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LA ASOCIACION  E3 EUSKAL EMAKUME
FSKULTOREAK ELKARTEA, EN BUSQUEDA DE
RENOVADORAS NARRATIVAS

Prélogo Maria Jose Aranzasti, comisaria e historiadora del arte vasco.

Desde los albores de la civilizacion humana, la escultura ha formado parte de la cultura
creativa del ser humano, constituyéndose como un lenguaje poderoso relacionado con
lo sagrado y lo simbdlico. Esas referencias visuales surgieron desde tiempos remotos del
imaginario colectivo. En la prehistoria, exactamente en el Neolitico, los menhires,
ddélmenes y cromlechs desplegados como un gran manto en los espacios abiertos, primero
en el continente europeo vy luego en otros, se convirtieron a lo largo de los siglos con sus
formas pétreas contundentes, verticales, circulares y perdurables en esculturas de
caracter publico y comunitario, con derivas claramente de trascendencia insertas en el
ambito de la naturaleza.

Los obeliscos en el Antiguo Egipto reforzaron esa dimension simbolica de perdurar en la
eternidad, marcando una iconografia jerdrquica en representacion del poder politico y
religioso, estableciendo estrategias de obediencia y de orden. Este modelo se prolon-
gara en la escultura griega y romana clasicas donde el cuerpo humano se convertira en
el eje central de la representacion siempre desde una perspectiva patriarcal y normativa.
LLa escultura publica se convirtid en instrumento de propaganda, glorificando al héroe en
retratos, estatuas ecuestres y monumentos conmemorativos. De la espiritualidad
religiosa y marcado simbolismo de la Edad Media, el Renacimiento entrara de lleno en la
escultura con la observacion de la naturaleza y del ser humano, reafirmando al artista
como creador, centrdndose en la belleza y en la razon.

Este legado historico junto con otros posteriores como las propuestas vanguardistas de
principios del s.XX, con las tendencias cubistas, expresionistas, abstraccionistas, futuristas,
u organicas, resultara fundamental para comprender las practicas escultdricas modernas
y contemporaneas que van a cuestionar esos valores heredados: la monumentalidad, la
permanencia, la centralidad del objeto y su funcion como emblema de poder. Frente a
esta tradicidon, muchas propuestas artisticas actuales van a optar por la fragilidad, lo
procesual y lo conceptual, replanteando el lugar de la escultura en relaciéon con la sociedad,
la politica, la naturaleza, el feminismo vy la critica.

Resaltaremos algunas escultoras a modo de pinceladas en esta pequefa presentacion.
En la tematica de lo procesual y de lo conceptual podriamos sefialar la gran trayectoria
artistica de Elena Asins (Madrid, 1940- Azpirotz, 2015), sus series de Menhires, Délmenes y
Canons 22 que encierran sus caracteristicas mas potentes: su trabajo en seriacion,
construyendo el espacio y ordenando el tiempo, donde lo importante es la Idea.
Antagdnica a este estilo sefalaremos a Cristina Iglesias (Donostia, 1956) en la que sus
obras establecen un didlogo con la naturaleza, lo organico, las formas vivas y marinas
con el agua fluyendo convirtiendo la artista a la escultura en una experiencia sensorial y
ambiental como en Hondalea.

Muy resefable es también la larga e influyente trayectoria de Esther Ferrer (Donostia,
1937) donde la performance se utiliza como forma de pensamiento y accién directa, el
arte como un espacio de critica social y de transformacion cultural dentro de un feminismo
activista, utilizando la artista su propio cuerpo como herramienta para cuestionar el
patriarcado, la cosificacion de la mujer y la realizacion de obras visuales complejas en las
gue interviene el azar con las combinaciones de sistemas racionales, de mediciones, de
reglas matematicas, como en sus series NUmeros primos que ya aparecen desde los afos
70, estructuras conceptuales, estructurales y poéticas.
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Es dificil sintetizar en esta resefa las derivas y propuestas escultéricas de las escultoras
vascas contemporaneas. Pero podemos sefalar a algunas de ellas y como nexo de partida
estan los estudios universitarios de todas ellas en la Facultad de Bellas Artes de Bilbao
porqgue son artistas formadas a partir de 1985 donde la escultura se ve inmersa en un
territorio hibrido, de creacidn transversal donde dialoga con la pintura, la performance,
el video, la instalacidn y la poesia disolviendo los limites entre las disciplinas y donde se
va perfilando todo en un work in progress, en una obra en desarrollo, en proceso creativo
experimental y en transformacion.

A partir de la década de los 90 empezd a emerger un grupo de artistas vascas, enfrentdandose

a las estructuras de poder y tradicion patriarcales, rompiendo las influencias de artistas como
Oteiza y Chillida. Podriamos sefalar el caso de Ana Laura Alaéz (Bilbao, 1964) como
renovadora tematica del arte vasco a través de instalaciones, esculturas, performance y
video, que ahonda desde una perspectiva critica la identidad de género, lo que significa
habitar un cuerpo, la sexualidad y la feminidad, incorporando la cultura popular, las
subculturas y lo kitsch en una estética hibrida. Su arte siempre plantea preguntas sobre la
visibilidad, la identidad, la vulnerabilidad, a la vez que la artista se sumerge en lo politico
y lo autobiografico siempre utilizando la critica y la ironia.

Elena Mendizabal (Donostia, 1960) con una sdlida y larga trayectoria artistica parte del
arte conceptual, del constructivismo oteiziano, creando un lenguaje propio alejado de las
formas de la escultura tradicional para explayarse en la infinita versatilidad de materiales,
colores y texturas, dialogar entre las transformaciones de la materia, reflexionar entre la
forma y el espacio y sorprender en cada una de sus exposiciones como en Ley propia en
las Salas Menchu Gal de Irun en 2024, creando unas narrativas a través de audio en las
gue la artista vierte sus propios pensamientos sobre multiples cuestiones, valores del
arte, etc.

Maria Cueto (Avilés, 1960) construye en Tejer lo efimero paisajes a través de pequefios
fragmentos, de tramas y entramados vegetales de todo tipo de semillas y hojas, trenzadas
y anudadas que dibujan en el aire grafias en suspension. La artista teje sus Moradas en el
aire y todas sus esculturas, tan musicales, mecidas por el viento reclaman un silencio
reparador. Todas sus piezas, tan sutiles y poéticas son un canto a la belleza de la natu-
raleza, a la paz y a la reflexion.

Hay que resefar a la interesante escultora Agustina Otero (Ledn, 1960) radicada en
lturen, siempre interesada en su trayectoria artistica por el espacio y ultimamente
centrada en el estudio formal y estructural de la cabeza humana como tematica recu-
rrente a lo largo de mas de 20 afos jugando en todos los sentidos: lleno/vacio, linea/cir-
culo, céncavo/convexo, con todas las posibilidades y materiales...

A Dora Salazar (Alsasua, 1963) siempre le ha interesado la tematica y el universo del
cuerpo femenino, las esculturas de figuras femeninas realizadas en hilo de cobre, en
cuerda, arcilla y tela metdlica con claros posicionamientos feministas y con propuestas
de una nueva vision del cuerpo como espacio de autonomia. Ha realizado desde 1980 su
obra escultdrica publica en torno a la representacion del rol de la mujer, buscando su
identidad, cuestionando diferentes problematicas en torno al género, apostando por la
igualdad, la resistencia y como en Las Sirgueras de la Ria de Bilbao, poniendo en valor la
labor colectiva de las mujeres, tradicionalmente invisibilizadas.

La critica también esta presente en la artista Bene Bergado (Salamanca, 1963) que con
una larga trayectoria artistica se ha centrado recientemente en apoyar un mundo mas
ecoldgico y sostenible, como en su exposicidon “Decrecer” (2023) en Azkuna Zentroa.
Frente al derroche masivo al que asistimos en nuestro planeta y agotados los recursos
naturales la artista propone decrecer, desacelerar y vivir mejor con menos.

Gema Intxausti (Gernika-Lumo, 1966) es también una figura clave en la renovacion de la
escultura vasca, sus obras conservan siempre un caracter narrativo. A partir de los 90 sus
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piezas asociadas al ambito de lo doméstico como los objetos cotidianos se desplazan
hacia lo conceptual, a la critica, con mucho énfasis al propio proceso y a la critica. La
artista combina instalacion, texto, dibujo, fotografia, cine, y archivo en sus obras.

Pero también hay que subrayar una importante ruptura con los materiales. A la piedra,
utilizada junto al hueso, marfil, bronce, madera, barro o arcilla desde los inicios de la
civilizacion humana las artistas vascas han incorporado también el empleo de hormigon,
acero, plastico, yeso, goma espuma, materiales industriales, acrilicos y resinas epoxi
como las que utiliza June Crespo (Pamplona, 1982), una de las escultoras destacadas de
la escultura vasca contemporanea que explora desde el ensamblaje y descontextualizacion
de objetos para crear nuevas formas utilizando una mezcla de materiales en dialogo de
transformacion con la herencia de las crisis del mundo industrial incorporando conciencia
ecoldgica y feminista en sus trabajos mas recientes.

Son importantes de resefar las nuevas generaciones de artistas junto con otras, de las
que hablaremos mas detalladamente en una proxima ocasidn, por encontrar otros
lenguajes y formas de reinterpretar la historia del arte y desmantelar la vision tradicional
patriarcal del arte que han reemplazado a las narrativas dominantes. Estas nuevas gene-
raciones de artistas como la artista multimedia Itziar Barrio (Bilbao, 1976) y Sahatsa
Jauregi (Itaparica, 1984), renovadora de la tradicion y cultura popular pueden ser
algunos ejemplos, junto a Nora Aurrekoetxea (Bilbao, 1989) que parte de la materialidad
de los objetos a la creacidon de unos nuevos, o como Elena Aitzkoa (Apodaka, 1984) que
entrelaza escultura, poesia y performance, entre otras muchas jartistas.

A través de las exposiciones la investigadora Maite Luengo Aguirre analizaba cdmo estas
habian sido claves para reinterpretar la historia del arte, enfocandose la representacion
del cuerpo vy visibilizar a las artistas mujeres. Creemos que a través de las exposiciones el
espectador puede comprender y comprobar las nuevas derivas que se presentan, no hay
que olvidar que debemos hacer exposiciones individuales, asi quedd patente en la
conferencia por parte de Plataforma A en la 72 edicién de Perspectivas Feministas en las
producciones artisticas y las teorias del arte realizadas en el Azkuna Zentroa en 2018. Es
importante realizar exposiciones individuales que cuenten con un presupuesto adecuado y
la edicion del catalogo correspondiente.

La Asociacidon E3 Euskal Emakume Eskultoreak Elkartea y la casi veintena de escultoras
integrantes, en busqueda de renovadoras narrativas deben explorar la lectura critica del
arte actual como espacio de resistencia, reflexion y transformacién social. Muchos
territorios inexplorados aguardan para cuestionar los discursos normativos e imperantes,
para poder visibilizar otras subjetividades y narrativas hasta ahora silenciadas y margina-
lizadas.

