, Les vides continua sent una obra de referéncia
essencial per comprendre el Renaixement i els seus protagonistes.
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Palazzo degli Uffizi Basilica de Santa Maria Novella (reforma) Basilica de Santa Croce (reforma)
(1560-1580) Floréncia, Italia. (1566) Floréncia, Italia. (1556, Floréncia Italia

Palazzo Pitti (reforma exterior) Corridoio vasariano Giardino di Boboli
(1553) Florencia, Italia. (1565) Floréncia, Italia. (1550) Floréncia, Italia.



Francisco de Mora va ser un dels arquitectes més
importants de I'Espanya del final del segle XVI i
comencament del XVII. Va néixer a Cuenca cap a
I'any 1553 i va morir el 1610. Va créixer en un moment
en que l'arquitectura estava canviant molt: deixava
enrere els elements gotics i es comencava a apostar
per formes més classiques i ordenades, inspirades en
I'antiga Roma i en el Renaixement italia. En aquest
context, Francisco de Mora va destacar per saber
combinar aquesta nova manera de construir amb un
estil sobri i elegant que es va fer molt caracteristic a
Espanya.

Des de jove va comencar a treballar amb Juan de
Herrera, que era l'arquitecte reial i responsable de
grans projectes com el Monestir de I'Escorial.
Aquesta col-laboracio va ser molt important, perquée
Herrera va ser qui li va transmetre la seva manera de

fer: linies rectes, proporcions molt cuidades, simetria i una decoracié molt austera. Amb els
anys, Francisco de Mora va agafar un paper protagonista, especialment després de la mort
d’Herrera, i va continuar desenvolupant aquest estil, conegut com a herreriano. A mesura que
va anar guanyant prestigi, va rebre encarrecs cada vegada més importants. Va treballar tant
per la monarquia com per grans families nobles, com el poderés Duc de Lerma, que li va
encarregar una de les seves obres més emblematiques: el Palau Ducal de Lerma. També va
tenir molt de pes en la construccié de convents i edificis religiosos, molts d’ells relacionats
amb les reformes de Santa Teresa de Jesus i els carmelites descal¢cos, amb qui mantenia una
estreta col-laboracié.

Una altra cosa important és que Francisco de Mora no només va ser un bon arquitecte, sin6
també un mestre. El seu nebot, Juan Gémez de Mora, va aprendre molt d’ell i més endavant
es va convertir en un dels grans arquitectes del Segle d’Or espanyol, continuant el cami que
ell havia comencgat.



Convent de San José. Facana meridional de I'alcasser Església de San Bernabé.
(1562-1580) Avila, Espanya. (1591) Madrid, Espanya. (1594-1595) El Escorial, Espanya.

Església del monestir d'Uclés Palau Ducal de Lerma Església del convent de Sant Josep
(1598) Conca, Espanya, (1601-1617) Lerma, Espanya. (1607) Avila, Espanya.



PINTURA | ESCULTURA

RENAIXENTISTES




L'Anunciacidé és una obra feta en I'época del renaixement. L'autor d’aquesta obra va ser feta
en l'any 1437 - 1446, per l'artista Fra Angelico, un pintor italia. Avui dia, aquesta obra es pot
veure al Museu Nacional de San Marcos, a Floréncia, Italia. Avui dia, aquesta obra es pot veure
al Museu Nacional de San Marcos, a Floréncia, Italia. De fet, aquest museu esta dins d’'un antic
convent on el mateix Fra Angelico va viure i pintar moltes de les seves obres. Es un lloc molt

especial, ja que pots veure les seves pintures just on ell les va fer, i aixo et fa sentir molt a prop
de la seva manera de veure el mén i la religio.




En aquesta pintura hi trobem representada
’Anunciacié, una escena molt important
dins del cristianisme. En aquesta pintura hi
trobem el moment en el qual l'arcangel
Gabriel li comunica a la Verge Maria que
esta embarassada de l'esperit sant i que el
seu fill sera jesus. Es una escena plena de
calma i espiritualitat. EI meés interessant
d’aquest quadre és que, a més d’'aquesta
escena principal, també hi apareixen Adam
i Eva, just en el moment que son expulsats
del Paradis. Aquesta pintura esta situada en
el raco, gairebé com si fos una altra historia
dins del mateix quadre. Es com si es
tractessin de dues escenes separades, que
no passen al mateix temps, aixo es
anomenat anacronisme, perd aquestes
escenes a l'igual estan connectades, ja que
totes dues sé6n de tematica cristiana.

