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SALA 1 (planta 1ª)

Artista    Keren Cytter

Comisario    Octavio Zaya

La programación expositiva de 2008 girará en torno al concepto de identidad (individual, nacional o política). Los cambios

que sufren estas identidades frente a la modernización, la globalización y las tensiones que generan dichos cambios, entre

las culturas (pero también en cada individuo), entre lo local y lo global.

En torno a esta idea girarán las exposiciones de 2008, de las que adelantamos las programadas entre el 29 de febrero y el

25 de mayo, y que, de alguna manera, se combinarán con las actividades programadas, buscando caminos de diálogo,

planteados en lenguajes artísticos y dentro de la sociedad en la que vivimos.

Fecha    29 febrero - 25 de mayo

Del 29 febrero al 25 de mayo

Sea de una escritora que realiza películas y cortos experimentales, o de una artista que asume los atributos que caracterizan

al cine y la televisión, la obra de Keren Cytter ha despertado un enorme interés internacional entre museos, centros alternativos

y galerías, tanto por la forma como por el contenido; por las formulas y procedimientos que emplea para entrelazar uno con

otro, y por la manera en que disuelve uno en el otro. Cada una de las tres piezas que Keren Cytter presenta en esta primera

exposición en España —Repulsion, Dreamtalk y Mfpig— nos acerca a los términos y parámetros por los que su obra ha

venido acaparando la atención de instituciones artísticas tan prestigiosas como exigentes.

A medio camino entre los estilos, los preceptos y la estética de la Nouvelle Vague francesa, los filmes de Dogma y el vídeo-

arte, las obras de Cytter discurren a través de narrativas que se debaten y resuelven indistintamente entre el cine documental,

el melodrama y las comedias de situación (sit-com). A partir de guiones de la propia artista, asistimos a un despliegue

Vídeo instalación    Repulsión
  Dreamtalk
  Mfpig

© Keren Cytter
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interpersonal de relaciones que se concentran en torno al deseo y al recuerdo, al sexo y al amor, a la crueldad y al temor, a

la envidia, al odio y a los celos. Casi un escaparate de curiosidades en torno a la identidad, la conciencia y el carácter; este

microcosmos de contradicciones favorece por igual lo trágico y lo cómico, lo superficial y lo profundo, la sutiliza y la banalidad

de lo cotidiano, la indiferencia y la añoranza. “El humor procede de la vergüenza y las partes serias vienen del estrés”, asegura

Cytter. Pero la artista no controla ni unos ni otros. Lo que se propone, en todo caso, es dotar a la obra de una estructura

estable, que tenga algún sentido, cualesquiera que sean éstos.

Esa estructura y este sentido se fundamentan siempre en el guion, que Keren Cytter proyecta en escenarios que se corresponden

con lo que se viene llamando estética de fregadera, estética casera. Dicho de otro modo, las representaciones intersubjetivas

de las realidades y relaciones sociales que nos presenta se desarrollan siempre a partir de un constante desafío, textual y

cinematográfico, que considera la realidad y la ficción como elementos intercambiables de experimentación, entre la

imperfección de la realidad que presenta y la producción cinematográfica casi amateur, por un lado, y la sistematización

textual y de ficción, por otro. En cualquier caso, una se confunde en la otra, y hasta el propio guión forma parte del escenario

cotidiano de estas películas casi caseras. Si por un lado la situación parece artificiosa, por otro se fundamenta en un realismo

crudo. Los escenarios son en su mayoría apartamentos baratos, apenas decorados, de dormitorios desordenados o, en

muchos casos, sólo basta una cocina para la acción. Pero esto se contrasta con diálogos y tramas sofisticadas y hasta

inverosímiles que a veces se superponen y se contrastan, a veces vuelven sobre sí mismos, y hasta se repiten, como para

ilustrar la incomprensión. El aislamiento y el distanciamiento que muchas veces origina las dificultades y malentendidos de

las relaciones personales. En una de sus películas, un personaje afirma que “Era temprano ese día, pero tarde en el guión”,

y en otro corto, una chica dice: “Creo, no sé, creo que era mi voz que se entrometía desde otra escena”.