Las artistas de Asociacion E3 Euskal Emakume Eskultoreak Elkartea a través de sus dife-
rentes narrativas y tematicas podran utilizar la critica y la reflexion como herramientas
imprescindibles para comprender este complejo mundo en el que nos ha tocado vivir y
utilizar el arte como un medio de conocimiento con el vinculo imprescindible del feminis-
mo. Deberdn afrontar también los retos que ya acechan en el uso de la Inteligencia artifi-
cial (IA) y abordarlo desde la perspectiva de la oportunidad, como herramienta valida y
no como sustituto en el proceso escultérico para generar ideas, prototipos, bocetos,
siendo siempre imprescindible la sensibilidad, la intencidn, el objetivo y la importancia de
la autoria como base fundamental de los codigos de las buenas practicas y de la ética.

La Asociacion E3 Euskal Emakume Eskultoreak Elkartea puede ser una base fundamental
para crear redes de apoyo, compartir experiencias artisticas y fomentar didlogos en
donde la |A pueda abrir nuevos horizontes y procesos siempre complementarios defen-
diendo la dimensiéon humana y la autoria individual. Tanto en el terreno del arte como en
la escultura queda todavia muchos recorridos por realizar y muchos desafios a superar.
Todas las artistas que componen la Asociacion E3 Euskal Emakume Eskultoreak Elkartea
tienen mucho que aportar: imaginarios y discursos renovados, nuevas formas y narrativas
que redefinan la historia del arte como creadoras, pensadoras y protagonistas.
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F3 EUSKAL EMAKUME ESKULTOREAK
FLKARTEA, NARRATIBA BERRITZAILEEN BILA

Hitzaurrea: Maria Jose Aranzasti, euskal artearen historialaria eta komisarioa.

Giza zibilizazioaren hastapenetatik, eskultura gizakiaren sormen-kulturaren parte izan
da, eta sakratuarekin eta sinbolikoarekin lotutako hizkuntza boteretsu gisa eratu da.
Erreferentzia bisual horiek imajinario kolektibotik eratu ziren antzinatik. Historiaurrean,
Neolitoan zehazki, espazio irekietan mantu handi gisa zabaldutako menhirak, trikuharriak
eta cromlechak, lehenik Europan eta ondoren beste leku batzuetara hedatu ziren. Mendeetan
zehar, beren harrizko forma sendo, bertikal, zirkular eta iraunkorren bidez, izaera
publikoko eta komunitarioko eskultura bihurtu ziren, naturaren esparruan txertatutako
transzendentzia-joera argiekin.

Antzinako Egipton, obeliskoek betikotasunean irauteko dimentsio sinboliko hori indartu
zuten, botere politiko eta erlijiosoaren adierazgarri zen ikonografia hierarkikoa markatuz,
eta obedientzia zein ordena ezartzeko estrategiak finkatuz. Eredu horrek Greziako eta
Erromako eskultura klasikoetan izango du jarraipena, non giza gorputza izango baita
irudikapenaren ardatz nagusia, betiere ikuspegi patriarkal eta normatibo batetik. Eskul-
tura publikoa propaganda tresna bihurtu zen, erretratuetan, zaldizko estatuetan eta
oroitzapenezko monumentuetan heroia goratuz. Erdi Aroko espiritualtasun erlijioso eta
sinbolismo nabarmenetik abiatuta, Errenazimendua bete-betean sartuko da eskulturan.
Natura eta gizakia behatuz, artista sortzaile gisa berretsiko da, eta edertasunean eta
arrazoian jarriko du arreta.

Ondare historiko hori, ondorengo beste ekarpen batzuekin batera, hala nola XX. men-
dearen hasierako abangoardien proposamenak, joera kubistak, espresionistak, abstrakzi-
onistak, futuristak edo organikoekin batera, funtsezkoa izango da eskultura moderno eta
garaikideko praktikak ulertzeko. Izan ere, zalantzan jarriko dituzte oinordetzan jasotako
balio horiek: monumentaltasuna, iraunkortasuna, objektuaren zentralitatea eta boterea
adierazteko funtzioa.

Tradizio horren aurrean, gaur egungo proposamen artistiko askok hauskortasuna, proze-
sualtasuna eta alde kontzeptuala lehenetsiko dituzte, eskulturak gizartearekiko, politi-
karekiko, naturarekiko, feminismoarekiko eta kritikarekiko duen lekua birplanteatuz.

Aurkezpen txiki honetan, eskultore batzuk nabarmenduko ditugu zertzelada gisa. Proze-
suari eta kontzeptuari dagokienez, Elena Asinsen (Madril, 1940 - Azpirotz, 2015) ibilbide
artistiko handia aipa genezake, baita Menhires, D6lmenes eta Canons 22 serieen ezaugarri
indartsuenak ere: seriatze-lana, espazioa eraikiz eta denbora ordenatuz, non garrantzitsuena
Ideia baita. Estilo honen bestaldean Cristina Iglesias (Donostia, 1956) aipatuko dugu.
Bertan, bere lanek naturarekin, organikoarekin, eta ur-jarioan dauden forma biziak eta
itsasokoekin elkarrizketa bat ezartzen dute. Eskultura zentzumenen eta ingurumenaren
esperientzia bihurtzen du artistak, Hondalea lanean bezala.

Aipagarria da, halaber, Esther Ferrerren (Donostia, 1937) ibilbide luze eta eragin handikoa,
non performancea pentsamendu eta ekintza zuzenaren forma gisa erabiltzen den. Artea
feminismo aktibistaren barruan kokatuz, kritika sozialerako eta eraldaketa kulturalerako
gunea da, eta artistak bere gorputza patriarkatua eta emakumearen objektualizazioa
zalantzan jartzeko erabiltzen du. Gainera, ikus-lan konplexuak egiten ditu, zeinetan
zoriak parte hartzen duen sistema arrazionalen, neurketen eta arau matematikoen
konbinazioekin. Horren adibide lirateke 70eko hamarkadatik jada agertzen diren Numeros
primos izeneko bere serieak, egitura kontzeptual, estruktural eta poetikoekin.
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Zaila da aipamen honetan euskal eskultore garaikideen proposamen eta deriba eskulto-
rikoak laburbiltzea. Hala ere, horietako batzuk aipatzeko abiapuntu gisa, Bilboko Arte
Ederren Fakultatean egindako unibertsitate-ikasketak hartu daitezke kontuan. Izan ere,
1985etik aurrera sortutako artistak dira hauek. Testuinguru horretan, eskultura lurralde
hibrido batean kokatzen da, zeharkako sorkuntza-prozesu batean murgilduta. Horrela,
diziplinen arteko mugak disolbatuz, pinturarekin, performancearekin, bideoarekin, instala-
zioarekin eta olerkiarekin batera, sormen-prozesu eraldatzaile baten barruan, etengabeko
work in progress gisa garatzen da disziplina.

90eko hamarkadatik aurrera euskal emakume artista talde bat azaleratzen hasi zen,
botere eta tradizio patriarkalen egiturei aurre eginez, Oteiza eta Chillida bezalako artisten
eraginak hautsiz. Ana Laura Alaézen (Bilbo, 1964) kasua aipa genezake. Artista honek
instalazioen, eskulturen, performancearen eta bideoaren bidez euskal artearen gaia
berritu egin zuen. Genero identitatea, gorputzean bizitzearen esanahia, sexualitatea eta
feminitatea bezalako gaietan sakontzen du ikuspegi kritiko batetik, eta, ikerketa horri
herri kultura, azpikulturak eta kitsch estetika hibridoa txertatuz. Ikusgaitasunari, identi-
tateari edo zaurgarritasunari buruzko galderak mahaigaineratzen ditu bere arteak. Aldi
berean, artista politikaren eta autobiografiaren arloan murgiltzen da, betiere kritika eta
ironia erabiliz.

Elena Mendizabal (Donostia, 1960), ibilbide artistiko sendo eta luzearekin, arte kontzep-
tualetik, hots, Oteizaren konstruktibismotik, abiatzen da eta eskultura tradizionalaren
formetatik urrun dagoen lengoaia propio bat sortzen du. Materialen, koloreen eta
testuren aldakortasun infinituan jostatzen da, materiaren eraldaketen artean elkarriz-
ketan aritzeko, eta formaren eta espazioaren artean hausnartzeko. Erakusketa bakoitzean
harritu egiten du, 2024an Irungo Menchu Gal Aretoan bezala, Ley propia erakusketarako
audio bidezko narratiba batzuk sortu zituen, non artistak hainbat gai azaltzen zituen,
artearen balio eta abarren inguruan.

Maria Cuetok (Avilés, 1960) Tejer lo efimero lanean, zati txikien bidez paisaiak eraikitzen
ditu. Mota guztietako hazi, hosto eta landare zuntzak korapilatu eta txirikordatuz, airean
grafia esekiak diruditenak irudikatzen ditu. Artistak bere Moradas en el aire lana ehuntzen du
eta horretan, bere eskultura guztiek, hain musikalak direnak eta haizeak kulunkaturik,
isiltasun sendatzailea eskatzen dute. Bere pieza guztiak, hain sotil eta poetikoak, naturaren
edertasunari, bakeari eta gogoetari egindako laudorioak dira.

Nabarmentzekoa da ere Agustina Otero (Leon, 1960) eskultore interesgarria. lturenen
errotua, bere ibilbide artistikoan beti izan du espazioarekiko interesa, eta, azken aldian,
giza buruaren azterketa formalean eta egiturazkoan jarri du arreta. 20 urte baino gehiago
daramatza era guztietan jolasten, eta modu errepikakor gisa: betea/hutsa, lerroa/
zirkulua, ahurra/ganbila, aukera eta material desberdinekin...

Dora Salazarri (Altsasu, 1963) beti interesatu izan zaio emakumearen gorputzaren gaia
eta haren unibertsoa, kobrezko hariz, sokaz, buztinez eta oihal metalikoz egindako ema-
kume irudien eskulturak, jarrera feminista argiekin eta gorputza autonomiarako espazio
gisa ikusteko proposamenekin. 1980. urteaz geroztik, emakumearen rola irudikatzearen
inguruan garatu du bere eskultura lan publikoa, bere nortasuna bilatuz eta generoaren
inguruko problematika ezberdinak zalantzan jarriz. Berdintasunaren eta erresistentziaren
inguruko lanketak eginez, Bilboko Itsasadarreko Zirgariak obran ikus dezakegun bezala,
emakumeen lan kolektiboari balioa ematen dio, tradizionalki ikusezinak izan baitira.

Kritikak Bene Bergado artista ere jasotzen du (Salamanca, 1963). Ibilbide artistiko luzea
duen sortzaile honek azkenaldian mundu ekologikoago eta jasangarriago baten aldeko
apustua egin du, Azkuna Zentroan izan duen “Decrecer” (2023) erakusketan agertu
duen bezala. Gure planetaren xahuketa masiboaren eta baliabide naturalen agortzearen
aurrean, artistak gutxiago kontsumitu, erritmoa moteldu eta gutxiagorekin hobeto
bizitzea proposatzen du.
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Gema Intxausti (Gernika-Lumo, 1966) ere euskal eskulturaren berrikuntzan funtsezko
figura da. Haren obrek beti izaera narratiboa gordetzen dute. 90eko hamarkadatik aurrera,
etxeko esparruari lotutako piezak, esaterako, eguneroko objektuak, esparru kontzeptualerantz
eta kritikaren eremurantz mugitzen dira, prozesuari berari eta ikuspegi kritikoari garrantzi
handia emanez. Artistak instalazioa, testua, marrazkia, argazkigintza, zinema eta artxiboa
uztartzen ditu bere lanetan.

