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El Centro Torrente Ballester de Ferrol acoge la vi-
gésimo segunda edición del Premio Internacional 
de Gráfica Máximo Ramos con especial entusias-
mo, con un incremento de la participación, tanto 
en número de solicitantes y de países, como en 
el aumento del nivel de calidad de las propuestas, 
una vez que a esta edición se han presentado 
artistas de reconocido prestigio nacional e inter-
nacional que tornan todavía más atractiva la visita 
a la exposición de los seleccionados. 

Uno de esos casos es el conocido artista por-
tugués Pedro Calapez (Lisboa, 1953), mere-
cedor del Premio Máximo Ramos por su obra 
Conversation piece, que se basa en la idea de 
repetición para componer una obra de gran for-
mato que pasará a formar parte de la colección 
permanente del Ayuntamiento de Ferrol. Pedro 
Calapez, que se integra en colecciones como las 
del Museo Nacional Centro de Arte Reina Sofía, 
Fundación Calouste Gulbenkian, Museo de 
Serralves de Oporto o el Centro Galego de Arte 
Contemporánea, ha realizado esta obra a partir 
de  una unidad base, el fragmento arquitectónico 
de una ventana, trabajo que el artista concibe 
como una conversación continua e inacabada. 

En esta edición del certamen, uno de los más 
veteranos de España, se demuestra su vitalidad 
y su dinamismo, con una selección que refleja la 
evolución del arte gráfico contemporáneo, cada 
vez más multidisciplinar e integrador, capaz de 
combinar la obra única y la obra múltiple desde 
las más diversas técnicas tradicionales hasta los 
procesos digitales, fotográficos, videográficos o 
de sonido, como se puede observar en la expo-
sición y en este cuidado catálogo que reproduce 
la obra de los 37 artistas seleccionados de un 
total de 450 dossierse recibidos provenientes 
de 49 países. 

En nombre del Ayuntamiento de Ferrol, me 
gustaría agradecer al jurado y a la comisaria de 
esta edición, Anne Heyvaert, su profesionalidad 
y empeño de que el Premio Máximo Ramos siga 
creciendo en calidad y cantidad; a los artistas, 
tanto a los seleccionados como a los que se han 
quedado a las puertas, su participación y crea-
tividad. A todos ellos, así como a las personas 
que han participado para que esta edición sea 
una realidad y pueda ser disfrutada por los ciu-
dadanos, nuestro más sincero agradecimiento. 

José Manuel Rey Varela 
Alcalde de Ferrol

The Centro Torrente Ballester of Ferrol receives 
the 22nd edition of the Máximo Ramos 
International Award for Graphic Arts with a 
special enthusiasm, for there has been an 
increase in participation, as for both the number 
of applicants and countries, and for a rise in 
the quality of proposals. In the present edition, 
renowned artists of national and international 
prestige make visiting the exhibition even more 
attractive.

One of those cases is the well-known 
Portuguese artist Pedro Calapez (Lisboa, 1953), 
who deserved the Máximo Ramos Award for 
his work Conversation piece. It is based on the 
idea of repetition in order to compose a big 
scale piece which is going to be part of the 
permanent collection of the City Hall of Ferrol. 
Pedro Calapez’s work is included in collections 
like that of the Reina Sofía National Museum of 
Art, Calouste Gulbenkian Foundation, Serralves 
Museum of Oporto, and Centro Galego de Arte 
Contemporánea. His piece was constructed 
from a base unit, the architectural fragment 
of a window, and he conceived his work as a 
continuous and unfinished conversation.

This edition of the contest, one of the most 
veteran prizes in Spain, proves its vitality and 
dynamism with a selection that shows the 
evolution of contemporary graphic art, more 
and more multidisciplinary and integrative, able 
to combine single and multiple works from 
a wide range of techniques, from traditional 
ones to digital, photographic, videographic 
and sonorous processes. All of them can be 
observed in the exhibition as much as in this 
impeccable catalog which reproduces artwork 
by 37 artists selected out of a total of 450 
dossiers received from 49 different countries.

On behalf of the City Hall of Ferrol, I would like 
to thank the jury and the curator of the present 
edition, Anne Heyvaert, for their professionalism 
and determination in that the Máximo Ramos 
Award keeps on growing in quality and quantity; 
to the artists, all selected ones and those who 
narrowly failed to be included, for their partici-
pation and creativity. To all of them, and to all 
the people who have collaborated to make this 
edition come true in order to be enjoyed by all 
citizens, our most sincere gratitude.

José Manuel Rey Varela 
Mayor of Ferrol

O Centro Torrente Ballester de Ferrol acolle a 
vixésimo segunda edición do Premio Interna-
cional de Gráfica Máximo Ramos con especial 
entusiasmo, cun incremento da participación, 
tanto en número de solicitantes e de países, 
coma no aumento do nivel de calidade das pro-
postas, unha vez que a esta edición se presen-
taron artistas de recoñecido prestixio nacional e 
internacional que tornan aínda máis atractiva a 
visita á exposición dos seleccionados.

Un deses casos é o do coñecido artista 
portugués Pedro Calapez (Lisboa, 1953), 
merecedor do Premio Máximo Ramos pola súa 
obra Conversation piece, baseada na idea de 
repetición para compoñer unha obra de gran 
formato que pasará a formar parte da colección 
permanente do Concello de Ferrol. Pedro 
Calapez, integrado en coleccións como as do 
Museo Nacional Centro de Arte Reina Sofía, 
Fundación Calouste Gulbenkian, Museo de 
Serralves de Oporto ou o Centro Galego de 
Arte Contemporánea, realizou esta obra a partir 
dunha unidade base, o fragmento arquitectónico 
dunha fiestra, traballo que o artista concibe 
como unha conversa continua e inacabada.

Nesta edición do certame, un dos máis 
veteranos de España, amósase a súa 
vitalidade e o seu dinamismo, cunha selección 
que reflicte a evolución da arte gráfica 
contemporánea, cada vez máis multidisciplinar 
e integradora, capaz de combinar a obra única 
e a obra múltiple dende as máis diversas 
técnicas tradicionais ata os procesos dixitais, 
fotográficos, videográficos ou de son, como 
pode observarse na exposición e neste coidado 
catálogo que reproduce a obra dos 37 artistas 
seleccionados dun total de 450 dossieres 
recibidos provenientes de 49 países.

En nome do Concello de Ferrol, gustaríame 
agradecer ao xurado e á comisaria desta 
edición, Anne Heyvaert, a súa profesionalidade 
e empeño de que o Premio Máximo Ramos 
siga medrando en calidade e cantidade; aos 
artistas, tanto aos seleccionados como aos 
que quedaron ás portas, a súa participación 
e creatividade. A todos eles, así como ás 
persoas que participaron para que esta edición 
sexa unha realidade e poida ser gozada polos 
cidadáns, o noso máis sincero agradecemento.

José Manuel Rey Varela 
Alcalde de Ferrol

22 Premio Internacional de Gráfica 
Máximo Ramos 2012





1514

Repetir e despregar
anne heyvaert
comisaria da exposición

«A repetición dota á experiencia dunha realidade 
física», di Louise Bourgeois1. Unha e outra 
vez, o artista repite, recomeza, incorpora o 
seu xesto, as maneiras precísanse, a través 
de accións que inevitablemente se alteran 
nunha cadea de repetición-transformación. O 
observador deixarase sen dúbida atrapar ante o 
despregamento; dunha imaxe a outra, percibirá 
os síntomas da súa unidade e experimentará 
a obra na súa realidade física, fragmentada, 
multiplicada, e incompleta.

A obra gráfica está vinculada, dende os seus  
inicios, ao concepto de repetición: multipli-
cación estampada dunha mesma imaxe, con 
vocación de difusión; reiteración experimental, 
onde as probas de estado e de ensaio toman 
valor de testemuño das diferentes etapas do 
proceso creativo; despregamento visual e 
narrativo en series de imaxes, en suites grava-
das reunidas en libros ou carpetas. Hoxe máis 
que nunca, as técnicas gráficas –tradicionais, 
renovadas, dixitais ou híbridas– serven a miúdo 
á arte contemporánea para idear e producir 
proxectos múltiples e/ou seriados. O Premio  
Internacional de Gráfica Máximo Ramos quere 
dar constancia desta evolución, dende a asimi-
lación das súas cualidades históricas.

Neste sentido, a obra premiada Conversation 
piece, do artista portugués Pedro Calapez, 
destaca pola especial coincidencia das súas 
características cos obxectivos deste certame, 
na idea de repetición en tanto que motor de 
creación e transformación, en palabras do autor, 
como «unha conversa contínua e inacabada». A 
espectacular composición (260×520 cm) está 
feita a partir dunha unidade base (un anaco 
arquitectónico dunha fiestra) multiplicada por 
simetrías e repeticións. O autor estableceu unha 
práctica mecánica, en movemento perpetuo; 
o debuxo, que «se materializa nun momento 
de fráxil equilibrio, pon de manifesto a súa 
inesgotable posibilidade». A produción da 
composición está realizada coa impresión dixital 
de 102 follas de papel, no formato estándar A3; 
cravadas na parede soamente pola súa parte 
superior, que achegan á enorme composición 
unha lixeireza case volátil.