Keren Cytter nació en Israel en 1977, estudió pintura en el Instituto Avni de Tel- Aviv, y trabajó como reportera de arte en

un periódico israelí antes de trasladarse a Ámsterdam en 2002 con una beca para de Ateliers, donde emprendió y desarrolló

su estética experimental de vídeo. Su obra ha sido expuesta en numerosos museos, instituciones europeas y bienales. Entre

sus exposiciones individuales destacan las realizadas en el Kunsthalle de Zurich; Frankfurter Kunstverein, de Fránkfurt; KW

Institute for Contemporary Art, de Berlín; y en la Galleria d'Arte Moderna e Contemporánea de Bérgamo, Italia. Su obra también

ha participado en otras exposiciones presentadas en el Stedelijk Museum, y de Appel en Ámsterdam; en el Irish Museum of

Modern Art, de Dublín, y respectivamente en las bienales de Moscú, Lyon, y Herzliya, Israel. Keren Cytter recibió el prestigioso

Balice Art Prize por su presentación en el Art Statements en la edición de Art Basel de 2006. Cytter es una escritora que ha

publicado dos novellas, Yesterday's Sunset y The man who climbed up the stairs of life and found out they were cinema

seats.
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SALA 2 (planta 2ª)

Comisario    Carles Guerra

Fecha    29 febrero - 25 de mayo

El Centro Huarte presenta a partir del 29 de febrero Esto no es una exposición, un proyecto concebido, por Carles Guerra,
como una plataforma pedagógica, y que cuenta con la colaboración de Imanol Aguirre, Profesor del Departamento de Psicología
y Pedagogía de la Universidad Pública de Navarra.

Esto no es una exposición se articula como un conjunto de obras que no obedecen a un único tema, sino que configuran
una lista heterogénea de tópicos. La escuela, la guerra, la fábrica, lo global, la arquitectura, la ciudad, la música, las vacaciones
y varias entradas más ordenan y aglutinan fotografías, vídeos y documentos. Esto no es una exposición invita a utilizar la
muestra en aquellos aspectos que sean relevantes para cada uno de los visitantes o grupos de usuarios.

Las obras presentadas no aspiran a ser meros objetos de contemplación, sino a circular y a ser transportadas a otros espacios,
lugares e instituciones. Su finalidad última es la de ser debatidas por públicos específicos. En definitiva, esta exposición aspira
a ser una anti-exposición que transforma la sala en un centro de recursos para los usuarios más próximos.

Esto no es una exposición incluye aportaciones de artistas como Bruno Serralongue, Allan Sekula, Azra Aksamija, Jeremy
Deller, Joaquim Jordà, Vesselina Nikolaeva, Florence Lazar, Alejandra Riera, Walid Raad, y de otros como Jordi Colomer,
Ignasi Aballí, Raimond Chaves y el colectivo Cinema en curs que contribuyen con actividades en centros escolares. Dichas
actividades están coordinadas por Imanol Aguirre y Bitartean en colaboración con docentes y mediadores responsables de
la circulación de las obras en el entorno inmediato del centro de arte.

Así pues, la exposición se instala en las salas del Centro Huarte, aunque algunas de sus piezas también pueden encontrarse
fuera del mismo. El desplazamiento de las actividades a centros escolares y el hecho de que la logística habitual que caracteriza
la organización de una exposición haya sido desestimada hacen de este proyecto una experiencia encaminada a repensar el
centro de arte como un servicio público. Algunos de los autores han prestado sus piezas obedeciendo a formatos susceptibles
de ser transportados y reproducidos sin que ello vaya en detrimento del contenido original.

Muchas de estas obras presentan una temática próxima a los acontecimientos que seguimos a través de los medios de
comunicación. Por eso la exposición que puede contemplarse en el Centro Huarte reúne en mayor medida obras de carácter
documental. Las obras contenidas en este proyecto tienen una vocación educativa, lo cual no significa que todas consigan
ser instructivas. Los usuarios del centro de arte son libres de escoger aquéllas que quieran llevarse a su casa o a la escuela,
así como a cualquier otro lugar, para debatirlas y mantener con ellas una relación que a menudo no es posible en el contexto
de la sala de exposición. Aunque con toda probabilidad habrá obras que nadie se atreva a llevarse consigo. La presunta
dificultad con la que a menudo se caracteriza el arte contemporáneo también es un indicador de lo que estamos dispuestos
a aprender.

En el curso de la exposición el Centro Huarte acogerá unas jornadas de debate en torno a las experiencias de carácter
pedagógico llevadas a cabo en el marco de Esto no es una exposición.