Maite Luengo Aguirre ikertzaileak erakusketen bidez aztertu zuen erakusketa horiek
artearen historia berrinterpretatzeko funtsezkoak izan zirela, gorputzaren irudikapenean
arreta jarriz eta emakume artistak ezagutaraziz. Erakusketen bidez, ikusleak aurkezten
diren deriba berriak ulertu eta egiaztatu ditzakeela uste dugu, eta ez da ahaztu behar
banakako erakusketak egin behar ditugula, horrela azaldu zuen Plataforma A taldeak,
2018an Azkuna Zentroan egindako lkuspegi Feministak ekoizpen artistikoetan eta
artearen teorietan 7. edizioko hitzaldian. Aurrekontu egokia eta dagokion katalogoa
argitaratuta duten banakako erakusketak egitea garrantzitsua da.

E3 Euskal Emakume Eskultoreak Elkarteak, eta hura osatzen duten ia hogei eskultoreek,
narratiba berritzaileen bila, egungo artearen irakurketa kritikoa aztertu behar dute, erresis-
tentziarako, hausnarketarako eta eraldaketa sozialerako espazio gisa. |kertu gabeko
lurralde ugari dago oraindik diskurtso normatibo eta nagusiak zalantzan jarri ahal izateko,
eta orain arte isilarazi eta baztertu diren bestelako subjektibitate eta narratibak ikusgarri
egin ahal izateko.

E3 Euskal Emakume Eskultoreak Elkarteko artistek beren narratiba eta gai anitzen bidez,
kritika eta hausnarketa erabili ahal izango dituzte bizitzea egokitu zaigun mundu
konplexu hau ulertzeko ezinbesteko tresna gisa, eta artea ezagutzarako bitarteko gisa
erabili, feminismoarekiko ezinbesteko loturarekin. Adimen artifizialaren (AA) erabileran
dagoeneko agertzen ari diren erronkei ere aurre egin beharko diete, eta aukera gisa
landu, tresna baliagarri modura ulertuta, baina inoiz ez eskultura-prozesuan ordezko
gisa: ideiak, prototipoak eta zirriborroak sortzeko. Betiere, ezinbestekoa izango da
sentsibilitatea, asmoa, helburua eta egiletzaren garrantzia, jardunbide egokien eta etikaren
kodeen funtsezko oinarri bezala.

E3 Euskal Emakume Eskultoreak Elkartea oinarrizko euskarri izan daiteke babes sareak
sortzeko, esperientzia artistikoak partekatzeko eta elkarrizketak sustatzeko, non adimen
artifizialak (AA) aukera eta prozesu berriak ireki ditzakeen, betiere elementu osagarri
gisa ulertuta, giza-dimentsioa eta egiletza indibiduala defendatuz. Bai artearen esparruan,
bai eskulturaren alorrean, oraindik ere bide asko egiteke daude, eta erronka ugari
gainditzeke ere. E3 Euskal Emakume Eskultoreak Elkartea osatzen duten artista guztiek
ekarpen handia dute egiteko: iruditeria eta diskurtso berrituak, forma eta narratiba
berriak sortzaile, pentsalari eta protagonista bezala artearen historia berriro definitzeko.
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PRESENTACION

3

Somos E3 Euskal Emakume Eskultoreak, un grupo de escultoras vascas que nos hemos
unido desde la necesidad de que nuestro trabajo se visibilice en un entorno histdrica-
mente muy masculinizado.

Queremos darnos también la oportunidad de conocernos, de compartir nuestra vision de
la escultura, del arte y de realizar proyectos comunes dentro de un colectivo abierto a
todas las escultoras que quieran unirse.

Desde E3 nos hemos propuesto visibilizar nuestro trabajo como escultoras preparando
exposiciones tematicas y de muestra de trabajo individual, creando proyectos colectiva-
mente en diferentes formatos artisticos: performance, instalacion, video. En definitiva,
dar a nuestras exposiciones una direccion didactica buscando siempre implicar a colectivos,
asociaciones, escuelas del lugar donde realizamos nuestras exposiciones, en un intento
de contagiar nuestra pasion por la escultura.

Crear y empoderarnos colectivamente.
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LOURDES MENDEZ

(...) responder a por qué no hubo grandes artistas mujeres en la historia del arte era una
trampa ya que la pregunta falseaba la naturaleza del problema que se intentaba resolver.
Si se intentaba encontrar la respuesta a esa pregunta, se asumia la légica de la mirada
dominante sobre el arte y los artistas, I6gica que se fundamentaba en creencias muy
difundidas y legitimadas sobre el genio creador, el mito del gran artista y la concepcién
ultra-liberal del éxito individual. Hacerse esa pregunta conduciria, una vez mas, a visiones
meta-histdricas del arte, de los artistas y de su trabajo creativo, e implicaria olvidar cudles
son los prerrequisitos institucionales y personales necesarios para obtener éxito en el
campo artistico. Por eso lo que habria que preguntarse es cual es la posicion de los
sujetos sexuados en el marco de unas relaciones sociales entre los sexos estructuradas
por representaciones de la diferencia sexual que han permitido construir culturalmente a
las mujeres como diferentes/inferiores con respecto a los hombres.

(...) En las sociedades de “tecnologia simple”, tanto las formas de expresiéon artistica
como los materiales y las herramientas se repartian segun el sexo. También con relaciéon
a los materiales se constataba generalmente una estricta division por sexos: los materiales
duros —piedra, hierro, madera, hueso— servian de soporte a las obras realizadas por
hombres, mientras que los blandos —cuero, fibras vegetales, arcilla, tejidos— eran mate-
riales culturalmente atribuidos a las mujeres.

.

Para comprender por qué las artistas y otros sujetos historicos colectivos han sido (y
son) minorizados en el campo artistico, hay que analizar cémo intervienen en él las
ideologias sexuales, de clase y raciales dominantes. Las minorizadas, y los minorizados,
son aquellos colectivos cuyos miembros son definidos como diferentes, como particu-
lares frente a los miembros del grupo dominante que, ellos, encarnan la norma. Se trate
de mujeres, de negros, de orientales, de lesbianas, de homosexuales, de obreros y obreras,
de indios de las Primeras Naciones o de aborigenes australianos, esa definicion limita sus
posibilidades para desarrollar nuevas formas de conciencia, nuevas estrategias y practicas
tanto en el arte como en otros ambitos de actividad. Y también actia cuando dichos
sujetos pretenden obtener reconocimiento artistico.

Como el campo artistico es uno de los mas mistificados, suelen olvidarse dos hechos
empiricamente verificables. El de que las artes son jerarquicas y funcionan mediante la
autoridad de ciertos predecesores que dan la regla, mientras que los imitadores siguen
simplemente esa autoridad, y el de que las diversas sociedades siguen confiando “el rol
de dar la regla” al sexo masculino en todas las actividades.

Ambos hechos permitieron que destacados historiadores del arte como Gombrich elabo-
rara sintesis del arte que abarcara desde la Prehistoria hasta mediados del siglo XX sin
mencionar a ninguna artista (...) minorizando el papel creador que desempefaron en los
movimientos artisticos mas innovadores del siglo pasado.

Lourdes Mendez “Antropologia del campo artistico. Del arte primitivo al contempordneo” Editorial
Sintesis. P4g.108, 127 y 169.
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LOURDES MENDEZ

(...) artearen historian emakumezko artista handirik zergatik ez zen izan erantzutea
tranpa kontzeptual bat zen, galderak berak aztertu nahi zen arazoaren benetako izaera
desitxuratzen baitzuen. Galdera horri erantzuna aurkitzen saiatzean, arteari eta artistei
buruzko begirada nagusiaren logika onartzen zen; logika hori oso hedatuta eta legitima-
tuta zeuden sinesmenetan oinarritzen zen, besteak beste sormen-jeinuaren ideian, artista
handiaren mitoan eta arrakasta indibidualaren ikuspegi ultra-liberalean. Galdera hori
egiteak, beste behin ere, artearen, artisten eta haien sormen-lanaren ikuspegi meta-his-
torikoak eragingo lituzke, eta, aldi berean, eremu artistikoan arrakasta lortzeko beharrezkoak
diren aurrebaldintza instituzionalak eta pertsonalak ahaztea ekarriko luke. Horregatik,
galdetu beharrekoa litzateke zein den subjektu sexuatuen posizioa sexu arteko
gizarte-harremanen esparruan, harreman horiek sexu-desberdintasunaren irudikapenek
egituratzen baitituzte, eta horiek kulturalki emakumeak gizonen aldean desberdin/behe
mailakotzat eraikitzea ahalbidetu baitute.

C.)

“Teknologia sinpleko” gizarteetan, adierazpen artistikoaren formak, materialak eta lanerako
tresnak sexuaren araberako banaketaren mende zeuden. Materialen eremuan ere, oro
har, sexuaren araberako bereizketa zorrotza egituratzen zen: material gogorrak —harria,
burdina, egurra, hezurra— gizonek egindako sorkuntzen euskarri gisa legitimatzen ziren,
eta material bigunak —larrua, landare-zuntzak, buztina, ehungaiak—, aldiz, emakumeei
kulturalki esleitutako material gisa sailkatzen ziren.

(.

Artistak eta bestelako subjektu historiko kolektiboak eremu artistikoan zergatik gutxia-
gotutakoak izan diren (eta diren) ulertzeko, bertan nagusi diren sexu-, klase- eta
arraza-ideologien eragina aztertu behar da. Gutxiagotutako kolektiboak dira haien kideak
desberdin eta partikular gisa izendatzen direnak, talde nagusiko kideek, aldiz, normaren
ordezkari gisa funtzionatzen baitute. Emakumeak, pertsona beltzak, ekialdekoak, lesbianak,
homosexualak, langileak, Lehenengoko Nazioetako indigenak edo Australiako abori-
genak izan, definizio horrek kontzientzia-modu, estrategia eta praktika berriak garatzeko
aukerak mugatu egiten ditu, bai artearen eremuan, bai jarduera-esparruetan oro har. Era
berean, definizio horrek eragina du subjektu horiek aitortza artistikoa lortu nahi dutenean
ere.

Eremu artistikoa mistifikatuenetako bat denez, enpirikoki egiazta daitezkeen bi gertaera
ahaztu ohi dira. Izan ere, arteak hierarkikoak dira, eta araua ezartzen duten aurreko
batzuk autoritatetzat hartuta funtzionatzen dute, imitatzaileek, berriz, autoritate horri
soilik jarraitzen diote. Eta gizarteek, jarduera guztietan, gizonezkoari “araua ezartzeko
rola” ematen jarraitzen dute.

Bi gertaera horiek direla eta, Gombrich bezalako artearen historialari garrantzitsuek,
historiaurretik hasi eta XX. mendearen erdialdera bitarteko artearen sintesia egin zuten,
emakumezko artista bat ere ez aipatu gabe (...), gisa horretan, aurreko mendeko mugi-
mendu artistiko berritzaileenetan emakumeek izan zuten zeregin sortzailea txikiagotuz.

Lourdes Mendez “Antropologia del campo artistico. Del arte primitivo al contempordneo” Editorial
Sintesis. 108, 127 eta 169 orr.
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EIDER BAILE ZABALA

(Donostia / San Sebastian, 1990). Artista
multidisciplinar centrada en la ilustracion,
la pintura y especialmente, en la ceramica.

Licenciada en Bellas Artes en 2014 y
Master en Cerdmica: Arte y Funcion en
2017, ambos en la UPV/EHU.

