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AURKEZPENA

Artea Bizkaitik, Lurraldeko talentua.

ERTIBILI buruz hitz egitea talentuari
buruz hitz egitea da, Bizkaiari buruz, arteari buruz.
Aurtengoa Bizkaiko Foru Aldundiak antolatzen
duen Ikus-Arteen erakusketa ibiltariaren 38.
edizioa da. Proiektu sendoa da eta bere xedea
hazten ari diren eta euren sormen-lana Bizkaian
garatzen duten artistei laguntza eta hedapena
eskaintzea da.

Lurralde honetan dagoen talentu
ukaezina agerian geratzen da, beste behin ere,
edizio berri honetan, espezialitate guztietako 113
artistaren eta 160 lanen esku hartzearekin, eta
horien artean aukeratu dira aurtengo erakusketa
osatzen duten 18 lanak.

Hauek dira ERTIBIL BIZKAIA 2020an
saritutako artistak: Helena Goifii, lehen saria Dos
retratos de Gabe en el tren lanarekin; Maite Leydn
eta Kitt&Co obra, bigarren saria, eta Daniel Llaria
hirugarren saria, Be seen be safe lanarekin.

Hiru lan irabazleekin batera aukeratutako
beste 15 lanak ere erakutsiko dira eta, horrela,
aurreko urteetan bezala Bizkaia zeharkatuko
duen erakusketa osatuko da. Erakusketa Bilboko
Rekalde Aretoan hasiko da, Igorrera eta Basaurira
joango da ondoren eta Ermuan amaituko da.

ERTIBIL ez da COVID-19ak sortutako
egoeratik kanpo geratu, Japoniako arte-egoitzak
atzeratu eta 2021era eramatea erabaki behar izan
dugu. Egoitza horiekin irabazleak saritzen dira eta,
gainera, lehiaketaren nazioarteko zabalkundea
egiten dugu eta, aldi berean, kulturen komunika-
zio- eta truke-esperientzia lortu.

Bizitzea dagokigun une hau bereziki zaur-
garria bada ere, ERTIBIL BIZKAIA urtero bezala
itzultzen da, Bizkaiko gazteen sormen-jarduera
artistikoa hedatzen eta ikusarazten laguntzeko.
Horrela Foru Erakundeak lurraldean lan egiten
duten talentu sortzaile berrien agerpena sustatu
eta bultzatu nahi du.

Herritar guztiak animatu nahi ditut erakusketara
hurbil daitezen, gure artistek egindako lan handiak
gertutik ezagutzeko.

Lorea Bilbao Ibarra
Euskara, Kultura eta Kiroleko Foru Diputatua



PRESENTACION

Arte por Bizkaia, talento de Territorio.

Hablar de ERTIBIL es hablar de talento,
de Bizkaia, de Arte. Es la Muestra itinerante de
artes visuales organizada por la Diputacion Foral
de Bizkaia que alcanza ya su 38 edicion. Es
un proyecto consolidado que tiene por objetivo
apoyar y promocionar a artistas emergentes que
desarrollan su labor creativa en Bizkaia.

El innegable talento que hay en el
Territorio queda patente, una vez mas, en esta
nueva edicién, con la participacion de 113 artistas
y 160 trabajos de todas las especialidades,
entre los cuales se han seleccionado los 18 que
componen la exposicién de este afio.

Como es habitual, la muestra recoge
las obras de las y los artistas premiados, que en
ERTIBIL BIZKAIA 2020 son: Helena Gofii con
su obra Dos retratos de Gabe en el tren (primer
premio); Maite Leyln y su obra Kitt&Co (segundo
premio) y Daniel Llaria, con Be seen be safe
(tercer premio).

Junto a las tres obras ganadoras se
expondran ademas las otras 15 seleccionadas,
gue completaran esta muestra itinerante, cuyo
recorrido por Bizkaia comenzara en la Sala
Rekalde de Bilbao, pasara por Igorre y Basauri y
finalizard en Ermua.

ERTIBIL no ha sido ajena a la situacion
generada por la COVID-19 y debido a ello
hemos decidido trasladar al proximo afio 2021
las residencias artisticas de Japon con las que
se premia a las personas ganadoras, y damos
ademas difusion internacional del certamen junto
a la experiencia de comunicacion e intercambio de
culturas.

Pese al momento de especial vulnerabi-
lidad que nos toca vivir, ERTIBIL BIZKAIA vuelve
como cada afio para contribuir a la difusion y la
visibilizacion de la actividad creativa artistica de
las personas jovenes en Bizkaia. Asi, la Institucion
foral pretende promover y fomentar la aparicion
de nuevos talentos creativos que desarrollan su
trabajo en el Territorio.

Animo a toda la ciudadania a que se
acerque a la exposicion para conocer de cerca
los grandes trabajos elaborados por nuestros y
nuestras artistas.

PRESENTATION

Art around Bizkaia, the Province’s talent

To talk about ERTIBIL is to talk about
talent, about Bizkaia, about Art. It is the Visual
Arts Travelling Exhibition organised by Bizkaia
Provincial Council and which is now being held
for the 38th time. It is a consolidated project that
seeks to support and promote emerging artists
who are producing their creative work in Bizkaia.

