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PRESENTACIO

Ens complau presentar-vos un nou numero de la revista Q-Art, una publicacié que any rere any es
consolida com un espai de creacid, reflexié i difusié cultural dins de la nostra escola. Aquest
projecte neix de la voluntat d’apropar I'art als joves i de donar veu a les seves interpretacions, a les
seves emocions i a la seva capacitat d’'observar el mén amb ulls critics i sensibles.

En aquesta ocasid, els i les alumnes de 4t d’ESO de la matéria d’Historia de I'Art han dedicat el seu
treball al llenguatge escultoric. Al llarg del curs, han explorat com la forma, el volum, la texturaii la
llum es combinen per donar vida a materials aparentment inerts. Han descobert que I'escultura no
és només un objecte, sind una manera d’expressar idees, sentiments i valors; una porta per
comprendre com cada eépoca i cada cultura ha entés el cos huma, la natura i el moviment.

A partir d’'aquest recorregut per la historia de l'art, 'alumnat ha seleccionat diverses escultures
representatives de diferents moments i estils —des del moén classic fins a la contemporaneitat— i
n'ha fet una lectura personal i documentada. Els seus comentaris artistics s’han convertit en
articles que, tot mantenint el rigor académic, deixen entreveure la mirada viva i singular de cada
estudiant. En les seves paraules hi trobem tant la passié per comprendre I'obra com el desig
d’explicar-la als altres, d’establir un dialeg entre I'art del passat i la sensibilitat del present.

Aguest numero de Q-Art és també el resultat d'un procés d’'aprenentatge competencial, on
I'alumnat ha desenvolupat habilitats comunicatives, de recerca i d’expressio critica, treballant de
manera cooperativa i creativa. L’'art es converteix aixi en un pretext per aprendre a pensar, a
argumentar i a comunicar. Cada article és fruit d’'una mirada que investiga, que compara, que
interpreta i que busca connectar amb qui llegeix.

La revista Q-Art vol ser, doncs, un pont entre I'escola i la cultura, un espai on l'art deixi de ser
només materia d’estudi per esdevenir experiéncia compartida. Les seves pagines sén una mostra
del compromis de I'Escola Nou Clavé amb una educacié que fomenti la sensibilitat estética, el
pensament critic i el respecte pel patrimoni artistic.

Us convidem a llegir aquesta nova edici6 amb curiositat i amb mirada oberta. Deixeu-vos
sorprendre per les reflexions dels i les nostres joves autors i autores, que han sabut mirar les
escultures no només com a obres d’art, sind com a testimonis del pas del temps, de la creativitat
humana i de la necessitat universal d’expressar-nos a través de la bellesa.

L'art, com l'educacio, ens ajuda a comprendre el mon i a trobar-hi el nostre lloc. Esperem que
aguestes pagines us inspirin, us emocionin i us facin mirar les obres escultoriques amb una nova
lHlum.




El titol de I'obra és “L’'Estatua de Kefrén”, I'autor de
I'obra és anonim, la van comencgar a fer entre els
anys 2550 aC i va ser finalitzada l'any 2480 aC.
L'estil d'aquesta obra és egipci, esta localitzada al
Museu Egipci del Caire, Egipte. Aquesta figura esta
feta de Diorita, i la seva tecnica és la talla, que
consisteix a donar forma a una figura solida. El
tipus d'escultura d’aquesta obra és sedent, ja que
representa a Kefrén assegut. També té com
caracteristica que té un relleu molt suau a la part
del pectoral, en canvi, en el rostre té les faccions
més marcades. Aquesta escultura representa
I'escena de Kefrén mirant a l'infinit amb les mans
reposades a les seves cames. Aquesta estatua esta
exposada al Museu del Caire, a Egipte

L'estatua de Kefrén té una textura llisa i dura, que és el resultat de la polida de la pedra, la seva
sensacié de duresa dona fredor, gracies a la polida de la pedra. No té relleus, ja que és una
estatua que no esta enganxada a cap superficie. Té frontalitat, perqué en l'escena que esta
representant l'estatua, se suposa que Kefrén esta mirant a l'infinit, la seva simetria és rigida,
també es poden veure més detalls al davant. La composiciéo de l'estatua de Kefrén és de
frontalitat i simetria, amb el faraé assegut al tron, el moviment de lI'estatua és nul, es tracta
d’'una figura que no esta fent res, és a dir, no representa que estigui fent cap moviment, la figura
esta asseguda.