Actualmente trabaja en su taller “La
Madriguera”, en Errenteria, donde crea
obra propia e imparte talleres y cursos de
ceramica. Su actividad docente y de
mediacidon incluye colaboraciones con
instituciones culturales (p. ej., talleres en
Chillida Leku).

Su practica combina ilustracion, pintura y
ceramica en formatos de escala contenida,
poblados por seres imaginarios. Mediante
una estética de la ternura y el cuidado,
aborda temas duros o socialmente
complejos, articulando modelado manual
y acabados delicados.

Madre tierra

Ceramica, Gres chamota modelada
30x24x26 cm

2025

EIDER BAILE ZABALA

(Donostia, 1990). llustrazioan, pinturan
eta, bereziki, zeramikan oinarritutako
diziplina anitzeko artista.

Arte Ederretan lizentziatua 2014an, eta
Masterra Zeramikan: Artea eta Funtzioa
2017an, biak UPV/EHUnN.

Gaur egun "La Madriguera” tailerrean lan
egiten du Errenterian. Bertan bere lana
sortu eta zeramikako tailerrak eta
ikastaroak ematen ditu. Bere irakaskuntza
eta bitartekaritza jarduerek, erakunde
kulturalekin lankidetzan aritzea ere barne
hartzen dute (adibidez, tailerrak Chillida
Lekun).

Bere praktikak ilustrazioa, pintura eta
zeramika konbinatzen ditu eskala mugatua
duten formatuetan, eta irudimenezko
izakiz osatuak. Samurtasunaren eta
zaintzaren estetikaren bidez, gai gogorrak
edo sozialki konplexuei heltzen die,
eskuzko modelaketa eta akabera delikatuak
artikulatuz.

Ama lurra

Zeramika, Gres Chamota modelatua
30x24x26 cm

2025
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ANABEL BARBERENA

(Pamplona, 1967). Escultora y artista, con
raices en la cerdmica y una practica que
integra de manera creciente la madera.

De formacion bastante autodidacta,
recibe diferentes cursos en la escuela
Bisbal de Girona, 1990. Va ampliando su
experiencia en talleres de ceramistas
como Arcadio Blasco, Claudi Casanovas
y Manuel Keller.

Desarrolla una trayectoria vinculada al
taller y a encargos que le han llevado a
explorar materiales y procesos diversos.
En la actualidad trabaja en su taller de
Huarte - Pamplona, donde compagina la
produccidn de su obra con la docencia y
diferentes encargos, proyectos y colabo-
raciones con Eskuahaldunak, E3 Euskal
Emakume Eskultoreak y ArteOn.

Su practica se nutre del aprendizaje
técnico de la cerdamica - plasticidad,
volumen, quimica, fuego y transfor-
macion. Del caracter vivo y versatil de la
madera, su interés por la escultura de
exteriores le ha hecho trabajar también
con el cemento, aprovechando de cada
material sus diferentes cualidades para la
escultura.

Su obra busca la sencillez de un unico
movimiento: La espontaneidad de los
primeros trazos y la precision de los
retoques finales. Con manos que
entrelazan espacios y "mueven el vacio”,
establece un dialogo silencioso en el que
un milimetro también importa. Trabaja
desde procesos manuales y atentos al
detalle, valorando el componente
terapéutico del hacer, y explora piezas
que emergen del contacto directo con
los materiales, la economia de gestos vy la
construccioén sensible del espacio.

Peonza

Madera de olmo, plateado y pan de oro
40x40x35 cm

2023

ANABEL BARBERENA

(Irufa, 1967). Eskultorea eta artista, zeramikan
sustraiak dituena, eta zura gero eta gehiago
integratzen duen praktika daramana.

Nahikoa prestakuntza autodidakta du;
Gironako Bisbal eskolan, 1990ean,
hainbat ikastaro egin zituen. Arcadio
Blascon, Claudi Casanovas eta Manuel
Keller bezalako zeramikarien tailerretan
bere esperientzia zabaldu zuen.

Tailerrari eta enkarguei lotutako ibilbidea
garatu du, eta, horren ondorioz, hainbat
material eta prozesu esploratu ditu. Gaur
egun, Uharte - Iruieko bere tailerrean
egiten du lan, eta, bertan, bere obraren
produkzioa, irakaskuntza eta hainbat
enkargu, proiektu eta lankidetza uztartzen
ditu Eskuahaldunak, E3 Euskal Emakume
Eskultoreak eta ArteOnekin.

Bere praktika zeramikaren ikaskuntza
teknikoaz elikatzen da: plastikotasuna,
bolumena, kimika, sua eta eraldaketa.
Zuraren izaera bizi eta moldakorretik,
bere kanpo eskulturarekiko interesak,
zementuarekin ere lan egitera bultzatu
du, material bakoitzak eskulturararekiko
dituen ezaugarri desberdinak probestuz.

Bere lanak mugimendu bakar baten
sinpletasuna bilatzen du: lehen trazuen
bat-batekotasuna eta azken ukituen
zehaztasuna. Espazioak elkarlotzen
dituzten eta "hutsunea mugitzen" duten
eskuekin, elkarrizketa isil bat ezartzen du,
non milimetro batek ere axola duen.
Eskuzko lanetatik, xehetasunei erreparatuz,
egitearen osagai terapeutikoa balioetsiz,
materialak zuzenean ukitzetik, keinuen
ekonomiatik eta espazioaren eraikuntza
sentikorretik azaleratzen diren piezak
esploratzen ditu.

Ziba

Zumar zura, zilarreztatua eta urrezko ogia
40x40x35 cm

2023
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MAITE BARRAINKUA BURUAGA
(Atxondo, Bizkaia, 1983). Artista ceramista,
disefladora y formadora.

Se licencid en Bellas Artes; después se
formd también en disefio y mas tarde,
completd un master en Ceramica y Arte.
Desde entonces, combina su trabajo
artistico con la docencia en disefio vy
ceramica.

Ha participado en exposiciones individuales
y colectivas en distintos espacios de
Euskadi, como Bizkaia Aretoa (Bilbao),
Aroztegi Aretoa (Bergara), Sanz Enea
(Zarautz) o Batzar Nagusiak (Bilbao),
entre otros. En 2022 recibid una beca de
emprendimiento de la UPV/EHU para
desarrollar piezas vinculadas a la imagen
y la memoria.

Su trabajo ha sido reconocido recientemente
con dos premios: En otoho de 2025
recibié el Premio Nacional CERCO Gres
Aragon Faveker por la obra 80 personas
olvidadas y IV. Premio Roberto Parga a la
Pieza Unica con la obra China girls en la
Feria de Cerdmica Creativa CERO de
Oviedo. Ademas ha sido seleccionada
para la XVII Bienal Internacional de
Cerdmica de Manises (2026).

En noviembre de 2025 desarrolld la
residencia artistica Maker Ekintzaile en el
FablLab del espacio Open, en Bilbao,
donde trabaja en la traslacion de las
memorias de mujeres bilbainas en la
industria del XIX y XX a piezas cerdmicas.
Son litofanias que se muestran como
huellas que sobreviven en el limite de la
desaparicion, presentando las imagenes
como documentos abiertos y relacionan-
dolos con la luz y la memoria. Trabaja
principalmente con porcelana, para
hablar de lo fragil, lo resistente, lo que
permanece y lo que se borra. Emplea
técnicas como la colada, la retroilumi-
nacion o la impresion 3D de matrices a
partir de fotografias antiguas,
radiografias u otros documentos de
archivo.

En su obra, la diapositiva se ha convertido
en un objeto central; no solo como
formato visual, sino como simbolo de
archivo y de memoria. Temas como la
genealogia, la ausencia o la memoria
propia de las mujeres recorren sus
proyectos, desde piezas unicas hasta
instalaciones como China Girls, Ahaztuak,
Mujer desconocida o Huellas genealdgicas.
En ellas, busca una tension en estado de
duda permanente entre lo que se guarda
y lo que se desecha.

21

MAITE BARRAINKUA BURUAGA
(Atxondo, Bizkaia, 1983). Artista zeramista,
diseinatzailea eta hezitzailea.

Arte Ederretan lizentziatu zen; Diseinuan
trebatu zen, eta, ondoren, Zeramika eta
Artean Masterra egin zuen. Ordutik hona,
bere lan artistikoa, diseinua eta irakaskuntza
uztartzen dihardu.

Banakako eta taldeko erakusketetan parte
hartu du Euskadin: Bizkaia Aretoan (Bilbo),
Aroztegi Aretoan (Bergara), Sanz Enean
(Zarautz) edo Batzar Nagusietan (Bilbo)
besteak beste. 2022an ekintzailetza beka bat
jaso zuen UPV/EHU, irudiari eta memoriari
lotutako piezak garatzeko. Bere lanak bi sari
jaso ditu berriki; 2025eko udazkenean
CERCO Gres Aragodn Faveker Sari Nazionala
jaso zuen, 80 ahaztu izeneko obragatik, eta,
Trascorraleseko (Oviedo) CERO Zeramika
Sortzailearen Azokan, V. Roberto Parga
saria Pieza Bakarrari, China girls obragatik.
Gainera 2026ko, Maniseseko Zeramikaren
Nazioarteko XVII. Bienalerako hautatua izan
da.

2025eko azaroan, Maker Ekintzaile erresi-
dentzia artistikoa garatu zuen Bilbon aurkitzen
den Open espazioko FablLabean. Bertan,
XIX. eta XX. mendeko industrian lan egin
zuten emakume Dbilbotarren memoria
balioberritzen ibili da. Horretarako, Litofania
formako piezak erabili ditu, desagertzearen
mugan bizirauten duten aztarnak erakutsiz,
irudiak dokumentu ireki gisa aurkeztuz, eta
irudi hauek argiarekin eta memoriarekin
erlazionatuz.

Portzelana izan ohi da bere lanerako material
nagusia. Hauskortasunaz, iraunkortasunaz
eta ezabatzen denaz hitz egiteko baliagar-
ritzat duelako. Hainbat teknika erabiltzen
ditu: isurketa, atzetiko argiztapena edo 3D
inprimaketa adibidez. Eta abiapuntu bezala,
argazki zaharrak, erradiografiak edo bestelako
artxibo dokumentuak erabiltzen ditu.

Bere obran, diapositiba adierazpenerako
objektu nagusi bilakatu da, ez bakarrik
formatu bisual bezala, baizik eta artxiboa eta
memoria lantzeko baliabide poetiko gisa
ere. Genealogia, absentzia edo emakumeen
memoria propioa bezalako gaiek bere
proiektuak zeharkatzen dituzte; China Girls,
Ahaztuak, Emakume ezezaguna edo Lorratz
genealogikoak bezalako lanetan, pieza
bakarrak edo instalazioak proposatzen ditu.
Hauetan, besteak beste, gordetzen denaren
eta baztertzen denaren arteko etengabeko
zalantza egoerak sortutako tentsioa bilatzen
du.
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SUSAN BART

(Bilbao, 1977). Artista multidisciplinar
especializada en marqueteria aplicada a
la escultura; su obra transita del plano y
el relieve al volumen y la instalacion.

Es licenciada en Bellas Artes por la
UPV/EHU (2001) vy posee el Méaster en
Gestion de Disefio Industrial (2004) vy el
Master en Cerdmica: Arte y Funcién
(2021). Es miembro de The Marquetry
Society (Reino Unido) y de las asocia-
ciones vascas Euskal Emakume Eskultoreak
(E3) y Eskuahaldunak.