1 BOURGEOIS, Louise, «I Am a Woman with No Secret: 
Statements by Louise Bourgeois», 1991, en Repetición/
Transformación, Cat. Exp. Museo Nacional Centro de 
Arte Reina Sofía, Madrid, 1992.

A evolución técnica serviu e ampliou ao longo 
dos séculos non soamente as posibilidades 
multiplicadoras, senón formais e simbólicas, 
das imaxes imprimidas, ofrecendo a miúdo 
aos artistas plataformas de maior liberdade 
expresiva. Esta selección pretende reflectir a 
variedade técnica da gráfica contemporánea 
multidisciplinar e integradora nun 
cuestionamento entre obra única e múltiple, 
coa incorporación, xa de todo asumida, dos 
procesos dixitais –pero tamén fotográficos, 
vídeográficos, ou de son– que dilatan as 
posibilidades de creación, produción e difusión, 
física ou virtual; sen polo tanto esquecer os 
tanxíbeis recursos tradicionais (buril, augaforte, 
xilografía, litografía, serigrafía…) e a súa posible 
combinación con procedementos directos e 
todo tipo de intervencións.

Cabe tamén destacar a preocupación crecente 
dos creadores pola posta en escena das 
súas obras, facilitada neste certame pola 
admisión de varias pezas por participante, 
mesmo de series enteiras e instalacións, sen 
límites de tamaños. As obras fragméntanse, 
desdóbranse, expándense no espazo 
bidimensional e tridimensional.

Para desenvolver a pluralidade dos seus 
discursos, os artistas escollen a miúdo a 
combinación de varios procedementos, creando 
imaxes por capas ou estratos, coa consecuente 
desmultiplicación de posibilidades formais e 
narrativas. Esta complexidade visual, interna 
e seriada, permite unhas lecturas aditivas, á 
vez verticais e transversais, que solicitan e 
provocan a un espectador alterado e polo tanto 
activo. Implicado ante o impacto cognitivo da 
repetición, o espectador debe establecer a 
súa propia estratexia de montaxe, procurando 
descubrir os sentidos da obra; algúns artistas 
van máis alá e provocan mesmo a súa 
participación para completala.

Mentres uns artistas xogan coa infinidade de 
posibilidades combinatorias, outros deciden 
permanecer na restrición e moderación 
dos medios tradicionais, aproveitando as 
súas aparentes limitacións como fonte de 
nova inspiración, nunha idea de retención 
e concentración estilística e conceptual. 
Desenvolven a súa riqueza inventiva a partir de 
estruturas formais sinxelas, o uso do negro  
da tinta, a limitación do tamaño, cunha idea de 
repetición case obsesiva como trasfondo.

Á hora de realizar a selección dos participantes 
na exposición, os membros do xurado tiveron 
igualmente en conta as diferentes maneiras de 
producir e entender a multiplicidade e a seria-
ción, dende unha gran variedade de enfoques: 
exploración procesual, repetición conceptual, 
fragmentación e/ou secuenciación narrativa, ou 
simplemente xogos formais. Con estas pre-
misas, decidiron destacar, outorgando cinco 
mencións de honra, as propostas dos artistas: 
Liena Bondare, Charles François Duplain, 
Manuel Eirís, Joscelyn Gardner e Álvaro 
Negro, pola súa achega relevante nesta idea 
expandida da arte gráfica:

A formalización da obra gráfica e múltiple am - 
pliouse ao son e ao vídeo coas obras dos 
artistas galegos Manuel Eirís e Álvaro Negro, 
con proxectos ligados a conceptos elementais  
e históricos da arte do gravado.

As pezas de Manuel Eirís (Santiago de 
Compostela, 1977), Bs 50-50 grind e Bs Pivot 
grind nacen da idea de rexistrar, gravar, «o son 
de dous grinds que fixo un skater nun bordo  
de Santiago certo día do 2012». O verbo inglés 
grind significa renxer ou raiar, en terminoloxía 
skater, refírese ao conxunto de manobras 
consistente no deslizamento cun ou os dous 
eixos do monopatín sobre unha superficie, 
xeralmente un bordo curvo ou saínte (ledge). 
A acción deixa uns rastros, pegadas, sobre o 
mobiliario urbano transitado; o artista «grava» o 
seu son –recollido mediante un micrófono atado 
ao nocello do skater– nuns discos de vinilo; o 
son será reproducido á súa vez polo contacto 
da agulla do tocadiscos nos sucos do disco. 
Pegada, gravado e reprodución son conceptos 
elementais da arte gráfica.

Os seis vídeos que conforman o conxunto de 
proxeccións de Álvaro Negro (Lalín, 1973), 
Monteagudo. Natureza! Estás soa?, refírense  
á tradición gráfica na idea de desmultiplicación, 
así como na súa vocación de rexistro e 
representación, «que alude á súa propia 
fenomenoloxía, ao feito de mirar como proceso 
descritivo que logra transcenderse ata  
chegar a un estado de conciencia esencial  
a través do que acontece». A expansión e a 
fragmentación da mirada materialízase en seis 
tomas diferentes dunha paisaxe, no que se 
atopan as esculturas de Ulrich Rückriem, 
analizando a súa interacción coa natureza  
e a acción do tempo.
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en beleza ideal; os Agapanthus africanus e 
Asphodelus albus vólvense tótems ou columnas, 
«os paraísos naturais fan os paraísos artificiais».

As imaxes regravadas do Pazo Real de 
Daniel  Silvo readaptan a súa fachada ás 
necesidades sociais do Madrid actual; 
apropiación, recomposición e mensaxe. Outras 
mensaxes comprometidas declínanse coas 
estampas de Pedro Luis Cembranos, Disaster 
Relief –realizadas a partir do arquivo do seu 
Museo de Instrución Civil–, e cos dólares 
calados polo Capitalism never happened de 
Fermín Díez. Iñaki Gracenea, pola súa banda, 
cuestiona certos aspectos da vídeo-vixilancia 
ou do voyeurismo, con imaxes serigrafiadas 
superpostas en capas, a partir dun material 
gravado por vídeo.

A aparente inocente secuenciación narrativa, 
sustenta os relatos visuais de Rebeca Menén-
dez, que expandidos no espazo arquitectónico 
da mostra, ou os pequenos augafortes poé- 
ticos, Legs series, da moza Irene Vidal. O  
vídeo é utilizado por Jessica Meuninck-Ganger  
e Nathaniel Stern para desdobrar e animar 
unhas imaxes imprimidas e reflectadas (nun 
debuxado retrovisor). Debemos achegarnos ás 
ventás-selos de Alberto Valverde para percibir 
os movementos das figuras, capturadas no seu 
confinado e reducido espazo.

A auto-referencialidade é unha constante da 
obra gráfica, así como de gran parte da arte 
actual: as revoltas ondas negras e o mar aberto 
de Kako Castro; a tinta negra macro-fotografada 
por Cillas Seyde que emulan cartografías 
descoñecidas nunha secuenciación de 
achegamentos; as reimpresións birds_printer.vs 
das aliñacións das impresoras de Karla 
Tobar, tomadas por dous paxariños; os libros 
fotocopiados e reencadernados de Julia 
Rometti e Víctor Costales, Ediciones del 
Exotismo Ordination Internacional Neotropical, 
investigación alternativa sobre plantas de 
interior.

Dende a intimidade, Carolina Cruz Guimarey 
fabrica pequenos libros e preséntaos xunto a  
uns textos extraídos que pretenden orientar 
acerca das historias escondidas nos seus 
Todas las huidas; os materiais empregados, 
significativos, tentan a vista e o tacto, piden ser 
manipulados. Con Un mapa para tus cenizas, 
a arxentina Alicia Candiani reafirma o mito da 

cartografía borgiana, os mapas –na súa orixe, 
igual que os selos, gravados e multiplicados 
grazas ás técnicas do gravado– como amuletos 
que conducen ao desexado.

A referencia a Yukio Mishima volve con Javier 
Pividal, xunto a Pier Paolo Pasolini e Jean Genet; 
sobre os seus enormes retratos recórtanse, 
excríbense, palabras convertidas en imaxes 
xurdidas da escritura branca de Roland Barthes 
e segundo o seu principio: «Les paroles, que 
sont-elles? Une larme en dit plus»2 (As palabras 
que son? Unha bágoa di máis).

Así, a partir de repeticións e fragmentacións, 
entre idas e voltas, os artistas despregan os 
posibles e imposibles dos seus proxectos. 
Deixémonos somerxer na súa dilatación 
e os seus intervalos, e dende o non dito 
completemos as obras…

2 BARTHES Roland, Fragment d’un discours amoureux, 
Seuil, París, 1977.

As dúas artistas, Liena Bondare e Joscelyn 
Gardner, traballan dende a vocación de 
testemuño e reivindicación da obra gráfica  

–recordemos por exemplo as series gravadas  
de J. Callot, W. Hogarth ou F. Goya–. Cada 
unha das artistas achegan elementos moi 
particulares á presentación dos seus  
proxectos.