D’'una banda, Adam i Eva representen

I'origen del pecat i la péerdua de la innocéncia; de l'altra, 'anunciacié a Maria simbolitza l'inici
de la redempcio, amb l'arribada de Jesus. També es poden veure taronges al jardi, un detall
qgue no és casual. En aquella épica la taronja era un simbol de fertilitat i puresa, i s'utilitzava
sovint en l'art religios per reforcar el paper de Maria com a futura mare. D’altra banda, aquesta
pintura esta feta amb la técnica del tremp sobre fusta. Aquesta tecnica utilitza pinzellades
curtes i precises, i aixo es nota molt en els detalls que té I'obra, sobretot en les cares i les robes
dels personatges.

També s’hi pot veure un intent de perspectiva. Tot i que no és una perspectiva com la que es
fara servir més endavant al Renaixement, si que hi ha una voluntat de donar una mica de
profunditat a la imatge. Cal dir que, aquesta pintura el seu suport és un moble.

Pel que fa a la llum, si ens hi fixem, es pot veure un raig de sol que apunta directament cap a
la Verge. Tot i aixo, aixo no vol dir que la llum sigui natural. De fet, la il-luminacié de tota
I'escena és molt uniforme, sense ombres ni un punt de llum concret. Aixo fa pensar que es
tracta d’'una llum més aviat simbolica o artificial, molt tipica de les pintures religioses d’aquell
temps, on la llum servia més per transmetre un missatge espiritual que per imitar la realitat.



El David és una escultura feta per Donatello. Es
d’estil renaixentista i actualment es troba al
Museu Nacional del Bargello, a Floréncia.
L'obra va ser realitzada a l'any 1440 i estava
destinada als jardins del palau dels Meédici.
Esta feta de bronze, mesura uns 150
centimetres d’al¢cada i va ser realitzada amb la
técnica del fos en bulto rodé.

L'escultura és independent de la arquitectura i
esta pensada per ser contemplada des de tots
els costats.

L'obra representa el moment just després que
David ha derrotat el gegant Goliat. El jove
apareix nu, només porta un barret de pastor
decorat i unes botes. Amb la ma dreta sosté
una espasa mentre té el peu esquerre recolzat
damunt el cap de Goliat, amb una postura en
contrapost. A més d’'una postura relaxada i
sense emocio, mostrant tranquil-litat després
del combat.

Pel que fa a l'acabat i la textura, la superficie
del cos i l'espasa s6n molt suaus i polides,
donant sensacié de pell suau i brillant. En
canvi, el cap de Goliat té una textura que
sembla rugosa, per fer contrast. El cabell de
David al ser ondulat fa un gran contrast també.
Finalment, el barret tot i ser llis té una
decoraciéo amb fulles que li dona més detall.

En quant al moviment, David esta
completament quiet i és una escultura sense
moviment, a més que representa l'escena
després del combat on esta relaxat.




En quant la llum, les superficies llises com la espassa i la pell brillan molt, sobretot al
cos. Les parts més fondes creen ombres. Pel que fa el color, no esta policromada,
manté el color natural del bronze.

L'escultura és figurativa perqué representa una figura humana amb realisme.
L'anatomia és correcta i proporcionada, amb el cos de David jové i no molt musculat,
cosa que fa que sembli més real i idealitzat.

El tema de l'escultura és religids, ja que esta basat en un passatge de la Biblia. A
més,com aquesta escultura va ser encarregada per Cosme de Médici. Aixo fa que la
seva funcio sigui decorativa, ja que estava pensada per decorar el jardi dels Médici.

Finalment, aquesta obra és una de les obres més importants de Donatello i una de les

primeres grans mostres de lI'escultura renaixentista. A més, va influir molts artistes
posteriors.



