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Para Jaume Plensa la escultura no sólo habla de volúmenes “trata de algo más profundo que reside 
en nuestro interior y que no podemos describir sin ella. Siempre estamos con un pie en la vida normal  

y otro en la abstracción más sorprendente”.

Marga Perera

 J
aume Plensa (Barcelona, 1955) es conocido en todo el 
mundo por sus esculturas en espacios públicos, entre 
las que destacan, por su espectacularidad, Crown 
Fountain (2004), en el Millenium Park de Chicago 
y Breathing (2008), en el exterior de la sede de la 
BBC de Londres. Después de más de cinco años sin 
exponer en una galería de Barcelona, ha presentado 

en Senda El Bosc Blanc, una exhibición que coincide con la 
celebración del 25º aniversario de la galería. 

En este proyecto muestra esculturas de rostros de niñas 
talladas en madera y fundidas en bronce con una pátina blanca, 
convirtiéndolas así en piezas serenas, dulces y con un aire 
de pureza. “Son bronces blancos hechos a partir de modelos 
tallados en madera –explica– siguiendo la idea en la que vengo 
trabajando del individuo y la colectividad. Cuando vamos por el 
bosque, todos los árboles parecen iguales, pero si miramos con 
atención, son todos diferentes; siempre he pensado que la gente 
tiene esta cualidad y, a veces, cuando hablamos de la sociedad, 
de la comunidad, perdemos la visión de la individualidad; 
esta exposición quiere rendir homenaje al individuo dentro del 
conjunto de la colectividad”. Este enfoque le permite adentrarse 
en profundidades filosóficas sobre la esencia de la naturaleza 
humana, que podrían llevarnos desde Parménides, Platón y 
Aristóteles hasta corrientes de pensamiento más próximas, 
como la psicología, la fenomenología, el existencialismo…  pues 
probablemente no haya nada más complejo que el ser humano 
en sí mismo, así como el desarrollo de su personalidad, lo que 
puede conducir a su individualidad. Esta obra de Plensa, en la 
que relaciona el individuo con el árbol, puede entroncar con Carl 
Gustav Jung y lo que él llamó el proceso de individuación, que 
nada tiene que ver con el individualismo, sino que es una fase 
de maduración psíquica que lleva a la diferenciación individual, 
y que la psicología analítica junguiana simboliza por medio del 
árbol, por su desarrollo lento, natural y poderoso. 

Las obras que se exponen en Senda son recientes, terminadas 
este año, pero la voluntad de fundir materiales –como madera 
y bronce, en este caso–, tiene precedentes conceptuales en 
la obra del propio Plensa: “hace años que estoy intentando 
fundir la fotografía y la escultura, como en la Crown Fountain 
de Chicago, cuando empecé filmando en video los retratos 
de la gente y después quise seguir con retratos con otros 
materiales más clásicos, como bronce, alabastro, mármol… 
pero la idea de mezclar fotografía y escultura es un mensaje 
de profundidad porque me parecía que la fotografía trataba 
de buscar el momento efímero y la escultura, la eternidad; 
estas dos contradicciones son las que estoy intentando unir. La 
madera siempre está viva, se está moviendo permanentemente 
y cuando se pasa a bronce es como fijar un momento que ya no 
existe; cuando empecé a trabajar estas esculturas, la madera se 
abría, se producían roturas… y cuando me pareció que era el 
momento adecuado hice el molde; evidentemente, estas piezas, 
que conservo en el almacén, siguen evolucionando. Eso es como 
el retrato de la niña, que cuando lo acabas, esa niña ya no existe, 
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como ya no existe la madera de la que he hecho estos bronces. 
He intentado integrar conceptos intangibles como luz, poesía, 
sonido, mundo interior, en algo palpable, físico, que puedas 
acariciar”, confiesa el artista.” 

Plensa nuevamente se adentra en terrenos filosóficos cuando 
dice que al acabar el retrato esa niña ya no existe y la madera, 
tampoco; es como una mirada a Heráclito y a su idea de que 
todo cambia y nada permanece, constatación que plasmó en su 
célebre máxima: “nunca nos bañamos dos veces en el mismo 
río”; el pensamiento del filósofo griego sobre el eterno retorno, 
la lucha de contrarios y la búsqueda de la armonía y la unidad 
interesó en gran manera a los filósofos románticos, a Hegel, a 
Nietzsche, a Jung y a los surrealistas, por citar algunos de los 
faros del pensamiento moderno y contemporáneo. Y Plensa 
sigue aplicándose para reconciliar contrarios.