Desarrolla su actividad entre Bilbao y
proyectos internacionales, con exposi-
ciones individuales en Skylark Gallery
(Londres, 2016), Sala Paco Rabal (Aguilas,
2016), Clara Campoamor (Barakaldo,
2016), Bozzetto (Bilbao, 2020), Casa
Torre (Santurtzi, 2021) u Hotel Recon-
quista (Oviedo, 2023). En 2025 participa
en la muestra “Free Verse: Explorations
in Contemporary Marquetry” (en la
Messler Gallery, Rockport, Maine, EE. UU.).

Trabaja por series y tematicas: integra
marqueteria contemporanea en madera
con cerdmica y, mas recientemente,
plastico reciclado; su linea discursiva se
centra en la ecologia y la reutilizacion,
combinando investigaciéon material vy
divulgacion del reciclaje. Ha impartido
clases de marqueteria y cerdmica en
programas municipales de Bilbao y en la
actualidad desarrolla su labor docente en
su propio taller.

www.SusanBart.com
(@susanbart77

Laguntza.
Plastico reciclado
60x60x12

2025

“{Quién debe proteger a quién?”

SUSAN BART

(Bilbo, 1977). Eskulturan aplikatutako
marketerian espezializatutako diziplina
anitzeko artista. Bere obra, planotik eta
erliebetik, bolumenera eta instalaziora
igaro da.

Arte Ederretan lizentziatua da UPV/EHUn
(2001), Diseinu Industrialaren Kudeaketako
Masterra (2004), eta Zeramika eta Arteko
Masterra: Artea eta Funtzioa (2021). The
Marquetry Society-ko (Erresuma Batua),
eta Euskal Emakume Eskultoreak (E3) eta
Eskuahaldunak euskal elkarteetako kidea da.

Bilbo eta nazioarteko proiektuen artean
garatu du bere jarduera, bakarkako
erakusketak Skylark Gallery-n (Londres,
2016), Paco Rabal aretoan (Adguilas,
2016), Clara Campoamor-en (Barakaldo,
2016), Bozzetto-n (Bilbo, 2020), Casa
Torre-n (Santurtzi, 2021) edo Hotel
Reconquistan (Oviedo, 2023). 2025ean
“Free Verse: Explorations in Contemporary
Marquetry-n” (Messler Gallery-n, Rockport,
Maine, AEB parte hartu du).

Serieka eta gaika lan egiten du: marketeria
garaikidea zurez integratzen du zerami-
karekin, eta berriki, plastiko birziklatuarekin.
Bere diskurtsoaren ardatza ekologia eta
berrerabilpena dira, ikerketa materiala eta
birziklapenaren dibulgazioa konbinatuz.
Marketeria eta zeramika klaseak eman ditu
Bilboko udal programetan eta gaur egun
bere tailerrean egiten du lan.

www.SusanBart.com
@susanbart77

Laguntza.

Plastiko birziklatua
60x60x12

2025

“Nork babestu behar du nor?”
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VIRGINIA BOSCH

(San Sebastidn, 1964)

Construye su universo creativo desde el
didlogo intimo con la naturaleza y la
conviccion de que el arte es, ante todo,
un acto de encuentro.

Su formacidn —iniciada en la Escuela
de Ensefanzas Artesanales de Deba,
contiuada entre Burgos, Dinamarca,
Hamburgo— es apenas comienzo de un
aprendizaje verdadero: aquel que surge
del contacto directo con la materia, del
ensayo paciente, de la observacion del
entorno como maestra silenciosa. Artista
autodidacta en el sentido mas profundo:
alguien que aprende escuchando al
mundo.

Desde finales de los aflos 80 expone en el
Pais Vasco, Navarra, Francia, pero su
trayectoria trasciende las coordenadas
del espacio expositivo convencional. Lo
gue comenzd como exploracion cerdmica
se ha convertido en una practica
escultdrica que abraza multiples disciplinas
y materiales, en la actualidad madera que
recoge del bosque y las riberas de rio
cercano al entorno natural en el que vive.
Ramas, troncos, cortezas: "los regalos del
bosque” se transforman en sus manos en
esculturas que no imponen su presencia,
sino que la negocian con el territorio.
Cada pieza es una conversacion sobre el
cuidado, sobre la pertenencia, sobre los

vinculos invisibles que nos atan a la tierra.

Su taller no es refugio sino laboratorio
abierto, espacio donde lo aprendido se
comparte y lo colectivo cobra forma.
Entre el medio rural y contextos comuni-
tarios, teje proyectos de co-creacion con
perspectiva de género, como su direccion
artistica de Leonardas de Andiavinci. Su
practica se despliega también en insta-
lacion, performance y pintura gestual
—Namantis, Puenteando la igualdad—
donde el gesto creativo se vuelve acciéon
social, afecto materializado.

Integrada en diversos colectivos como
E3 (Euskal Emakume Eskultoreak), es
también impulsora del espacio creativo
Casa Salinesena, y continda procesando
una forma de hacer arte que es también
una forma de habitar el mundo: con las
manos en la materia, los pies en la tierra,
y el compromiso de crear juntas.
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VIRGINIA BOSCH

(Donostia, 1964)

Bere sormen unibertsoa, naturarekiko
elkarrizketa intimotik eta artea, batez ere,
topaketa-ekintza  delakoaren  ustetik
eraiki du.

Bere prestakuntza —Debako Artisautza
Irakaskuntzen Eskolan hasi eta Burgos,
Danimarka eta Hanburgon jarraitua—,
benetako ikaskuntza baten hasiera baino
ez da: materiarekiko zuzeneko kontaktutik,
saiakuntza lasaietik, ingurunearen beha-
ketatik sortzen dena. Artista autodidakta
zentzurik sakonenean: munduari entzunez
ikasten duena.

80ko hamarkadaren amaieratik Euskal
Herrian, Nafarroan, Frantzian erakutsi
izan du baina bere ibilbideak ohiko
erakusketa espazioaren koordenatuak
gainditu ditu. Hasieran zeramikaren
esplorazio gisa hasi zena diziplina eta
material anitz bereganatzen dituen praktika
eskultoriko bilakatu da; gaur egun,
bereziki, bizi den ingurune naturaletik
hurbil dauden baso eta ibaiertzetatik
jasotzen duen egurra erabiltzen du.
Adarrak, enborrak, azalak: "basoko
opariak” eskultura bihurtzen dira bere
eskuetan, ez dute beren presentzia inpo-
satzen, lurraldearekin negoziatzen dute.
Pieza bakoitza, zaintzari, kidetasunari,
lurrari lotzen gaituzten lotura ikusezinei
buruzko elkarrizketa bat da. Bere tailerra
ez da aterpea, laborategi irekia baizik,
ikasitakoa partekatu eta kolektiboak
forma hartzen duen espazioa. Landa
ingurunearen eta komunitate testuin-
guruen artean, genero ikuspegidun
hezkuntza proiektuak sortu ditu, hala
nola, Leonardas de Andiavinciren
zuzendaritza artistikoa. Bere praktika,
instalazioan, performancean eta keinu
pinturan ere hedatu da, esate baterako,
—Namantis, Berdintasuna borrokatuzen—
non keinu sortzailea gizarte ekintza
bihurtzen den, afektu gauzatua.

E3 (Euskal Emakume Eskultoreak) bezalako
hainbat kolektibotan integratua, Salinesena
Etxea sormen espazioan, bultzatzaile ere
bada, eta artea egiteko modu bat prozesatzen
jarraitzen du, baita munduan bizitzeko modu
bat ere: eskuak materian, oinak lurrean, eta
elkarrekin sortzeko konpromisoa.
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BARBARA CAMHI JACARD
(Santiago de Chile, 1976). Artista multi-
disciplinar con formacion en arquitectura,
disefo de interiores y artes visuales;
reside en Bilbao y desarrolla su practica
en torno a la idea de “crear desde la
fractura” como estrategia de creacion
artistica.

Es licenciada en Arquitectura por la
Universidad de Chile (2001); cuenta con
el Master en Disefio de Interiores por la
Universitat Politécnica de Catalunya
(2004), es diplomada en Escultura vy
Magister en Artes Visuales por la Pontificia
Universidad Catodlica de Chile (2012,
2016). Desde 2018, desarrolla su investi-
gacion de Doctorado en Arte en la
UPV/EHU, que ahora se encuentra en su
fase final.

Ha compaginado la creacion con la
docencia universitaria en Chile, enfocada
en desarrollo de proyectos y produccion
de obra. Actualmente vive en Bilbao,
donde continla su investigacion y practica
artistica.

Su trabajo utiliza objetos cotidianos
—vajilla, copas, botellas de vidrio— que
asume como susceptibles de romperse;
provoca la fractura como procedimiento
para reinstalar un valor simbdlico mediante
cuidado en la reconfiguracion de lo roto,
explorando la vulnerabilidad y la resiliencia
desde la aceptacion y desde el potencial
transformador presente en lo roto. Su
indagacion artistica se moviliza con la
siguiente cuestion:

¢Qué se rompe cuando algo se rompe?

Diamante en bruto
“De copa rota a diamante hay un solo paso; su
recuerdo como diamante en bruto.”

Fragmento de copa rota, caja de joyas y caja
nicho de exhibicion

22x22x22 cm

2025

BARBARA CAMHI JACARD

(Santiago, Txile, 1976). Diziplina anitzeko
artista, arkitekturan, barnealdeen diseinuan
eta arte bisualetan formakuntza duena.
Bilbon bizi da eta artea sortzeko estrategia
gisa "hausturatik sortzea" ideiaren inguruan
garatzen du bere praktika.

Arkitekturan lizentziatua da Txileko
Unibertsitatean (2001). Universitat
Politecnica de Catalunyan Barne Diseinuko
masterra egin zuen (2004). Escultura y
Magister en Artes Visuales-en diplomatua
da Txileko Unibertsitate Katolikoan (2012,
2016). 2018tik, Arte Doktoregoko ikerketa
garatzen ari da UPV/EHUn; orain azken
fasean dago.

Sorkuntza eta Txileko unibertsitateko
irakaskuntza uztartu ditu; proiektuetan
eta obra ekoizpenean jarri du batez ere
bere arreta. Gaur egun Bilbon bizi da, eta
han jarraitzen du ikertzen eta praktika
artistikoan.

Bere lanak eguneroko objektuak erabiltzen
ditu — baxera, kopak, beirazko botilak —,
hauskorrak direla onartuta; haustura bera
eragiten du prozedura gisa, hautsitakoa
berriro konfiguratzean arretaz jokatuz balio
sinboliko  bat berrezartzeko. Horrela,
zaurgarritasuna eta erresilientzia esploratzen
ditu, bai onarpenetik, bai hautsitakoak bere
baitan duen ahalmen eraldatzailetik abiatuta:
Zer hausten da zerbait hausten denean?

Diamante gordina
“Edalontzi zati hautsia, bitxi kaxa eta erakus-
ketarako nitxo kaxa”

Kopa apurtutik diamantera pauso bakarra dago;

diamante gordin gisa duen oroitzapena.
22x22x22 cm
2025
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MAITE CANTO EQUISOAIN
(1973). Artista visual y disefadora.

Es Licenciada en Bellas Artes por la
UPV/EHU, especialidad de Disefio (1996),
y Master en Nuevas Tecnologias Aplicadas
al Disefo, por el Centro ARGILAN (Vitoria,
(1997).