El naixement de Venus és una pintura que impressiona des del primer moment. Encara que va

ser feta fa molts anys, segueix transmetent una sensacié de calma i bellesa molt especial. El que
més destaca és Venus, al centre, dempeus sobre una petxina, envoltada de personatges que
I'ajuden a arribar a la costa. El seu cos nu no es veu com una cosa vulgar, sind com una
representacio de la bellesa ideal, elegant i serena.

Una de les coses que més m’agrada d’aquesta obra és com tot sembla flotar: els cabells de
Venus, el vent que bufa, les flors volant... Tot té un moviment suau, gairebé com si fos un somni.
Es una escena molt harmonica i bonica de mirar, on tot esta cuidat fins al minim detall.

ambé em sembla interessant que Botticelli no volia fer una pintura totalment realista. De fet, si
mires bé el cos de Venus, veuras que no té proporcions del tot naturals. Pero aixd0 no importa,
perqué l'objectiu no era mostrar un cos perfecte segons la ciéncia, sind crear una imatge que
representés una idea: la bellesa pura, ideal, gairebé magica.



Botticelli no buscava fer una pintura realista, sind mostrar una idea: la bellesa perfecta, I'amor
pur, i una mena de magia que només es troba en els mites. Per aix0, tot i que els cossos no sén
anatomicament perfectes, tenen una expressivitat molt forta.

En resum, El naixement de Venus és molt més que una imatge bonica. Es una obra que transmet
emocions, que parla de I'amor, de la natura i de la manera com I'art pot fer-nos sentir coses sense
paraules. Es facil entendre per qué encara avui és considerada una de les grans obres de la
historia de I'art.

Una cosa que m’ha cridat molt I'atencié és com Botticelli utilitza els colors. Fa servir tons molt
suaus, pastels, que reforcen aquesta sensacié de calma i delicadesa. No hi ha ombres molt
marcades ni contrastos forts, com passa en altres pintures renaixentistes més realistes. Aqui tot
sembla més planer, més il-lustratiu, com si fos una historia explicada a través d’'un conte visual.




Leonardo da Vinci, va ser un
important intel-lectual
renaixentista, a part de pintor,
escultor, poeta, music, arquitecte,
inventor i moltes arts més. Ens
centrarem perd, en les seves
pintures, que segueixen sent
admirades a dia d'avui. Una
d’aquestes grans obres és ‘La
Verge de les Roques”.

Aquesta obra té una historia un
tant peculiar, i és que tot i que
'obra la va pintar Da Vinci,
existeixen al moén dues obres
anomenades “La Verge de les
Roques”. Esta verificat que
ambdues han estat pintades per
Leonardo, i és que, la més antiga
la va vendre en secret, mentres
que l'altra l'altra la va fer per a una
capella d’'una església. Avui dia, la
primera versié d’aquesta obra esta
al Museu del Louvre, i la segona a
Londres, a la “National Gallery”.

A més, aquesta pintura reflecteix
perfectament l'estil de Leonardo, amb
un us magistral del clarobscur i la
técnica de I'sfumato, que li dona
aquest efecte difuminat tan

caracteristic.
Les dues obres son practicament iguals i representen |la mateixa escena: la Verge Maria al centre

i vestida de blau (se la solia representar vestida de blau perque era un dels colors més cars), i

acompanyant-la tres figures més: d'una banda, dos nens que son Jesus i Joan Baptista, i de
I'altra I'arcangel Uriel, tots quatre en una zona rocosa, d’alla el titol de I'obra. La pintura esta feta
amb la técnica de I'oli sobre taula. Si bé originalment estaven sobre taula, la pintura del Louvre
(la primera) va ser transferida a lleng.




Aquesta obra és obviament de
tematica religiosa. Es bastant fidel pel
que fa a les proporcions dels
personatges, de fet I'Unica cosa
antinatural que hi ha a I'obra, son les
ales de l'angel i les aureoles que
porten tots. Pel que fa a la llum, no es
pot identificar una font de llum clara,
tot i que sembla que arribi del costat.