“Sigo trabajando con rostros de niñas con los ojos cerrados, 
evocando el mundo del sueño, el mundo interior, un mundo 
para explorar, el de cada uno de nosotros”, añade. Estas niñas, 
con los ojos cerrados, ignorando el mundo exterior, incitan 
al recogimiento y al silencio, e invitan a la reflexión sobre 
el emprendimiento del viaje interior. Los rostros de Plensa 
no representan el sueño nocturno, no son figuras yacentes, 
más bien representan el sueño como un estado del alma, un 
sueño que nos conecta con el mundo superior, tan deseado 
por románticos y surrealistas, que alude al despertar de la 
conciencia. 

“Siempre son niñas de entre 8 y 14 años, un momento en 
que la belleza cambia a velocidad increíble. Está en tránsito. 

Son niñas que ya no lo son, pero tampoco son mujeres”, 
precisa el artista. Son rostros reales, de niñas concretas, con 
nombre propio, muy coherente con la voluntad de Plensa 
de destacar la individualidad, pero nos representan a todos 
nosotros. Pertenecen a una edad fácil de idealizar desde una 
mirada adulta porque retrospectivamente se ve toda la vida por 
delante; son rostros armoniosos que recuerdan la idealización 
de Hölderlin en su poema Cuando yo era niño, en el que el poeta 
alemán canta que fue educado en lo armonioso, jugando con 
las flores del bosque, que comprendía el silencio pero no las 
palabras de los hombres, que fue aprendiendo a amar entre las 
flores y fue creciendo en brazos de los dioses. 

Plensa ha creado estos rostros distorsionando la imagen, 
alargando el eje vertical, y colocándolos sobre una peana 
circular; si bien la base horizontal simboliza lo terrenal, desde 
tiempos antiguos, el círculo es la representación del cielo en 
la tierra; encima de él, estas cabezas se alzan alargándose, 
como aspirando a un mundo espiritual; entonces, naturaleza y 
espíritu se funden en una unidad. El artista justifica el origen 
de esta distorsión formal: “viene de cuando realicé Crown 
Fountain, allí trabajé en video, pero no quería dar una imagen 
de retrato periodístico, sino un retrato más general de la 
persona retratada; quería que cuando se vieran estos retratos, 
una mujer, un hombre, una abuela, uno pudiera reconocer 
a uno de sus seres queridos… empecé a alargar las caras 
intentando que los ojos y las bocas estuvieran siempre en el 
mismo sitio para dar coherencia y unidad a la pieza; con eso 
me di cuenta de que este alargamiento creaba espiritualidad; 

‘En mis esculturas intento eternizar
un momento efímero’

Jaume Plensa, White Forest 
(Isabella). Cortesía del 

artista y Galeria SENDA
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era como quitar materia y que solamente quedara el alma de 
aquello, y me di cuenta que eso ligaba con toda una tradición 
de artistas que buscaron lo mismo sin darse cuenta, como yo, 
buscando la inmaterialidad para intentar profundizar en el 
ser humano y encontrar el alma, como aquello que decía José 
Ángel Valente: ‘en qué lugar de mi cuerpo te encuentras, alma, 
que te busqué y no me socorrías’. Pues esta idea me llegó con la 
obra de Chicago y estas esculturas tienen la misma proporción 
que los videos de Crown Fountain”. 

“Con los años hice aplastamientos, como en la escultura de 
Carmela; me fascina la idea de frontalidad y fui haciendo una 
compresión para lograr la misma sensación visual de volumen 
con menos espacio físico, y seguí haciendo compresiones, y 
es fascinante porque al rodear la escultura se va adelgazando 
hasta casi desaparecer y cuando vas al otro lado vuelve a 
aparecer y todo el proceso de trabajo fue muy excitante… y en 
ello estoy”. 