A nova artista Liena Bondare (Letonia, 1980), 
presenta unha gran instalación denominada 
Kunst > Everyday Nothing (a arte é maior que a 
nada de todos os días), unha obra en proceso, 
interactiva co público, na que emprega a 
técnica de impresión da serigrafía, combinada 
con debuxos efémeros a xiz, sobre 24 lousas de 
varios tamaños: un conxunto explosionado, con 
múltiples elementos de referencia, de Leonardo 
da Vinci, coa súa reflexión acerca do instante e 
o tempo, ata os artistas Joseph Beuys, Marcel 
Duchamp ou Yukio Mishima, na idea de «arte 
e vida». Co título, a artista, remítenos a unha 
fórmula matemática, e remóntanos a tempos 
do colexio, invitándonos a intervir con xices 
sobre as lousas. Anímanos a reflexionar sobre 
o sentido da arte, a súa relación coa vida, o 
mercado e a historia, ademais de cuestionar os 
conceptos de autoría, orixinal e copia.

Cabe destacar as obras Créoles Portraits da 
artista caribeña-canadense Joscelyn Gardner 
(1961), polo seu dominio técnico e a excelencia 
da formalización, como contrapunto á súa 
mensaxe desgarradora. Cunhas preciosistas 
litografías, iluminadas con acuarela a man, 
sobre papel mylar translúcido, a autora explora 
a identidade crioula dende unha perspectiva 
feminista postcolonial. Os delicados trenzados 
afros están unidos a terribles colares de ferro, 
cos que se castigaba ás mulleres escravas, 
acusadas de inducir abortos. A integración 
de gravados botánicos do século XVIII fai 
referencia ao exótico e á identidade (a súa 
negación), pero tamén ao uso daquelas 
plantas para abortar, en acto de resistencia á 
explotación escravista.

Charles F. Duplain (1967, vive e traballa entre 
Suíza, Francia e Bélxica) emprega o medio do 
múltiple e o impreso polas súas posibilidades 
plásticas e metafóricas, ligadas ao libro. Trata 
o tema do autorretrato dende unha postura 
ambigua e fantasiosa. Cunha presentación 
austera pero moi coidada, recolle, no tradicional 
formato da carpeta, sete composicións 

tipográficas feitas con tipos de chumbo, nas 
que declina as letras do seu nome completo, 
tomando varios códigos de deletreado 
internacionais que permiten confirmar os sons 
das letras; repetición e variación textual, sonora 
e visual.

Dende a tradición técnica e a retención esti-
lística, preséntanse os ritmos gravados a buril 
das Bibliothèques de Isabel Mouttet, os moi 
discretos gofrados Audiolíneas de Svantje 
Busshoff, como silenciosas partituras, ou 
a conxugación dos puntos negros de Kiki 
Crêvecoeur Trio, je, o teu, il, nous, vous, elles, … 
Ao outro extremo, a toda cor, con materiais 
brillantes, pero tamén dende o xogo da 
repetición rítmica, atópanse as variacións  
de José Andrés Santiago.

Numerosas son a obras que cuestionan os ám-
bitos de percepción: as composicións aparente-
mente abstractas das arquitecturas –inte  riores 
ou exteriores?– de Eduard Arbós; os garabatos 
troquelados de Ana Soler que de lonxe nos 
observan; as paisaxes esgazadas e baleiras  
de Ángel Masip, serigrafiadas e reconfigura-
das nunha acumulación reticular; os atractivos 
círculos Inner Circle de Raúl Gómez Valverde, 
realizados a partir de tomas fotográficas dun 
parque londiniense, que pretenden «reflectir 
as múltiples variables implicadas no proceso 
de percibir o noso ámbito». Na mesma sinto-
nía, Juan M. Moro, reflexiona acerca da visión 
panóptica, cos seus ventanais multiplicados, 
recortados e despregados (en volume) como 
miradoiros reactivados.

A repetición ou a segmentación reforza os 
propósitos dos artistas; concentra a nosa 
atención; ás veces desestabilízaa, como no 
caso das escaleiras de Ewelina Szydelko, 
labirinto de claro-escuros gravados a augatinta. 
Ao igual que nesta última obra, certa visión 
romántica prevalece nos ceos atormentados, 
iluminados polos brillos da maneira negra, de 
Juliette Vivier.

A fragmentación, recomposición ou mani-
pulación das imaxes recrea formas máis ou 
menos posibles: nas colaxes de Misha Bies 
Golas, Amalgamas pseudocientíficos sobre 
papel milimetrado; os coches de Mauro Vallejo, 
cuxa reconstrución fotogravada queda reforzada 
polo marco quebrado. A beleza natural das 
flores retratadas por Elena Lapeña convértense 
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Repetir y desplegar
anne heyvaert 
comisaria de la exposición

«La repetición dota a la experiencia de una 
realidad física», dice Louise Bourgeois1. Una y 
otra vez, el artista repite, recomienza, incorpora 
su gesto, las maneras se precisan, a través de 
acciones que se van inevitablemente alterando 
en una cadena de repetición-transformación.  
El observador se dejará sin duda atrapar ante el 
despliegue; de una imagen a otra, percibirá los 
síntomas de su unidad y experimentará la obra 
en su realidad física, fragmentada, multiplicada, 
e incompleta. 

La obra gráfica está vinculada, desde sus 
inicios, al concepto de repetición: multiplicación 
estampada de una misma imagen, con vocación 
de difusión; reiteración experimental, donde las 
pruebas de estado y de ensayo toman valor de 
testimonio de las diferentes etapas del proceso 
creativo; despliegue visual y narrativo en series 
de imágenes, en suites grabadas reunidas 
en libros o carpetas. Hoy más que nunca, las 
técnicas gráficas –tradicionales, renovadas, 
digitales o híbridas– sirven a menudo al 
arte contemporáneo para idear y producir 
proyectos múltiples y/o seriados. El Premio 
Internacional de Gráfica Máximo Ramos quiere 
dar constancia de esta evolución, desde la 
asimilación de sus cualidades históricas.

En este sentido, la obra premiada Conversation 
piece, del artista portugués Pedro Calapez, 
destaca por la especial coincidencia de sus 
características con los objetivos de este 
certamen, en la idea de repetición en tanto que 
motor de creación y transformación, en palabras 
del autor, como «una conversación continua 
e inacabada». La espectacular composición 
(260×520 cm) está realizada a partir de una uni- 
dad base (un fragmento arquitectónico de 
una ventana) que se multiplica por simetrías y 
repeticiones. El autor estableció una práctica 
mecánica, en movimiento perpetuo; el dibujo, 
que «se materializa en un momento de frágil 
equilibrio, pone de manifiesto su inagotable 
posibilidad». La producción de la composición 
está realizada con la impresión digital de 102 
hojas de papel, en el formato estándar A3; 
clavadas en la pared solamente por su parte 
superior aportan a la enorme composición una 
ligereza casi volátil. 

1 BOURGEOIS, Louise, «I Am a Woman with No Secret: 
Statements by Louise Bourgeois», 1991, en Repetición/
Transformación, cat. exp. Museo Nacional Centro de Arte 
Reina Sofía, Madrid, 1992.

La evolución técnica ha servido y ampliado a lo 
largo de los siglos no solamente las posibilida-
des multiplicadoras, sino formales y simbólicas, 
de las imágenes impresas, ofreciendo a menudo 
a los artistas plataformas de mayor libertad 
expresiva. Esta selección pretende reflejar la va-
riedad técnica de la gráfica contemporánea, 
multidisciplinar e integradora, en un cues-
tionamiento entre obra única y múltiple, con 
la incorporación, ya del todo asumida, de los 
procesos digitales –pero también fotográficos, 
videográficos, o de sonido– que dilatan las 
posibilidades de creación, producción y difusión, 
física o virtual; sin por tanto olvidar los tangibles 
recursos tradicionales (buril, aguafuerte, xilogra-
fía, litografía, serigrafía…) y su posible combina-
ción con procedimientos directos o todo tipo de 
intervenciones.

Cabe igualmente destacar la preocupación 
creciente de los creadores por la puesta en 
escena de sus obras, facilitada en este 
certamen por la admisión de varias piezas 
por participante, incluso de series enteras e 
instalaciones, sin límites de tamaños. Las obras 
se fragmentan, se desdoblan, se expanden en el 
espacio bidimensional y tridimensional.

Para desarrollar la pluralidad de sus discursos, 
los artistas eligen a menudo la combinación 
de varios procedimientos, creando imágenes 
por capas o estratos, con la consecuente 
desmultiplicación de posibilidades formales y 
narrativas. Esta complejidad visual, interna  
y seriada, permite unas lecturas aditivas, a la 
vez verticales y transversales, que solicitan y 
provocan a un espectador alterado y por tanto 
activo. Implicado ante el impacto cognitivo de 
la repetición, el espectador debe establecer 
su propia estrategia de montaje, procurando 
averiguar los sentidos de la obra; algunos 
artistas van más allá y provocan incluso su 
participación para completarla.