The undeniable talent in Bizkaia is yet
again clear in this latest edition. It attracted 113
artists and 160 works from all specialities, 18 of
which have been selected for this year’s exhibition.

Yet again the year, the exhibition features
the works of all the prize-winners, who in ERTIBIL
BIZKAIA 2020 are: Helena Goiii with her work
Dos retratos de Gabe en el tren (first prize); Maite
LeyUn and her work Kitt&Co (second prize) and
Daniel Llaria, with Be seen be safe (third prize).

The other 15 selected works will be
exhibited alongside the three prize-winners. The
travelling exhibition through Bizkaia will begin at
the Sala Rekalde in Bilbao, will then visit Igorre
and Basauri and end at Ermua.

ERTIBIL has not been unscathed by the
COVID-19 situation and we have decided to delay
the artist residencies in Japan, awarded to the
prize-winners, until 2021 The residencies allow
us to disseminate the event internationally, along
with the communication experience and sharing of
cultures.

Despite this time of particular vulnerability
in which we live, ERTIBIL BIZKAIA is back just like
every year to contribute to the dissemination and
showcasing of the artistic creative activity of young
people in Bizkaia. The provincial institution is thus
seeking to drive and foster the appearance of new
creative talents who are working in Bizkaia.

| encourage everyone to visit the exhibi-
tion to discover the great works produced by our
artists.

Lorea Bilbao Ibarra
Diputada Foral de Euskera, Cultura y Deporte

IBILALDIA
ITINERARIO
ITINERARY

Rekalde Aretoa / Sala Rekalde,

Bilbao

Abuztuak 10 - Urriak 12
10 Agosto - 12 Octubre
10 August - 12 October

Kultur Etxea, Igorre
Urriak 14 - Azaroak 8

14 Octubre - 8 Noviembre
14 October - 8 November

Ariz Dorrea, Basauri
Azaroak 10 - 29

10 - 29 Noviembre

10 - 29 November

Lobiano Kulturgunea, Ermua
Abenduak 1 - 29
1 - 29 Diciembre
1 - 29 December



“¢ Pero, a todo esto, quienes eran los
vanguardistas?”

Enrique Vila-Matas, Kassel no
invita a la logica, 2014

“¢; Pero, en qué otra cosa son especialistas
los artistas si no es en la forma?”

Txomin Badiola, Malformalismo, 2019

Artearen izaera eta zentzuari
buruz, gaur egun
Mikel Onandia

Arte-jardueraren xede nagusietako bat artearen
izaera eta definizioa ezartzea da. Grezia
klasikoan sortu zenetik, arte kontzeptua
mugatzen eta aldatzen joan da, onarpen eta
esanahi berriak bere gain hartzen. Azkenean,
jatorrizkoarekin zerikusirik ez duten eta
kontraesankorrak diren zentzuak onartu ditu,
baita artearen aurretik zegoen artea ere,
historiaurreko kulturen edo antzinako zibili-
zazioen adierazpen gisa. Horrela, gaur egun,
ustekabeko mugetara zabaldu eta hedatu da.

Edozein aldi edo tokitan, Egiptoko
tenpluetatik harreman-artera, pintura barrokotik
igaroz, sistema sozial, politiko, erlijioso eta
ekonomiko handien barruan garatu da artea.
Horrela, sistema horiek, bere xedea eta
eginkizunak ezarri dituzte. Obra artistikoari
buruz bakarrik aritzen diren lehen idazki
teorikoetan jadanik, edertasuna eta mimesia
bezalako ideiak identifikatzen ziren, arte-ideian
nolabaiteko lehentasuna izan dutenak bere
historiaren zati handi batean. Horrela, garai
bakoitzaren beharretara egokitzen joan ziren,
kristautasunak garaitu zuenetik aurrera gertatu
zen moduan. Hark ezarri zuen pinturaren eta
eskulturaren tresna-izaera Erdi Aro osoan
indarrean egon zen, nagusi ziren ideia
erlijiosoen zerbitzura. Bestalde, Errenazi-
mentuak gauzak beste modu batera birplan-
teatzea ekarri zuen, jarduera sortzailearen
izaera intelektuala aldarrikatzeaz gain, jarduera
artistikoaren izaerari buruzko literatura kritikoa
ere sortu zelako.

llustrazioaren testuinguruan, artearen
“demokratizazioa” delakoaren hasierarekin,

museoak eta erakusketa publikoak sortzen

hasi zirelako, modernotasunaren oinarriak
finkatzen hasi ziren, inpresionismoak eta

bere eratorri guztiek abian jarri zutena. Ez
zegoen jada atzera joaterik. XX. mendearen
hasieran mugimendu modernoen barruan

sortu ziren joera abangoardistek goitik behera
aldatu zuten artearen esanahia, proposamen
utopiko eta iraultzaileen bidez. Orduan hasi

zen kontakizun legitimatzaile handien inguruko
obra artistikoaren autonomia-prozesu luze eta
pixkanakakoa. Prozesu hori Il. Mundu Gerraren
ondoren areagotu egin zen, Bigarren Abangoar-
dietan zehar. Horrela, desmaterializazioa eta
kontzeptu eta prozesu proposamenak finkatu
ziren. Bestalde, artearen heriotza eta artearen
ondorengo beste aro baten sorrera aldarrikatu
zuten diskurtso apokaliptikoak ezarri ziren.
Joan den mendeko azken bi hamarkadetan,
proiektu modernoaren krisiaren eta eskola eta
geroko mugimenduen desagertzearen ondorioz,
postmodernitate egoera nagusitu zen, eta
horrek, metodologia feminista eta kolonialismo
osteko metodologiak ekarri zituen. Horrez gain,
zenbait diziplina tradizional ere berreskuratu
zituen, hala nola pintura eta eskultura, eta beste
esparru bat ezarri zuen. Esparru horretan,
aniztasuna nagusi zen, hierarkiak desegin ziren
eta pixkanaka arlo estetikoa hedatuz joan zen.