Varios artistas (diversos soportes)

Proyecto    “Esto no es una exposición”

Coordinación    Jenny Gil-Schmitz

Proyecto educativo    Imanol Aguirre

© Bruno Serralongue. “Destination Las Vegas”.
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SALA 3 (planta 3ª)

Comisaria    Chus Martínez

Fecha    29 febrero - 25 de mayo

Hugo Canoilas desarrolla su práctica artística a través de la pintura. En su caso, la pintura es un medio perfecto para abordar un

tema central en su obra: la circulación y la interpretación de las imágenes. Endless Killing, que podría traducirse como asesinato

sin fin o matanza infinita, es un gran mural que ocupa la totalidad del perímetro del espacio, realizado específicamente para esta

exposición. La obra puede entenderse como una suma de referencias tomadas directamente de la historia de la pintura. Escenas

en las que el pintor ha plasmado la historia como un acontecer marcado por la imposición violenta de un grupo, o de una nación

sobre otra. Podrían citarse innumerables ejemplos, La batalla de Isus de Albert Altdorfer, Los fusilamientos del 3 de mayo de

Francisco de Goya, El sacrificio de Isaac de Rembrandt…, imágenes todas ellas pertenecientes a la historia de la representación

de la cultura occidental, de sus valores políticos y en algunos casos testimonio de la formación de un proyecto: el estado nación.

La acción y las figuras en este gran mural de Hugo Canoilas están dispuestas en el sentido de las agujas del reloj, al igual que el

sentido de la lectura en la cultura occidental. Cuarenta hombres con el torso desnudo están representados en el gesto y el instante

que precede a un asesinato. Una cadena no tanto de individuos como de una fuerza devastadora que apunta a la posibilidad de la

total aniquilación de una especie: el hombre. Como en un mural clásico, las figuras conviven con escenas pictóricas  que apuntan

al paso del tiempo. La noche surge de la figura de un inmenso elefante negro situado sobre un pasaje marítimo sobre el que cae

una lluvia que lo tiñe todo de oscuridad. El día es un paisaje idílico en oriente medio sobre el que sobrevuela un avión, oscuro, como

un pájaro de mal agüero.

Se trata de un complejo tejido de imágenes y referencias que puede resumirse en una intención: evaluar la orientación de nuestra

vida política. En el año en el que se cumplen cuarenta años de la revolución cultural de mayo del 68 tiene sentido preguntarse por

la naturaleza de nuestra vida pública, por la necesidad de no situar el concepto de emancipación en el horizonte del discurso y al

tiempo de evaluar aquellas vías de acción que ya no son posibles. Situado en el centro de ese gran mural, al espectador se le ofrece

la posibilidad de pensar qué papel juegan las imágenes en nuestra vida pública. Al tiempo que al iniciar la lectura de las imágenes

que lo componen, caemos en la cuenta que el proceso de despersonalización que acontece al ver una imagen de violencia real

plasmada en un periódico, por ejemplo, está relacionado con ese gran diccionario mitos y símbolos que nos ha proporcionado,

entre otras fuentes, la pintura.

Hugo Canoilas (Lisboa, 1977) cursó estudios en el Royal Collegue de Londres, y actualmente vive y trabaja entre Lisboa, Londres

y Budapest.

Artista    Hugo Canoilas

Instalación mural   “Endless Killing”, pintura sobre papel

© Hugo Canoilas
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SALA PLATAFORMA (planta 1ª)

Artista    Roberto Aguirrezabala

Proyecto     Net·art

Comisarios    Roberta Bosco y Stefano Caldana

Fecha    29 de febrero - 6 de abril
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Desde su primera pieza de net.art, Easy One (1998), Aguirrezabala ha explorado el contexto de la identidad del espectador. En

what:you:get (1999), se espía al usuario para configurar un perfil de su personalidad. Badplayer (2002), es un proyecto sobre

monitorización de usuarios. En Scanner Game (2001), se utiliza un sistema chat donde todo lo que se habla es escaneado. En su

proyecto de net.art más reciente, Easyfriend (2006), investiga en formatos híbridos de cine expandido en Internet con ayuda de robots

conversacionales.

Su trabajo ha sido expuesto en numerosos festivales internacionales y galardonado con reconocimientos como el primer premio

mejor obra de net.art “X Canariasmediafest” (2002), premio “Mobiüs Barcelona” (2006), finalista “Mobiüs Barcelona” (2000), o el

premio al artista revelación del “Festival de Navarra” (1998), entre otros. Además ha recibido becas a la producción de proyectos

por parte de entidades como la Diputación Foral de Bizkaia, Caja Madrid, Mecad y Arteleku.