Mientras unos artistas juegan con la infinidad 
de posibilidades combinatorias, otros deciden 
permanecer en la restricción y la parquedad 
de los medios tradicionales, aprovechando sus 
aparentes limitaciones como fuente de nueva 
inspiración, en una idea de retención y concen-
tración estilística y conceptual. Desarrollan su  
riqueza inventiva, a partir de estructuras for-
males sencillas, el uso del negro de la tinta, la 
limitación del tamaño, con una idea de repeti-
ción casi obsesiva como trasfondo. 

A la hora de realizar la selección de las 
participantes en la exposición, los miembros del 
jurado han tenido igualmente en cuenta las 
diferentes maneras de producir y entender la 
multiplicidad y la seriación, desde una gran 
variedad de enfoques: exploración procesual, 
repetición conceptual, fragmentación y/o 
secuenciación narrativa, o simplemente juegos 
formales. Con estas premisas, han decidido 
destacar, otorgando cinco menciones de honor, 
las propuestas de los artistas: Liena Bondare, 
Charles François Duplain, Manuel Eirís, 
Joscelyn Gardner y Álvaro Negro, por su 
aportación relevante en esta idea expandida del 
arte gráfico:

La formalización de la obra gráfica y múltiple se 
amplia al sonido y al vídeo con las obras de los 
artistas gallegos Manuel Eirís y Álvaro Negro, 
con proyectos ligados a conceptos elementales 
e históricos del arte del grabado.

Las piezas de Manuel Eirís (Santiago de 
Compostela, 1977), Bs 50-50 grind y Bs Pivot 
grind nacen de la idea de registrar, grabar, «el 
sonido de dos grinds que hizo un skater en un 
bordillo de Santiago cierto día del 2012». El 
verbo inglés grind significa chirriar o rayar, en 
terminología skater, se refiere al conjunto de 
maniobras consistente en el deslizamiento 
con uno o los dos ejes del monopatín sobre 
una superficie, generalmente un borde curb o 
saliente (ledge). La acción deja unos rastros, 
huellas, sobre el mobiliario urbano transitado; el 
artista «graba» su sonido –recogido mediante un 
micrófono atado al tobillo del skater– en unos 
discos de vinilo; el sonido será reproducido a su 
vez por el contacto de la aguja del tocadiscos 
en los surcos del disco. Huella, grabado y 
reproducción son conceptos elementales del 
arte gráfico.

Los seis videos que conforman el conjunto 
de proyecciones de Álvaro Negro (Lalín, 
1973), Monteagudo. Natureza! Estás soa?, 
se refieren a la tradición gráfica en la idea de 
desmultiplicación, así como en su vocación de 
registro y representación, «que alude a su pro- 
pia fenomenología, al hecho de mirar como 
proceso descriptivo que logra transcenderse 
hasta llegar a un estado de conciencia esencial 
a través de lo que acontece». La expansión y 
la fragmentación de la mirada se materializa en 
seis tomas diferentes de un paisaje, en el que 
se encuentran las esculturas de Ulrich Rückriem, 
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natural de las flores retratadas por Elena Lapeña 
se convierte en belleza ideal; los Agapanthus 
africanus y Asphodelus albus se vuelven tótems 
o columnas, «los paraísos naturales hacen los 
paraísos artificiales».

Las imágenes regrabadas del Palacio Real 
de Daniel Silvo readaptan su fachada a las 
necesidades sociales del Madrid actual; 
apropiación, recomposición y mensaje. Otros 
mensajes comprometidos se declinan con las 
estampas de Pedro Luis Cembranos, Disaster 
Relief –realizadas a partir del archivo de su 
Museo de Instrucción Civil–, y con los dólares 
calados por el Capitalism Never Happened 
de Fermín Díez. Iñaki Gracenea, por su parte, 
cuestiona ciertos aspectos de la video-vigilancia 
o del voyeurisme, con imágenes serigrafiadas 
superpuestas en capas, a partir de un material 
grabado en vídeo. 

La aparente inocente secuenciación narrativa, 
sustenta los relatos visuales de Rebeca 
Menéndez, que se expanden en el espacio 
arquitectónico de la muestra, o los pequeños 
aguafuertes poéticos, Legs series, de la joven 
Irene Vidal. El vídeo es utilizado por Jessica 
Meuninck-Ganger y Nathaniel Stern para 
desdoblar y animar unas imágenes impresas y 
reflejadas (en un dibujado retrovisor). Debemos 
acercarnos a las ventanas-sellos de Alberto 
Valverde para percibir los movimientos de las 
figuras, capturadas en su confinado y reducido 
espacio. 

La auto-referencialidad es una constante de la 
obra gráfica, así como de gran parte del arte 
actual: las revueltas olas negras y el mar abierto 
de Kako Castro; la tinta negra macro-fotogra-
fiada por Cillas Seyde que emulan cartografías 
desconocidas en una secuenciación de acer-
camientos; las reimpresiones birds_printer.vs 
de las alineaciones de las impresoras de Karla 
Tobar, tomadas por dos pajaritos; los libros fo-
tocopiados y reencuadernados de Julia Rometti 
y Víctor Costales, Ediciones del Exotismo Ordi-
nation Internacional Neotropical, investigación 
alternativa sobre plantas de interior. 

Desde la intimidad, Carolina Cruz Guimarey 
fabrica pequeños libros y los presenta junto a 
unos textos extraídos que pretenden orientar 
acerca de las historias escondidas en sus 
Todas las huidas; los materiales utilizados, 
significativos, tientan la vista y el tacto, piden ser 

manipulados. Con Un mapa para tus cenizas, la 
argentina Alicia Candiani reafirma el mito de la 
cartografía borgiana, los mapas –en su origen, 
al igual que los sellos, grabados y multiplicados 
gracias a las técnicas del grabado– como 
talismanes que nos conducen a lo deseado. 

La referencia a Yukio Mishima vuelve con Javier 
Pividal, junto a Pier Paolo Pasolini y Jean Genet; 
sobre sus enormes retratos se recortan, se 
excriben, palabras convertidas en imágenes 
surgidas de la escritura blanca de Roland 
Barthes y según su principio: «Les paroles, 
que sont-elles? Une larme en dit plus»2 (Las 
palabras ¿qué son? Una lágrima dice más).

Así, a partir de repeticiones y fragmentaciones, 
entre idas y vueltas, los artistas despliegan 
los posibles e imposibles de sus proyectos. 
Dejémonos sumergir en su dilatación y sus 
intervalos, y desde lo no dicho completemos las 
obras…

2 BARTHES Roland, Fragment d’un discours amoureux, 
Seuil, París, 1977.

analizando su interacción con la naturaleza y la 
acción del tiempo. 

Las dos artistas, Liena Bondare y Joscelyn 
Gardner, trabajan desde la vocación de 
testimonio y reivindicación de la obra gráfica   

–recordemos por ejemplo las series grabadas de 
J. Callot, W. Hogarth o F. Goya–. Cada una de 
las artistas aporta elementos muy particulares a 
la presentación de sus proyectos.

La joven artista Liena Bondare (Letonia, 1980), 
presenta una gran instalación denominada 
Kunst>Everyday Nothing (el arte es mayor que 
la nada de todos los días), una obra en proceso, 
interactiva con el público, en la que utiliza la 
técnica de impresión de la serigrafía, combinada 
con dibujos efímeros a tiza, sobre 24 pizarras de 
varios tamaños: un conjunto explosionado, con 
múltiples elementos de referencia, de Leonardo 
da Vinci, con su reflexión acerca del instante y el 
tiempo, hasta los artistas Joseph Beuys, Marcel 
Duchamp o Yukio Mishima, en la idea de «arte 
y vida». Con el título, la artista, nos remite a una 
fórmula matemática, y nos remonta a tiempos 
del colegio, invitándonos a intervenir con tizas 
sobre las pizarras. Nos anima a reflexionar sobre 
el sentido del arte, su relación con la vida, el 
mercado y la historia, además de cuestionar los 
conceptos de autoría, original y copia.

Cabe destacar las obras Créoles Portraits de la 
artista caribeña-canadiense Joscelyn Gardner 
(1961), por su dominio técnico y la excelencia 
de su formalización, como contrapunto a su 
mensaje desgarrador. Con unas preciosistas 
litografías, iluminadas con acuarela a mano, 
sobre papel mylar translúcido, la autora explora 
la identidad criolla desde una perspectiva 
feminista postcolonial. Los delicados trenzados 
afros están unidos a terribles collares de 
hierro, con los que se castigaban a las mujeres 
esclavas, acusadas de inducir abortos. La 
integración de grabados botánicos del siglo 
XVIII hace referencia a lo exótico y a la identidad 
(su negación), pero también al uso de aquellas 
plantas para abortar, en acto de resistencia a la 
explotación esclavista. 

Charles F. Duplain (1967, vive y trabaja entre 
Suiza, Francia y Bélgica) utiliza el medio de lo 
múltiple y lo impreso por sus posibilidades plás-
ticas y metafóricas, ligadas al libro. Trata el tema 
del autorretrato desde una postura ambigua y 
fantasiosa. Con una presentación austera pero 

muy cuidada, recoge, en el tradicional formato 
de la carpeta, siete composiciones tipográficas 
hechas con tipos de plomo, en las que declina 
las letras de su nombre completo, tomando 
varios códigos de deletreado internacionales 
que permiten confirmar los sonidos de las letras; 
repetición y variación textual, sonora y visual.