Mende berrira igarotzean diziplina
eta testu arteko harremanak ezarri dira,
eta berezko erreferentzialtasuna gero eta
nabarmenagoa da. Oso bestelako teknika
eta generoak nahasten dira, bai artista baten
ibilbidean, bai bere banakako lanetan. Horrela,
nazioarteko artearen hizkuntzen ezaugarri
nagusi ere bihurtu da, bitxia bada ere gero
eta estandarizatuago daudenak. Gaur egungo
artean oso bestelakoak diren forma eta
osagaien aniztasuna eta hibridazioa nagusi
dira. Prozedura historikoek bizirik jarraitzen
badute ere -horietan ere gero eta ageriagoa
da hizkuntza nahastea-, diziplina, genero
eta formatuak desagertzen joan dira azken
hamarkadetan. Horrela, gaur egun, definiziorik
eza eta heterogeneotasuna nabarmentzen
dira sortzeko moduetan. Javier San Martinek
azaltzen duen moduan, XXI. mendean arte-jar-
duera hoberen definitzen duen alderdietako
bat bere diziplinarteko izaera da. Izan ere,
besteak beste soinu, bideo, diseinu, arkitektura,
hirigintza, antzerki edo dantzatik etortzen diren
kontzeptu eta jarduerak etengabe trukatzen
dira. Horrek, artea bera aldatzea ere ekarri du,
beste edozein alditan baino gehiago, kultura
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herrikoiaren, masen hedabideen, teknologiaren
eta gizarte-zientzien alderdiak barne hartzen
dituen lurralde zehaztugabe batean.?

Gaur egun, arteari buruz hitz egiten dugunean,
funtsean, arte instituzioari buruz ari gara. Gero
eta konplexuagoa den sistema bat da, sare
eta egitura ekonomiko eta diskurtsiboetan

zein erakunde-egituretan oinarrituta dagoena.
Horrez gain, hainbat eragilez ere osatuta
dago. Artisten arteko elkartze eta tentsio
hierarkizatuak, bienalak, azokak, musei eta
arte-zentro handietako erakusketak, bekak

eta lehiaketak, historiagileak, kritikariak eta
komisarioak eta merkatu globalizatua -azken
bi hamarkadetan sistema osoa kapitalismo
orokorraren barruan txertatzea lortu duena);
horiek guztiak dira gaur egungo artea ezartzen
dutenak, kontsumo-gizarteak, aisialdiak,
entretenimenduak eta ikuskizunak barne hartu
ezin duten eskaintzaren barruan.

Hala ere, jarduera sortzailearen inguruan
dauden mekanismo horien guztien erdian,
artistak berak dira artearen mugak aztertzen,
definitzen eta handitzen jarraitzen dutenak.
Historian zehar izan duen aldaketa nabarmenaz
jabetuz, gaur egungo sortzaileak bertako
paradigma orokor berrian daude, eta funtsean,
artearen hastapenetatik aurka egin dien

gai eta erronka berdinei aurre egin behar

diete, hots gizakiaren izaerari, bere inguruko
errealitateari, eta, agian, modu bereziago
batean, arteari berari. Libreki adierazteko
eremuari dagokionez, krisi garaietan, kategoriak
eta kontakizun handiak definitzen ez diren
garaietan, artearen eginkizuna da errealitatera
hurbiltzeko hipotesiak eta moduak proposatzea,
iragana, oraina eta etorkizuna ulertzea eta
beste esanahi bat ematea, gogoeta patxadatsu
eta giza jakintzaren gainerako diziplinetatik
ihes egiten duen begirada baten bidez, izan
ere, artearen jarduera sortzailea, definizioz,
inkonformista eta gizabanakoaren eta
gizartearen transformatzailea da.

! Francisco Javier San Martin, Guia para el arte del
siglo XXI. Bilbo: Fundacion BilbaoArte = BilbaoArte
Fundazioa, 2019, 236. or.
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“¢ Pero, a todo esto, quienes eran los
vanguardistas?”

Enrique Vila-Matas, Kassel no
invita a la logica, 2014

“¢ Pero, en qué otra cosa son especialistas
los artistas si no es en la forma?”

Txomin Badiola, Malformalismo, 2019

Sobre la naturaleza y sentido
del arte hoy
Mikel Onandia

La naturaleza y definicién del arte supone
uno de los principales objetos de la propia
actividad artistica. Desde su nacimiento en
la Grecia Cléasica el concepto arte se ha

ido acotando, mutando, asumiendo nuevas
acepciones y significaciones, para admitir en
su seno sentidos ajenos y contradictorios al
original e incluso el arte anterior al arte —como
manifestaciones de culturas prehistéricas

0 antiguas civilizaciones—y ensancharse y
diversificarse hasta limites insospechados en
épocas recientes.

