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     Que la Asociación Española de Pintores y Escultores ha cogido un rumbo imparable 
nadie puede dudarlo. 
     La actividad es frenética, incrementando el número de exposiciones y convocatorias 
que a todos benefician, que a todos interesan. Para eso trabajamos incansablemente 
desde la Junta Directiva, proporcionando oportunidades a todos los artistas en las que 
poder mostrar su arte y su talento. 
     Este mes de junio que iniciamos, hemos logrado nuevos récords que merecen ser 
destacados. 
     Estamos a punto de inaugurar en un solo mes, un total de 6 exposiciones 
simultáneas: el 4 de junio, la exposición de Luisma Berros, el día 5 el IX Salón de Arte 
Abstracto, el día 12, el Certamen ά5ŜǎƴǳŘƻέΣ al día siguiente, 13 de junio, el XVIII Salón 
de Primavera de Valdepeñas, el 14 de junio el 61 Certamen de San Isidro, y finalmente, 
el día 18, la exposición de Livia Alencar. 
     Por supuesto, sin olvidar que organizamos por primera vez, el I Certamen de Pintura 
Rápida Nocturna Madrid de los Austrias, que tendrá lugar el 15 de junio. 
     Pero además, la AEPE mantiene abiertas otras 4 convocatorias a las que están 
llamados a participar todos los socios y artistas: la del 43 Certamen de Pequeño 
Formato, el IX Salón de Arte Realista, el IX Salón del Dibujo, Grabado e Ilustración y el 
91 Salón de Otoño. 
     Imparables. Así nos sentimos a la hora de celebrar un nuevo hito histórico en 
nuestra centenaria institución. Un nuevo capítulo en la misión de la AEPE de promover 
el arte y la cultura españolas y posicionar a la Asociación Española de Pintores y 
Escultores como un referente cultural y artístico de primer orden en el panorama 
artístico español. 
     Las seis exposiciones, así como el Certamen de Pintura Rápida Nocturna, ofrecerán 
al público una visión panorámica de la riqueza y diversidad del arte español, del que 
me siento especialmente orgulloso y que espero sea también motivo de alegría para 
todos. 
Llevamos 114 años haciendo arte  
114 años de pasión por el arte  
114 años haciendo cultura en España 
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     La disputa sobre la clasificación de las 
artes es una controversia que lleva siglos 
en el aire, paralela a la definición propia 
de arte, cuya acepción original y más 
vasta sería el producto o proceso de la 
aplicación de un conocimiento con un 
conjunto de habilidades, si bien de 
forma amplia, arte es una habilidad 
utilizada para producir un resultado 
estético. 
     Comúnmente, entendemos arte 
creativo o arte puro como la habilidad 
utilizada para expresar la creatividad del 
artista o para captar la sensibilidad 
estética del público. Si la habilidad se 
usa para crear objetos con un uso 
práctico, en lugar de pinturas o 
esculturas sin una función práctica que 
no sea una obra de arte, se considera 
como artes decorativas, artes aplicadas y 
artesanía, en lugar de bellas artes.  De 
igual manera, si se utiliza de forma 
comercial o industrial, se considera 
diseño en lugar de arte. 
     En la antigua China se clasificaron 
primero como las Seis Artes: ritos, 
música, tiro con arco, equitación, 
caligrafía y matemática china, 
reduciéndose con posterioridad a 
cuatro: música, estrategia militar, 
caligrafía y pintura.  