Desde la tradición técnica y la retención 
estilística, se presentan los ritmos grabados 
a buril de las Bibliothèques de Isabel Mouttet, 
los muy discretos gofrados Audiolíneas de 
Svantje Busshoff, como silenciosas partituras, 
o la conjugación de los puntos negros de Kiki 
Crêvecoeur Trio, je, tu, il, nous, vous, elles,… 
Al otro extremo, a todo color, con materiales 
brillantes, pero también desde el juego de la 
repetición rítmica, se encuentran las variaciones 
de José Andrés Santiago.

Numerosas son la obras que cuestionan los 
ámbitos de percepción: las composiciones 
aparentemente abstractas de las arquitecturas 

–¿interiores o exteriores?– de Eduard Arbós; 
los garabatos troquelados de Ana Soler que 
de lejos nos observan; los paisajes desgarra-
dos y vacíos de Ángel Masip, serigrafiados y 
reconfigurados en una acumulación reticular; los 
atractivos círculos Inner Circle de Raúl Gómez 
Valverde, realizados a partir de tomas fotográ-
ficas de un parque londinense, que pretenden 
«reflejar las múltiples variables implicadas en el 
proceso de percibir nuestro entorno». En la mis-
ma sintonía, Juan M. Moro, reflexiona acerca de 
la visión panóptica, con sus ventanales multipli-
cados, recortados y desplegados (en volumen) 
como miradores reactivados.

La repetición o la segmentación refuerzan los 
propósitos de los artistas; concentra nuestra 
atención; a veces desestabilizándola, como en 
el caso de las escaleras de Ewelina Szydelko, 
laberinto de claros-oscuros grabados a 
aguatinta. Al igual que en esta última obra, una 
cierta visión romántica prevalece en los cielos 
atormentados, iluminados por los brillos de la 
manera negra, de Juliette Vivier. 

La fragmentación, recomposición o 
manipulación de las imágenes recrean formas 
más o menos posibles: en los collages de 
Misha Bies Golas, Amalgamas seudocientíficos 
sobre papel milimetrado; los coches de Mauro 
Vallejo, cuya reconstrucción fotograbada queda 
reforzada por el marco quebrado. La belleza 
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evolution has served and broadened not only 
the multiplying but also the symbolic and formal 
possibilities of printed images, often offering 
artists starting points for a greater freedom 
of expression. This selection is an attempt to 
expose the technical variety of contemporary 
graphic art, multidisciplinary and 
integrative, in a questioning of single and 
multiple works, with the addition, fully assumed, 
of digital processes –but also photographic, 
videographic, or sonorous–. These processes 
enlarge the possibilities of creation, production 
and circulation, either physical or virtual, without 
letting aside the tangible traditional resources 
(burin, etching, xylography, lithography, 
silkscreen printing…) and their possible 
combinations with direct interventions or any 
other procedures.

It is equally important to highlight the creators’ 
increasing concern for the mise-en-scène 
of their artwork, furnished in this contest by 
the acceptation of several pieces from each 
participant, including full series and installations 
with no limit of size. The works are fragmented, 
unfolded, expanded in the two-dimensional and 
three-dimensional space. 

To develop the plurality of their discourses, 
artists frequently choose a combination of 
several procedures, creating layered or stratified 
images with the subsequent de-multiplying of 
formal and narrative possibilities. This visual 
complexity, internal and serial, allows for 
additive readings, vertical and transversal at 
the same time, which appeal and provoke an 
altered, and therefore active, viewer. Involved 
due to the cognitive impact of repetition, the 
viewer must establish her/his own composition 
strategy, trying to find out the meanings of the 
piece. Some artists go even further and prompt 
participation to complete it. 

While some artists play with the infinity of 
combinatorial possibilities, others decide to  
stay in the restriction and moderation of 
traditional media, turning apparent limitations 
into sources for new inspiration, in an idea 
of stylistic and conceptual retention and 
concentration. They develop their rich 
inventiveness from simple formal structures, 
the use of black ink, a restricted size, and an 
almost obsessive idea of repetition lying in the 
background.

When carrying out the selection of participants 
in this exhibition, the members of the jury have 
considered different ways of producing and 
understanding multiplicity and serialization from 
a wide range of approaches: process-based 
exploration, conceptual repetition, fragmentation 
and/or narrative sequencing, or simply formal 
games. Taking this premise as a starting point, 
they decided to award five honorary mentions 
to the proposals by the following artists: 
Liena Bondare, Charles François Duplain, 
Manuel Eirís, Joscelyn Gardner y Álvaro 
Negro, for their relevant contribution to this 
expanded idea of graphic art. 

The formalization of graphic and multiple work is 
extended to sound and video with the pieces by 
Galician artists Manuel Eirís and Álvaro Negro, 
with projects concerning basic and historical 
concepts of printmaking. 

Both works by Manuel Eirís (Santiago de 
Compostela, 1977), Bs 50-50 grind and Bs 
Pivot grind stem from an idea of registration  
or recording, “the sound of two grinds made by 
a skater onto a curb in Santiago in a certain day  
of 2012”. The English verb grind means to  
creak or to grate, and in skater slang it refers to 
a collection of manoeuvres consisting of sliding 
on one or two axis of the skate over a surface, 
frequently a curb or ledge. The action leaves 
some tracks or trails on the worn out street 
furniture while the artist “records” its sound –
collected via a microphone tied to the skater’s 
ankle– in vinyl records. The sound is in turn 
reproduced by the contact of the record player 
needle to the record grooves. Trail, recording 
and reproduction are fundamental concepts of 
graphic arts. 

All six videos forming Alvaro Negro’s (Lalín, 
1973) group of projections Monteagudo. 
Natureza! Estás soa? refer to the graphic 
tradition in the idea of demultiplying, as well as  
in their vocation for recording and representing, 

“which alludes to its own phenomenology,  
to the fact of looking as a descriptive process  
that goes beyond itself up to a state of  
essential conscience through what is occurring”. 
The expansion and fragmentation of the gaze  
is materialized in six different takes of a  
landscape where some sculptures by Ulrich 
Rückriem are placed, analyzing their interaction  
with nature and the action of time.

Repeat and Unfold
anne heyvaert
curator of the exhibition

“Repetition gives a physical reality to experience”, 
claims Louise Bourgeois1. Time and again, the 
artist keeps repeating, restarting, incorporating 
her gesture, her manners becoming clarified 
through actions that are progressively and 
inevitably altered in a chain of repetition-trans-
formation. The viewer will no doubt be willingly 
swept away by the deployment. From an image 
to the next one, they will grasp the symptoms 
of its unity and they will feel the artwork in its 
physical reality, fragmented, multiplied, and 
incomplete.

From their inception, graphic arts are linked 
to the concept of repetition: multiplication 
of the same printed pattern, commitment to 
circulation, experimental reiteration where state 
proofs or trial proofs are valued as evidence 
of the different stages of the creative process, 
visual and narrative display of serial images in 
engraved suites compiled in books or files. Now 
more than ever, graphic techniques – traditional, 
renewed, digital or hybrid – are used by 
contemporary art to come up with and produce 
multiple and/or serial projects. The Máximo 
Ramos International Award wants to be proof of 
this evolution, having as basis the assimilation of 
its historical qualities. 

In that respect, the awarded work Conversation 
piece, by the Portuguese artist Pedro Calapez, 
is set apart for the special coincidence of its 
features and the aims of this contest. It takes the 
idea of repetition as an engine for creation and 
transformation, in the author’s words, as “a con-
stant and unfinished conversation”. This spec-
tacular composition (250×520 cm) is executed 
from a basic unit (an architectonic fragment of a 
window) multiplied according to symmetries and 
repetitions. The author established a mechani-
cal practice in a perpetual movement; drawing, 
which is “materialized in a fragile moment of 
equilibrium, revealing its inexhaustible doing”. 
The production of the composition is composed 
of 102 digital prints on A3 standard paper. 
Nailed to the wall only in their upper part, the 
paper invests the colossal composition with an 
almost volatile lightness.

Throughout the centuries, the technical 

1  BOURGEOIS, Louise, “I Am a Woman with No 
Secret: Statementes by Louise Bourgeois”, 1991, in 
Repetición/Transformación, Exh. Cat. Museo Nacional 
Centro de Arte Reina Sofía, Madrid, 1992.
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messages unfurl in Pedro Luis Cembranos’s 
prints, Disaster Relief –taken from the archive 
of his Museo de Instrucción Civil–, and in 
Fermín Díez de Ulzurrun’s die-cut dollars, in his 
Capitalism Never Happened. Iñaki Gracenea, 
for his part, questions certain aspects of 
video surveillance or voyeurism in his layered 
screenprinted images extracted from video 
recorded material.