En cualquier periodo o lugar, desde
los templos egipcios hasta el arte relacional,
pasando por la pintura barroca, el arte se ha
desarrollado en el seno de grandes sistemas
sociales, politicos, religiosos y econémicos,
gue han determinado su objeto y funciones. Ya
en los primeros escritos tedricos dedicados en
exclusiva a la obra artistica se identifican ideas
como la belleza y la mimesis, que han ocupado,
con mayor o menor preeminencia, la centralidad
de la idea de arte durante gran parte de su
historia. Estas fueron ajustandose a las necesi-
dades de cada época, como ocurrié a partir
del triunfo del cristianismo, cuya concepcion
instrumental de la pintura y la escultura, al
servicio de las ideas religiosas imperantes,
estuvo vigente durante toda la Edad Media. Por
su parte, el Renacimiento implicé un replantea-
miento transformador debido a la reivindicacion
del caracter intelectual de la actividad creativa
y el surgimiento de la literatura critica sobre la
naturaleza de la practica artistica.

En el contexto de la llustraciéon y con
el inicio de la llamada ‘democratizacion’ del

arte iniciada en torno al nacimiento de los
museos Yy las exposiciones publicas es cuando
se definen las bases de la modernidad, puesta
en marcha por el impresionismo y todas sus
derivadas. No habia vuelta atras. Las corrientes
vanguardistas surgidas a comienzos del siglo
XX en el seno de los movimientos modernos
voltearon, mediante propuestas utopistas y
revolucionarias, el significado del arte. Entonces
dio comienzo el largo y progresivo proceso de
autonomia de la obra artistica con respecto a
los grandes relatos legitimadores, acentuado
tras la Il Guerra Mundial durante las Segundas
Vanguardias, consolidando la desmateria-
lizacién y las propuestas conceptuales y
procesuales junto al triunfo de discursos
apocalipticos que reivindicaron la muerte

del arte y el advenimiento de una nueva era
postartistica. Durante las dos Gltimas décadas
del pasado siglo, la crisis del proyecto moderno
y la practica desaparicion de escuelas y
movimientos sucesivos derivo en un escenario
de posmodernidad que introdujo metodologias
feministas y postcoloniales, recuperé disciplinas
tradicionales como la pintura y la escultura, e
instauré un nuevo marco caracterizado por el
pluralismo, la disolucién de las jerarquias y una
progresiva expansion del repertorio estético.

En la transicion al nuevo siglo se han
impuesto las relaciones interdisciplinarias e
intertextuales y una cada vez mas acusada
autorreferencialidad. Técnicas y géneros
dispares se entremezclan —tanto en la trayec-
toria de un artista como en sus propias piezas
individuales— hasta convertirse en la principal
caracteristica de los lenguajes, paraddjicamente
cada vez mas estandarizados, del arte interna-
cional. La multiplicidad e hibridacion de formas
e ingredientes de lo mas diferentes singulariza
el arte actual. A pesar de la pervivencia de
procedimientos historicos —éstos también cada
vez mas impregnados del creciente entrecru-
zamiento de lenguajes—, disciplinas, géneros
y formatos se han ido diluyendo durante las
Ultimas décadas hasta llegar a una situacion en
la que reinan la indefinicion y la heterogeneidad
de los modos de creacion. Tal y como explica
Javier San Martin, uno de los aspectos que
mejor definen la practica artistica entrado el
siglo XXI es su caracter interdisciplinar, que
se caracteriza por el continuo intercambio de
conceptos y practicas provenientes de los
campos del sonido, video, disefio, arquitectura,
urbanismo, teatro o danza, lo que ha traido
consigo la transformacién del arte, mas que en
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cualquier otro periodo, en un territorio difuso que
incluye aspectos de la cultura popular, los medios
de masas, la tecnologia y las ciencias sociales.!

Cuando hablamos de arte en la
actualidad nos referimos, en esencia, a la
institucion arte. Se trata de un sistema cada vez
mas complejo que se sustenta en un entramado
de redes y estructuras econémicas, institucio-
nales y discursivas, compuesto a su vez de
numerosos agentes. Las confluencias y tensiones
jerarquizadas entre artistas, bienales, ferias y
exposiciones de grandes museos, centros de
arte, becas y concursos, historiadores, criticos
y comisarios y un mercado globalizado —que
durante las dos Ultimas décadas ha logrado
impregnar la totalidad del sistema en la escena
del capitalismo global—, todo ello inserto en la
oferta inabarcable de la sociedad del consumo,
el ocio, el entretenimiento y el espectaculo,
determinan lo que es el arte hoy.