La figura té un reposat que és hieratic, que vol dir que la estatua esta totalment rigida. El
dinamic de la estatua de Kefrén no té cap moviment, la figura apareix representada asseguda,
sense fer cap moviment. La incidéncia de la llum és nul-la, ja que el relleu de la estatua és molt
suau i llis. Quasi no té contrastada, perqué els detalls sbn minims i si n’hi ha, gairebé no es veu.
Es creu que abans, aquesta figura tenia policromia, ja que estava feta de diorita, pero per ara no
en té.



L'estatua de Kefrén presenta formes d'expressiéo que combinen la majestat del faraé amb el
simbolisme religidés i politic egipci. Destaca la immobilitat i la simetria frontal, que
s'aconsegueix mitjancant la rigidesa de la postura sedent i I'estricta aplicacié de la llei de la
frontalitat i la llei de la simetria, que obeeixen a la necessitat de ser vista des d'una posicio
fixa i simeétrica. L'estatua és figurativa, no abstracte, ja que representa la realitat de manera
que es pot reconeixer. El naturalisme es manifesta a través de la representacio idealitzada
pero detallada del farad, per aixo l'estatua és idealista. EI convencionalisme jerarquic

d’aquesta figura és la mateixa en totes o la gran majoria d’escultures egipcies.

Els elements d’expressié d’aquesta figura inclou la seva pose rigida i frontal, que transmet
serenitat i poder. La seva anatomia és correcta, ja que no té parts del cos més grans o més
petites del normal. Com que l'estatua és rigida i gairebé sense relleu, la roba que té, que és la
seva faldilla, no té plecs. L'espiritualitat d’aquesta estatua manifesta a través del seu
simbolisme i la seva funcio ritual, per assegurar la immortalitat del farao.




En el tema de I'escultura es ressalta sobretot de la divinitat i I'etern poder del farad. L'estatua
de Kefrén s’identifica per la seva figura del faraé assegut en un tron. La finalitat d’aquesta
figura és religiosa, ja que va ser destinada a ser un repos del farad, la seva funcio és funeraria,
per a la tomba del farad en repos.

L'estatua va ser encarregada pel mateix faraé Kefrén i l'estatua es dirigeix a un public més
enlla del temps, servint com un doble del farad per al viatge de I'anima després de la mort. El
context sociocultural de I'estatua de Kefrén és I'exaltacio de la divinitat del farao, el poder de
I'Estat i la creenga en la immortalitat. L'Estatua de Kefrén es va erigir durant la IV Dinastia de
I'l'mperi Antic d'Egipte i va ser descoberta en 1860 per l'arqueoleg francés Auguste Mariette
en una fossa enllosada del Temple de la Vall de Kefrén, prop de Guiza. L'estatua sedent de
Kefrén no sols es destaca per la seva qualitat técnica i material, siné per la iconografia de
poder i divinitat que projecta.



L'escultura de Beata Ludovica Albertoni esta feta de marbre i jaspi i dona sensacié de duresa la
va ser de Gian Lorenzo Bernini al segle 1671-1674. I'estil és Barroc i esta localitzat a la Capella
Altieri, especialment dissenyada per aixo, a l'església de Sant Francesc a Ripa a Roma, Italia. és
un jacent i la textura és llisses i te volum el punt de vista és frontalitat. és art cinétic. la llum
natural a través de dos petits finestrals amagats i genera un raig de llum de caire celestial. no és
de policromia. es figuratiu Anatomia és correcta i és vestits.

