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ere, eskultura hauek sinpletasun fin eta konplexu horretaz beteta daude, 
bai eta arlo formal zehatzez ere.

José Ramón Andaren lanaren kalitate izugarria kontuan hartuta, atsegin 
handia da Bilboko Arte Ederren Museoan bere obraren erakusketa 
egitea, haren zenbait lan bikainen bitartez. Lan horietako batzuk formatu 
handikoak dira, eta kanpoan jartzeko eginda daudenez, naturarekin 
neurtzen dira, natura bera obra horietatik hurbil eta barruan baitago. 
Lehenengo eta behin, eskerrak eman behar zaizkio artistari, bai eta, 
erakusketa aurrera eramateko asmoz, berarekin kolaboratu dutenei ere –
Javier Balda komisarioari; Edorta Kortadiri, Baldarekin batera katalogoko 
testuak idatzi baititu; Begoña Gonzálezi, biografia finkatzeagatik; eta 
Carolina Martínez koordinatzaileari, bai eta museoko ekipo guztiei ere–. 
Eta, oso modu berezian, eskerrak eman behar dizkiot Iberdrolari, erakus-
keta babesteagatik; izan ere, modu honetan, beste behin ere erakutsi 
du gure kulturarekiko interesa duela eta, zehazki, Arte Ederren Museo 
honen garapenari etengabeko arreta ematen diola.

Iñaki Azkuna Urreta
Bilboko alkatea eta
Bilboko Arte Ederren Museoa Fundazioko presidentea

José Ramón Anda bere belaunaldiko artista nafarrik garrantzitsuene-
takoa da, bai eta euskal eskultorerik interesgarrienetakoa ere. Batez 
ere, egurraren eskultorea da, baina beste material batzuk ere erabiltzen 
ditu, eta egurra modu eder eta erabatekoan erabili izan duten euskal 
artisten tradizioarekin egiten du bat. Hain zuzen ere, artista horiek euskal 
eskultura garaikidearen identitate-ikur materiala osatu dute egurraren bi-
tartez, eta, beharbada, tradizio hori da garrantzitsuena, burdinarenarekin 
batera. Chillidak, Mendiburuk eta Basterretxeak aurreko belaunaldiaren 
barruan, eta Lasak edo Jauregik Andaren belaunaldian bertan, adierazpen-
maila bikainetara eraman izan dute egurra, modu desberdinetan eta 
mugimendu estetiko desberdinak erabiliz, baina lotura estuari jarraituz, 
euren gaitasun plastikoak agerian utziz eta zuhaitzaren eta basoen arlo 
mitologikoei erreferentzia eginez.

Materiarekiko eta artisautzarekiko maitasunak, zeinak batzuetan antzina-
antzinako tradizioetan inplikatuta baitago, oso arlo berezia betetzen 
du Andaren lanean, bere originaltasunaren oinarrizko parte izateraino. 
Aipatutako eskultore gehienetan ez bezala, berak, oso modu nabarme-
nean, sublimatu egiten ditu ondo egindako lana eta formaren fintasuna 
eta perfekzioa –forma hori, batzuetan, naturaren erresumaren parte da; 
beste batzuetan, eguneroko objektu erabilgarrien parte; eta, beste inoiz, 
sorkuntza hutsaren parte–, materialaren adierazpenik kutunenarekin 
bat etorriz. Badirudi gauzekiko zeremoniazko harreman bat dagoela beti 
presente, lan sortzailearen jarrera berean eta edozein dela ere eskultu-
rak erakusten duen objektua, itxuraz erabilgarria denaren eta poetikoa 
denaren arteko hierarkiarik gabe; eta badirudi munduan dauden gauza 
guztiak erritualizatuta geratzen direla eskultorearen begirada bereziari 
esker, eta, modu iradokitzaile samarrean, gauza horiek bere obran sartze-
ko duen moduari esker.

Zeremoniazko jarrerari buruz hitz egiterakoan, Ekialde Urruneko zibiliza-
zioetako bizitza arrunteko jarrera eta objektuekin pentsatzen dugu; izan 



por no decir también de aspectos formales concretos, está imbuida esta 
escultura.

Dada la gran calidad del trabajo de José Ramón Anda, es una gran satis-
facción acogerlo en el Museo de Bellas Artes de Bilbao a través de una 
representación excelente del mismo, con algunas obras de importante 
formato, que incluso, al estar hechas para el exterior, se miden con la 
naturaleza, ellas que en sí mismas la tienen tan próxima y asumida. 
Hay que agradecérselo al propio artista en primer lugar, y también a los 
que han colaborado con él en su realización –Javier Balda, su comisa-
rio, Edorta Kortadi, autores ambos de los textos del catálogo, Begoña 
González, que ha establecido la biografía, a la coordinadora, Carolina 
Martínez, así como a todos los equipos del museo–. Y muy especialmen-
te debo agradecer a Iberdrola su patrocinio de la exposición, que pone 
una vez más de manifiesto su interés por nuestra cultura y en particular 
su constante atención al desarrollo de este Museo de Bellas Artes.

Iñaki Azkuna Urreta
Alcalde de Bilbao y
presidente de la Fundación Museo de Bellas Artes de Bilbao

José Ramón Anda es uno de los más importantes artistas navarros de su 
generación y uno de los más interesantes escultores vascos. Principal-
mente escultor de la madera, aunque también use otros materiales, en-
laza con la fecunda tradición de los artistas vascos que la han utilizado 
de una manera tan hermosa y rotunda que ha llegado a constituir una 
seña de identidad material, quizá la más importante junto con el hierro, 
de la escultura vasca contemporánea. Chillida, Mendiburu, Basterretxea, 
dentro de una generación anterior, y Lasa o Jauregi en la del propio 
Anda, son autores que de distintas maneras y bajo los principios de 
diferentes movimientos estéticos, pero siguiendo una íntima correspon-
dencia, han llevado a la madera a extraordinarios niveles expresivos, 
poniendo de manifiesto sus cualidades plásticas e incluso haciendo 
referencia a los aspectos mitológicos del árbol y los bosques.