Sin embargo, en el centro de todos estos
mecanismos que rodean a la practica creativa,
son los propios artistas los que contindian
explorando, definiendo y ampliando los limites
del arte. Conscientes de su radical metamorfosis
a lo largo de la historia, los creadores actuales
se enfrentan en el nuevo paradigma local-global,
en esencia, a las mismas cuestiones y retos que
ha afrontado el arte desde sus inicios, a saber, la
naturaleza del ser humano, de su realidad circun-
dante, y —quiza de manera mas singular— del
propio arte. En cuanto espacio de libre expresion,
en épocas de crisis, de indefinicion de categorias
y grandes relatos, la funcién del arte, cuya
practica creativa es por definicion inconformista
y transformadora del individuo y de la sociedad,
consiste en plantear —a partir de una reflexién
pausada y una mirada que escapa a las demas
disciplinas del saber humano- hip6tesis y modos
de aproximarnos a la realidad, de resignificar y
entender el pasado, el presente y el futuro.

! Francisco Javier San Martin, Guia para el arte del
siglo XXI. Bilbo: Fundacién BilbaoArte = BilbaoArte
Fundazioa, 2019, pag. 236.
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“¢ Pero, a todo esto, quienes eran los
vanguardistas?”

Enrique Vila-Matas, Kassel no
invita a la logica, 2014

“¢; Pero, en qué otra cosa son especialistas
los artistas si no es en la forma?”

Txomin Badiola, Malformalismo, 2019

On the nature and meaning of
art today
Mikel Onandia

The nature and definition of art is one of the
main purposes of artistic activity itself. Since its
origin in ancient Greece, the concept of art has
been narrowed down, mutated, assumed new
acceptations and meanings. This has allowed
it to accept alien meanings and contradictory
to the original and even art prior to art —as
expressions of prehistorical cultures or ancient
civilisations- before being expanded and
diversified in recent times.

In any period or place, from Egyptian
temples to relational art, and not forgetting
Baroque painting, art has developed within
the main economic, religious, political and
social systems, which have determined its
purpose and functions. Ideas such as beauty
and mimesis were already identified in the
first theoretical writings exclusively on artistic
work, and they have been, with greater or less
prominence, central to the idea of art during
much of its history. They adjusted to the needs
of each era, which is what happened with the
triumph of Christianity, whose instrumental
conception of painting and cultural, serving
the prevailing religious ideas, was practiced
throughout the Middle Ages. In turn, the
Renaissance involved a transforming rethinking
due to the assertion of the intellectual nature of
creative activity and the emergence of critical
literature on the nature of artistic practice.

In the context of the Enlightenment and
with the start of the so-called ‘democratization’
of art that grew around the birth of museums
and public exhibitions, when the foundations of
modernity, triggered by Impressionism and all
its derivatives, were laid. There was no going

back. The avant-garde currents at the start of
the 20th century within the modern movements
toppled the meaning of art, thanks to the revolu-
tionary and utopian proposals. That would mark
the start of the long and progressive process of
autonomy of the artistic work with respect to the
great legitimising narratives, accentuated after
World War Il during the Second Avant-Garde,
consolidating the dematerialisation and the
procedural and conceptual proposals, along
with the triumph of the apocalyptic discourse
that proclaimed the death of art and the

advent of a new post-artistic era. During the
last two decades of the past century, the

crisis of the modern project and the practical
disappearance of schools and successive
movement led to a post-modernity scenario
that introduced post-colonial and feminist
methodologies, recovered traditional disciplines
such as painting and sculpture, and set up a
new framework characterised by pluralism, the
dismantling of hierarchies and a progressive
expansion of the aesthetic repertoire.

In the transition to the new century;,
intertextual and interdisciplinary relations and
an increasingly more noticeable self-referencing
have triumphed. Disparate techniques and
genres are intermixed —both in the career of
an artist and in their own individual pieces— to
the point they become the main characteristics
of the paradoxically increasingly more
standardised languages of international art.
The multiplicity and hybridisation of the most
different forms and ingredients single out today’s
art. Despite the survival of historical procedures
—which are also increasingly more impregnated
with the growing intertwining of languages-—,
disciplines, genres and formats have been
diluted during recent decades to a point where
an unclear distinction between and diversity
of the creative methods prevail. As Javier San
Martin explains, one of the aspects that best
define artistic practice in the 21st century is its
interdisciplinary character, which is characte-
rised by the continuous exchange of concepts
and practices from the fields of sound, video,
design, architecture, urban planning, theatre
or dance, which has led to the transformation
of art, more than in any other period, in a
diffuse territory that includes aspects of popular
culture, the mass media, technology and social
sciences.!

When we now talk about art, we are
referring, in essence, to the institution of art.
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It is an increasingly more complex system that
is based on a maze of discursive, institutional
and economic structures and networks,

which is in turn made up of numerous agents.
The hierarchical convergences and tensions
between artists, biennials, fairs and exhibitions
of large museums, art centres, grants and
contests, historians, critics and curators and a
globalised market —which during the last two
decades has managed to permeate the whole
of the system on the global capitalism stage—,
all of which is inserted in the unfathomable offer
of the consumer society, leisure, entertainment
and spectacle, determine what art is today.

However, at the centre of all those
mechanisms surrounding the creative practice
are the very artists who continue to explore,
define and expand the limits of art. Award of
its radical metamorphosis throughout history,
today’s creative artists are facing the new
local-global paradigm, in essence, the same
guestions and challenges that has faced art
right from its earliest days, namely, the nature
of the human beings, of its surrounding reality
and —perhaps in the most singular way — of art
itself. As regards a free expression space, in
times of crisis, of lack of definition of categories
and great narratives, the role of art, whose
creative practice is by definition non-conformist
and transforming of the individual and of society,
consists of raising —based on paused reflection
and a gaze that escapes the other disciplines
of human knowledge— hypothesis and ways
of reaching out to the reality, of rethinking and
understanding the past, the present and the
future.