El quadre té perspectiva, un element
molt tipic de l'art renaixentista. La
perspectiva no és amb punt de fuga,
ja que per a aquells temps encara
s'estava inventant la teoria de Ila
perspectiva. En canvi, s'aconsegueix
perspectiva fent objectes més petits,
menys nitids i més difuminats, imitant
el que perceben els nostres ulls quan
veiem un objecte llunya. Aixo es veu
clarament en les roques del fons.




Aquesta obra va ser realitzada I'any 1504 pel pintor
Rafael Sanzio d’'Urbino, un dels grans mestres del
Renaixement italia . Es va realitzar amb la téecnica d'oli i
tremp sobre taula, es tracta d’'una pintura que s’inscriu
dins dels primers anys del Cinquecento i que reflecteix
plenament les caracteristiques formals i espirituals del
Renaixement. Tot i que actualment es conserva a la
Pinacoteca de Brera, a Mila, la pecga va ser inicialment
un encarrec de la familia Albizzini per a l'església de
Sant Francesc a Citta di Castello.

L'obra representa l'escena dels desposoris entre la
Verge Maria i Sant Jose. Segons aquesta tradicio, els
pretendents de Maria havien de portar una varaila que
floris seria el seu espos. L'escena se situa en un espai
exterior i mostra una composicié clarament simetrica.
Al centre, el sacerdot actua com a eix de la composicio,
mentre que Josep colloca I'anell a la ma dreta de
Maria i mentre amb l'altra ma la vara florent. A la seva
esquerra, els pretendents rebutjats observen la
cerimonia amb resignacié. A la dreta de Maria, les

donzelles de Juda assisteixen al casament.

La perspectiva centralitzada guia la mirada cap al temple del fons. Aquest temple, ubicat sobre
una escalinata i una cupula que actua com a punt de fuga de la composicid, acentuant la
profunditat i la sensacidé d’'espai obert. La porta oberta permet veure el cel, d’'aquesta manera
permet que tingui profunditat. Darrere del temple, s'intueix un paisatge suau i difuminat, tractat
amb el sfumatto, técnica d’'influéncia leonardesca. D’altra banda, la llum de la pintura és suau i
natural . Les figures estan pintades amb molta precisié i detall. Els colors predominants sén
calids, vermells, ocres, marrons i daurat, tot i que els tons més destacats sén el verd fosc i el groc
daurat.

En conclusio, aquesta obra pertany a la primera etapa de Rafael, un periode encara fortament

marcat per les influéncies de Pietro Perugino i Leonardo da Vinci, es pot observar per la suavitat
de les figures, la composicié equilibrada i I'is de la [lum.



Miquel Angel Buonarroti va ser un escultor, pintor,
arquitecte, dibuixant i poeta nascut a Floréncia el 6
de mar¢ de 1475. Durant els prop de setanta anys
que va durar la seva carrera, Miquel Angel es va
dedicar en la mateixa mesura a la pintura, I'escultura
i larquitectura, amb resultats extraordinaris en
cadascuna d’aquestes disciplines artistiques. De fet,
es diu que va superar els altres dos grans mestres del
Cinquecento: Rafael Sanzio i Leonardo da Vinci. Al
llarg de la seva vida, va treballar principalment a la
seva ciutat natal, Floréncia, i va ser I'any 1496 quan es
va traslladar a Roma.

El Moisés és una escultura renaixentista elaborada
per Miquel Angel Buonarroti durant el segle XVI, en
I'etapa coneguda com a Cinquecento. Es la figura
central de la tomba del papa Juli Il i es troba a
I'església de San Pietro in Vincoli, a Roma.

L'any 1505, mentre treballava en una de les seves obres per al Palazzo Vecchio, el papa Juli Il el
va cridar perqué esculpis la seva tomba, la qual va ser finalitzada I'any 1545. Finalment, només
va aconseguir acabar tres de les escultures, entre les quals es troba el Moisés.