El amor por la materia y el amor por la artesanía, implicadas a veces 
en tradiciones ancestrales, tienen en Anda un aspecto muy especial, 
hasta el punto de constituir parte fundamental de su originalidad. Como 
en pocos de los escultores citados, se produce en él una manera tan 
evidente de sublimar el trabajo bien hecho, la perfección y delicadeza 
de la forma –que pertenece a veces al reino de la naturaleza, a veces al 
de los objetos útiles y cotidianos y a veces al de la pura creación–, en 
correspondencia con la más íntima expresión del material. Es como si 
una relación ceremonial con las cosas, y en la misma actitud del trabajo 
creador, estuviera siempre presente, sea cual fuere el objeto al que 
señala la escultura, sin que haya una jerarquía entre lo aparentemente 
utilitario y lo poético, y todas las cosas presentes en el mundo quedaran 
ritualizadas por la particular manera de mirarlas el escultor y de incorpo-
rarlas, de forma más o menos sugerida, a su obra.

Al hablar de su actitud ceremonial no puede dejarse de pensar en 
el conjunto de actitudes y objetos que llenan la vida común de las 
civilizaciones extremo-orientales, de cuya refinada y compleja sencillez, 



Es una gran satisfacción para Iberdrola patrocinar la exposición de José 
Ramón Anda Denboraren aurkako formak / Formas contra el tiempo, una 
muestra sorprendente que ratifica la consideración del autor como una de 
las figuras más importantes del arte navarro actual, llena de originalidad 
en un momento de plena madurez.

Con este patrocinio, Iberdrola continúa su colaboración con el Museo de 
Bellas Artes de Bilbao en la nueva modalidad de apoyar el desarrollo de 
su actividad expositiva. El pasado año, fueron las muestras del gran pintor 
surrealista chileno Matta y del artista bilbaíno Daniel Tamayo las que 
establecieron este nuevo camino de colaboración. En esa misma dirección, 
se continúa con la que ahora se presenta, la de un artista de la misma 
generación que Tamayo, que, por primera vez, expone su obra en este 
museo. Con ello no se hace sino reconocer la gran calidad de su trabajo y 
contribuir a que éste se conozca más profundamente y se divulgue. 

José Ramón Anda es un escultor cuya obra contiene un gran poder evo-
cador y una poco común perfección formal. Escultura compleja, reflexiva, 
a pesar de su gran sencillez, ofrece al espectador interpretaciones muy 
diversas que el poder de su estilo consigue unificar. Mesas, sillas, troncos 
de árbol o puertas, diseños de la naturaleza o de la mano del hombre, todo 
viene a formar parte del mundo particular del escultor y a expresar con 
igual energía su propuesta artística. La relación de este depurado conjunto 
de objetos con los espacios que ocupan en el museo y en los exteriores 
cercanos pone de manifiesto la extraordinaria capacidad creadora que 
contienen. 

No me queda más que dar las gracias a todos los que han participado en la 
concepción y montaje de esta exposición, y reiterar mi satisfacción porque 
la muestra ayudará, sin duda, a dejar constancia del valor de la obra 
expuesta y a reconocer una vez más el espléndido trabajo de su autor.

Ignacio S. Galán
Presidente de Iberdrola

Iberdrolarentzat, atsegin handia da José Ramón Andaren Denboraren aurkako 
formak / Formas contra el tiempo erakustea babestea. Erakusketa harrigarria 
da, eta agerian uzten du egile hau gaur egungo Nafarroako artearen figurarik 
garrantzitsuenetakoa dela, erabateko heldutasun-unean dagoelako eta guztiz 
originala delako.

Babes honekin, Iberdrolak Bilboko Arte Ederren Museoarekin lankidetzan 
jarraitzen du, bertan egiten diren erakusketak babesteko modalitate berrian. 
Iaz, Matta margolari surrealista txiletar handiaren eta Daniel Tamayo artista 
bilbotarraren erakusketek finkatu zuten lankidetzarako bide berri hau. Ildo 
berean dator orain aurkezten ari garen erakusketa ere, Tamayoren belau-
naldi bereko artista baten eskutik. Hain zuzen ere, egile honek lehen aldiz 
erakutsiko du bere lana museo honetan. Modu horretan, bere lanaren kalitate 
handia aitortzen da, eta modu sakonagoan ezagutu ahal izango da egilearen 
obra, lan hori dibulgatzeaz gain. 

José Ramón Anda eskultorearen lana oso iradokitzailea da, bai eta batere 
ohikoa ez den perfekzio formalekoa ere. Eskultura konplexu eta erreflexiboak 
dira, eta, aldi berean, oso soilak; gainera, egileak interpretazio ugari eskain-
tzen dizkio ikusleari, baina artistaren estiloak bateratu egiten ditu interpreta-
zio horiek guztiak. Mahaiak, aulkiak, zuhaitzen enborrak edo ateak, naturaren 
edo gizakiaren diseinuak, guztia sartzen da eskultorearen mundu berezian, 
eta guztiak adierazten du energia berberarekin bere proposamen artistikoa. 
Objektuen multzo fin horren eta aipatutako objektuek museoan eta inguru 
hurbiletan hartzen dituzten espazioen arteko harremanak agerian uzten du 
duten gaitasun sortzaile aparta. 

Azkenik, eskerrak eman nahi dizkiet erakusketa honen sorkuntzan eta 
muntaian parte hartu duten guztiei, eta, berriz ere, poza erakutsi nahi dut, 
erakusketa honek aukera emango duelako ikusgai jarritako lanaren balioa 
erakusteko eta, beste behin ere, egilearen lan aparta aintzat hartzeko.

Ignacio S. Galán
Iberdrolako presidentea
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La exposición José Ramón Anda. Denboraren aurkako formak /  
Formas contra el tiempo del Museo de Bellas Artes de Bilbao se 
ha concebido como una muestra de actualidad de la obra de este 
escultor. Es una obviedad hacerlo así en la mayoría de los artistas en 
ejercicio, pero en el caso de Anda (Bakaiku, Navarra, 1949) es más 
bien una excepción, pues su trabajo, sus esculturas, suponen un ejer-
cicio lento de reflexión y sobre todo de ejecución, dadas las caracte-
rísticas que siempre ha imprimido a sus creaciones. Parece que Anda 
rechazara la posibilidad de que su obra se exhiba. Su gente cercana 
le conoce como un perpetuo trabajador que prolonga la realización, 
como si acabar una pieza supusiera la concatenación maldita o 
irremediable de abordar otras que vuelvan a alejarle de exposiciones 
concretas y de obras acabadas; quizá secreta o inconscientemente di-
lata su conclusión para no dejar de tutelarlas y vivir rodeado de ellas. 