! Francisco Javier San Martin, Guia para el arte del
siglo XXI. Bilbo: Fundacién BilbaoArte = BilbaoArte
Fundazioa, 2019, pg. 236.
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Helena Goni

Getxo, 1990

Eserleku batean bermatuta dagoen
gazte batek eskuak aurpegira
eramaten ditu, hasiera batean
bere aurpegia estaltzeko, eta gero,
nolabaiteko harridura eta kexu
keinuaren bidez agerian uzteko
berriro. Eszenaren espazio-es-
parrua lausotuta geratzen da
desfokuratzearengatik, beraz,
irudia, anekdotismo eta berezita-
sunez harago, bere testuingurutik
nabarmendu eta isolatzen da,
protagonismorik handiena lortu
arte. Lehen planoaren erabile-
rarekin areagotzen da, eszena
denboragabean. Unibertsala ere
bada, eta kameraren eta erretratua
egindako pertsonaren arteko
kidetasuna nagusi da. Haren
begiradak ikuslearen jakin-mina
pizten da.

Bi irudi horiek Kanadatik
bakarrik egindako bidaia batean
egin zituen Helena Gofiik. Iragana-
rekin topatzeko joan zen hara, izan
ere, haurtzaroan urtebete eta erdi
egon zen han bizitzen. Zenbat egun
eman zituen Toronto eta Edmonton
artean trenez bidaia luzea eginez,
eta zenbait bidaiariren lagun egin
zen. Horien artean Gabe zegoen,
ile berdeko gaztea. Haren portaera
lotsatiak eta izaera bereziak
liluratu zuten. Egun horietako irudi
multzoan denbora eta mugimendua
hautematen dira, eta solasean,
jolasten eta argazkiak egiten
eman zituen tarteen lekukoak
dira. Eguneroko errealitatearen
esanahiak erakusten ditu, eta gaur
egun nagusi den exhibizionismotik
ururn dagoen atzerriratze eta
sentikortasun bihurtzen da.
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Dos retratos de Gabe en el tren,

2019

Argazkia, tinta pigmentatuen inprimaketa.
100 x 70 cm-ko bi pieza

Fotografia, impresion de tintas pigmentadas.
2 piezas de 100 x 70 cm c/u

Photography, printed with pigmented inks.

2 items measuring 100 x 70 cm each

Un joven apoyado sobre un
asiento se lleva las manos a la
cara, para tapar su rostro en un
primer momento, y a continuacion
dejarlo a la vista en un gesto a
medio camino entre la sorpresa 'y
el lamento. El marco espacial de la
escena queda difuminado debido
al desenfoque, por lo que la figura
es, mas alla de anecdotismos

y particularidades, resaltada y
aislada de su contexto hasta
lograr el maximo protagonismo,
acentuado por el uso del primer
plano, en una escena atemporal

y de caracter universal en la que
prima la afinidad entre la camara y
el retratado, cuya mirada interpela
la curiosidad del espectador.

Estas dos imagenes
fueron realizadas por Helena
Gofii durante un viaje en solitario
por Canada, a donde se trasladé
para reencontrase con el pasado
que habia dejado alli a lo largo
de un afio y medio durante su
nifiez. En un largo trayecto en
tren de varios dias entre Toronto
y Edmonton, entablé relacion con
distintos viajeros, entre los que
se encontraba Gabe, un joven de
pelo verde que la cautivo debido
a su timido comportamiento y su
enigmatico caracter. El grupo de
imagenes de aquellos dias, cuya
naturaleza secuencial activa tiempo
y movimiento, resultan un singular
testimonio de los ratos pasados
charlando, jugando y haciendo
fotografias, e invitan a adivinar
los significados de la realidad
cotidiana — casi intima— que muta
en un extraflamiento y en una
sensibilidad lejana al imperante
exhibicionismo contemporaneo.

A young man on a seat holds his
hands to his head, initially to cover
his face and then to let it be seen
as a gesture halfway between
surprise and grief. The spatial
framework of the scene is blurry
due to the soft focus. The figure is
therefore, beyond the anecdotal
nature and intricacies, highlighted
and isolated from its context to
achieve maximum prominence,
accentuated by the use of the
close-up, in a universal and time-
less scene which prioritises the
affinity between the camera and
the subject, whose gaze awakens
the curiosity of the viewer.

These two photos were
taken by Helena Gofii during a
solo journey through Canada,
where she was to rekindle the
past that she had left there for
a year and a half during her
childhood. On a long train lasting
several days between Toronto
and Edmonton, she got to know
different passengers, including
Gabe, a young man with green
hair who captivated her due
to his shy behaviour and his
enigmatic nature. The group of
photos of those days, whose
sequential nature triggers time and
movement, are a unique testimony
of the time spent chatting, playing
and taking photographs, and invite
the viewer to guess the meanings
of the everyday — nearly inti-
mate— reality that mutates into a
dislocation and in a sensitivity far
from the prevailing contemporary
exhibitionism.
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Maite Leyun

Orrico

Irufia - Pamplona, 1986

Horma-irudi batek portzelanazko
pieza multzo bat biltzen du,
inbentario gisa. Pastel-koloreko
itxurazko abstrakzio biomorfo
baten, eta zeramikazko estaldura
solidotu baten atzetik ezkutatuta,
haurren iruditeria herrikoiaren
zenbait irudi hautematen dira.
Neurri handiagoan edo txikiagoan
ikus daitezke Hello Kitty, Mickey
Mouse eta Patricio, koloretako
konposizio sentsual batean.