A lo largo de su trayectoria ha desarrollado
proyectos para instituciones y grandes
empresas como Euskaltel, Gas Natural,
Gobierno Vasco, Parque Tecnologico de
Bilbao y Alava, Palacio Euskalduna, entre
otras y para museos como el Museo
Thyssen Malaga y el Guggenheim Bilbao.
Obtuvo en Milan el Premio del Concurso
Internacional de Diseflo Fedrigoni por un
pack audiovisual disefiado para la
exposicion de Armani en el Guggenheim
Bilbao. Su obra ha sido presentada en
espacios como el Polvorin de la Ciudadela
de Pamplona (exposicion “Nest”, 2019) y
diversas galerias de arte como La Fabrica
de Las Gomas (Pamplona, 2019),
Begemont (Barcelona, 2020), Espacio
Carolina Andrada (Madrid 2021), Lanzarote
Art Gallery (2022 hasta la actualidad) o
Methamorpose Gallery (Marbella, 2025).

Su practica transita de la pintura al
volumen e integra colecciones como
“Nest” o “Valentina” con estructuras de
fiora de vidrio y resinas que exploran
color, movimiento y fisicidad. Estd a
medio camino entre la escultura, la pintura
y el disefio, con un lenguaje matérico vy
cromatico de fuerte presencia espacial.

canto.maite@gmail.com
(@maitecanto
www.cantomaite.com
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MAITE CANTO EQUISOAIN
(1973). Artista bisuala eta diseinatzailea.
Arte Ederretan lizentziatua da UPV/EHUn,
Diseinuan espezializatua (1996), eta
Masterra Diseinuari Aplikatutako Tekno-
logia Berriak-en, ARGILAN Zentroak
emana (Gasteiz, 1997).

Bere ibilbidean zehar, erakundeentzako
eta enpresa handientzako proiektuak
garatu ditu: Euskaltel, Gas Natural, Eusko
Jaurlaritza, Bilbo eta Arabako Parke
Teknologikoa. Baita Euskalduna Jauregia,
Thyssen Malaga Museoa eta Guggenheim
Bilbao Museoentzat ere..

Milanen, Fedrigoni Nazioarteko Diseinu
Lehiaketako Saria lortu zuen Guggenheim
Bilbaon, Armaniren erakusketarako disei-
natutako ikus-entzunezko pack batengatik.
Bere lana Irufeko Ziudadelako Bolborategia
bezalako espazioetan ("Nest” erakusketa,
2019) eta hainbat arte-galeriatan aurkeztu
izan da, hala nola, La Fabrica de Las
Gomas-en (lrunea, 2019), Begemont-en
(Bartzelona, 2020), Carolina Andrada
espazioan (Madril 2021), Lanzarote Art
Gallery-n (2022tik gaur egun arte) edo
Methamorpose Gallery-n (Marbella, 2025).

Bere praktika pinturatik bolumenera
mugitzen da eta "Nest” edo "Valentina”
bezalako bildumak biltzen ditu, beira-
zuntzezko egiturekin, eta kolorea, mugi-
mendua eta fisikotasuna aztertzen duten
erretxinekin. Eskulturaren, pinturaren eta
diseinuaren arteko erdibidean dago,
espazioaren presentzia handiko lengoaia
materiko eta kromatikoarekin.

canto.maite@gmail.com
@maitecanto
www.cantomaite.com
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AMAIA CONDE CHIRALT
(Mondragodn, Gipuzkoa, 1975). Escultora
y formadora especializada en talla de
madera, con trayectoria técnica en
moldes y materiales compuestos.

Seinicia en la talla alos 15 aflos y aprende
el oficio en Salesianos de Pamplona
mientras cursa Administracion y Direccion
de Empresas en la UPNA. Trabaja 7 anos
de economista pero en 2006 da un giro a
su vida y completa el Grado Superior de
Artes Aplicadas a la Escultura en la
Escuela de Artes y Oficios de Pamplona;
amplia su formacién con cursos en la
Escuela Artesanal de Deba (2007) y
trabaja en 2008 en la Fundiciéon Artistica
Codina Hnos. A continuacidn es becada
por el Gobierno de Navarra, trabajando
con el escultor Simon Boswell en Honiton,
Inglaterra.

En 2009 se traslada a Bilbao y funda ACC
Técnicas de Escultura, desde donde
combina encargos con la docencia: modelado
en barro, restauracion, moldes de silicona,
trabajos en escayola, resinas, fibras,
bronce vy, especialmente, madera. Ha
formado a cientos de alumnas y alumnos en
diferentes técnicas escultdricas y ha
compartido su practica mediante videos,
talleres y conferencias.

Su obra personal, principalmente en
madera, alina concepto vy figuracidén con
atencion al cuerpo humano como vehiculo
expresivo. Evoluciona del pequefo
formato al gran relieve e incorpora
“rescates” de madera —objetos cotidianos
que integran la pieza— para activar lecturas
criticas: desde la serie Domesticadas,
sobre las violencias y desigualdades
ejercidas contra las mujeres, hasta trabajos
que abordan el drama de las personas
refugiadas, la precariedad habitacional o
el ciclo vital de la naturaleza. Entre sus
piezas recientes se cuentan relieves
tallados sobre puertas antiguas, que
confrontan la idealizacién del hogar con
su realidad de espacios de violencia.

@amaiacondechiralt
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AMAIA CONDE CHIRALT
(Arrasate, Gipuzkoa, 1975). Eskultorea
eta zura zizelkatze formakuntzan espe-
zializatua, molde eta material konposatuetan
ibilbide teknikoa burutuz.

15 urterekin hasi zen zizelkatzen, eta
IruAeko Salesianosen ikasi zuen ofizioa.
Bitartean Enpresen Administrazioa eta
Zuzendaritza ikasi zuen NUPen. 7 urtez
ekonomialari gisa lan egin zuen, baina
2006. urtean bere bizitzari bira eman
zion eta Eskulturari Aplikatutako Arteen
Goi Mailako Gradua burutu zuen Irufeko

Arte eta Lanbide Eskolan. Bere
prestakuntza, Debako Artisautza eskolan
(2007) eta 2008an Codina Hnos

Fundizio Artistikoan lan eginez osatu
zuen. Ondoren, Nafarroako Gobernuak
beka eman zion eta Simon Boswell eskul-
torearekin lan egin zuen Honitonen,
Ingalaterran.

2009an Bilbora lekualdatu zen eta ACC
Técnicas de Escultura sortu zuen; bertan,
enkarguak irakaskuntzarekin uztartzen
ditu: buztinaren modelatua, zaharberritzea,
silikonazko moldeak, igeltsua, erretxinak,
zuntzak, brontzea eta, bereziki, zura.
Ehunka ikasle trebatu ditu teknika eskul-
toriko ezberdinetan eta eta bere praktika
bideo, tailer eta hitzaldien bidez
partekatu du.

Bere obra pertsonalak, batez ere egurrean,
kontzeptua eta figurazioa batzen ditu,
giza gorputza adierazpen ibilgailu gisa
aintzat hartuz. Formatu txikitik erliebe
handira aldatu da, eta zurezko "erreskateak”
gehitu ditu —pieza osatzen duten eguneroko
objektuak— irakurketa kritikoak aktibatzeko:
Domesticadas sailetik, emakumeen aurka
gauzatutako indarkeriei eta desberdin-
tasunei buruzkoak, pertsona errefuxiatuen
dramari, etxebizitza-prekarietateari edo
naturaren bizi-zikloari heltzen dieten
lanetaraino. Bere azken lanen artean,
etxearen idealizazioa eta bere indarkeria
espazioen errealitatea aurrez aurre jartzen
duten antzinako ateen gainean zizelkatutako

erliebeak daude.
@amaiacondechiralt
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HELENA ELBUSTO

(Paris 1966 )

Artista que investiga sobre los limites que
definen y crean la pintura y la escultura.
Completa su trabajo artistico ocasionando
con su cuerpo, interacciones con la obra.

Estudia Bellas Artes en la UPV de Leioa,
especialidad pintura, y conjuga simul-
taneamente su formacién con la
danza-teatro contempordnea en el
centro La Fundiciéon. Deusto. 1985-1991.

Comisaria de arte en diferentes salas y
centros culturales. Ficoba, Menchu Gal,
Centro Cultural Amaia y CBA en Irdn.
Espacio cultural Cristina Enea en Donostia.
1998- 2025.

Fundadora y presentadora del programa
cultural Version de Arte para las tele-
visiones teledonosti, telebilbao y televi-
toria. 2013- 2025.

Docente en diferentes centros (atelier
Helena Elbusto; escuelas Mary Ward,
Eguzkitza) e instituto Pefaflorida de Irun
y Donostia. 1992-2025.

Ha expuesto su obra en numerosas
galerias, museos vy salas del Pais Vasco;
asi como en Bienales de Tenerife y
Amberes. Festival internacional d” Art en
Pau. 1990-2025.

Tiene varios textos editados en catdlogos
sobre artistas como: J.L. Goenaga; Félix
Rekondo; Angel Azkue y sobre su propia
obra. “ Grand Tussi Mussi n° 1 “
145x63x50cms Papel de periddico vy
alambre 2024.
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HELENA ELBUSTO

(Paris, 1966)

Pintura eta eskulturaren mugak definitu
eta sortzen dituzten alderdiak ikertzen
dituen artista da. Gorputza erabiliz
artelanarekin interakzioak eraginez
osatzen du bere lan artistikoa.

Arte Ederrak ikasi zituen Leioako UPV/EHUN,
pintura espezialitatean, eta aldi berean
prestakuntza hori dantza-antzerki garai-
kidearekin uztartu zuen Deustuko La
Fundicion zentroan. 1985etik 1991ra.

Arte komisarioa izan da hainbat areto
eta kultur gunetan, besteak beste Ficoba,
Menchu Gal, Amaia Kultur Zentroa eta
CBA lIrunen, eta Cristina Enea kultur
gunean, Donostian. 1998tik 2025era.

Versidon de Arte izeneko kultur saioaren
sortzaile eta aurkezlea da Teledonosti,
Telebilbao eta Televitoria telebistetan.
2013tik 2025era.

Irakaslea izan da hainbat zentrotan, hala
nola Helena Elbusto atelier-ean, Mary
Ward eta Eguzkitza eta Irun eta Donostiako
Pefaflorida institutuan. 1992tik 2025era.

Bere lana Euskal Herriko galeria, museo
eta areto askotan erakutsi du, baita
Tenerifeko eta Anberesko Bienaletan ere,
baita d’” Art en Pau-eko Nazioarteko Arte
Jaialdian. 1990etik 2025era.

Hainbat testu argitaratu ditu J. L. Goenaga,
Félix Rekondo eta Angel Azkue artisten
katalogoetan, baita bere lanari buruz-
koetan ere.






“Aluminium résistant. Acuarela n° 3” Dos posturas maleables. 65x66x55cms

2025

HELENA ELBUSTO






IDOIA ELOSEGI

(Tolosa, 1968). Escultora.

Licenciada en Bellas Artes por la UPV/
EHU, especialidad de Escultura (1992).
Trabajo tres afos y medio en la Hochschule
der Klnste de Berlin, desde el afio 91 al
94, etapa en la que profundizd en la practica
escultorica y realizd sus primeras exposi-
ciones.