Tanto en el desarrollo de series concebidas en el tiempo como en las 
piezas sin adscripción a ellas y en las diferentes especialidades de su 
producción (escultura pública, mobiliario, objetos de diseño, edicio-
nes...), las obras de Anda forman parte de un delicado y prolongado 
proceso de preparación y ejecución necesariamente constante pero 
espaciado, que respeta y doblega, se adapta y obliga también a la 
naturaleza de los materiales que utiliza como soporte o que sencilla-
mente inspiran su obra, materiales que en José Ramón Anda suponen 
un ejercicio contradictorio de aceptación y negación, de esfuerzo y 
de gratificación sobre sus posibilidades intrínsecas, a veces hasta el 
límite de las características mecánicas y físicas, fundamentalmente 
en la madera y sus necesidades de conservación y mantenimiento. 

Pese a lo que parezca, la relación de Anda con el principal material 
de su obra, la madera, está lejos de ser idílica, amable o de herman-
dad. Al contrario, un árbol caído, un tronco cortado, son una enso-

Hodei arteko ilargia  / Luna entre nubes, 1996-2011
Madera de plátano
Detalle
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3 	«... inactualidad, por utilizar la precisa y bellísima palabra del historiador y maestro 
Manfredo Tafuri dedicada al arquitecto Carlo Scarpa y a la incapacidad de la crítica 
italiana por hacer cuentas con su obra». El arte de José Ramón Anda. [Cat. exp.]. 
Bilbao : Fundación Bilbao Bizkaia Kutxa Fundazioa, 2006, p. 47.

4	 «El día en que una estatua está terminada, su vida, en cierto sentido, empieza. Se 
ha salvado la primera etapa que, mediante los cuidados del escultor, la ha llevado 
desde el bloque hasta la forma humana; una segunda etapa, en el transcurso de los 
siglos, a través de alternativas de adoración o de indiferencia, por grados sucesivos 
de erosión y desgaste, la irá devolviendo poco a poco al estado de mineral al que la 
había sustraído su escultor». Marguerite Yourcenar. El tiempo, gran escultor. Madrid : 
Alfaguara, 1999, p. 65.

La actualidad de Anda es, sigue siendo, su inactualidad, paradoja y 
contradicción certeramente apuntada por J. Ángel Sanz Esquide 3 : el 
empeño continuado en alcanzar las precisas condiciones y resultados 
que para cada pieza ha ideado y la constante voluntad de orden sobre 
la materia que se manifiestan en el tiempo, desde el inicio de la 
primera idea formal, plasmada en una maqueta o boceto volumétrico, 
hasta su adaptación a los materiales elegidos. El trabajo esforzado 
y la tecnología aplicada en ese dilatado proceso hacen de su obra 
un continuo de atemporalidad, de la casi imposibilidad de rescatar o 
liberar de su taller una obra reciente. Sin embargo, es esta inactuali-
dad –la honestidad del proceso sostenido de su trabajo y los ideales 
y modelos de su proyecto artístico– la que le dota, a menudo contra 
su visión, de una presencia actual, concreta, semejante al crecimien-
to orgánico vegetal o a la formación de un mineral, en los que el 
tiempo es siempre y es ahora 4.  

En el tiempo ha desarrollado una de las series más extensas y que 
más le caracterizan, la de los Planos cruzados, para la que continua-
mente alumbra nuevas formas implicadas. En la obra Homenaje a 
Juan de Antxieta (1979-1986) se sugería internamente esa esencia 
del cruce de planos: un cubo descompuesto y maclado descubría en 
su alma los planos alabeados de un paraboloide hiperbólico. Como en 
ésta, Anda siguió aplicando en las obras de la serie una pulsión intui-
tiva en la conjunción de curvas y planos, dando lugar a intersticios, 

1	 «Con el convencimiento de que en el hacer, en el producir, subyacen posibilidades de 
conocimiento, Scarpa introduce de nuevo en la cultura artesanal el factor intelectual 
que había caracterizado el diseño desde el Quattrocento. Scarpa remitía siempre 
al pensamiento de Giambattista Vico del “verum ipsum factum”, es decir, a la idea 
de que se puede llegar a la verdad a través de la actividad manual, creadora; una 
concepción comparable a las reflexiones lógicas de la argumentación dialéctica». 
Sergio Los. Scarpa. Koln : Taschen, 2009, p. 13.

2	 «[Louis] Kahn afirmaba: “El enlace es el origen del ornamento” [...] la única posibili-
dad de introducir exactamente ese punto de enlace que permite usar el ornamento 
sin volver la espalda al arte moderno». Ibíd, p. 11. 

ñación y simultáneamente un problema. La madera es una de las 
materias que llegan a exasperarle, porque a su atractiva firmeza y a 
una ductilidad dirigida no dejan de oponerse las dificultades propias 
de su naturaleza viva: cambios de estructura, densidades variables, 
fisuras, huellas de parásitos... Toda una gama de obstáculos que a 
veces la experiencia no redime, pero que Anda afronta como un des-
tino, haciéndonos entender que el oficio no es una mera ejecución de 
recursos, sino, coincidiendo con Scarpa, una reflexión creativa1 que 
traduce la idea inicial por el trabajo que hace posible su concreción. 
Esas obras extraídas con aparente sencillez de las entrañas del árbol 
nos revelan sin estridencias otra dimensión de la materia y cómo 
habitan en ella diferentes formas. 