Taiwanen egindako
proiektu baten emaitza gisa,
Kitty&Co lanak Asiako eta
mendebaldeko kultura herrikoian
dauden animazio-pertsonaien
interpretazio desberdinen inguruko
gogoeta proposatzen da. Asian,
behin betiko ezarri dira maila sozial
eta politikoetan; mendebaldean,
berriz, nahitaez mundu ludikoarekin
eta haurtzaroarekin lotuta daude.
Horrez gain, Maite Leyunek,
ezkutatzea erabiliz -materiala
gainetik zurrustaka isurtzea,
moldean sartu ordez-, historia
luzea duen teknika baten mugen
inguruan diskurtso eta egiteko
modu berriak aztertzen ditu.
Portzelanari buruz ari gara, Asian
bereziki, tradizioz, apurkorra eta
apaingarria denarekin lotuta egon
dena.
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Kitty&Co, 2019

Portzelana
Porcelana
Porcelain

Un mural retine, a modo de
inventario, un conjunto de piezas
de porcelana. Enmascaradas

tras una aparente abstraccion
biomorfa de tonos pasteles y un
revestimiento ceramico solidificado
se adivinan distintas figuras del
imaginario popular infantil, en
mayor o menor medida identifi-
cables —Hello Kitty, Mickey Mouse,
Patricio—, en una composicion
colorista y sensual.

Como resultado de un
proyecto realizado en Taiwan,
Kitty&Co propone una reflexion
en torno a las diferencias de
interpretacion de los personajes
de animacion en la cultura popular
asiatica —donde se han instalado
de manera definitiva en distintos
estratos sociales y politicos—y la
occidental —en la que aparecen
ligados necesariamente al
mundo ltdico y de la infancia—.

Al mismo tiempo, Maite Ley(n
explora, a partir de la practica de
la ocultacion —chorrear el material
por encima en lugar de penetrar el
molde—, nuevos discursos y modos
de hacer en torno a los limites de
una técnica de larga historia como
la porcelana, asociada tradicio-
nalmente —especialmente en
Asia— a valores como lo delicado y
decorativo.

A mural brings together a set

of porcelain pieces, as a type

of inventory. Masked behind an
apparent biomorph abstraction

of pastel tones and a solidified
ceramic coasting, different figures
can be made out from children’s
popular imagination, which are
identifiable to a greater or lesser
degree —Hello Kitty, Mickey Mouse,
Patricio—, in a sensual and colourful
composition.

As the result of a project
in Taiwan, Kitty&Co propose a
reflection on the interpretation diffe-
rences of the cartoon characters
of Asian popular culture —where
they have firmly been installed in
different political and social strata—
and the western one —where they
are necessarily linked to the world
of fun and childhood-.At the same
time, Maite LeyUn explores, from
the practice of concealment —
trickling the material over increased
of penetrating the mould — new
discourses and modes around
the limits of a technique with a
long history such as porcelain,
traditionally associated —particularly
in Asia— to values such as delicacy
and decorativeness.




Daniel Llaria

Logrofio, 1985

lluntzean eguzkia zerumugaren
atzetik ezkutatzen da, eta gaua
hasten da. Une horretan, objektu
bizigabeen esnatzearen lekukoak
dira hiriko agertokiak, errepideak
eta basoak. Errepideetan langileek
erabilitako txaleko islatzaileen
laranja koloreak eta banda
islatzaileek distira egiten dute
iluntasunean. Ematen du arrakasta
eta dantzan ibiltzen direla zeru
izartsu baten azpian, unibertso
magiko eta espektral batean.

Stop-motion eta
time-lapse teknikak konbinatzen
dira, hainbat irudi eta planoren
bidez, irudiak zatituta agertuz,
kamera mugituz eta biratuz,
esposizio denbora luzatuz eta
modu ezegonkorrean argiztatuz.
Horrela, Daniel Llariak bide erdian
ikertzea lortzen du, eskulturaren
eta bideoaren artean, eta emaitza
etengabeko jarraitutasun bisuala
da, espazio eta denboraren arteko
harremanen eta mugimenduaren
bidezko adieraz-
penaren inguruan. Era berean,
klasearen eta botere-harremanen
inguruko gogoeta ere badago.
Bestalde, izenburuak iradokitzen
duen moduan, ikusgaitasunaren
eta anonimotasunaren eta gaur
egungo harreman soziopolitikoen
arteko paradoxak ere aztertzen
dira.
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Be seen be safe, 2019

Stop-Motion bideoa
Video Stop-Motion
Stop-Motion video

4'43"

Al atardecer, el sol se esconde
tras el horizonte, y nace la noche.
En ese momento, escenarios
urbanos, carreteras y bosques son
testigos del despertar de objetos
inanimados. Chalecos de
visibilidad —utilizados por trabaja-
dores en las carreteras—, cuyo
color naranja y sus bandas
reflectantes brillan en la oscuridad,
cobran vida arrastrandose y
danzando bajo un cielo estrellado,
€n un universo magico y espectral.