En ple éxtasi mistic, Ludovica sembla volar del matalas. Les seves robes es pleguen i la seva cara
expressa una cosa aixi com un orgasme mistic.En entrar en contacte amb Déu, la beata inclina el
cap enrere, posa una ma al pit, tanca els ulls i obre una mica la boca. Esta en ple éxtasi. i és
realisme. L'estatua mostra Ludovica en un estat d'éxtasi espiritual, amb el cos retorcat i la roba
en moviment, capturant el moment de la seva unié mistica amb Déu. La il-luminacié dramatica i
I'expressié emocional sén caracteristiques de I'estil barroc.
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La identitat de l'escultura és la representacié d'una dona pietosa al climax del seu viatge
espiritual, combinant la intensitat fisica amb l'elevacié mistica caracteristica del Barroc. i esta
religiosa. lo foncion de l'escultura es didactica. L'escultura de la Beata Ludovica Albertoni va ser
encarregada per la familia Altieri.

Bernini ja havia explorat el tema de I'éxtasi mistic amb el seu famés Extasi de Santa Teresa (1647-
1652). A la Beata Ludovica Albertoni, repren aquest concepte d'una manera més intima i
agonitzant, possiblement representant no sols I'éxtasi, sind també el moment de la mort de la
beata. Bernini va buscar retratar la intensa emocié i el fervor espiritual de la beata en els darrers
instants de vida.

L'escultura de la Beata Ludovica Albertoni és una obra significativa dins la produccio total de
Gian Lorenzo Bernini, tot i que no és tan iconica com el famés Extasi de Santa Teresa. La seva
importancia rau en diversos aspectes: és una de les seves darreres obres, exemplifica el concepte
d'obra d'art total i mostra una evolucié en el seu estil.

“‘L'hermafrodita dormint”, “L'éxtasi de Santa Teresa” o “Apollo i Dafne” sén exemples
representatius de la seva magnificéncia com a escultor.




L'escultura és una forma dart que
serveix per representar persones,
histories o moments importants
utilitzant materials com el marbre. Els
escultors fan que una figura de pedra
sembli viva i transmeti emocions. Una
de les obres més conegudes del Barroc
és el David de Gian Lorenzo Bernini, que
mostra el jove heroi biblic just abans de
llancar la pedra a Goliat.

Aquesta escultura es diu David i I'autor
és Gian Lorenzo Bernini. Va ser creada
quan era jove i la va fer entre 1623 i 1624.
Es una obra del Barroc italia, i
actualment a la Galeria Borghese, a
Roma. Bernini va treballar dins de
'escola romana del Barroc, i va fer
aquesta escultura amb marbre, un
material molt utilitzat a aquella época
per la seva bellesa.

L'obra és una escultura exempta, que es
pot veure des de tots els costats.
Representa David dret i en moviment,
en el moment just abans de llancar la
pedra amb la fona per derrotar Goliat.
No forma part d’'un edifici, sin6é que esta
pensada per ser exposada en una
galeria o espai interior.

El marbre esta polit i llis, cosa que fa que sembli suau i brillant. La sensacié que dona és de
fredor i duresa, com si fos una figura viva atrapada a la pedra. El moviment és molt important:
Bernini aconsegueix que el cos de David sembli girar-se, com si estigués a punt de fer algo o
moure's. La llum crea contrastos a la superficie, fent que es destaquin els musculs i tots els
detalls del rostre. L'escultura és blanca, ja que no té policromia.



Es una escultura que és molt realista, perd també idealista, perqué Bernini va fer el cos
molt perfecte i fort. L'estructura esta ben dissenyada, amb els musculs molt marcats. David
porta poca roba, i el drap té plecs grans i naturals, que fan que sembli que s’esta movent.
El tema és biblic, ja que explica un episodi de la Biblia: David abans de lluitar contra Goliat.
L'escultura té una finalitat religiosa, decorativa i educativa perquée vol transmetre valors
com la fe i el coratge. Bernini la va fer per encarrec del cardenal Scipione Borghese, que
volia decorar la seva vil-la de Roma amb obres d’art.