En la actualidad investiga en el desarrollo de sistemas narrativos ficcionales de cine expandido, utilizando soportes híbridos entre

cine, instalación, fotografía e Internet.

Aguirrezabala se licencia en Bellas Artes en 1995 (U.P.V). A partir de este año deja la pintura y la escultura, terreno en el que había

estado trabajando desde los ochenta. Tras dos años de búsqueda, en 1997 descubre Internet, un lugar que reunía todo lo que buscaba

en el arte: poder experimentar en un medio desconocido, salir de la galería y convertir al espectador en sujeto activo de la obra.

Del 29 febrero al 6 de abril

© Roberto Aguirrezabala
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SALA PLATAFORMA (planta 1ª)

 Artista      Harri Larumbe

Instalación     Pintura y escultura

Comisario     Jabier Villareal

Harri Larumbe Anderson, nació en Pamplona-Iruñea. Vive y trabaja en Huarte. Licenciado en Bellas Artes por la UPV/EHU

en 2007.

Ha participado en numerosas exposiciones colectivas. Siendo las últimas: “Diffusion” en la Altes Apotheke en Linz (Austria)

en junio de 2007, “La tradizione del nuovo” en S. Marie delle Croci, Rávena (Italia) en marzo de 2007, y la Exposición del

XXII Concurso “Pamplona Jóvenes Artistas 2006”, en el Pabellón de Mixtos de la Ciudadela de Pamplona-Iruñea, en enero

de 2007.

“Para la obra expuesta en el Centro Huarte combino varios medios, como el dibujo, la pintura y la escultura con un resultado

que se puede entender como instalación con cariz escultórico, pues aunque cada cuadro podría tener sentido por sí mismo,

sólo alcanzan su plenitud en el contexto de su conjunto.

Planteo la obra como un recorrido a modo de instalación, con el dibujo y la pintura como eje principal. Pintura colocada de

modo poco convencional, formando una suerte de estructuras de carácter escultórico. El espectador no va a ver el cuadro,

el cuadro se interpone al espectador. Está de frente a la vez que de espaldas a él.

Los cuadros están pintados por ambas caras con figuras humanas de espaldas. Todos son monocromos, donde las figuras

se diluyen con el fondo. Son una serie de fantasmas urbanos caminando o mirando hacia la nada, el vacío. Las figuras vagan

por los cuadros mientras que el espectador vaga por esta atmósfera siniestra, contraria, de estructuras inestables; inestables

como lo somos todos al fin y al cabo”.

Fecha     20 de abril - 25  de mayo

Del 20 abril al 25 de mayo

© Harri Larumbe
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1. ARETOA

Artista    Keren Cytter

Komisarioa    Octavio Zaya

2008ko erakusketen programazioa (gizabanakoaren, nazioko edo politikako) identitatearen kontzeptuaren inguruan arituko

da: nolako aldaketak dituzten identitate horiek modernizazioa, globalizazioa dela eta, eta aldaketa horiek kulturen (baita

gizabanakoen baitan ere), tokikoaren eta mundukoaren artean nolako tentsioak sortzen dituzten.

2008ko erakusketak ideia horren inguruan harilkatuko dira, eta nolabait jarduerekin konbinatuko ditugu eta, mintzaira artistikoen

bidez eta bizi garen gizartearen barnean planteatuta, dialogo-bideak bilatuko.

Data    Otsailak 29 - Maiatzak 25

Otsailak 29 - Maiatzak 25

Keren Cytter-ek, dela pelikulak eta laburmetraia esperimentalak egiten duen idazlea edo dela zinemak zein telebistak ezaugarri
dituzten atributuak bere egiten dituen artista bat, interes itzela piztu du nazioartean museoen, zentro alternatiboen eta galerien
artean, nola formagatik hala edukiagatik, horiek elkarrekin txirikordatzeko baliatzen dituen formula eta prozedurengatik, baita
bata bestean disolbatzeko daukan eragatik ere. Keren Cytter-ek Espainiako lehenengo erakusketa honetan aurkeztutako hiru
piezetako bakoitzak —Repulsion, Dreamtalk eta Mfpig— bere lanaren nondik norakoetara eta parametroetara hurbilduko gaitu;
pieza horiek ospetsu bezain zorrotzak diren arte-erakundeen arreta piztu dute.