En algunos aspectos, el escultor recuerda a Giussepe Penone. Éste 
excava en la madera ya mecanizada hasta hacer aflorar otra vez 
la apariencia primigenia de rama o tronco. Anda, en las antípodas 
conceptuales, repone al árbol cortado la organicidad de su ser vivo 
materializándolo en un tótem vertical, en la evocación figurativa de 
un mueble, en la función de un punto de enlace 2 o en la armonía y la 
intersección de cuerpos geométricos básicos antagónicos al tronco, 
cuando no lo vacía y lo convierte sólo en envoltura, en piel. Ambos 
artistas nos desvelan lo orgánico de la materia como una sintaxis del 
objeto. 
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José Ramón Anda
El concepto de lo orgánico, arte concreto depurado

Edorta Kortadi Olano

5	 El término en euskera tarte se puede traducir al castellano como «intervalo, tramo, 
espacio, distancia entre dos puntos o lugares».

tarte 5, luces y aperturas, sensuales variaciones del tacto en dúos 
de formas básicas que se acoplan y que generan al encontrarse ojos 
huecos, ventanas cuadradas, arcos de medio punto, dinteles y esqui-
nas. Son piezas fusiformes, que compiten entre el trazo y su sombra 
proyectada, entre el recuerdo de pliegues y detalles de anatomías 
clásicas y la admiración por la estética y las soluciones de la Silla 45 
de Finn Juhl o la Round Chair 503 de Hans J. Wegner.

Todas las obras contienen las ideas y los elementos básicos y cons-
tantes del trabajo de Anda en los últimos años. Todas ellas ilustran 
estas querencias: que la medida de la obra ofrezca la relación con 
la escala humana, sea superándola, sea reduciéndose; que como 
objetos mantengan también un aura en el lugar que ocupan; que los 
materiales se comporten con contención para el propósito conceptual 
y tecnológico de la obra, sin ofrecer nada más que lo planteado, 
aportando desde las características de su esencia un aspecto de 
naturalidad; finalmente, que lo natural confluya con la innovación y la 
permanencia del clasicismo y con el riesgo de lo moderno.

La exposición se conforma básicamente en cinco grupos de obras 
de exterior e interior: monumentales o pequeños ensayos, murales y 
obras a escala, mobiliario y piezas verticales, además de Unamuno 
(1975-1990), contextualizada con el retrato del escritor realizado por 
Sorolla (c. 1912) en las salas de la colección permanente del museo. 
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Aunque pueda parecer lo contrario, en el inicio de la obra de José  
Ramón Anda (Bakaiku, Navarra, 1949) está la figura. La figura 
humana, por la que siempre, de un modo u otro, de manera directa o 
indirecta, se ha visto interesado. Figuración de corte expresionista, 
que tras su paso por la Escuela de Bellas Artes de San Fernando 
de Madrid (1970-1974), la Academia Española de Bellas Artes de 
Roma (1974-1975) y la visualización de Manzú, Marini, Martini y 
Rosso, volverá a aflorar en su trayectoria, a la manera de bustos o de 
figuras religiosas. Figuración de la que en estos momentos se aparta 
para volver de nuevo a sumergirse en las aguas del expresionismo 
abstracto orgánico, en el que viene trabajando desde la década de los 
setenta de manera constante, coherente y articulada.

Articulación y contexto que en el caso de Anda provienen de la fa-
milia de tallistas y ebanistas de Bakaiku en la que nace y se forma, y 
que irá poco a poco cuajando en repertorios, objetos y esculturas que 
nacen del bosque y que tienen como elemento nuclear y sustancial la 
madera, la piedra y el bronce, a los que trata de manera heterónoma. 

Quizás por ello también, a lo largo de todo su proceso han surgido 
esos muebles-esculturas entre orgánicos y minimales, que van desde 
el mueble-bar a la mesa, la mesa-arca, la silla, la cama, la lámpara, 
los sillones y hasta las propias alfombras, creando con todos ellos 
un paraíso ambiental, sobrio y racional, cercano a la Bauhaus, y su 
desarrollo posterior a través de la obra y el arte concreto de Max Bill 
y de la teoría artística de su maestro Jorge Oteiza, con quien colaboró 
además en diversos proyectos y obras.	

Nada tiene de extraño, por tanto, que este mundo sobrio y racional, 
que se mueve a caballo entre el racionalismo y el organicismo abs-
tracto, devenga y reutilice formas y repertorios ideológicos cercanos 
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geométrica. La reducción de medios y la economía en el color y el 
material se imponen. Se trata de la creación de formas geométricas 
unitarias, exactas, industriales.

La deriva de la escultura de Anda se dirige también por estos 
caminos, adaptada siempre a su modo de producción, a sus propios 
medios y a lo materiales con los que trabaja. Minimalismo sí, pero 
con materiales calientes, no fríos ni industriales. Formas geométricas 
sí, pero siempre con pequeñas irregularidades y defectos humani-
zantes. Economía y sobriedad de color también, pero con suaves y 
evanescentes pátinas de color y texturas. La tendencia y el movimien-
to se asume, pero no de manera íntegra, sino con elementos propios 
y espurios.

Pero su escultura es además siempre articulada, como de articula-
ción del cuerpo humano, no de una sola pieza: los huesos entre sí, lo 
recto-curvo, los huesos y los tegumentos conformantes, los huesos 
y la carne. Es algo que, por otra parte, surge y brota del trabajo 
del ebanista, que tiene que casar las maderas, machihembrarlas, 
coserlas y articularlas unas con otras. Algo que está también en la 
escultura orgánica de Moore y de Oteiza, autores con los que guarda 
ciertas familiaridades y sintonías, autores con los que aprende, 
trabaja y empatiza.

Y siempre, o casi siempre, la madera. La madera de los montes de 
Urbasa y Aralar, de la Navarra total y profunda. La madera, el roble, 
el nogal, el boj, el castaño, el tejo, el cerezo, el plátano, siempre 
o casi siempre la madera. Dejada en su pura yoidad, en su propia 
naturalidad, en su propia esencia. La madera que brota de la tierra 
y que es trabajada por el formón y la gubia, el martillo y la mano 
del hombre, del artista. Él siempre busca la excepcionalidad de la 

a las vanguardias y postvanguardias de fin de siglo. Nos referimos 
más concretamente al suprematismo, al neoplasticismo y al arte 
concreto, y por derivación también, al conceptualismo y al minimalis-
mo últimos.