Aqguesta escultura es va crear durant el Barroc italia, en epoca de la Contrareforma, quan
I'Església utilitzava I'art per despertar emocions i fer que la gent sentis la fe de manera més
intensa. El David de Bernini és molt important en la historia de I'art perqueé va influir en
molts escultors que van venir després, pel seu realisme, moviment i expressivitat.




Un dels géneres escultorics més
reproduits durant tota la historia de l'art
ha estat el retrat, molt present en
I'escultura. Segurament les primeres
representacions humanes tenien les
implicacions magiques i sagrades cap a
les quals es representaven. Pero la
creacio d'un autentic retrat és obra de la
civilitzacio grega. El retrat grec té com a
punt de partida I'ambit religios.

Un exemple d'un retrat del barroc és
Medusa, una obra escultorica feta per
Gian Lorenzo Bernini entre els anys 1630
i 1648, durant el periode barroc. Esta
esculpida en marbre amb la técnica de
“talla” i esta als Museus Capitolins, Palau

dels Conservadors a Roma.

Medusa és una escultura que te multiplicitat de punts de vista, és a dir, pot ser contemplada
des de tots els punts de vista. Es pot observar el patiment de Medusa, que esta reflexat en la
seva expressio. Mirant el marbre blanc, podem intuir que te una textura suau, lluminosa i
contrastada, també que te molt de volum, tant per dins com per fora. Les serps al cap de
Medusa sembla que tenen vida propia i fan una sensacié de moviment real.

El rostre de Medusa mostra una expressié de tristesa i patiment, amb una anatomia
naturalista i equilibrada. Bernini, com en la majoria de les seves obres, demostra una gran un
profund coneixement del cos huma, capac¢ de transformar la pedra en emocio viva. Des d’'un
punt de vista simbolic, la Medusa pot interpretar-se com una reflexié sobre la bellesa i el
dolor, sobre la transformacio interior i la tragédia personal. Bernini no busca provocar terror,
sind compassio: humanitza el mite i ens convida a empatitzar amb la figura mitologica.
D’aquesta manera, lI'escultor combina la tematica mitologica amb una profunda carrega
emocional i espiritual, propia del pensament barroc.



Pel que fa al context historic i cultural, 'obra s’inscriu en una epoca en que Roma era el gran
centre artistic d’Europa, sota el mecenatge de I'Església i de les grans families nobles. Bernini,
com a escultor principal del seu temps, va ser I'encarregat de donar forma visual a I'esperit
religidos i emocional del segle XVII. Tot i que aquesta obra no és una de les seves més
monumentals, si que destaca per la seva intimitat i intensitat expressiva, convertint-se en una
mostra exemplar de la seva capacitat per capturar 'anima humana en el marbre.

En conjunt, la Medusa de Bernini és una obra que combina virtuositat técnica, sensibilitat
psicologica i simbolisme. A través d'ella, l'artista transforma un mite antic en una
representacié moderna del sofriment i la bellesa interior. Es una peca que resumeix els valors
essencials del barroc: emociéo, moviment, llum i expressid. La seva influéncia ha estat
duradora, i avui continua sent considerada una de les escultures més profundes de la
produccid berniniana, aixi com un referent en la historia de I'escultura occidental.



L'estatua de la llibertat, titulada “La llibertat
illuminant el moén”, és una escultura
coneguda universalment. Esta ubicada en
I'illa Liberty Island, donant la benvinguda a
tots els que la visiten. Es la figura femenina
meés alta dels Estats Units, que representa la
llibertat i democracia.

El seu titol original és I'estatua de la llibertat,
va ser creada pel autor Frédéric Auguste
Bartholdi en JIl'any 1875-1885, d’estil
Romanticisme.

Esta ubicada a Nova York, Estats Units, pero
originalment estava a Franca, el material
que s’ha utilitzat va ser de tipus coure, ferro
or i acer i van aplicar la técnica de fos
(bronze).