En su trayectoria ha presentado obra en
el Pais Vasco y Navarra, con exposiciones
individuales como la del Palacio Aranburu
(Tolosa, 2000) o la exposicidn Horno
(2005) en la ciudadela de Pamplona, asi
como participaciones en iniciativas
colectivas y diferentes programas artisticos.

Desde hace afos centra su trabajo en
torno al cuerpo y, especificamente, a la
experiencia de las mujeres, abordando la
violencia de género y la libertad de
expresion desde una perspectiva critica.

Su practica ha transitado por distintos
materiales (hierro combinado con papel
o latex) y hoy se concentra en el alambre
entrelazado, con el que construye
volumenes permeables que exploran el
vacio, la piel y el gesto. Las piezas se
articulan como mallas tensas donde la
forma emerge del trenzado paciente,
subrayando la ambigledad entre fragili-
dad y fuerza.

Zer da izatea aske?
Alambre
75x45x40

2025

IDOIA ELOSEGI

(Tolosa, 1968). Eskultorea.

Arte Ederretan lizentziatua UPV/EHUnN,
Eskulturako espezialitatean (1992). Hiru
urte eta erdiz Berlingo Hochschule der
Klnste-n lan egin zuen, 91. urtetik 94.era.
Bertan, eskulturan sakondu zuen eta bere
lehen erakusketak egin zituen.

Bere ibilbidean Euskal Herrian eta Nafarroan
aurkeztu ditu lanak, bakarkako erakusketak
esate baterako, Aranburu Jauregian
(Tolosa, 2000) edo Horno (2005)
erakusketa Irufean; halaber, ekimen
kolektiboetan eta programa artistikoetan
parte hartu du.

Hainbat urtetatik hona, bere lana
gorputzaren inguruan zentratu da,
bereziki emakumearen  gorputzean,
genero-indarkeriari eta adierazpen
askatasunari ikuspegi kritiko batetik
helduz.

Bere praktika hainbat materialetan zehar
mugitu da (burdina paperarekin edo
latexarekin konbinatuta) eta gaur egun
alanbre elkarlotua darabil, eta horrekin
bolumen iragazkorrak eraikitzen ditu,
hutsa, larruazala eta keinua aztertuz.
Piezak sare tenkatu gisa artikulatzen dira,
eta forma, txirikordatu lasaietik irteten
da, hauskortasunaren eta indarraren
arteko anbiguotasuna azpimarratuz.

Zer da izatea aske?
Alambrea
75x45x40

2025
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IDOIA GRIJALBO - ZERAMIX
(Donostia / San Sebastian, 1978).
Ceramista.

Se inicid en la cerdmica en 2000 vy se
formd en la Escola d’Arts i Oficis de
Barcelona (2004-2006). Desde entonces,
ha ampliado su aprendizaje constante-
mente participando en jornadas y talleres
de referencia como los de Rafaela Pareja,
Encarna Soler, Javier Ramos; Ramon
Fort, Miguel Molet, Avelino Carrasco,
Maite Larena, Ana de Felipe o Xabier
Monsalvatje entre muchos otros nombres
de relevancia en el panorama ceramico
actual.

Desde 2017 codirige el taller-galeria
Parkean Arte (Donostia) junto a la joyera
Laida Usandizaga, espacio de creacion,
exposicion y venta. Su practica se centra
en la pieza Unica utilitaria y artistica/deco-
rativa, combinando torno, modelado y
planchas para lograr acabados de apariencia
natural que subrayan la materialidad de
las arcillas empleadas.

Su obra ha estado presente en ferias y
sedes como Kutxa Kultur Hiria, Kursaal
(Donosti, 2014); International Ceramic
Art Festival of Sasama, Japon (2017);
seleccion en el concurso de Ceramica de
la Feria Nace, Navarrete (2019); y en la
tienda del Museo Balenciaga (2021). En el
Museo San Telmo participd en los
Encuentros de Libro de Artista en 2023 y
2024. En 2024 comisarid y expuso en la
colectiva “Rompecabezas” en Parkean
Arte y tomd parte en Lur Live Festibala
(2024-2025), con propuestas de land art
y experiencias sensoriales en Lurgarden.

Ha realizado encargos para restaurantes
como Akelarre, Mugaritz, Bodegdn
Alejandro, Topa Sukalderia, Muka, Nerua,
Hika y Botanika, entre otros, y ha desarro-
llado una linea de platos, cuencos y
jarrones para Goods (Dinamarca).
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IDOIA GRIJALBO - ZERAMIX
(Donostia, 1978). Zeramikaria.

2000. urtean hasi zen zeramikan, eta
Bartzelonako Escola d 'Arts i Oficis-en
egin zuen bere formakuntza
(2004-2006). Ordutik, etengabe zabaldu
du bere ikaskuntza, erreferentziazko
jardunaldi eta tailerretan parte hartuz:
hala nola, Rafaela Pareja, Encarna Soler,
Javier Ramos; Ramon Fort, Miguel Molet,
Avelino Carrasco, Maite Larena, Ana de
Felipe edo Xabier Monsalvatjeren
tailerretan parte hartuz, zeramikaren
egungo panoraman garrantzia duten
beste izen askoren artean.

2017tik Parkean Arte (Donostia) sorkuntza,
erakusketa eta salmenta gune den
tailer-galeria zuzendu zuen Laida Usan-
dizaga bitxigilearekin batera. Bere praktika
pieza bakarrean zentratzen da, erabilgar-
ria eta artistiko/dekoratiboa; tornua,
modelatua eta plantxak konbinatuz, erabilitako
buztinen materialtasuna azpimarratzen
duten itxura naturaleko akaberak lortzeko.

Bere lanak azoka eta egoitzetan egon
dira, hala nola Kutxa Kultur Hirian,
Kursaalen (Donostia, 2014); International
Ceramic Art Festival of Sasama, Japonian
(2017); Nace azokako zeramikako hauta-
keta lehiaketan, Navarreten (2019); eta
Balenciaga Museoko dendan (2021). San
Telmo Museoan Artista Liburuaren Topa-
ketetan parte hartu zuen 2023an eta
2024an. 2024an, “Rompecabezas”
erakusketa kolektiboa komisariatu eta
bertan parte hartu zuen Parkean Arte
gunean, eta Lur Live Festibalean ere aritu
zen (2024-2025), Lurgardenen egindako
land art proposamenekin eta esperientzia
sentsorialekin.

Hainbat jatetxetarako enkarguak egin
ditu: Akelarre, Mugaritz, Bodegdn Alejandro,
Topa Sukalderia, Muka, Nerua, Hika eta
Botanika, besteak beste, eta plater, katilu
eta pitxer lerro bat garatu du, Goodserako
(Danimarka).






= .
ya '
Parpaila . n"

“El botijo que me encargo Mary Shelley”/ Mary#helley"!reskatu zidan potina. +
Arcillas refractarias con esmaltes y engobes V|tr|f|cados/ Buztin erreg_f!borr;(
beiraztatuekin
37x21x21 cm.

2024







MARIA JOSE LACADENA

(Orio). Escultora.

Inicia sus estudios en la Universidad de
Bellas Artes de San Jorge, Barcelona
(1978), y se licencia en la Facultad de
Bellas Artes de Bilbao (1983). Comple-
menta su formacién con cursos de escul-
tura con Manuel Saiz, Carlos Pazos y Pep
Duran; también en torno al grabado
estudia con Don Hebert en litografia y
serigrafia con Pepe Albacete. Entre 1988
y 1992 asiste a talleres en Arteleku con
José Ramodén Anda, Sergi Aguilar, Juan
Mufloz y Ricardo Catania. Cuenta con
formacion en Arteterapia corporal, que
recibe en Vitoria entre 2013 y 2017.

Durante los aflos noventa su obra adquiere
un amplio reconocimiento en el panorama
vasco, ejemplo de ello es el segundo
premio de Escultura Gure Artea en 1995,
y participa en numerosos proyectos
institucionales. Realiza obra publica
mediante concurso en los municipios de
Lasarte, Arama y Astigarraga. Entre sus
exposiciones recientes, en 2025 Artium
Museoa en la colectiva “Artelekun zehar”,
que revisa la relacion entre pedagogia y
practica artistica en los primeros afos de
Arteleku.

Actualmente compagina la creacién con
la docencia en su taller de arte ARTE-
FAKTU (Donostia). Su practica parte del
objeto y de lo cotidiano para activar
procesos escultéricos de fuerte fisicidad,
con materiales como gomas, cuerdas,
mallas, metacrilato, alambres o caucho;
incorpora luz y sombra como parte
constructiva de la obra. Trabaja desde la
memoria y el uso simbdlico del objeto,
proponiendo piezas seriales y organicas
gue exploran tiempo, repeticidn, intimidad
y presencia.
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MARIA JOSE LACADENA
(Orio). Eskultorea.

Bartzelonako San Jorge Arte Ederretako
Unibertsitatean hasi zituen ikasketak
(1978), eta Bilboko Arte Ederren Fakul-
tatean lizentziatu zen. (1983). Bere
prestakuntza Manuel Saiz, Carlos Pazos
eta Pep Durdnekin egindako eskultura
ikastaroekin osatu zuen; grabatua berriz,
Don Hebertekin ikasi zuen, eta litografia
eta serigrafia Pepe Albaceterekin. 1988
eta 1992 artean, Artelekun, José Ramoén
Anda, Sergi Aguilar, Juan Muhoz eta
Ricardo Cataniaren tailerretan parte
hartu zuen. Gorputz-arteterapiako
prestakuntza, aldiz, Gasteizen egin zuen
2013 eta 2017 artean.

Laurogeita hamarreko hamarkadan, bere
lanak ospe handia lortu zuen euskal
panoraman; horren adibide da Gure
Artea  Eskulturaren  bigarren  saria
1995ean; halaber, proiektu instituzional
ugaritan parte hartu zuen. Lehiaketa
bidez, obra publikoa egin izan du Lasarte,
Arama eta Astigarragako udalerrietan.
Bere azken erakusketen artean, 2025ean
Artium Museoko “Artelekun zehar”
erakusketa kolektiboan parte hartu du;
erakusketa horrek Artelekuren Iehen
urteetan pedagogiaren eta praktika artis-
tikoaren arteko harremana berrikusten du.

Gaur egun, sorkuntza eta irakaskuntza
uztartzen ditu ARTEFAKTU izeneko bere
arte tailerrean (Donostia). Bere praktika
objektutik eta egunerokotasunetik abiatzen
da, fisikotasun indartsuko prozesu
eskultorikoak aktibatu nahian. Horretarako
gomak, sokak, sareak, metakrilatoa,
alanbreak edo kautxua bezalako materialak
erabiltzen ditu; argia eta itzala ditu obraren
eraikuntza zati gisa. Memoriatik eta
objektuaren erabilera sinbolikotik lan
egiten du, denbora, intimitatea, presentzia
eta errepikapena esploratzen duten
pieza serialak eta organikoak proposatuz.



Marafa Nahaspila / Korapilo

Alambre, cerdmica, escayola. Poliuretano Alanbrea, zeramika, eskaiola. Poliuretanoa
40x40x55 cm 40x40x55 cm
2025 2025
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AMPARO LOZANO SANCHA

(Logrofo, 1989). Artista multidisciplinar,
investigadora y docente en la Facultad
de Bellas Artes de la UPV/EHU.