An apparently innocent narrative sequencing 
supports Rebeca Menéndez’ visual stories 
spread across the architectural space of the 
exhibition, or the small poetic etchings Legs 
series by young artist Irene Vidal. Jessica 
Meuninck-Ganger and Nathaniel Stern use 
video to unfold and animate printed images in a 
drawn rear-view mirror. We must come close  
to the windows-stamps of Alberto Valverde to 
perceive the movements of some figures, 
captured in their confined, reduced space.

Self-reference is a constant theme in graphic 
art as much as it is in most current art: the 
swelling black waves and the open sea by Kako 
Castro; the black ink macro-photographed by 
Cillas Seyde, emulating unknown cartographies 
in a sequence of approaches; Karla Tobar’s 
birds_printer.vs, reprints of the printer alignment 
taken by two little birds; Julia Rometti and Víctor 
Costales’s photocopied and rebound books, 
Ediciones del Exotismo Ordination Internacional 
Neotropical, an alternative research on indoor 
plants. 

Out from intimacy, Carolina Cruz Guimarey 
makes small books and presents them together 
with extracted texts in an attempt to guide the 
viewer through some hidden stories in Todas 
las huidas, where materials are meaningful 
and tempt our sight and touch asking to be 
manipulated. With Un mapa para tus cenizas, 
Argentine artist Alicia Candiani restates the 
Borgian cartographic myth, the maps –originally 
printed and multiplied, in the same way as 
stamps, thanks to the printing technique – like 
talismans that guide us to what we wish.

A reference to Yukio Mishima is brought to us 
again by Javier Pividal, together with references 
to Pier Paolo Pasolini and Jean Genet. Over 
their huge portraits, words are turned into 
images, cut and excribed, arisen from Roland 
Barthes’s white writing, and according to his 
motto: “Les paroles, que sont-elles? Une larme 

en dit plus”2 (Words, what are they? One tear 
will say more than all of them).

Thus, starting from repetitions and 
fragmentations, in constant comings and goings, 
artists unfold the possibilities and impossibilities 
of their projects. Let us plunge in their 
expansions and intervals, and from what has not 
been said, let us conplete their artworks…

2 BARTHES Roland, Fragment d’un discours amoureux, 
Seuil, Paris, 1977.

 
 

Artists Liena Bondare and Joscelyn Gardner 
work with a liking for bearing testimony and a 
recognition of graphic art –let us remember 
for instance J. Callot, W. Hogarth or F. Goya’s 
engraved series–. Both artists contribute very 
particular elements to the presentation of their 
projects. 

Young artist Liena Bondare (Latvia, 1980) 
presents a big installation called Kunst >  
Everyday Nothing (Art is bigger than the 
everyday nothing), an interactive, process-based 
work where the silkscreen printing technique is 
combined with ephemeral chalk drawings on 24 
different size blackboards: a blown-up group 
with multiple referents, from Leonardo da Vinci 
and his thoughts on time and the instant, to the 
artists Joseph Beuys, Marcel Duchamp or Yukio 
Mishima in the idea of “art and life”. The title 
refers to a mathematical formula and takes us 
back to our school times with an invitation to 
intervene with chalks on the blackboards. She 
encourages us to reflect upon the meaning of 
art, its relation to life, the market and History, in 
addition to questioning the idea of authorship, 
original and copy.

Caribbean-Canadian artist Joscelyn Gardner’s 
(1961) works, Créoles Portraits, excel in her 
technical command and brilliant formalization, as 
a counterpoint to their heartrending message. 
With her precious lithographs, brightly hand-
painted in watercolor on translucent Mylar, 
the author explores the Creole identity from a 
postcolonial, feminist perspective. The delicate 
afro braiding is joined to terrible iron necklaces 
with which slave women were punished when 
accused of inducing abortions. Her integration 
of botanical prints from the 18th century refers 
to exoticism and to identity (its negation), but 
also to the use of those plants for abortions in 
an act of resistance to slave exploitation. 

Charles F. Duplain (1967, lives and works 
between Switzerland, France and Belgium) 
uses the medium of printed multiples for their 
plastic and metaphorical possibilities linked to 
the book. He tackles the theme of self-portrait 
from an ambiguous, prone-to-fantasizing stance. 
With an ascetic but impeccable presentation, 
he collects, in the traditional format of the file, 
seven typographic compositions made with 
lead type. In these compositions he declines 
his full name taking several international spelling 
codes that allow confirming the sounds of the 

letters: textual, sonorous and visual repetition 
and variation.

With a basis on technical tradition and stylistic 
retention, Isabel Mouttet’s burin printed 
rhythms, Bibliothèques, are presented, plus 
Svantje Busshoff’s unostentatious embossing 
Audiolíneas, just like silent scores, or Kiki 
Crêvecoeur’s conjugation of black dots Trio, 
je, tu, il, nous, vous, elles… On the other hand, 
but also stemming from the play with rhythmic 
repetition, are José Andrés Santiago’s richly and 
brightly coloured variations. 

Works questioning the field of perception are 
numerous: Eduard Arbós’s architectural, though 
apparently abstract – indoors or outdoors? –  
compositions; the die-cut doodles by Ana 
Soler watching us from the distance; the harsh 
and empty screenprinted landscapes by Ángel 
Masip, reconfigured and accumulated in a grid; 
the appealing circles Inner circle by Raúl Gómez 
Valverde, who took photographic shots of a 
London park as a starting point and then tried 

“to portray the multiple variables implied in  
the process of perceiving our surroundings”.  
In tune with these works, Juan M. Moro reflects 
on the panoptic vision with his multiplied 
windows, cut and unfold (in volume) like reac-
tivated viewpoints.

Repetition or segmentation reinforces the artists’ 
aims. It attracts our attention, destabilizing it 
sometimes just like Ewelina Szydelko’s stairs, an 
aquatint of a maze in the chiaroscuro style. In 
the same way, a certain romantic vision prevails 
in Juliette Vivier’s tormented skies, lightened by 
her shiny mezzotints.

Image fragmentation, rebuilding or 
manipulation recreates more or less possible 
forms: Misha Bies Golas’s pseudoscientific 
collages, Amalgamas, made on graph paper; 
Mauro Vallejo’s cars, whose photo-printed 
reconstruction was reinforced by a fractured 
frame; Elena Lapeña’s flowers, whose natural 
beauty turns into ideal beauty. Her Agapanthus 
africanus and Asphodelus albus become totems 
or columns, “natural paradises make artificial 
paradises”.

Daniel Silvo’s re-engraved images of the 
Palacio Real readapt its façade to the social 
needs of present day Madrid: appropriation, 
recomposition and message. Other committed 
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Eduard Arbós
BARCELONA, 1959

Arquitecturas/Márgenes
2012

Fotografías dixitais impresas 
sobre papel W. Turner e 
pintura acrílica
4 pezas de 40,2×49 cm c/u 
Ed. de 3



38

Misha Bies Golas
LALÍN, 1977

Políptico de amalgamas
2011–2012

Fotocolaxe sobre papel 
milimetrado
5 pezas de 50×40 cm c/u 
Obra única



40

Liena Bondare
ALU–KSNE, LETONIA, 1980

Kunst > Everyday Nothing
2011–2012

Pizarra, serigrafía, debuxos 
de xiz, stencil, comentarios e 
debuxos dos espectadores
Dimensións variables 
Obra única en proceso

MENCIÓN DE HONRA



42

Svantje Busshoff
NEUSTADT/HOLST, ALEMAÑA, 1972

Audiolíneas
2010

Gofrado entintado, impresión 
con dúas planchas
25×33 cm c/u 
Obra única



44

Pedro Calapez
LISBOA, PORTUGAL, 1953

Conversation piece
2011

Impresión ultrachrome en 
papel sen estucar
102 pezas de 42×30 cm c/u
Ed. 2/3PRIMEIRO PREMIO



46

Alicia Candiani
BOS AIRES, ARXENTINA, 1953

Un mapa para tus cenizas
2011

Serigrafía, corte láser 
sobre vinilo esmerilado e 
intervencións á man
12 pezas de 56×76 cm c/u 
Obra única



48

Kako Castro
PONFERRADA, 1957

Perfect Landscapes
2012

Impresión dixital, técnicas 
mixtas e vernices
100×70 cm c/u 
Obra única



50

Pedro Luis Cembranos
MADRID, 1973

Disaster Relief
2011

Fotogravado, aguaforte, 
chine collé e fotografía
54×78 cm c/u
Ed. de 15+2 P.A.