Aqguesta és una figura exempte, perque es
pot veure de diferents punts de vista i el seu
relleu és alt. L'estatua de la llibertat és una
dona amb la ma dreta alcada amb una
torxa que simbolitza la llibertat, i a
l'esquerra té una tauleta amb la data de
Declaracié de la Independéncia dels Estats
Units. No hi és una arquitectura de fris,
timpall o capitell, ja que és un monument
simbolic i és Aillat.

La seva textura és llisa i polida, la sensacié que li veien és de duresa i resistencia. En l'exterior el
seu punt de vista és multiplicat, perqué es pot veure des de qualsevol lloc, Es una composicié
vertical i sense moviment, pero real, perqué és una escultura estatica. No té res de dinamic, la
incidéncia de la llum és homogeénia i suau. La figura és monocroma, pel fet que té un sol color,
encara que l'antorxa sigui d’un altre color.

Es una escultura figurada, també és una figura idealisme i simbélica, ja que simbolitza la llibertat
de EE.UU. Aquesta Estatua no és una correcta, ja que no es sembla a un cos huma real, perquée les
proporcions, I'escala i la musculatura estan idealitzades per una simbologia i monumental.



L'estatua de la llibertat, titulada “la
llibertat il-luminant el mén”, és una
escultura coneguda
universalment. Esta ubicada en
I'illa Liberty Island, donant Ila
benvinguda a tots els que la
visiten. Es la figura femenina més
alta dels Estats Units, que
representa la llibertat i
democracia.

El seu titol original és l'estatua de
la llibertat, va ser creada pel autor
Frédéric Auguste Bartholdi en I'any
1875-1885, d’estil Romanticisme.

Esta ubicada a Nova York, Estats
Units, pero originalment estava a
Franca, el material que s’ha
utilitzat va ser de tipus coure, ferro
or i acer i van aplicar la técnica de
fos (bronze).

Aqguesta és una figura exempte, perque es pot veure de diferents punts de vista i el seu relleu és
alt. L'estatua de la llibertat és una dona amb la ma dreta alcada amb una torxa que simbolitza la
llibertat, i a I'esquerra té una tauleta amb la data de Declaracié de la Independéncia dels Estats
Units. No hi és una arquitectura de fris, timpall o capitell, ja que és un monument simbolic i és
Aillat.

La seva textura és llisa i polida, la sensacié que li veien és de duresa i resisténcia. En I'exterior el
seu punt de vista és multiplicat, perqué es pot veure des de qualsevol lloc, Es una composicié
vertical i sense moviment, pero real, perqué és una escultura estatica. No té res de dinamic, la
incidéncia de la llum és homogeénia i suau. La figura és monocroma, pel fet que té un sol color,
encara que l'antorxa sigui d’'un altre color.

Es una escultura figurada, també és una figura idealisme i simbolica, ja que simbolitza la
llibertat de EE.UU. Aquesta Estatua no és una correcta, ja que no es sembla a un cos huma real,
perqué les proporcions, I'escala i la musculatura estan idealitzades per una simbologia i
monumental.



Les seves proporcions no son realistes ja que en total la seva mida és de 93 metres incloent la
base. No es mostra res de musculatura perqueée esta coberta amb una tunica llarga. La part de
la tunica mostra uns plecs molts rebregats mentre que el mantell té uns plecs més rigids i
rectes.

Aquesta estatua es va crear com la finalitat de representa la Llibertat de la Independéncia
dels Estats Units, que va ser un regal de Franca com un signe d’amistat entre ells. La seva
identificacié és una dona amb una ma alcada amb una antorxa i molt tapada. Es una figura
commemorativa i la seva funcié és propagandistica. En el 1870 Frang¢a va entrar en guerra
amb Alemanya i va haver de parar el projecte. En el 1871 Franca li va haver de donar el
territori Alsacia-Lorena a I'lmperi Alemany. La politica de Franga es va sentir defraudats per la
simpatia dels Estats Units Amb els alemanys, ja que els Francesos els va ajudar a
independitzar-se del Regne Unit, llavors li van donar la Estatua de la Llibertat perque no se
uniera els Estats Units amb els alemanys. Frédéric se'n va inspirar amb l'estatua de la Tomba
de Giovanni de Bernini que esta en Floréncia. Quan es va col-locar I'estatua de la llibertat,
moltes artistes se'n van inspirant en aquesta escultura, com: La llibertat guiant al poble i
Isabella Boyer.