Frantziako Nouvelle Vague-ren, Dogmaren filmen eta bideo-artearen estiloen, printzipioen eta estetikaren arteko erdibidean,
Cytter-en artelanak dokumental-zinemaren, melodramaren eta telekomediaren (sitcom) arteko kolokan dabiltza, eta edozeinetan
hezurmami daitezkeen narrazioetan zehar mugitzen dira. Artistaren gidoietatik abiatuz, desioaren eta oroimenaren, sexuaren
eta amodioaren, ankerkeriaren eta beldurraren, inbidiaren, gorrotoaren eta zeloen inguruan harilkatzen diren pertsonen arteko

© Keren Cytter

Bideo-instalazioa    Repulsión
  Dreamtalk
  Mfpig
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harremanen erakustaldi baten lekuko gara. Identitatearen, kontzientziaren eta aiurriaren inguruko erakusleiho bat da ia;

kontraesanen mikrokosmos horrek tragikotasuna zein komikotasuna, azalekotasuna eta sakontasuna, egunerokotasunaren

ñabarrak eta hutsalkeria, ezaxola eta malenkonia berdin-berdin bultzatzen ditu. «Umorea lotsatik dator eta alderdi serioak,

berriz, estresetik», Cytter-ek segurtatzen duenez. Aldiz, artistak ez du ez bata ez bestea kontrolatzen. Nolanahi ere, proposatzen

zaigu artelanari egitura egonkor bat ematea, zentzu bat izatea, edozein dela ere.

Egitura eta zentzu hori Keren Cytter-ek eszenategietan proiektatzen duen gidoian oinarritzen dira beti; eszenategi horiek bat

datoz arraskako estetika, etxeko estetika delakoarekin. Bestela esateko, aurkezten dizkigun errealitate eta gizarte-harremanen

subjektu arteko errepresentazioak etengabeko erronka testual eta zinematografiko batetik abiatuz garatzen dira beti; erronka

horretan, errealitatea eta fikzioa esperimentazioko elementu trukagarritzat  hartzen dira, aurkezten duen errealitatearen

inperfekzio eta ekoizpen zinematografiko ia amateurraren eta testuaren eta fikzioaren sistematizazioaren artean. Nolanahi ere,

bata bestearekin nahasten da, eta gidoia bera ia etxekoak diren film hauen eguneroko eszenategiaren zati da. Alde batetik,

egoera artifizial xamarra dirudi; bestetik, berriz, errealismo gordinean oinarritzen da. Eszenategiak, gehienetan, apartamentu

merkeak dira, apaingarriak apenas dituztela, logela mordoiloak eta, kasu askotan, sukalde bat besterik ez da behar ekintzarako.

Hori, ordea, ez dator bat elkarrizketa eta istorio sofistikatu baita egiantzekoekin ere; batzuetan, gainjarri eta elkarrekin

kontrastatzen dute; batzuetan, bere baitan itzultzen dira eta errepikakorrak ere badira, ulermen-falta irudikatu nahiez edo. Maiz

harreman pertsonaletan zailtasunak eta gaizkiulertuak eragiten dituen bakartzea eta urrutiratzea. Bere filmetako batean,

pertsonaia batek adierazten duenez, “Goiz zen egun horretan, baina berandu gidoian”, eta beste laburmetraia batean, neska

batek dioenez: “Nire ustez, ez dakit, nire ustez, nire ahotsa zen, beste eszena batetik etorririk”.

Keren Cytter Israelen jaio zen 1977n, Tel-Aviveko Avni Institutuan pintura ikasi zuen eta arteko erreportari-lanetan aritu zen

Israelgo egunkari batean, ahalik eta 2002n Atelierserako beka baten bidez Amsterdamera lekualdatu zen arte; bertan, bere

bideoko estetika esperimentalean hasi eta garatu egin zuen. Bere artelanak hainbat museotan, Europako erakundetan eta

bienaletan jarri ditu erakusgai. Bere bakarkako erakusketen artean, ondorengoak dira nabarmentzekoak: Zuricheko Kunsthalle,

Frankfurteko Frankfurter Kunstverein, Berlingo KW Institute for Contemporary Art eta Bergamo-Italiako Galleria d'Arte Moderna

e Contemporánea. Bere lana, gainera, beste erakusketa batzuetan izan da ikusgai: Amsterdamgo Stedelijk Museum eta Appelen,

Dublingo Irish Museum of Modern Arten eta, hurrenez hurren, Mosku, Lyon eta Herzliya-Israelgo bienaletan. Keren Cytter-

ek Balice Art Prize prestigiotsua jaso zuen 2006ko Art Baseleko Art Statementsen egin zuen aurkezpenagatik. Cytter bi eleberri

argitaratu dituen idazlea da: Yesterday's Sunset eta The man who climbed up the stairs of life and found out they were cinema

seats.