Anda crece, se mueve y se debate entre el mundo de las nuevas 
figuraciones y realismos de la Escuela de Madrid de los Antonio 
López y de su amiga Clara Gangutia, el diseño y la arquitectura, y el 
proceso abierto a la modernidad y a las vanguardias por los maestros 
Jorge Oteiza y Eduardo Chillida. Y en ese debate, Anda va definiendo 
y perfilando rápidamente sus opciones, e inclinando sus propuestas 
hacia un depurado organicismo abstracto, o concretismo.

Lo orgánico, que tiene su origen en las posiciones humanistas de 
autores como Moore y Oteiza, que parte más de la línea curva de 
las formas orgánicas del cuerpo, de huesos y de huecos, se va a ir 
configurando y articulando en torno a repertorios formales en los 
que las estructuras recto-curvas, las formas alabeadas y abiertas y 
el concepto comenzarán pronto a articular una escultura de marcado 
acento objetual, concreto, minimal y orgánico.

Lo simple, lo esencial, la forma y el volumen concreto, trazado y 
atrapado con materiales rígidos y a primera vista poco flexibles, 
como la madera y la piedra, darán paso en manos del artista, del 
demiurgo del bosque, a la transformación de superficies, formas y 
estructuras enteras, hasta convertirlas en cuasi cáscaras y peladuras 
de manzana, de naranja o de otros cítricos. En la obra de Anda, el 
entronque con el concretismo europeo de Bill y con las corrientes 
derivadas de la Bauhaus se produce y se cruza con el minimalismo 
surgido en los sesenta en el foco de Nueva York, con André, Flavin, 
Judd y Nauman. Su pintura y su escultura derivan de la abstracción 
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la década de los setenta. Un bronce dúctil y trabajado, la mayoría de 
las veces con pátinas y coloraciones de diverso pelaje. Un bronce terso 
y estirado, como la piel de la mujer amada. Un bronce que, aunque en 
sus comienzos fue más expresivo y rugoso, al final se ha vuelto pulido, 
sutil y refinado. Quizás algo más tecnologizado, no tanto por la industria 
fundidora que los plasma, cuanto por el concepto inherente a la propia 
mente del creador, que es también algo fría, sutil y conceptualizada. 
Sus obras realizadas en bronce, tanto figurativas como abstractas, son 
de un gran refinamiento tanto de texturas como de coloraciones.

Pero se trata de coloraciones casi naturales, muy cercanas al color de 
la propia materia utilizada, o a lo más de pátinas, teñidos y colores muy 
suaves y sutiles, que transforman y espiritualizan la propia obra ya aca-
bada. Éste es el caso de muchas de sus variantes e invariantes en torno 
al ojo de Tártalo (serie de los Planos cruzados), y de Miriam o Andra 
Mari, la Madre y el Hijo de la iglesia de Iesu en el barrio de Riberas de 
Loiola de San Sebastián.

Como puede apreciarse, lo figurativo y lo abstracto, lo expresivo y 
lo concreto, siempre han estado unidos y concatenados, sin grandes 
preocupaciones ni disturbios, creemos que tanto en la génesis y en la 
producción de la obra, como en la mente y en el cerebro de José Ramón 
Anda. Y es que, aunque puedan parecer conceptos opuestos y contra-
dictorios, que de alguna manera lo son, no resultan en la realidad serlo 
tanto. Porque qué forma de la realidad no es de por sí abstracta, o qué 
forma de la abstracción no es concreta. El problema no son las formas, 
sino el concepto que subyace en las mismas, o el concepto que posee 
el propio creador de la obra.

Pues bien, ese mestizaje o imbricación de lenguajes se produjo en las 
coordenadas históricas de los años setenta, y por eso mismo el propio 

madera, del tronco, del árbol, tratándola y llevándola hasta el límite. 
De ella hace surgir directamente la obra. Madera que guarda y apila 
en su cuidado cobertizo, y luego la elige, la trabaja, le da forma y la 
suaviza, hasta crear con ella sólidas estructuras o livianas y volátiles 
formas. O pesan y caen, o se elevan y vuelan. Con ella se puede 
hacer casi todo. Es lo que demuestra Anda, que curva y estiliza la 
madera hasta convertirla en el límite del espacio, de la estructura, 
del vacío. Convierte la madera en el límite del espacio, lo mismo que 
han hecho Chillida y Serra con el hierro y el acero. Resulta algo más 
proteico todavía.

Y la madera es tratada y transformada de manera natural, dejada 
como salida del bosque y de la tierra. Son las criaturas amadas y 
apreciadas tal y como son, con sus texturas, rugosidades y pequeños 
nudos y tropiezos. Son las arrugas de la piel, son las porosidades del 
alma. Y se dejan en el color propio, o ligeramente teñidas y trata-
das. Y surgen así, los mil y un tonos y colores de la madera: el ocre 
oscuro, el grisáceo, el canela, el amarillo suave y el casi amarillo 
naranja. Toda una sinfonía de gamas y colores que hacen las delicias 
del ojo, y que llevan al tacto, a las yemas de los dedos, a posarse y a 
acariciarlas suavemente. Se produce así la empatía con la obra. Con 
una obra que se muestra dúctil y suave, al mismo tiempo que recia, 
dura y aristada o curvada. Es el misterio y la magia de la obra que 
se abre, y que nos despierta los sentidos, desde la propia materia, 
desde la raíz del árbol, desde el tronco, hasta elevarnos a las ramas 
altas, que tratan de atrapar los rayos del cielo azul y de ofrecernos su 
sustancia. En este punto la conexión con la obra de Mendiburu nos 
parece sabia y fecunda.

Y de ahí al bronce. De la superficie natural, lisa y pulida de la 
madera, fácilmente dio paso al bronce, que casi van parejos desde 
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autor se ha visto más suelto y liberado que otros creadores mucho 
más unidireccionales. Todas las vanguardias del siglo XX, desde 
Picasso a Hockney, desde Oteiza a Anda, han utilizado y expresado 
sus más íntimos deseos y cosmovisiones a través de ambos lengua-
jes, y lo han hecho además con disciplina, con rigor y con altas cua-
lidades. Ahí están para demostrarlo sus obras. Obras tan concretas y 
abstractas como Zeharki (2000-2006), Ezustekoa (1990-1996), Belak 
(2000-2001) o Unamuno (1975-1990), Kirolari zaharra (1974), Retrato 
de mi madre (1974) y Karmentxu (1995). Y es que se puede ser tan 
expresivo con las formas más expresionistas de sus obras figurativas 
como con las más concretas y abstractas de sus esculturas y muebles 
de uso utilitario y señalético.