El Pensador és una escultura creada per Auguste
Rodin entre els anys 1881 i 1882. Esta considerada
una de les peces més destacades de l'escultura
moderna. Esta feta en bronze i forma part del
moviment impressionista escultoric frances.
Actualment es troba exposada al Museu Rodin de
Paris, tot i que n’hi ha diverses copies repartides
per museus, jardins i places d’arreu del moén.

La figura mostra un home nu, musculés, assegut
sobre una roca. Té el colze dret recolzat sobre el
genoll esquerre i la ma dreta a la barbeta, com si
estigués pensant profundament. Aquesta postura
transmet molta concentracio i introspeccio, i amb
el temps s’ha convertit en un simbol del
pensament huma i de la reflexio intel-lectual.

Rodin va imaginar aquesta escultura com una representacio de Dante Alighieri, observant els
condemnats a l'infern des de dalt de La Porta de l'Infern. Pero amb el pas dels anys, El
Pensador va agafar un significat més ampli i universal, convertint-se en una icona de la
condicié humana.

Una de les coses que més crida I'atencio és la textura rugosa de I'escultura. Rodin ho va fer
expressament per donar-li més forca i expressivitat. Tot i que el bronze és un material dur i
fred, permet mostrar amb molta precisio els detalls del cos. El volum compacte i recollit del
Ccos genera uha sensacio de tensid interna, com si el pensament fos tan intens que es notés
fisicament.

Es una escultura exempta, pensada per ser observada des de qualsevol angle. Tot i que té una
frontalitat clara, la seva composicié permet veure detalls diferents segons des d’on la miris. La
llum que incideix sobre les superficies irregulars crea ombres que destaquen la musculatura i
donen un toc dramatic a I'escena.
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El Pensador no té una funcio religiosa ni mltologlca El que busca és fer-nos pensar sobre la
naturalesa humana. Té una finalitat civica, cultural i educativa, i sovint s'utilitza com a simbol
del pensament critic, la filosofia i la intel-ligéncia.

L'obra va ser encarregada pel Museu de les Arts Decoratives de Paris i estava pensada per al
public general, sobretot per aquells que estimen l'art i la cultura. En aquell moment, cap al
final del segle XIX, Rodin va decidir allunyar-se de I'estil académic i apostar per una escultura
més expressiva i emocional. El Pensador reflecteix molt bé les inquietuds de I'home modern:
el dubte, la rag, la introspeccid i la cerca de sentit.

Amb el temps, aquesta escultura s’ha convertit en una de les més reconegudes a nivell

internacional i ha influit molt en I'escultura contemporania. La seva imatge s’ha reinterpretat
en molts ambits, com la pintura, el cinema o la publicitat.
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L'obra analitzada és el Cristo Redemptor, una escultura monumental situada a Rio de Janeiro,
al Brasil. Va ser dissenyada per diversos autors: Heitor da Silva Costa, Paul Landowski, Heitor
Levy, Gheorghe Leonida i Albert Caquot (enginyer estructural). Pertany a l'estil art déco i la
seva construccio es va iniciar el 1920, tot i que la primera proposta data de 1859. Finalment, es
va inaugurar I'any 1931. L'escultura esta feta de formigé i recoberta amb esteatita, una pedra
bastant coneguda. La técnica emprada és I'esculpit.