Arte Garaikideko Zentroa
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2. ARETOA

Komisarioa    Carles Guerra

Hainbat artista (Askotariko diziplinak)

Proiektua   “Hau ez da erakusketa bat”

Hezkuntza-proiektua    Imanol Aguirre

Huarte Zentroak otsailaren 29tik aurrera Hau ez da erakusketa bat aurkeztuko du; Carles Guerrak plataforma pedagogiko
izateko asmatutako proiektua da, eta Nafarroako Unibertsitate Publikoko Psikologia eta Pedagogia Saileko irakasle Imanol
Aguirreren lankidetzaz eginda dago.

Hau ez da erakusketa bat  gai bakar bati lotzen ez zaizkion lanen multzo baten moduan artikulatzen da; izan ere, askotariko
gaien zerrenda bat osatzen du. Eskolak, gerrak, fabrikak, globaltasunak, arkitekturak, hiriak, musikak, oporrek eta hainbat
sarrera gehiagok ordenatzen eta multzokatzen dituzte argazkiak, bideoak eta dokumentuak. Hau ez da erakusketa bat-ek bisitari
edo erabiltzaile-talde bakoitzarentzat adierazgarriak diren alderdietan erakusketa erabiltzeko gonbitea egiten du.

Aurkeztutako lanen asmoa ez da begiratzeko objektu hutsak izatea; aldiz, beste espazio, toki eta erakunde batzuetara joan eta
garraiatuak izan nahi dute. Ikusle zehatzek haien gainean eztabaidatzea dute azken xede. Laburbilduz, erakusketa honek aretoa
erabiltzaile hurbilenen bitarteko-zentro bilakatzen duen antierakusketa izan nahi du.

Hau ez da erakusketa bat-ek hainbat artistaren ekarpena izan du, hala nola, Bruno Serralongue, Allan Sekula, Azra Aksamija,
Jeremy Deller, Joaquim Jordà, Vesselina Nikolaeva, Florence Lazar, Alejandra Riera, Walid Raad eta beste batzuk ere, adibidez,
Jordi Colomer, Ignasi Aballí, Raimond Chaves eta Cinema en curs kolektiboa, ikastetxeetan jarduerak eginez laguntzen dutenak.
Jarduera horiek Imanol Aguirrek eta Bitarteanek koordinatzen dituzte irakasleekin eta arte-zentroaren ingurune hurbilean
artelanak zirkulatzeaz arduratutako bitartekariekin lankidetzan.

Bada, erakusketa Huarte Zentroko aretoetan instalatuko dugu, pieza batzuk bertatik kanpo ere aurki ditzakegun arren. Jarduerak
ikastetxeetara eramatearen eta erakusketa baten antolakuntzak ezaugarri duen ohiko logistika baztertu izanaren eraginez,
proiektu hau arte-zentroa zerbitzu publiko moduan berraztertzeko esperientzia bihurtzen da. Autore batzuek jatorrizko edukia
kaltetu gabe garraia eta erreproduzi daitezkeen formatuen arabera mailegatu dituzte haien piezak.

Lan horietako askok komunikabideen bidez segitzen ditugun gertaeren hurbileko gaiak aurkezten dituzte. Horregatik, Huarte
Zentroan ikus dezakegun erakusketak artelan dokumentalak biltzen ditu neurri handiagoan. Proiektu honetan bildutako artelanek
hezteko bokazioa dute, heztea lortzen dutenik esan nahi ez duen arren. Arte-zentroaren erabiltzaileak libre dira etxera edo
eskolara eraman nahi dituztenak hautatzeko, baita beste noranahi ere, horien inguruan eztabaidatzeko eta haiekin erakustaretoaren
testuinguruan maiz ezinezkoa den harremana izateko. Hargatik, adore faltaz inork berekin eramango ez dituen lanak izango
dira seguruenera. Arte garaikideari ustez zaila izatearen ezaugarria egotzi zaio usu, eta hori ere ikasteko daukagun prestasunaren
seinale da.