“Esta exposición es única porque está ideada para esta 
galería. La he titulado El Bosc Blanc [El bosque blanco] porque 
no recuerdo haber visto un bosque blanco, pero con la niebla 
parece que se desdibuja todo. La galería tiene este suelo tan 
especial [de hierro], que he dejado las piezas más elevadas, 
como si estuviesen flotando sobre el agua. He querido dibujar 
unos rostros en las paredes, liberándolos de la prisión del papel, 
y transformar la arquitectura en parte de la obra. En la escultura 
todos los procesos técnicos son largos y muy lentos; yo siempre 
he dibujado y para mí el dibujo es fundamental, no sólo para mí 
como escultor, sino en general para todos los artistas, porque 

permite plasmar ideas con agilidad y rapidez. En este caso, la 
idea de que la arquitectura forme parte de la obra es importante 
y el dibujo lo permite porque al dibujar en la pared de manera 
inmediata y rápida se está vinculando el espacio a un todo, 
como una imagen sutil y fantasmagórica que se proyecta en el 
espacio. En esta galería, que es muy regular de forma, casi un 
rectángulo perfecto, estos dibujos te devuelven al centro del 
espacio y los muros casi desaparecen, y cuando miras una de 
estas caras parece que puedas mirar más allá”. 

La escultura de Plensa despierta emociones intensas. 
Quien tiene una de sus piezas tridimensionales ya no quiere 
desprenderse de ella. “Con mi obra ocurre una cosa que me 
encanta: exponen una obra temporalmente y ya no la devuelven, 
se la quedan. Esto es muy interesante. He hecho una exposición 
en el Museo de Toledo, en Ohio, y se han quedado una pieza 
de 7 metros colocada delante del museo, que ha quedado 
muy bonita. La historia empezó el año pasado en Nashville; 
fue una colaboración entre el Frist Center de Nashville y la 
Fundación Cheekwood, donde hay un gran parque; hicimos 
una exposición para que viajara al Museo de Arte de Tampa y al 
Museo de Toledo en Ohio, pero en Cheekwood ya se quedaron 
una gran escultura de forma humana sobre piedra con formas 
musicales, y el Frist Center se quedó una gran cabeza de hierro 
fundido afirmando que ésta tampoco iba a viajar; añadí otra 
gran cabeza y se la quedaron en Tampa, y ya no viajó al Museo 
de Toledo, añadimos otra y se la quedaron en Toledo. Ahora 
tenemos una exposición en Saint Étienne, en Francia, y estoy 
trabajando duro, pero eso es bueno”.

Un regalo para Barcelona
Una experiencia parecida se ha producido recientemente en 
Barcelona: su escultura Carmela, una cabeza de niña de hierro 
fundido de 4,5 metros, que se situó en el exterior del Palau de 
la Música Catalana. “Carmela es una niña de Barcelona con una 
belleza fuera del tiempo, una belleza arcaica y a la vez de futuro y 
me pareció que su perfil podía definir muy bien esta relación que yo 
busco con la sociedad”. Esta escultura, que formaba parte de una 
exposición, gracias al clamor popular y a la generosidad de Jaume 
Plensa, se queda donde está. El artista la ha cedido gratuitamente a 
la capital catalana por ocho años renovables. “Esto me ha pasado 
en muchos sitios y como es mi ciudad me ha hecho especial ilusión, 
y estoy muy feliz. Es una época política compleja y la economía 
no está en su mejor momento, por ello me pareció que lo más 
oportuno era ceder la obra. Lo importante es que la gente que 
la quería pueda disfrutarla y esto también es un regalo para mí. 
Amo Barcelona, es mi ciudad, pero creo que a nivel cultural se ha 
despistado un poco, y quizás todos deberíamos ayudar a recuperar 
el buen camino. Barcelona cuenta con una gran tradición cultural 
y creo que hay que apoyar todo el esfuerzo que se hace para que 
la cultura sea activa y un motor económico. Habría que volver a 
intentar que la sociedad civil se sintiera comprometida con la cultura; 
también lo hago por eso, como ejemplo, porque siento que hemos 
de devolver a la sociedad lo que se nos da. A la sociedad civil nos 
falta la tradición de dar, pedimos y exigimos pero se ha perdido la 
tradición de dar y sería bueno que se propagara. Y ojalá que este 
ejemplo de la donación de Carmela se extienda a otros niveles de 
la sociedad”, dice Plensa. “La cultura se ha convertido en una gran 
ausencia; muchas veces, si no hay dinero, hay imaginación, creo que 
aquí el político debería conseguir la implicación de la sociedad civil. 
Yo trabajo mucho en Estados Unidos y allí casi todo es donación 
privada, pero aquí no hay una ley que ayude; el gobierno debería 
hacer una Ley de Mecenazgo ya”.

Jaume Plensa, Slumberland 
XLV (Carlota). Cortesía del 
artista y Galeria SENDA