Gran parte de la escultura de Anda siempre ha poseído ese carácter 
sígnico y significativo de indicador de lugares, hechos y personas que 
han sido un referente, o un signo en el espacio social o colectivo. Su 
Homenaje a Juan de Antxieta (1979-1986) en Pamplona, su Haizean 
(1978-2002) en Tolosa, su Argi izpia eta oreka (1979-2003) en la Uni-
versidad Pública de Navarra, en Pamplona, su Goruntz (1980-1994) en 
Zumarraga, su Zeharki de San Sebastián (1982-1989), su Orereta ikas-
tola (1984-1991) en Errenteria, su Obelisco (1999-2003) de Alsasua, 
la escultura Lurdes Iriondo oroimenez (2008) en Urnieta o su reciente 
Miriam, la Andra Mari de la iglesia de Iesu de San Sebastián (2009), 
son ya un amplio referente de este carácter sígnico y señalético de 
gran parte de su producción y de su obra.

Como lo es también su modo de operar a través de series y de cons-
telaciones de obras, como lo han hecho gran parte de los autores de 
todas las épocas y momentos de la historia, pero sobre todo de las 
vanguardias históricas. Pues bien, quien entre en su taller de Bakaiku 
pronto podrá advertir que el discípulo y colaborador de Oteiza posee 
el mismo modo de trabajo, por series y por constelaciones, y de expo-

Retrato de mi madre, 1974
Bronce
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Escayola

sición de sus obras y bocetos de trabajo: en baldas superpuestas a 
manera de gran expositor o armario sin puertas.

Pero qué decir del proceso de creación interna de sus obras, y del 
modo de proyección externa de las figuras y arquetipos, de los 
repertorios ideológicos con los que trabaja durante mucho tiempo en 
su mente y en los recovecos de su alma. Podríamos afirmar con Carl 
Jung que se trata de figuras y arquetipos universales, sacados del 
subconsciente colectivo y del eterno armario del alma: el círculo, el 
cuadrado, el triángulo y la esfera, la línea recta y la curva, la pirámi-
de, el obelisco, el ovoide y el cubo, el rostro y la mano, la materni-
dad, el instrumento y el mueble; se trata de arquetipos universales 
y, por tanto, muy nuestros. Muy antiguos y muy modernos, como 
sacados del abecedario de todas las culturas, de lo más profundo del 
alma. Son figuras fundamentales, elementales, básicas. Son reperto-
rios universales de la psique humana.

Anda juega y se regocija con ellos, los suaviza y refina en maderas 
de toda clase de colores y sabores, y después nos los entrega hechos 
refinamiento, obra depurada, de raigambre nórdica, japonesa y 
vasca. Todas esas culturas despiden y rezuman sus obras, sus escul-
turas, sus muebles, casi siempre de suelo, para ser contempladas no 
frontalmente, ni de arriba abajo, sino a vista de pájaro, como para 
ser poseídas por el contemplador y la mirada.

Y para atraparlas y contemplarlas nos exige además una mirada 
limpia y transparente, como de niños grandes, sin muchos recovecos 
ni revueltas, sin muchas historietas ni contemplaciones. Sus obras se 
leen fácilmente, de un solo golpe, pero hay que mirarlas y obser-
varlas detenidamente, reiteradamente, en silencio. Son como esas 
bellezas macizas nórdicas, que están ahí, de frente, y que exigen ser 
contempladas y tocadas una y mil veces, de manera sutil, sensual 
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En la presente exposición, José Ramón Anda muestra dos obras en 
bronce –Kirolari zaharra (1974-2009) e Ikusmira (2011)–, instaladas 
en un parterre exterior del museo, que sirven de introducción a su 
exposición y que se interrelacionan, acentuando en Kirolari la escala 
humana que se ha querido conferir a Ikusmira, una obra que sirve 
para mirar y observar al hombre y al cosmos. En el principio estaba el 
hombre, y el ojo humano que lo observaba y lo controlaba todo. Estas 
dos obras son precisamente la primera y la última de su andadura 
escultórica. Comienzo y fin de todo su proceso creador, de toda su 
estructura mental y creativa.

En la entrada del museo y como una puerta de paso, se presenta la 
pieza de gran formato y envergadura Atariaren besarkada (2004-
2006). Una de las exigencias que caracteriza el trabajo de José 
Ramón Anda con la madera tiene que ver precisamente con la 
excepcionalidad de las piezas con las que realiza su obra. Maderas 
excepcionales creadas por la propia naturaleza y apenas transfor-
madas y tocadas por la mano del escultor. Naturaleza casi en estado 
puro. Así, en la escultura Iranzuko mahaia (1994-2007), situada en 
el acceso a la sala de arte contemporáneo de la primera planta 
del museo, este aspecto queda subrayado por las extraordinarias 
dimensiones del tablero de nogal con que está realizada. Esto mismo 
puede aplicarse a Miracielo segoviano (2005-2007), emplazada en 
la planta baja, a Sartu ahal baduzu / Entra si puedes (2008-2012) y 
a otras piezas de pared ya en la sala de la segunda planta, donde se 
ofrecen y presentan diversas obras. En primer lugar, la serie Planos 
cruzados, que Anda viene desarrollando desde finales de los años 
setenta y sobre la que, tras muchas variantes e invariantes, el autor 
prosigue trabajando. Se trata de una serie con la que el escultor se 
identifica plenamente y que puede relacionarse con el ascetismo, la 
austeridad y lo esencial.

y elaborada. Quizás por ello, a más de uno su obra puede parecerle 
sencilla, concreta, minimal, sin demasiada profundidad. Pero precisa-
mente ahí reside gran parte de su atractivo y de su grandeza. Fiel al 
principio de Mies van der Rohe del menos es más, utiliza la poética 
de la línea y el plano, el rigor geométrico y los materiales naturales, 
para lograr la belleza deseada. Al igual que el arquitecto, el escultor 
decide las relaciones proporcionales, los materiales y las formas que 
permiten al espacio infinito e ideal concretarse en la estructura y la 
volumetría de la escultura. Opera con infinita delicadeza estudiando 
con extremo cuidado las maneras de dar a la imagen espacial una 
sustancia visible que no tenga el peso físico de la materia. Anda, 
como Mies, está atentísimo a la forma, al perfil, a las posibles tensio-
nes y a las juntas y nervaduras que provoca en sus obras. 