Erakusketak iraun bitartean, Huarte Zentroak eztabaida-jardunaldi batzuk egingo ditu Hau ez da erakusketa bat-en inguruan
izandako esperientzia pedagogikoei buruz.

Data    Otsailak 29 - Maiatzak 25

Koordinazioa    Jenny Gil-Schmitz

© Bruno Serralongue. “Destination Las Vegas”.
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orr. 4

3. ARETOA

Komisarioa    Chus Martínez

Hugo Canoilasek pinturaren bidez egiten du lan artean. Bere kasuan, pintura bitarteko ezin hobea da bere obrako gai nagusiari

heltzeko: irudien zirkulazioa eta interpretazioa. Endless Killing amaiera edo muga gabeko erailketa itzul genezake, eta espazioaren

perimetro osoa hartzen duen horma-irudi handia da, erakusketa honetarako bereziki egindakoa. Artelan hori pinturaren

historiatik zuzenean hartutako erreferentzien baturatzat jo dezakegu. Eszena horietan, margolariak historia mamitu du talde

bat edo nazio bat beste bati indarkeriaz gailentzen zaion gertaera moduan. Adibide ugari aipa ditzakegu, hala nola, Albert

Altdorfer-en Isuseko gudua, Francisco de Goyaren Los fusilamientos del 3 de mayo, Rembrandten Isaacen sakrifizioa…,

guztiak ere Mendebaldeko kulturako, bere balio politikoen eta, batzuetan, proiektu baten (Estatu Nazioaren) eraketaren

lekukotza dakarten irudikapenen historiako irudiak.

Hugo Canoilasen horma-irudi handi honen ekintza eta irudiak erloju-orratzen noranzkoan daude antolatuta, Mendebaldeko

kulturako irakurketaren noranzkoan hain zuzen. Gorputz-enbor biluziko berrogei gizon irudikatzen ditu erailketa baten aurreko

aurpegieraz eta unean. Kate bat da, ez hainbeste gizabanakoena nola espeziearen deuseztapen osoaren aukera adierazten

duen indar suntsigarri batena: gizakia. Horma-irudi klasikoa bailitzan, irudiak denbora badoala nabarmentzen duten pintura-

eszenako elementuekin batera agertzen dira. Gaua elefante beltz itzel baten iruditik ateratzen da, eta elefantea dena ilun

zipriztintzen duen euria ari duen itsas pasarte baten gainean dago. Eguna Ekialde Hurbileko ikuspegi zoragarria da, haren

gainetik hegazkina, ilun, hegan doa zorigaiztoko txoria bailitzan.

Irudien eta erreferentzien ehun korapilatsu bat da, asmo bakar batean laburbil daitekeena: gure bizi politikoaren orientazioa

ebaluatzea. 68ko maiatzaren kultura-iraultzaren berrogei urteurrena bete dugun urte honetan, zentzuzkoa da geure buruari

gure bizi politikoaz galdetzea, emantzipazioaren kontzeptua diskurtsoaren ikusmiran ez kokatzearen beharraz, eta aldi berean,

dagoeneko ezinezkoak diren ekintza-bideak ebaluatzea. Horma-irudiaren erdigunean kokatuta dagoela, gure bizi politikoan

irudiek zein rol jokatzen duten pentsatzeko aukera eskaintzen zaio ikusleari. Osatzen duten irudien irakurketa hasi bezain

laster, jabetzen gara egunkarian agertutako benetako indarkeriako irudi bat ikustean, adibidez, gertatzen zaigun despertsonalizazio-

prozesua, besteak beste pinturak eman digun mito eta sinboloen hiztegi handi horrekin erlazionatuta dagoela.

Hugo Canoilas (Lisboa, 1977) Londreseko Royal Collegen egin zituen ikasketak eta, egun, Lisboan, Londresen eta Budapesten

bizi eta lan egiten du.