La combinacion de las
técnicas stop-motion y time-lapse a
partir de la consecucion de tomas
y planos mdltiples, imagenes
fragmentadas, movimientos y
rotaciones de camara, largos
tiempos de exposicion y una
iluminacion inestable, permiten a
Daniel Llaria investigar, a medio
camino entre la escultura y el video
y un resultado de continuidad
visual interrumpida, sobre las
relaciones entre espacio y tiempo
y Su representacion en movimiento.
Bajo las mismas subyacen, del
mismo modo, una reflexién sobre
las ideas de clase y las relaciones
de podery, tal y como sugiere el
titulo, las paradojas entre visibi-
lidad/anonimato y seguridad en las
relaciones sociopoliticas actuales.

At dusk, the sun hides behind the
horizon, and it is night. At that time,
urban scenes, roads and wood
witness how inanimate objects
awake. Visibility jackets —used

by road workers—, whose orange
colour and reflective strips shine in
the dark, come to life studded and
dancing under a starry sky, in a
spectral and magical world.

The combination of
the stop-motion and time-lapse
techniques by taking multiple shots
and panning, fragmented images,
camera rotations and movements,
long exposure times and unstable
lighting allows Daniel Llaria to
investigate, the relations between
space and time and their depiction
in movement, midway between the
sculpture and video and a result of
uninterrupted visual continuity. In
the same way, there is an underl-
ying reflection on the ideas of class
and power relations and, as the
title suggests, the paradox between
visibility/anonymity and safety in
the current socio-political relations.
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Asier Aguayo

Cintora
Bilbao, 1997

Barnealdea forma biribil eta kolore
lauez definitzen da. Konfigurazioa
sintetikoa da, pop izaeraduna, eta
irudi antropomorfo bat agertzen
da, eszenari kutsu aztoratzailea
ematen diona. Tonu argien eremu
handiek igortzen duten adeitasuna
eta baikortasuna irudiaren tentsio
anatomikoak eta haragizko
tratamenduak lausotzen ditu. Izan
ere, irudia deformatuta dago,
ezegonkorra da, eta adieraz-
penaren indarra ikatz-ziriarekin
arintzen da.

Logika arrazionalaren
konbentzioak zalantzan jartzean,
eta forma erakargarriaren eta
zoritxarrekoa denaren arteko lotura
kezkagarria bilatzean, pinturak
esperientzia existentziala sentsazio
bihurtzeko duen gaitasuna agerian
geratzen da. Guztiz plastikoa den
lehen begiratuaren ondoren, gaur
egungo banakoaren izaera tragikoa
agertzen da gaur egungo gizartean
nagusi den egoera liluragarri eta
estetizatuan. Francis Baconek XX.
mendearen bigarren erdian definitu
zuen unibertsoa gogora ekartzen
duen irudi erakargarria da.

26

Figura en un espacio limitado

Akrilikoa eta ikatz-ziria mihise gainean
Acrilico y carboncillo sobre lienzo
Acrylic & charcoal on canvas

146 x 114 cm

Un interior definido a partir de
formas redondeadas y colores
planos de configuracion sintética

y caracter pop, muestra una figura
antropomorfa que otorga a la
escena cierta carga perturbadora.
La amabilidad y el optimismo que
transmiten las grandes areas de
tonos claros queda notablemente
atenuada por la tensién anatémica
y el tratamiento carnal de la efigie,
deformada e inestable, cuya fuerza
y violencia expresiva es acentuada
con el uso del carboncillo.

Al cuestionar las conven-
ciones de la logica racional y
buscar el inquietante vinculo entre
la forma seductora y lo siniestro,
gqueda a la vista la capacidad de
la pintura de mudar la experiencia
existencial en sensaciones. Tras el
primer golpe de vista puramente
plastico, se manifiesta una radical
conciencia de la naturaleza tragica
del individuo contemporaneo en
el decorado seductor y estetizado
que caracteriza a la sociedad
contemporanea, una sugestiva
estampa que evoca al universo
definido por Francis Bacon durante
la segunda mitad del siglo XX.

An interior defined using rounded
shapes and flat colour with a
synthetic configuration and pop
nature, reveals an anthropomorphic
figure that gives a certain unsettling
feel to the scene. The friendliness
and optimism transmitted by the
large areas of bright colour is
notably tempered by the anatomic
tension and the carnal treatment

of the deformed and unstable
effigy, whose force and expressive
violence is subdued by the use of
charcoal.

By questioning the
convention of the rational logic
and seeking the concerning link
between the seductive form and
the sinister, the capacity of painting
to shift the existential experience
into sensations can be seen. After
the first purely plastic glance, a
radical awareness emerges of the
tragic nature of the contemporary
individual in the beautified and
seductive backdrop that charac-
terises contemporary society, a
suggestive vignette that evokes the
universe defined by Francis Bacon
during the second half of the 20th
century.



















