Licenciada en Bellas Artes por la UPV/EHU
(2011); cursa los masteres Conservaciony
Restauracion de Arte Contemporaneo
CYSAX y Cerdmica: Arte y Funcién. En
2024 defiende la tesis doctoral El mural
ceramico en el arte de la segunda mitad del

siglo XX. Estudio del conjunto mural de la
AP-2.

Actualmente compagina la docencia en
el Departamento de Dibujo de la UPV/EHU
con la investigacion artistica, el comisariado
de exposiciones y diversos proyectos de
produccidon, gestion y mediacidon. Ha
participado en exposiciones colectivas y
festivales, y cuenta con publicaciones en
libros, catalogos y revistas, con especial
atencion a la cerdmica y a la actualidad
artistica en Bizkaia.

Su obra ha sido principalmente cerdmica
y, en la actualidad, incorpora materiales y
lenguajes diversos desde un enfoque
autobiografico, experiencial y social,
atendiendo a los cruces entre técnica,
memoria y espacio publico.

Hosto-orriak

Hoja, PVA, metacrilato y metal
54x48x4

2024

61

AMPARO LOZANO SANCHA
(Logrofio, 1989). Diziplina anitzeko artista,
ikertzailea eta UPV/EHUko Arte Ederren
Fakultateko irakaslea.

Arte Ederretan lizentziatua UPV/EHUnN
(201M); Kontserbazioa eta Arte Garaikidearen
Zaharberritzea CYSAX eta Zeramika:
Artea eta Funtzioa masterduna. 2024an

ondorengo tesia defendatu zuen: Zerami-
kazko murala XX. mendearen bigarren erdiko
artean. AP-2aren horma multzoaren azterketa.

Gaur egun, UPV/EHUko Irudigintza
Saileko irakaskuntza, ikerketa artistikoa,
erakusketen komisariotza eta hainbat
ekoizpen, kudeaketa eta bitartekaritza
proiektu uztartzen ditu. Erakusketa
kolektiboetan eta jaialdietan parte hartu
du, eta liburuetan, katalogoetan eta
aldizkarietan hainbat argitalpen egin ditu,
batez ere, zeramikari eta Bizkaiko gaur
egungo arteari dagozkionak.

Bere obra, batez ere zeramika izan da,
eta gaur egun, kuspegi autobiografikoa,
esperientziala eta soziala duten materialak
eta lengoaia anitzak erabiltzen ditu,
teknika, memoria eta espazio publikoa
aintzat hartuz.

Hosto-Orriak

Hostoa, PVA, metakrilatoa eta metala
54x48x4

2024
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ARANTZA MUNITA IRISARRI
(Irura, Gipuzkoa 1958) Artista multidisci-
plinar ceramista y docente.

Entra en contacto con la cerdmica en
México, en el taller de Paco Padilla.
Formada en la escuela de enseflanzas
artesanales de Deba 1987, recibiendo
cursos de ceramistas (Ana Felipe,Miguel
Molet,Avelino Carrasco) a lo largo de su
trayectoria.

En su haber hay diversas exposiciones
individuales , también participa en varias
colectivas (Eskuahaldunak, E3 Euskal
Emakume Eskultorak, Empoderar, Diver-
sidades.

Fue seleccionada en varios concursos de
cerdmica Burgos, Zarauz...

Ha ejercido la docencia desde 1987 en
diferentes lugares de Gipuzkoa y Navarra,
Tolosa y Ordizia, en casas de cultura,
escuelas, y cursos del INEM.

Su obra parte de la observacion de la
naturaleza, logrando en ocasiones una
simbiosis entre la cerdmica y diversos
elementos organicos hallados en su
contexto. Juega con texturas, humo...
crea refugios imaginarios en diferentes
formatos.

En la actualidad, siguiendo el hilo, intenta
crear una obra mas intima.

Txuri beltz, argi ilun

Gres chamotado negro y gres chamotado beige
45x15x25 y 35x10x22

2012

ARANTZA MUNITA IRISARRI
(Irura, Gipuzkoa, 1958) Diziplina anitzeko
artista, zeramikaria eta irakaslea.

Zeramikarekin Mexikon jarri zen harre-
manetan, Paco Padillaren tailerrean.
1987an, Debako Artisautza Irakaskuntzen
Eskolan ikasi zuen, eta hainbat zerami-
kariren (Ana Felipe, Miguel Molet, Avelino
Carrasco) eskolak jaso ditu bere ibilbidean
zehar.

Hainbat bakarkako erakusketa egin ditu,
eta zenbait erakusketa kolektibotan ere
parte hartu du (Eskuahaldunak, E3 Euskal
Emakume Eskultorak, Empoderar, Diver-
sidades).

Burgosko, Zarauzko... zeramika lehia-
ketetan hautatua izan zen.
1987tik irakaskuntzan aritu da Gipuzkoako
eta Nafarroako hainbat lekutan, Tolosan
eta Ordizian, kultur etxeetan, eskoletan
eta INEMeko ikastaroetan.

Bere obra naturaren behaketatik abiatzen
da, eta batzuetan sinbiosia lortzen du
zeramika eta bere testuinguruan aurkitutako
hainbat elementu organikoren artean.
Ehundurekin eta kearekin jolasteaz aparte,
hainbat formatutan, irudimenezko
babeslekuak sortzen ditu.

Gaur egun, hariari jarraituz, obra intimoagoa
sortzen saiatzen da.

Txuri beltz, argi ilun

Gres txamotatu beltza eta gres txamotatu beixa
45x15x25 y 35x10x22

2012
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OLATZ PEREDA BADOS

(Alonsotegi, 1993). Disefiadora, ceramista,
arteterapeuta y biodisefadora.

Su formacion en arte, disefio y materiales
es amplia y especializada: es graduada en
Creacion y Diseflo (2016) y Master en
ceramica: Arte y Funcion (2018), ambos
en la UPV/EHU. Ademas, cuenta con un
Master en Arteterapia y Otras Terapias
Creativas en [ISPEDUC (2022) vy el
posgrado Fabricademy en el Basque
BioDesign Center (2022), donde comienza
a investigar biomateriales y nuevas
tecnologias aplicadas al disefio y a la
creacion artistica.

Ha participado en exposiciones colectivas,
residencias y proyectos de investigacion,
compaginando la practica artistica con la
docenciay la divulgacion. Algunos de sus
proyectos mas interesantes estan
relacionados con el uso de arcillas locales
y su transformacioén en nuevas opciones
matéricas.

Su practica se ha desplazado de la
porcelana, la madera y la luz hacia una
investigacidon material orientada a la
sostenibilidad: explora biomateriales vy
procesos de bajo impacto, integra
tecnologias de fabricacién digital y
trabaja con recursos del entorno para
generar piezas, objetos e instalaciones
que articulan cuidado, experimentacion y
memoria material.

Con tus retales

Retales de madera reciclada, biocuero de arcillas

locales y metal.

57x33x41

2025

“Obra dedicada a mi padre, construida con sus
retales y también con los mios.”

OLATZ PEREDA BADOS

(Alonsotegi, 1993). Diseinatzailea, zeramikaria,
arteterapeuta eta biodiseinatzailea.

Artean, diseinuan eta materialetan duen
prestakuntza zabala eta espezializatua
da: Sorkuntzan eta Diseinuan (2016)
graduatua eta Zeramikan Masterra: Artea
eta Funtzioa (2018), biak UPV/EHUn.
Gainera, Arteterapia eta Beste Sormen
Terapia Batzuk izeneko sailean Masterra
ISPEDUCen (2022), eta Fabricademy-n
graduondokoa Basque BioDesign
Center-en (2022); bertan hasi zen diseinuari
eta sorkuntza artistikoari aplikatutako
biomaterialak eta teknologia berriak
ikertzen.

Erakusketa kolektiboetan, erresidentzietan
eta ikerketa-proiektuetan parte hartu du,
bere praktika artistikoa irakaskuntzarekin
eta dibulgazioarekin uztartuz. Bere
proiektu interesgarrienetariko batzuk,
bertako buztinen erabilerarekin, eta
buztin horiek aukera materiko berriak
sortzeko duten aukerekin erlazionatuta
daude.

Bere praktika, portzelanatik, zuretik eta
argitik, jasangarritasunera bideratutako
ikerketa batera aldatu da: biomaterialak
eta inpaktu txikiko prozesuak aztertzen
ditu, fabrikazio digitaleko teknologiak
integratzen ditu eta inguruneko
baliabideekin lan egiten du, zaintza,
esperimentazioa eta memoria materiala
lotzen dituzten piezak, objektuak eta
instalazioak sortuz.

Zure txatalekin

Zur birziklatuzko txatalak, tokiko buztinezko
biolarrua eta metala.

57x33x41

2025

"Nire aitari eskainitako obra, bere txatalekin eta
baita nireekin ere eraikia.”












NERY ADRIANA PRADENAS
(Santiago de Chile, 1978). Artista visual.
Su formacion artistica ha sido multidisci-
plinar y comprende estudios de dibujo
artistico publicitario en Chile y en la
Escuela de Arte de Pamplona. Ademas,
complementa su aprendizaje con pintura
al 6leo y acuarela y cursos de dibujo
técnico y escultura durante varios afos.
Ha participado en exposiciones colectivas
en Navarra, entre ellas Plazara! (Pamplona,
2025) y programas en la Ciudadela y
Estella, ademas de “Dialogantes / Itauntzen”
en el Parlamento de Navarra (2025).

Su obra aborda tabues y zonas incomodas
de la experiencia: muerte, sexo, vejez,
soledad o aquello “gue no debe nom-
brarse”, para cuestionar las creencias que
sostienen una falsa normalidad. Trabaja
con técnicas y materiales diversos, priori-
zando soportes reciclados por su carga
simbdlica y su cercania a lo cotidiano vy
propone piezas que invitan a mirar de
frente lo que solemos ocultar.

Somos soy

Alambre, escayola, metacrilato, acrilico, resina,
polvo de hierro, pan de oro

120x100x80

2025
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NERY ADRIANA PRADENAS
(Santiago, Txile, 1978). Artista bisuala.
Bere heziketa artistikoa diziplina anitzekoa
izan da, Txilen eta Irufeko Arte Eskolan
burututako marrazketa artistiko
publizitarioko ikasketak barne. Gainera,
bere ikasketak, hainbat urtez, olio-pintura,
akuarela, marrazketa teknikoari eta
eskulturari buruzko ikastaroak burutuz
osatu ditu. Nafarroako erakusketa kolek-
tiboetan parte hartu du, horien artean
Plazara (lruna, 2025) eta Nafarroako
Parlamentuak (2025) antolatutako Dialo-
gantes/Itauntzen programetan.

Bere lanak tabuak eta esperientziaren
gune deserosoak jorratzen ditu: heriotza,
sexua, zahartzaroa, bakardadea edo
"izendatu ezin dena”, normaltasun faltsu
bati eusten dioten sinesmenak zalantzan
jartzeko. Askotariko teknika eta
materialekin lan egiten du, eta birziklatutako
euskarriak lehenesten ditu beren karga
sinboliko eta egunerokotasunarekiko
hurbiltasunagatik; eta ezkutatu ohi duguna
aurrez aurre begiratzera gonbidatzen
duten piezak proposatzen ditu.

Gara naiz

Alanbrea, eskaiola, metakrilatoa, akrilikoa,
erretxina, burdin hautsa, urrezko orria
120x100x80

2025
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