Artista    Hugo Canoilas

Data    Otsailak 29 - Maiatzak 25

© Hugo Canoilas

Horma-irudien instalazioa   “Endless Killing”,
paper gaineko pintura
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PLATAFORMA ARETOA

Artista    Roberto Aguirrezabala

Proiektua     Net·art

Komisarioak    Roberta Bosco eta Stefano Caldana

Data    Otsailak 29 - Apirilak 6

orr. 5

Otsailak 29 - Apirilak 6

net.art-eko lehenengo piezatik hasita (Easy One, 1998), Aguirrezabalak ikuslearen identitatearen testuingurua miatu du. what:you:get-

en (1999) erabiltzailea espiatzen du bere nortasunaren profila eratzeko. Badplayer (2002) erabiltzaileak monitorizatzeko proiektu

bat da. Scanner Game-n, berriz (2001), txat-sistema bat erabiltzen da eta, bertan, hitz egindako guztia eskaneatzen da. net.art-eko

bere proiektu berrienean, Easyfriend (2006), Interneten hedatutako zinemako formatu hibridoak arakatzen ditu hizketako roboten

laguntzaz.

Bere lana nazioarteko jaialdi ugaritan izan da erakusgai, eta saritua izan ere, adibidez: “X Canariasmediafest” net.art-eko lan onenaren

lehenengo saria (2002), “Möbius Barcelona” saria (2006), “Möbius Barcelona”ko finalista (2000) edo “Nafarroako Jaialdi”ko artista

berriaren saria (1998) besteak beste. Gainera, hainbat erakundek proiektuak ekoizteko bekak eman dizkiote, adibidez, Bizkaiko Foru

Aldundiak, Caja Madridek, Mecadek edo Artelekuk.

Egun, zinema hedatuko fikzioko narrazioen sistemak sortzeko ikertzen ari da, zinema, instalazio, argazki eta Internet arteko euskarri

hibridoak erabiliz.

Aguirrezabala Arte Ederretan lizentziatu zen 1995ean (EHU). Aurtendik aurrera pintura eta eskultura utziko ditu, laurogeiko urteetatik

arlo horietan lanean jardun duen arren. Bi urteko bilaketaren ondoren, 1997n Internet deskubritu zuen, bertan biltzen baitzen artean

bilatzen zuen guztia: bitarteko ezezagun batean esperimentatu ahal izatea, galeriatik irtetea eta ikuslea artelanaren subjektu aktibo

bilakatzea.

© Roberto Aguirrezabala
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PLATAFORMA ARETOA

Artista     Harri Larumbe

Proiektua     Pintura eta eskultura

Komisarioa     Jabier Villareal

Harri Larumbe Iruñean jaio zen. Uharten bizi da eta bertan lan egiten du. UPV/EHUn Arte Ederretan lizentziatu zen 2007n.

Hainbat talde-erakusketatan parte hartu du. Azkenekoak dira: «Diffusion» Linz-Austriako Altes Apotheken 2007ko ekainean,

«La tradizione del nuovo» Ravena-Italiako S. Marie delle Croci 2007ko martxoan eta “Iruñeko Artista Gazteak 2006” XXII.

Lehiaketa Pamplona-Iruñeko Mistoen Eraikinean 2007ko urtarrilean.

“Huarte Zentroan erakusgai jarritako artelanetan, hainbat bitarteko konbinatzen ditut, adibidez, marrazkia, pintura eta eskultura,

eta emaitza eskultura-trazako instalaziotzat jo dezakegu; izan ere, koadro bakoitzak berez zentzua izan zezakeen arren, soilik

multzoaren testuinguru horretan hartzen du betetasuna.

Artelana instalazio-moduko ibilbide moduan planteatu dut, marrazkia eta pintura ardatz nagusi dituela. Pintura arrunta ez

den moduan dago jarrita, eskultura-ezaugarriak dituzten egitura antzeko batzuk osatzen baitituzte. Ikuslea ez doa koadroa

ikustera; aldiz, koadroa ikusleari behaztopatzen zaio. Haren parean eta, aldi berean, bizkarrez dago.

Koadroek bizkarrez dauden giza irudiak dituzte pintatuta bi aldeetatik. Denak monokromoak dira eta irudiak hondoan disolbatzen

dira. Hiriko mamu sorta bat dira, inorantz ere, ezerezerantz oinez edo begira. Irudiak koadroetatik dabiltza alderrai, ikuslea

kontrako eta egitura ezegonkorretako, finean guztiak garen bezain ezegonkorretako giro gaizto horretan dabilen bitartean.

Data     Apirilak 20 - Maiatzak 25

Apirilak 20 - Maiatzak 25

© Harri Larumbe
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