L'estil de I'escultura es fonamenta en els valors de 'humanisme, en la recuperacio del llegat
classic i en I'exploracio de la figura humana com a element central, ja que tot gira al voltant de
I’'home. El tema de I'obra és religios, ja que representa una figura central de I'Antic Testament.
L'escena mostra el profeta Moises després de tornar del Mont Sinai amb les Taules de la Llei
per ensenyar-les als israelites. Contempla horroritzat com aquests han abandonat el culte a
Jehova i estan adorant el vedell d’'or, mentre porta la taula dels Deu Manaments sota el brag
dret. Aquest moment es pot apreciar visualment en la tensio del cos, la ira continguda del
rostre i el gest de la ma, que sembla disposada a aixecar-se. D’altra banda, la funcié de
I'escultura és funeraria i propagandistica, ja que serveix com a decoracio del sepulcre papal,
exaltant no només la figura del Moisés com a legislador i guia del poble, siné també vinculant-
la amb l'autoritat papal.



L'escultura va ser realitzada en marbre, fet que
aporta molt naturalisme a l'obra. Es tracta d’'una
escultura exempta, de cos sencer i jacent, que
nomeés pot ser contemplada de manera frontal. El
marbre blanc, combinat amb la llum i els plecs de
la roba, dota la figura de volum i un gran realisme.
Els elements més destacables son la perfeccio
anatomica i I'expressio del rostre.

Un dels detalls més assenyalats és que l'escultura
gira el cap cap a I'esquerra i mostra una tensié que
es reflecteix en l'expressio irada i la disposicio a
incorporar-se. La figura segueix les proporcions
classiques renaixentistes, amb una musculatura
ben definida que enalteix l'obra. Miquel Angel
aconsegueix diferenciar textures al marbre, des de
la suavitat de la pell fins a la rugositat de la barba.
Com que esta feta amb marbre blanc, lI'escultura
no té policromia, pero permet apreciar les ombres.

Es diu que, per molt de temps que passi, qualsevol mirada humana no deixa de sorprendre’s
davant la sobrehumana capacitat de Miquel Angel per dotar de vida un tros de marbre i
convertir-lo, en aquest cas, en el Moisés, una pec¢a uUnica en la historia de l'art. EI Moisés
continua sent una tradicié iconografica occidental i es representa amb dues banyes al cap.
Aixd es deu a una traduccié erronia del Llibre de I'Exode, on es narra que Moisés, en
descendir del Mont Sinai, tenia dos llamps que sortien del seu front.

Pel que fa a les influéncies que va rebre Miquel Angel per fer el Moisés, es va inspirar sobretot
en I'art de I'antiga Roma. Per exemple, en escultures com el déu Zeus o el grup escultoric del
Laocoonte, que mostraven cossos molt treballats i emocions intenses. També va rebre
influéncia d’'un escultor italia anterior anomenat Donatello, especialment en la manera de
donar volum i forca expressiva a les figures. Aquest estil tan intens va influir els artistes que
van venir després i va preparar el cami cap a moviments com el Manierisme i el Barroc, que
es caracteritzen per representar emocions fortes i postures més exagerades.



El sepulcre dels Reis Catolics va ser
realitzada durant el renaixement
espanyol inicial (comengcaments del
segle XVI) durant la maduresa
artistica de [l'autor Domenico
Fancelli, escultor italia del
Renaixement, amb influéncies
gotiques i classiques. Actualment,
aguesta obra es troba en la Capella
Reial de Granada, Andalusia,
Espanya. El material utilitzat en
aquesta obra va ser el marbre de
carrara, i la tecnica, escultura
esculpida mitjancant tall directe.

L'escultura és una obra jacent i exempta, és a dir, de volum rodé i totalment visible des de
diversos angles. Representa els Reis Catolics, Isabel | de Castella i Ferran Il d’Arago, ajeguts
damunt el sepulcre en actitud de repos, seguint la tradicié funeraria del moment.

El monument presenta una rica decoracid en alt relleu a les cares laterals, amb motius heraldics,
escenes religioses i elements ornamentals renaixentistes, com garlandes, columnes classiques i
figures d’angels i sants. També hi ha zones de baix relleu amb elements simbolics més subtils.
L'obra esta plenament integrada en l'arquitectura de la Capella Reial de Granada, un espai
pensat com a mausoleu per als monarques, on el sepulcre esdevé part d'un conjunt artistic més
ampli que inclou altres escultures, un altar i una reixa ornamental.

La textura és llisa i polida, caracteristica del marbre de Carrara. Aquesta suavitat i brillantor
ajuden a transmetre sensacions de puresa, solemnitat i perfeccié. El blanc del marbre reforca el
caracter sagrat i majestuds del sepulcre.