52

Kikie Crêvecoeur
BRUXELAS, BÉLXICA, 1960

Trio « Je, tu, il, nous, vous, 
elles, … » 
2008

Linogravado
3 pezas de 76×56 cm c/u
Ed. 3/5



54

Carolina Cruz Guimarey
A CORUÑA, 1981

Todas las huidas
2010

Estampación fotolitográfica 
sobre diferentes materiais, 
costura e colaxe
6 libros de 11×16 cm c/u 
Obra única



56

Fermín Díez
PAMPLONA, 1971

Capitalism Never 
Happened
2011

Folla de cálculo, gráfico e 
función matemática  
|| Perfor mance (rexistro 
fotográfico)  
|| Dólares recortados
Dimensións variables



58

Charles F. Duplain
UNDERVELIER, SUÍZA, 1967

Autoportraits 
Internationaux
2008

Impresión tipográfica sobre 
papel Zerkall
7 pezas de 46×38 cm c/u
Ed. de 10+2 P.A.MENCIÓN DE HONRA



60

Manuel Eirís
SANTIAGO DE COMPOSTELA, 1977

Bs Pivot grind/ 
Pedro Morales «Murcia»/ 
Praza do Parlamento, 
Santiago de Compostela
Bs 50-50 grind/ 
Pedro Morales «Murcia»/ 
Praza do Parlamento, 
Santiago de Compostela
2012

Vinilo de 7
Dimensións variables
Ed. 1/1

MENCIÓN DE HONRA



62

Joscelyn Gardner
BARBADOS, 1961

Bromeliad penguin (Abba)
Cinchona pubescens 
(Nago Hanah)
Coffea Arabica (Clarissa) 
2011

Litografía coloreada á man 
sobre Mylar esmerilado
91,5×61 cm c/u
Ed. 8/10MENCIÓN DE HONRA



64

Raúl Gómez Valverde
MADRID, 1980

DRP – 29
DRP – 31
DRP – 33
2011

Impresión de tinta permanente  
sobre papel Hahnemühle
60×46 cm c/u
Ed. de 5+2 P.A. 



66

Iñaki Gracenea
HONDARRIBIA, 1972

Fünf Cams
2011–2012

Serigrafía, resina acrílica, 
pintura acrílica e tinta
9 pezas de 70×50cm c/u 
Obra única



68

Elena Lapeña
MADRID, 1964

Asphodelus albus
Agapanthus africanus
2012

Fotografía con tratamento 
dixital
60×41 cm c/u
Ed. nº3



70

Ángel Masip
ALICANTE, 1977

A New Order #3
2010

Impresión serigráfica a 5 
tintas sobre cartolina negra 
Imaxe fragmentada en 8 
partes de 60×47,5 cm c/u
Ed. 2/4



72

Rebeca Menéndez
AVILÉS, 1976

s/t
2012

Vinilo, feltro serigrafiado, 
cadeira, paxaro de porcelana 
e gaiola
Dimensións variables



74

Juan M. Moro
SANTANDER, 1960

Panóptico
2011

Impresión dixital en papel 
montado sobre aluminio 
pregado
180×180×10 cm 
Obra única



76

Isabel Mouttet
VERSALLES, FRANCIA, 1957

Bibliothèques
2011–2012

Buril
48×94,5 cm || 48×24 cm 
Ed. 11/30



78

Álvaro Negro
LALÍN, 1973

Monteagudo. Natureza! 
Estás soa?
2009–2011

Instalación multicanal 
6 vídeos, 1920×1080 HD,  
cor, son estéreo
Dimensións variables  
Ed. 1/3 +1 P.A.

MENCIÓN DE HONRA



80

Javier Pividal
CARTAXENA, 1971

Y.M. III
P.P.P. III
J.G. III
2012

Fotografía sobre papel 
xaponés e intervención 
(calado)
110×79,4 cm c/u 
Obra única



82

Víctor Costales    
& Julia Rometti
NIZA, FRANCIA 1975 
/ MINSK, BIELORRUSIA, 1974

Ediciones del Exotismo 
Ordination Internacional 
Neotropical
2011–…

Impresión e fotocopias en 
branco e negro
Dimensións variables 
Obra de tiraxe limitada



84

José Andrés Santiago
SANTIAGO DE COMPOSTELA, 1981

Gellybeans 
(serie True Colours)
2012

Infografía e impresión dixital 
sobre papel; impresión UV 
e policarbonato transparente
50×150 cm
Obra única



86

Cillas Seyde
A CORUÑA, 1988

Recorridos de tinta
2012

Impresión dixital sobre papel 
Somerset
4 pezas de 67,5×90 cm c/u



88

Daniel Silvo
CÁDIZ, 1982

Palacio Real I
Palacio Real II
Palacio Real III
2012

Impresión dixital
50×70 cm c/u 
Ed. 1/10



90

Ana Soler
SEVILLA, 1972

Interferencias  
de la mirada
2012

Impresión Rho e corte sobre 
dibond de aluminio 
120×35 cm || 140×50 cm  
|| 140×90 cm



92

Jessica Meuninck-Ganger 
& Nathaniel Stern
EUA, 1977

Kinnickinnic
2009

Litografía, LCD con vídeo
28×35,5 cm
Ed. nº3



94

Ewelina Szydelko
RZESZOW, POLONIA, 1981

360 degrees series
2010

Gravado calcográfico
3 pezas de 107×74 cm c/u



96

Karla Tobar
QUITO, ECUADOR, 1981

birds_printer.vs
2012

Imaxe dixital, impresión cor
6 pezas de 21×29,7 cm c/u
Obra única



98

Mauro Vallejo
MADRID, 1981

BMWVW/VWBMW
2012

Fotogravado sobre papel 
Somerset 
44×55 cm c/u 
Ed. de 30



100

Alberto Valverde
MADRID, 1967

Ventana
2012

Imaxe en movemento sobre 
pantalla dixital retralimentada
38×38 cm c/u 
Obra única



102

Irene Vidal
VILALBA, 1989

Legs Series
Legs Series II
2011–2012

Gravado calcográfico
22,2×32,3 cm c/u 
Obra única



104

Juliette Vivier
ABIDJAN, COSTA DE MARFIL, 1979

Nubes
2011

Gravados sobre cobre 
(maneira negra)
Estampación a sangue
2 pezas de 49×63,5 cm c/u





109108

Xurado Jurado Jury

David Barro (Ferrol, 1974) es editor de  
DARDO y director de DARDOmagazine. 
Comisario de ex posiciones y crítico de arte de 
El Cultural. Es asesor de la Fundacion Barrié. 
Ha sido profesor de la Universidad de Oporto 
(2000-2006) y director de la revistas Arte y 
parte (1998-1999) y [W]art (2003-2005). En 
el año 2010 fue director artístico de la feria Es-
pacio Atlántico de Vigo y director del proyecto 
Look Up! Natural Porto Art Show en Oporto. 
En 2011, fue director artístico del festival SOS 
4.8 de Murcia y en 2012 ha comisariado entre 
otras, la muestra Alex Katz. Casi Nada en 
MACUF, A Coruña. Entre sus libros publica-
dos destacan ensayos como Antes de Ayer y 
pasado mañana o lo que puede ser pintura hoy 
o Imagens (Pictures) para uma representação 
contemporânea, así como monografías de artis-
tas como Richard Long, Caio Reisewitz, Julião 
Sarmento, Jannis Kounellis o Gary Hill.

Sandra Cinto (Santo André, Brasil, 1968) vive 
y trabaja en São Paulo. Su obra ha sido expues-
ta en importantes instituciones como el Instituto 
Tomie Ohtake o el Museu de Arte Moderna de 
São Paulo, el Museum of Contemporary Art  
de San Diego, el CAB Art Center de Bruse-
las, el Seattle Art Museum, el IVAM, el Museo 
Patio Herreriano, el MACUF o el Museo de Arte 
Moderno de Buenos Aires. Actualmente trabaja 
con la Tanya Bonakdar Gallery de Nueva York, 
Casa Triângulo en São Paulo o la Galeria Carlos 
Carvalho de Lisboa. Su obra forma parte de 
importantes colecciones públicas como la Bob 
and Renee Drake en Holanda, la de la Albright-
Knox Gallery en EE.UU, o la Fundación ARCO 
en España. Junto a Albano Afonso dirige en São 
Paulo el espacio Ateliê Fidalga.

David Barro (Ferrol, 1974) é editor de DARDO 
e di  rector de DARDO magazine. Comisario 
de exposicións e crítico de arte de El Cultural. 
É asesor da Fundación Barrié. Foi profesor 
na Universidade de Oporto (2000-2006) e 
director das revistas Arte y parte (1998-1999) 
e [W]art (2003-2005). No ano 2010 foi director 
artístico da feira Espacio Atlántico de Vigo e 
director do proxecto Look Up! Natural Porto Art 
Show en Oporto. En 2011, foi director artístico 
do festival SOS 4.8 de Murcia e en 2012 ten 
comisariado entre outras, a mostra Alex Katz. 
Casi Nada en MACUF, A Coruña. Entre os 
seus libros publicados destacan ensaios como 
Antes de Ayer y pasado mañana o lo que 
puede ser pintura hoy o Imagens (Pictures) 
para uma representação contemporânea, así 
como monografías de artistas como Richard 
Long, Caio Reisewitz, Julião Sarmento, Jannis 
Kounellis ou Gary Hill.

Sandra Cinto (Santo André, Brasil, 1968) vive 
e traballa en São Paulo. A súa obra foi exposta 
en im portantes institucións como o Instituto 
Tomie Ohtake ou o Museu de Arte Moderna de 
São Paulo,  o Museum of Contemporary Art  
de San Diego, o CAB Art Center de Bruxelas, 
o Seattle Art Museum, o IVAM, o Museo Patio 
Herreriano, o MACUF ou o Museu de Arte 
Moderna de Bos Aires. Actualmente traballa 
coa Tanya Bonakdar Gallery de Nova York, 
Casa Triângulo en São Paulo ou a Galería 
Carlos Carvalho de Lisboa. A súa obra forma 
parte de importantes coleccións  públicas como 
a Bob and Renee Drake en Holan da, a da 
Albright-Knox Gallery nos EUA, ou a Fundación 
ARCO en España. Xunto a Albano Afonso dirixe 
en São Paulo o espazo Ateliê Fidalga.