Sus obras son simples, puras, diáfanas, casi transparentes, o tienen 
un punto traslúcido. Son como joyas naturales que uno se encuentra 
en el hábitat moderno de la urbe cosmopolita y tecnologizada. Quizás 
por eso mismo atraen e impactan al hombre de ciudad y al rural de 
manera exacta. Quizás por ello hechizan y enamoran al urbanita 
cansado de tanto barroco frío y almibarado. Su obra es radical, sobria 
y minimal hasta extremos rayanos en la nada. Dos líneas que se 
cruzan en el espacio. Dos formas que se encuentran en la tierra y que 
constituyen un topos, un lugar de encuentros y de límites, en el que lo 
uno levita hacia lo vertical y lo infinito. Su obra es un punto, un hito, 
un signo concreto en el espacio.

Su obra es un aleteo en el espacio,
una mirada horizontal a través del Ojo de Polifemo o de Tártalo,
o vertical y trascendente como una pirámide.
Es una fuerza concatenada y orgánica.
Concreta, minimal y depurada.
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También está presente la serie de los Troncos huecos, que el autor 
comenzó a trabajar a comienzos de la década de los ochenta con su 
escultura Ezustekoa (1990-1996), y que fue debida a la sugerencia 
que produjo en el artista su encuentro con estos troncos de árboles 
centenarios, huecos y descarnados. Para José Ramón se trata de una 
especie de rescate de estos árboles fabulosos, que ya han muerto, 
dándoles otra vida, haciéndoles un homenaje y subrayando su gran-
deza, longevidad y excepcionalidad.

En esta sala están también sus piezas de pared, Hodei arteko eguzkia 
/ Sol entre nubes (1996-2011) y Hodei arteko ilargia / Luna entre nu-
bes (1996-2011), juegos de volumetrías racionalistas, concatenadas 
en cuidadas formas e interrelacionadas en el espacio y en el tiempo. 
Son cuidados juegos mentales de gran poder evocador y sustancia 
cósmica.

Por último, está el conjunto de piezas que componen la serie Quiero 
hacerme mayor. Son todas ellas maquetas o estudios previos que 
nacen con vocación de convertirse en obras a gran escala, de ser 
esculturas públicas, de ser instaladas en calles, parques o ciudades, 
presentadas en esta exposición sobre una extensa mesa-plataforma, 
en la que el propio escultor –que nos ha acompañado en este recorri-
do por su exposición y por su obra– nos explica las peculiaridades y 
el origen de cada una de las piezas, sus deseos de futuro para ellas y 
su ambición de formato en el espacio y en el tiempo.

Catálogo
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Unamuno
1975-1990
Bronce
46 x 31 x 33 cm



Gran formato
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Kirolari zaharra
1974-2009

Bronce
163 x 80 x 35 cm
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Ikusmira 
2002-2012
Bronce
22 x 26 x 13 cm

2007-2012
Bronce
213 x 254 x 125 cm (obra en la exposición)
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Miracielo segoviano
2005-2007

Madera de plátano
380 x 300 x 150 cm
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Atariaren besarkada
2004-2006

Madera de nogal
280 x 200 x 320 cm
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Iranzuko mahaia
1994-2007

Madera de nogal
74 x 283 x 109 cm



Planos cruzados
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Gótica
2003-2012

Madera de nogal
274 x 175 x 67 cm
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Lehioa II 
2006-2012

Madera de nogal
183 x 120 x 44 cm
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Lehioa III 
2006-2012

Madera de nogal
188 x 110 x 42 cm
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Medio punto excéntrico
2009-2011

Madera de nogal
187 x 132 x 46 cm
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Polifemo I 
1982-2012

Madera de nogal
188 x 120 x 45 cm
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Polifemo II 
2004-2012

Madera de nogal
182 x 130 x 45 cm



Troncos huecos
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Ezustekoa II
2002-2007

Madera de roble
89 x 92 x 77 cm (medidas variables)
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Besarkada
2002-2007

Madera de roble
130 x 117 x 100 cm 
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Innominada
2006-2007

Madera de plátano
175 x 125 x 110 cm (medidas variables)
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Ezustekoa 
1990-1996

Madera de roble y arce estucada
159 x 170 x 110 cm
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Babespe
1996-1999

Madera de roble 
210 x 100 x 110 cm (medidas variables)
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Sartu ahal baduzu / Entra si puedes
2008-2012

Madera de roble
221 x 110 x 125 cm



Relieves murales
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Hodei arteko eguzkia / Sol entre nubes 
1996-2011 

Madera de plátano
222 x 99 x 9 cm

Hodei arteko ilargia / Luna entre nubes  
1996-2011 

Madera de plátano
222 x 99 x 9 cm
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Ikut nazakezu
2007-2012

Madera de roble, tejo, boj y nogal
150 x 150 x 25 cm



Quiero hacerme mayor
Esta serie es un conjunto heterogéneo de ideas que se van desarrollando 
en el tiempo. Algunas han tenido ya su oportunidad de «hacerse mayores» 
y están en diferentes ámbitos urbanos o de la naturaleza. Otras, la mayoría, 
están esperando su oportunidad de crecer en escala.
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Sin título 
1983-2011

Bronce
46 x 19 x 46,5 cm
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Sin título 
2005-2011

Bronce
28 x 30 x 35 cm
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Sin título 
2005-2011

Bronce
43 x 25 x 12 cm
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Bitarte IV
2003-2009

Madera de nogal
34 x 17 x 8 cm
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Sin título 
2004-2009