El volum és exempt, permetent una visualitzacié multiple des de tots els angles, tot i que destaca
la frontalitat per a la contemplacio principal.

La composicio és serena i equilibrada, propia del classicisme renaixentista. Les figures dels
monarques apareixen en repos absolut, amb rostres serens i actituds hieratiques, transmetent
una sensacio de pau i dignitat eterna.

La llum incideix suaument sobre el marbre polit, creant reflexos homogenis que accentuen les
formes i reforcen la solemnitat de I'obra. No presenta policromia: es manté el color natural del
marbre.



La decoracidé heraldica subratlla el poder i el
llinatge, mentre que la iconografia religiosa
suggereix la seva devocio cristiana i la seva
entrada al regne celestial. Aixi, la mort no és
vista com un final, sin6 com la continuacio
d’'una missié divina.

L'obra té una funcid funeraria i religiosa, pero
també didactica i simbodlica. Transmet el
llegat politic dels Reis Catolics i la idea de la
continuitat del seu poder més enlla de la
vida. Va ser encarregada per Carles |, nét dels
reis, com a homenatge i acte de pietat filial,
pero també amb una clara voluntat
propagandistica: reforcar la memoria dels
seus avis com a fundadors d'una nova
Espanya cristiana i unificada. L'escultura es
realitza en un context de transicid entre
I'estetica gotica i el Renaixement, moment
en queé els artistes italians comencen a influir
profundament en l'art espanyol. Fancelli és
un dels primers escultors italians a treballar a
la peninsula, i la seva obra va tenir gran

Les formes expressives de I'obra comuniquen
serenitat, majestat i espiritualitat
continguda. No hi ha dramatitzacié ni
moviment, siné una idealitzacié de la mort
com a repos i transcendéncia.

L'obra combina diversos nivells simbodlics: és
un monument funerari, una expressio de fe i
espiritualitat cristiana, i alhora un element de
propaganda politica. Representar els Reis
Catolics en una postura serena, vestits amb
robes reials, reforca la seva imatge de
sobirans legitims, devots i eterns garants de
la unitat d’Espanya.

una

impacte en artistes posteriors com Bartolomé
Ordodnez i Alonso Berruguete.

Aquesta obra és, a més, la més important de la
produccié de Fancelli i un punt clau en la
introduccié del
Espanya. Representa un exemple paradigmatic

Renaixement escultoric a

de com es poden unir bellesa classica,
espiritualitat cristiana i missatge politic en una
sola obra.



El judici final és un gran mural pintat amb la técnica del fresc a I'eépoca del Renaixement (1536-
1541) per Miquel Angel, per decorar 'absis de la Capella Sixtina del Vatica, El génere és religiés, el
quadre mostra un enorme conjunt pictoric amb multitud de figures humanes, moltes d’elles
nues, que il-lustra el Judici Final segons el llibre de I'Apocalipsi de Sant Joan Evangelista. El
quadre és colorista i lluminés.

Al voltant d’ells hi ha diversos sants, representats sense cap perspectiva, envoltant-los per tot
arreu. Alguns semblen estar espantats per I'accido que acaba de fer crist, i altres estan inquiets.
Miquel Angel els va pintar amb els seus caracteristics complements o amb els objectes amb els
quals els van fer martirs. Hi ha personatges com Sant Pere, Sant Pau, Sant Andreu, Sant
Bartomeu, Santa Caterina, Sant Sebastia, Sant Llorenc. Miquel Angel també va pintar la seva cara
a la pell escorxada del martir com a signe que el creia no mereixer el Cel, ja que estava turmentat.