David Barro (Ferrol, 1974) is publisher of 
DARDO and director of DARDOmagazine. 
Curator and art critic for El Cultural. He is 
consultant for the Barrié Foundation. He has 
been teacher at the University of Oporto (2000-
2006) and director of the magazines Arte y parte 
(1998-1999) and [W]art (2003-2005). In the 
year 2010 he was art director for the Espacio 
Atlántico Art Fair in Vigo and directed the project 
Look Up! Natural Porto Art Show in Oporto. In 
2011 he acted as art director for the Festival 
SOS 4.8 of Murcia and in 2012 he curated, 
among others, the show Alex Katz. Casi Nada 
for MACUF, A Coruña. Among his books some 
essays must be highlighted, like Antes de Ayer y 
pasado mañana o lo que puede ser pintura hoy 
or Imagens (Pictures) para uma representação 
contemporânea, as well as monographs about 
artists like Richard Long, Caio Reisewitz, Julião 
Sarmento, Jannis Kounellis or Gary Hill. 

Sandra Cinto (Santo André, Brazil, 1968) lives 
and works in São Paulo. Her work has been ex-
hibited in outstanding institutions like the Tomie 
Ohtake Institute or the Museu de Arte Moderna 
of São Paulo, the Museum of Contemporary  
Art of San Diego, the CAB Art Center of Brus-
sels, the Seattle Art Museum, the IVAM, the Mu - 
seo Patio Herreriano, the MACUF or the Museu 
de Arte Moderna of Buenos Aires. She pres-
ently works with the Tanya Bonakdar Gallery of 
New York, Casa Triângulo in São Paulo or the 
Galeria Carlos Carvalho in Lisbon. Her work is 
part of significant public collections like the Bob 
and Renee Drake in Holland, the Albright-Knox 
Gallery in U.S.A. or the ARCO Foundation in 
Spain. Together with Albano Afonso, she runs 
the space Ateliê Fidalga in São Paulo.
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José Mª de Francisco Guinea (Madrid, 
1969), licenciado en Ciencias da Información, 
crítico de arte e comisario independente. 
Actualmente dirixe a feira Estampa Arte Múltiple 
e é director técnico de 9915 Asociación de 
coleccionistas privados de arte contemporánea. 
Publicou distintos estudos sobre a obra 
de Pablo Palazuelo, Juan Eduardo Cirlot e 
Fernando Millán así coma textos en catálogos 
para exposicións de José Manuel Broto, Miquel 
Barceló, José María Sicilia, Antoni Tàpies, José 
Manuel Ciria ou Darío Urzay entre outros. Como 
comisario de proxectos de fotografía e vídeo 
realizou exposicións sobre vídeocreación e 
música contemporánea en Longitudes de Onda 
para o Auditorio Nacional de Música de Madrid 
ou sobre novos artistas na colectiva Tangentes 
al Paisaje.

Anne Heyvaert (Memphis, EUA, 1959), 
artista e profesora na Facultade de Belas 
Artes, Universidade de Vigo. Desenvolve 
a súa actividade creadora e investigadora 
principalmente nas técnicas gráficas. Realizou 
numerosos talleres e estanzas en centros como: 
CIAC Carros, Niza, Francia; Lightmachine 
Agency, Gante, Bélxica; Arteleku, San 
Sebastián; Atelier Bo Halbirk, Paris; Empreinte, 
Luxemburgo; Casa de Velázquez, Madrid; 
Fundación CIEC, Betanzos (onde exerceu a 
función de directora adxunta entre 1998-2002 
e segue impartindo cursos). É seleccionada 
regularmente en certames de gráfica nacionais 
e internacionais, obtendo varios premios. Ten 
comisariado diferentes proxectos internacionais 
de gráfica como: Flying Carpet (2004-2010), 
De l’empreinte au numérique (2009-2010) ou 
La Miniatura (2010-2011).

José Mª de Francisco Guinea (Madrid 
1969), licenciado en Ciencias de la Informa-
ción, crítico de arte y comisario independiente. 
Actualmente dirige la feria Estampa  Arte Múl-
tiple y es director técnico de 9915 Aso ciación 
de coleccionistas privados de arte contempo-
ráneo. Ha publicado distintos estudios sobre la 
obra de Pablo Palazuelo, Juan Eduardo Cirlot y 
Fernando Millán así como textos en catálogos 
para exposiciones de José Manuel Broto, Mi-
quel Barceló, José María Sicilia, Antoni Tàpies, 
José Manuel Ciria o Darío Urzay entre otros. 
Como comisario de proyectos de fotografía y 
vídeo ha realizado exposiciones sobre vídeo-
creación y música contemporánea en Longi-
tudes de Onda para el Auditorio Nacional de 
Música de Madrid o sobre jóvenes artistas en 
la colectiva Tangentes al Paisaje.

Anne Heyvaert (Memphis, EE.UU., 1959), 
artista y profesora en la Facultad de Bellas 
Artes, Universidade de Vigo. Desarrolla 
su actividad creadora e investigadora 
principalmente en las técnicas gráficas. Ha 
realizado numerosos talleres y estancias en 
centros como: CIAC Carros, Niza, Francia; 
Lightmachine Agency, Gante, Bélgica; 
Arteleku, San Sebastián; Atelier Bo Halbirk, 
Paris; Empreinte, Luxemburgo; Casa de 
Velázquez, Madrid; Fundación CIEC, Betanzos 
(donde ejerció la función de directora adjunta 
entre 1998-2002 y sigue impartiendo cursos). 
Es regularmente seleccionada en certámenes 
de gráfica nacionales e internacionales, 
obteniendo varios premios. Ha comisariado 
diferentes proyectos internacionales de 
gráfica como: Flying Carpet (2004-2010), De 
l’empreinte au numérique (2009-2010) o La 
Miniatura (2010-2011).

José Mª de Francisco Guinea (Madrid, 1969) 
has a Bachelor’s degree in Information Science, 
and he is an independent art critic and cura-
tor. He is currently director of the International 
Contemporary Multiple Art Fair Estampa and 
is technical director of the 9915 association 
of private contemporary art collectors. He has 
published several studies on the oeuvre of Pablo 
Palazuelo, Juan Eduardo Cirlot and Fernando 
Millán, together with texts in catalogs for the ex-
hibitions of José Manuel Broto, Miquel Barceló, 
José María Sicilia, Antoni Tapies, José Manuel 
Ciria or Darío Urzay among others. As a cura-
tor of photography and video he has conducted 
exhibitions on video creation and contemporary 
music in Longitudes de Onda for the National 
Auditorium of Music, Madrid, or on young artists 
in the collective exhibition Tangentes al Paisaje. 

Anne Heyvaert (Memphis, USA, 1959), is 
an artist and professor at the Faculty of Fine 
Arts, University of Vigo. Her creative projects 
and research mainly revolve around graphic 
techniques. She has conducted numerous 
workshops and stays in centers like the CIAC 
Carros, Nice, France; Lightmachine Agency, 
Gent, Belgium; Arteleku, San Sebastián, Spain; 
Atelier Bo Halbirk, Paris; Empreinte, Luxemburg; 
Casa de Velázquez, Madrid; Fundación 
CIEC, Betanzos, Spain (where she served as 
associate director between 1998-2002 and 
keeps teaching courses today). She is regularly 
selected in national and international Graphic 
Arts contests and has been awarded several 
prizes. She has curated several international 
graphic art projects like Flying Carpet (2004-
2010), De l’empreinte au numérique (2009-
2010) or La Miniatura (2010-2011).



Acta do fallo do xurado
do 22 Premio Internacional de Gráfica 
Contemporánea Máximo Ramos 2012  
do Excmo. Concello de Ferrol

No Centro Cultural Torrente Ballester de Ferrol, 
a día 4 de xullo de 2012, sendo as 15.00 horas, 
reúnese o Xurado nomeado por resolución 
da Concellería Delegada da Área de Cultura 
e Campus para emitir o fallo do 22 Premio 
Internacional de Gráfica Máximo Ramos, para a 
súa constitución; coa asistencia dos seguintes 
membros:

Presidente por delegación 
D. Manuel Reyes García-Hurtado 
Concelleiro de Cultura

Vogais 
David Barro 
Sandra Cinto 
José María de Francisco Guinea

Secretaria 
Anne Heyvaert

Unha vez examinadas todas as obras 
presentadas, o Xurado acordou declarar  
o Primeiro Premio a Pedro Calapez pola  
obra titulada Conversation piece.

E outorgar mencións a: 
Liena Bondare  
Charles F. Duplain 
Manuel Eirís 
Joscelyn Gardner 
Álvaro Negro 

«Lida esta Acta e en proba de conformidade 
asinan os asistentes, de todo o que eu, 
Secretario, dou Fe».