Es tracta d’'una escultura exempta o de volum rodéd, que es pot contemplar des de diferents
punts de vista, tot i que el seu disseny és principalment frontal. Representa Jesucrist amb els
bracos oberts en forma de creu, un gest que simbolitza la benvinguda, I'amor i la compassio.
L'escultura no depén de cap edifici, sind que esta situada de manera independent , dominant
la ciutat de Rio de Janeiro.

La textura de l'escultura és llisa i polida, i transmet una sensacié de duresa i solidesa. Té un
gran volum i una monumentalitat impressionant, amb una alcada total de 38 metres. La
composicid és simetrica, reposada i serena, sense moviment. La llum natural incideix de
manera homogeénia sobre la superficie clara de la pedra, creant un efecte suau i uniforme. El
color és gris clar o blanc trencat, sense policromia.



Es una obra clarament figurativa, ja que representa una figura humana. El tractament és
idealista i simbolic, no busca un realisme, sind transmetre una imatge arquetipica de Crist.
L'anatomia és correcta perdo simplificada, amb proporcions equilibrades. El vestit és una
tunica amb plecs, propis de lI'estetica de I'art déco. El tema de lI'escultura és Jesucrist com a
Redemptor de la humanitat. Es tracta d’'una obra amb una forta carrega religiosa i politica, ja
gue simbolitza la fe catolica del poble brasiler i la seva identitat nacional. La seva finalitat és
espiritual, decorativa i propagandistica, i la seva funcio és tant religiosa com arquitectonica.

L'obra va ser impulsada pel Cercle Catolic de Rio i financada per donacions populars. Estava
adrecada al poble brasiler, en un moment historic en qué es volia reafirmar la religié cristiana
davant els canvis socials i politics. Tot i que no forma part d’'una produccio artistica individual,
és una obra clau dins I'art public del segle XX.

Finalment, el Cristo Redentor ha esdevingut una icona mundial, reconeguda com una de les

Set Meravelles del Mén Modern. La seva influéncia ha estat notable en altres monuments
religiosos i en la cultura visual contemporania.



El Gato de Botero és una escultura molt coneguda feta per l'artista colombia Fernando
Botero lI'any 1987. Actualment es troba a la Rambla del Raval de Barcelona, on va ser
instal-lada I'any 2003. Abans d’estar al Raval, havia estat en altres llocs de la ciutat, pero
finalment es va quedar alla perqué encaixa molt bé amb I'ambient del barri. L'obra esta feta
amb bronze utilitzant la técnica de fosa, i pertany a I'estil conegut com a Boterisme, que és
molt facil de reconéixer perqué totes les figures tenen formes grans, arrodonides i
exagerades.

L'escultura representa un gat amb un cos molt voluminés i desproporcionat, amb totes les
parts (com les potes, la cua o la cara) molt marcades i rodones. Es una escultura figurativa,
perquée podem reconeixer clarament que és un gat, perd no és realista, ja que el cos no és
com el d’'un gat normal, sind molt exagerat i ple de formes. Aquesta exageracio és tipica de
Botero, que sempre busca fer les seves obres més expressives i diferents.

L'obra és independent, no forma part de cap edifici ni monument, i esta situada en un espai
public obert, on qualsevol persona pot acostar-s’hi, tocar-la o fer-se fotos. De fet, molta gent
del barri i turistes ho fan, i per aixo el gat ja s’ha convertit en un simbol molt estimat de

Barcelona.
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El material amb que esta feta, el bronze, és suau al tacte i té una textura brillant. Quan hi toca
el sol, la llum es reparteix de manera uniforme per tota I'escultura i fa que les seves formes
rodones brillin molt. El volum és molt gran i fa que destaqui dins del carrer, cridant I'atencio
de tothom que hi passa. La composicio és estable i equilibrada: el gat sembla quiet, com si
estigués tranquil i observant, per6 alhora transmet una sensacié de pau i calma.