A sota d’aquest grup central de crist, Maria i Sants, hi ha un grup d’angels amb les seves trompetes.
Segons l'apocalipsi, se suposa que eren 7 trompetes. Altres 2 angels sostenen el llibre de la vida i el
llibre de la mort, on hi ha els noms dels salvats i els condemnats. En les multituds laterals, tornant
al grup central, estan envoltats d’'una gran multitud on hi ha gent comuna. Molts estan trobant als
seus familiars i els seus amics, i estan realment feli¢os, alguns s’arriben a commoure, com es
reflecteix en les seves llagrimes. Per la part inferior en la meitat del fresc, es divideixen en 2: els que
estan ascendint al Cel, que es troben al costat esquerre i els que descendeixen a les tenebres, al
costat dret. Les persones que pugen son representats com cadavers. Alguns angels ajuden a pujar
al Cel i les mateixes persones ajuden a altres a qué ascendeixin al Cel. Del costat dret hi ha els
condemnats que son llangats per angels i algunes persones a les Tenebres. Molts cauen i semblen
realment estar molt desesperats. Diversos son obligats a pujar a la barca de Caront, la més
espantosa de les violéencies. Caront és un dels monstres més horribles del quadre. De la barca, els
condemnats son tirats per alguns dimonis a les Tenebres. També hi ha Minos, segons la historia, té
la cara i les faccions d’'un dels sacerdots que va criticar el fresc quan Miquel Angel ho va mostrar. A
més hi ha dues llunetes a la part superior del fresc aliens a la situacié que es viuen. Al vidre
esquerre, alguns angels porten la creu de Crist, la corona d’espines i els claus de la passio de Jesus.
Al vidre dret, altres angels porten la columna de la flagel-lacié de Crist. L'estil sobre aquesta obra
és de classicisme renaixentista per als seus colors que son molt vius i contrastats i amb contrastos
intensos de llum i ombres. La composicioé és un remoli caotic que accentua I'angoixa i la fatalitat
de l'escena. Les figures s'amunteguen en un remoli, totes en primer pla, sense perspectives ni
paisatge, son retorcades i desequilibrades, tenen postures inestables i forcades. Pero en totes les
obres del Miquel Angel, tots els personatges tenen musculs idealitzats molt definits, amb torsos
meés dificils, També porta l'atencié sobretot les dones que també tenen un cos amb molta
musculatura, similar als homes.
el




La escultura “Perseu amb el cap de
Medusa” de Benvenuto Cellini és una
veritable obra mestra del Renaixement
italia, creada entre els anys 1545 i 1554.
Aquesta imponent peca de bronze,
elaborada amb la técnica de la fosa,
destaca per la seva excellent
representacié del cos huma i Ila
influéncia decidida de la mitologia
classica. Actualment, es pot admirar a
la Galleria degli Uffizi de Florencia, tot i
que originariament va ser concebuda
com una decoracio independent en un
espai public tan emblematic com la
placa de la Signoria.

L'escultura és una figura de cos sencer
amb volum roddé, que transmet una
intensa sensaci6 de moviment i
dinamisme. La textura llisa i polida del
bronze permet que la llum ressalti els
musculs i els detalls anatomics de
Perseu, conférant-li realisme i
expressivitat. Cada angle d’observacié
revela la perfecciéo de les proporcions
humanes i la cura amb qué shan
treballat els detalls, des dels plecs
subtils de la poca vestimenta fins als
musculs esculturals que donen vida a
I’heroi.

La composicié narra un moment clau del mite: Perseu, acabat de derrotar la temuda Medusa,
sosté amb orgull el seu cap decapitat. La figura, encara que idealitzada, reflecteix la perfeccio
fisica propia d’'un heroi, posant en relleu no només la forga i la determinacio, siné també la
serenitat contrastant amb I'’horror representat en el cap de Medusa. Aquesta dualitat, tant en
el gest com en les expressions, afegeix un profund valor simbolic a I'obra



Encara que la funcidé principal de l'escultura
és decorativa, la seva creacié va respondre
també a una intencié propagandistica.
Encarrec de Cosme | de Médici, I'obra va ser
concebuda per simbolitzar la poténcia i la
magnificencia del seu govern, inserint
Floréncia en una etapa d’esplendor cultural
on I'homenatge als herois de la mitologia
classica eren sinonim de virtut i poder.

Cellini, inspirat per I'art classic grec i roma, va
aconseguir amb aquesta pec¢a una sintesi
perfecta entre idealitzacio i realisme, establint
un model que influiria profundament en les
generacions d’escultors posteriors.