Madera de nogal
35 x 10,5 x 17 cm
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Sin título 
2008-2011

Madera de plátano
28 x 89 x 15 cm
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Sartu ahal baduzu V
2008-2012

Escayola
30 x 20 cm
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Obelisco
1999-2003

Madera de roble
79 x 16 x 19 cm
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Obelisco II
2000-2011

Madera de boj 
37 x 10,5 cm
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Crecimiento interrumpido
1999-2006

Mármol de Carrara 
50 x 16 x 12 cm
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Sin título 
2003-2012

Madera de nogal
27 x 41 x 14 cm
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Sin título 
2003-2012

Madera de nogal
28 x 30 x 13 cm
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Sin título 
2004-2010

Aluminio 
25,5 x 12 x 36 cm
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Sin título 
1982

Hierro
11 x 21 x 13 cm
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Xabier Leteri
2011-2012

Escayola
18 x 20 x 10 cm
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Ikusmira II
2002-2012

Escayola
22 x 26 x 13 cm
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Sin título 
2001

Bronce
18 x 28 x 7,5 cm
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Airean (omenaldia pilotara)
1978-2000

Aluminio
24 cm (diámetro)
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Biografía
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José Ramón Anda Goikoetxea nace en 1949 en la localidad navarra de 
Bakaiku. Desde la infancia, y gracias al taller de ebanistería familiar, 
este escultor ha tenido una relación especial con la madera, que le 
ha acompañado a lo largo de todo su proceso creativo. En la trayec-
toria artística de Anda están presenten materiales como la piedra, 
el bronce, el acero corten, el aluminio o el mármol, pero la materia 
propia de este escultor es precisamente la madera, que en sus manos 
se convierte en un elemento pleno de posibilidades estéticas. 

Entre los años 1970 y 1974, Anda realiza sus estudios en la Escuela de 
Bellas Artes de San Fernando en Madrid. A partir de ese periodo su 
actividad escultórica se verá marcada por la dicotomía entre la forma-
ción figurativa que recibe de sus profesores y sus primeras incursiones 
en el campo de la abstracción geométrica.

En 1974, gracias a una beca de la Academia Española de Bellas Artes 
en Roma, continúa su formación en Italia y allí entra en contacto 
directo con la escultura clásica y contemporánea de los principales 
maestros italianos, dejándose influir por la obra de artistas de la talla 
de Marino Marini, Giacomo Manzú y Arturo Martini, entre otros. Anda 
asimila también la herencia de las vanguardias históricas, en especial 
la interpretación que sobre la geometría realiza uno de los exponen-
tes más versátiles de los principios vanguardistas de la Bauhaus, el 
artista suizo Max Bill. Al mismo tiempo, se implica e identifica con la 
cultura vasca, sus mitos y valores, y su trabajo se liga así a los enun-
ciados de los grupos de la Escuela Vasca de la década de los sesenta. 
De este modo, se convierte en continuador del principio conceptual de 
Oteiza y de los procedimientos de trabajo de Chillida.  

A principios de los ochenta, su formación y su producción artística ya 
están plenamente asentadas. Anda recibe varios reconocimientos, 
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como el premio de escultura en la IV Bienal Plástica de Pintura y 
Escultura del Ayuntamiento de Vitoria en 1980, el primer premio en 
el Premio Internacional de Escultura Ángel Orensanz Ciudad de  
Sabiñánigo (Huesca) en 1982, y, en el año 1983, el primer premio en 
la Bienal de Escultura de San Sebastián, en el II Certamen Interna-
cional de Escultura Ciudad de Jaca (Huesca) y en el certamen Gure 
Artea convocado por el Gobierno Vasco.

Durante ese periodo expone regularmente, tanto de forma individual 
como colectiva, en diferentes lugares del País Vasco y del resto 
de la geografía española, hasta que el 20 de enero de 1989 sufre 
un accidente que lo dejará inválido durante una larga temporada. 
Curiosamente, en este momento el artista se hallaba preparando una 
exposición para el Museo de Bellas Artes de Bilbao, que no se llegó 
a realizar. No obstante, gracias a la colaboración de varios asisten-
tes y familiares, el taller continúa desarrollando piezas y se siguen 
celebrando exposiciones importantes, como la del Museo de Navarra 
en el año 1990, la de la Galería Miguel Marcos de Madrid en 1991 
y las de la Sala Gaspar de Barcelona y la Galería Dieciséis de San 
Sebastián en 1992. A estas muestras seguirán, en la primera década 
del siglo XXI, otras de semejante relevancia, como las celebradas 
en la Galería Altxerri de San Sebastián en el año 2001, en el Museo 
Barjola de Gijón en 2003, en el Aula de Cultura BBK en Bilbao en 
2006 y en L’Hospitalet de Llobregat y Pamplona en 2008.

La obra de Anda responde a diversidad de intereses y temas. Desde 
los trabajos abstractos concebidos para espacios públicos, como es 
el caso de Zeharki en San Sebastián, Homenaje a Juan de Antxieta 
en Pamplona, S/T en Altsasua, Besarkada en Leioa, Belak en Bakio, 
Goruntz en Zumarraga, Haizean en Tolosa, Leihoa en Zarautz, Orereta 
Ikastola en Errenteria y Zeharki II en Galdakao, hasta sus esculturas-

muebles con una clara orientación funcional. Ha sabido dotar a todas 
sus piezas de una fuerza constructiva en la que fusiona lo racional y 
lo orgánico, el espacio y el vacío, la materia y la textura, característi-
cas que aportan a su obra un reconocible sello de identidad.

Las esculturas de Anda están representadas en numerosas coleccio-
nes públicas y privadas, entre las que podemos mencionar Artium-
Centro Museo Vasco de Arte Contemporáneo de Vitoria, Museo 
de Navarra, Museo San Telmo de San Sebastián, Caja Navarra, 
Fundación Caja Vital, Fundación Kutxa, Fundació la Caixa, Fundación 
Eduardo Capa, Colección Alfa-Arte, Museo Nacional Centro de Arte 
Reina Sofía, Ayuntamiento de Pamplona y UPNA-Universidad Pública 
de Navarra.