El tema de I'obra és la representacié d’'un gat, que pot simbolitzar la tranquil-litat, la curiositat
i la convivencia urbana. A més, té una finalitat decorativa i civica, perque fa més bonic el
barri, i també una funcid ludica i simbolica, ja que convida la gent a gaudir de I'espai public i
a sentir-se part d’ell. El motiu pel qual esta a Barcelona és que Botero la va regalar a la ciutat, i
I’Ajuntament va decidir col-locar-la a la Rambla del Raval per decorar el barri i donar-li
identitat. El context sociocultural reflecteix molt bé la visidé optimista, alegre i humoristica de
I'artista, que sempre exagera les formes per fer-les més expressives i divertides.

El Gat de Botero forma part d’'una série d’animals grans que l'artista Fernando Botero ha fet al
llarg de la seva carrera. Es una escultura molt coneguda i estimada per la gent de Barcelona i
pels turistes que la visiten. Avui dia és un bon exemple d’escultura moderna i mostra molt bé
I'estil personal de Botero, que sempre fa figures amb formes grans i arrodonides. Amb aquest
gat, l'artista ha creat una figura simpatica i divertida que s’ha convertit en un simbol
important de la ciutat de Barcelona.



L'escultura Maman és una dels obris
més emblematiques de l'artista Louise
Bourgeois (1911-2010), una creadora
francesa que al llarg de Ila seva
trajectoria va treballar tems com la
maternitat, la memoria i la feminitat.
Aquesta pecga, realitzada I'any 1999,
pertany a la seva etapa final i
s‘'emmarca dins I'expressionisme
contemporani, ja que no busca la
bellesa ideal sin6 expressar emocions i
sentiments profunds. Lobra esta
situada a Bilbao, Espanya, davant del
Museu Guggenheim, tot i que
n'existeixen altres versions a diferents
ciutats del moén. Esta feta de bronze,
acer inoxidable i marbre, i la seva
técnica és la fossa en bronze, un
. procediment que permet aconseguir
grans dimensions i formis resistents.

Mamen és un escultura exempta que assembla una esgarrapa i esta pensada per a espais
oberts com plaus i jardins. L'obra representa una aranya gegant amb vuit pots molt llargues i
prevalguis que s’estenen com si envoltessin I'espectador. Sota el cos de I'aranya hi ha un petit
sac amb ous de marbre, que simbolitzen la fertilitat i la proteccié maternal. Tot i la seva
aparenca inquietant, Bourgeois va concebre aquesta escultura com un homenatge a la seva
mare, que havia estat teixidora, i per aixo I'aranya és converteix en una metafora de la figura
protectora, treballadora i pacient de la mare.

La textura del bronze és llisa i fina, amb un acabat polit que produeix sensacions de duresa i
fredor. El volum és molt gran i imponent, i convida a caminar al seu voltant per observar-la
donis de diferents punts de vista. L'escultura no presenta una frontalitat Unica, siné una
multiplicitat de perspectives, que la fan dinamica i oberta a I'espai. Els pots arquejades i els
linies corbes donin una impressié de moviment fictici, com si I'aranya pogués desplacgar-s'en
qualsevol moment, cosa que la fa semblar viva. Tot i ser una estructura estatica, transmet
moviment real gracies a la seva forma i al joc de I'espai que crea.



La llum incideix de manera homogeénia i suau sobre la superficie metal-*lica, fent que canvii
d’aspecte segons el moment del dia. El color és el natural del bronze, fosc i brillant, sense
policromia, pero amb una preséncia molt forta i expressiva. Aquesta eleccié de materials i
colors contribueix a reforcar la sensacié de solidesa i de forca interior que desprén la pecga.

Pel que fa als elements expressius, I'escultura és figurativa, ja que representa una aranya
reconeixible, pero també antinaturalista, perqué exagera els dimensions i simplifica els
formis per aconseguir un efecte simbolic i emocional. Combina naturalisme i simbolisme:
d'una banda, manté la forma real d'una aranya; de l'altra, la transforma en un simbol
universal de maternitat, proteccioé i vulnerabilitat. La seva escala monumental converteix un
animal normalment temut en una figura majestuosa i plena de significat.
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