“Perseu amb el cap de Medusa” no nomeés és
una de les obres més representatives del
Renaixement, siné també un punt d'inflexid
en la manera de concebre i representar el cos
huma en l'art. La perfecta fusié de la técnica
del bronze amb una narrativa mitologica i un
rigor anatomic elevat reafirma el llegat de
Cellini com a mestre de la creacio esculpida,
consolidant aixi la seva influéncia en la
tradicio artistica occidental.




L'obra Carles V i el Furor és una escultura realitzada per
I'artista italia Leone Leoni entre els anys 1551 i 1555.
Pertany a l'etapa del Renaixement, concretament al
corrent del Manierisme, estil caracteritzat per
I'expressivitat, l'elegancia i la complexitat formal.
Aqguesta escultura va passar per diferents llocs al llarg de
la época fins que actualment es troba al Museu del Prat,
Madrid.

Aqguesta obra tracta d'un grup escultoéric, realitzat en
bronze per la tecnica de fossa, on apareix representat
Carles V, dempeus i vestit amb l'armadura romana,
seguint les pautes de mentalitat renaixentista de
I'época, en la que el poder imperial es asociaba amb el
passat romano, perdo hi ha un altra versid que surt
despullat. En la versi6 amb I'armadura apareix cobert
amb una cuirassa, espatllera, muscleres amb forma de
caps de lled i unes sandalies amb aspectes de botes. A la
ma dreta, porta una gran llanga i en l'esquerra un
alfange amb empunyadura en forma de cap d'aguila. A
meés, porta una banda creuada a la seva dreta, i penjat
del seu coll, el Toisé d'Or. Una clara referéncia a la guerra,
es pot apreciar en el relleu de la figura de Mart, situat
sobre la musclera dreta, als seus peus, i fos per separat,
la figura vencuda del Furor, representat com un home
nu encadenat. Lobra esta concebuda per ser
contemplada com una peca autonoma, i probablement
va ser pensada per ocupar un espai noble dins d'un
palau o colleccié privada, reforcant Ila imatge
idealitzada del sobira com a heroi classic.




L'escultura Carles V i el Furor presenta una textura
llisa i polida, especialment a la figura de
'emperador, que transmet sensacié de duresa i
fredor. El volum esta pensat per ser vist des de
multiples punts de vista, gracies al seu caracter
exempt. La composicio és dinamica, amb moviment
fictici: el gest del brag alcat i el cos contorsionat del
Furor creen tensi6o. La llum incideix de manera
contrastada, ressaltant volums i formes. No presenta
policromia, i el color fosc del bronze reforca la
solemnitat de I'obra.

Aquesta és de caracter figuratiu i mostra un clar
naturalisme amb tendéncia a [lidealisme,
especialment en la representacié heroica de
I'emperador, amb un cos proporcinat i musculat, tot
i estar parcialment vestit amb armadura classica.
L'anatomia de les dues figures és acurada, amb un
gran domini de la musculatura i les proporcions. Els
plecs dels vestits i les cadenes afegeixen realisme i
dramatitzacié. L'obra transmet forca i dominacio,
amb un simbolisme clar: Carles V representa l'ordre i
la raé triomfant sobre el Furor, que encarna la
irracionalitat.

L'escultura Carlos V y el Furor té com a tema
principal la representacié allegorica del triomf de
'emperador sobre les passions desordenades,
simbolitzades pel Furor.

%

El tema combina elements mitologics i politics, amb una forta carrega simbolica. La seva finalitat
és politica i civica, ja que busca enaltir la figura de Carles V com a governant poderods i just. La
funcioé de I'obra és clarament propagandistica i decorativa, destinada a reforcar la imatge de
I'emperador com a defensor de l'ordre i la civilitzacio, tot utilitzant I'estética classica propia del
Renaixement.



L'escultura Carlos V y el Furor va ser encarregada per exaltar la figura de I'emperador i s'adreca a

una audiéncia cortesana. Semmarca en el context renaixentista, on es recuperen valors classics
per legitimar el poder. Té com a antecedents I'escultura romana d’herois i emperadors. Es una
obra destacada de Leone Leoni per la seva qualitat i simbolisme, i va influir en representacions
posteriors del poder politic a través de l'al-legoria.
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