SECRETARIA GENERAL   

SECRETARIA PERPETUA DE LA AEPE 

Mª Dolores Barreda Pérez 

El Arte Puro frente    

a Otroarte 

     En Grecia, las musas representaban 
cada una de las ramas de tekné, άŀǊǘŜέΣ 
relacionadas con las letras, con los 
lenguajes musicales o gestuales y no con 
las artes visuales. 
     En las universidades de la Europa 
cristiana medieval se enseñaban las 
siete artes liberales, divididas en dos 
categorías: el Trivium comprendía la 
filosofía, gramática, lógica y retórica, 
mientras que el Quadrivium atendía la 
música, aritmética, gometría y 
astronomía. Las artes mecánicas se 
agrupaban como las Bellas Artes, e 
incluían la arquitectura, la escultura, la 
pintura y la orfebrería. 
     No será hasta el Renacimiento, en 
que el artista comienza a firmar sus 
obras y a ser reconocido como tal, 
cuando se adquiere el sentido más 
moderno de las Bellas Artes, 
combinando el arte del diseño a las 
artes del volumen, es decir, escultura y 
arquitectura, con las de la superficie, el 
dibujo, la pintura y el grabado, 
apareciendo ya las expresiones artes 
plásticas y artes gráficas.  
     El ilustrado Kant categorizó las artes 
en las de la imagen (pintura, escultura y 
arquitectura), las del habla (elocuencia y 
poesía) y las de las sensaciones (música 
y 
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y el arte de los colores). 
     La modernidad alemana de Hegel 
describió las cinco artes principales: 
arquitectura, escultura, pintura, música y 
poesía, clasificación que tuvo especial 
repercusión en Francia, que reconoció y 
enumeró las artes tal y como hoy en día 
se conocen: arquitectura, escultura, 
pintura, música, literatura, artes 
escénicas, cine, artes mediáticas y 
cómics. 
     Cabría hablar también de las artes 
que no se limitan a formas clásicas, 
pictóricas, plásticas o musicales 
relacionadas con la visión, el tacto, la 
audición y el sentido del equilibrio, es 
decir, las que se ocupan de los sentidos 
químicos como el olfato y el gusto. De 
esta manera, se incluirían los perfumes, 
un verdadero arte el de su creación, 
pues redunda en la estética fragante, la 
abstracción olfativa, las formas olfativas, 
la manipulación del humor por los 
oloresΧ sin olvidar las artes gustativas 
tan de moda en la actualidad, conocidas 
por la reciente eclosión gastronómica 
con los nuevos adelantos, la innovación 
y experimentación, que hacen que los 
cocineros sean considerados también 
como artistas. 
     Hoy en día, las disputas sobre la 
clasificación del arte continúan 
inabarcables. Arte es todo lo que 
quieran  

quieran llamar arte, porque como decía 
Tolstói, άlo que hace que algo se 
convierta en arte es cómo lo 
experimenta su audiencia, no la 
intención de su creadorέ. 
     Entonces, en la actualidad, ¿Quién 
dice qué es arte o no lo es? Lo dicen las 
galerías, las pocas galerías que aún 
perviven y hacen de este arte su medio 
de vida, por lo que son los primeros 
interesados en hacer de cualquier cosa 
una obra de arte, al menos, de cualquier 
cosa que se pueda vender. 
     De esta manera, pasamos de las Artes 
Mayores, Artes Primeras, Principales, 
Clásicas, Visuales, Bellas Artes, como se 
las ha venido denominando de forma 
tradicional, al Arte Actual, llamado 
también conceptual, nacido a principios 
del siglo XX. 
     En el todo vale que vivimos, el arte 
que defendemos desde la Asociación 
Española de Pintores y Escultores se 
diferencia del arte actual en la calidad y 
la duración, en la belleza y el contenido.  
La maestría y la técnica de un oficio tan 
sabio como el que realizan aún los 
pintores y escultores, sobrevivirá a los 
daños y azares del tiempo, porque la 
pericia con que están hechas sus 
maravillosas obras, los colores, lienzos, 
maderas y mármoles, son duraderos y 
reales, son vividos y surgen del talento 
sd Las Musas entre las sirenas. Museo Metropolitano de Arte, Nueva York 



en los que abundan la mentira, la 
injusticia y el artificio impostado. Hasta 
esos valores se han perdido ya. 
     Pero además, el arte actual se jacta de 
su temática y su contenido, 
despreciando el oficio, la belleza y la 
creación; pensando sólo en la idea, las 
más de las veces una idea política, como 
no podía ser de otra manera. Visto así, 
hasta podría colar, pero es que esas 
ideas son muchas veces ligeras y frívolas, 
sin hondura ni peso intelectual, 
olvidando que la obra es una creación 
estética para elevar el espíritu e iluminar 
la condición humana. 
     ¿Arte conceptual? No, yo lo llamaría 
arte actual, mejor aún Otroarte, distinto. 
Si es por hablar de conceptos, mejor es 
remitirse a los de Goya, Leonardo, 
Miguel ÁngelΧ lo de ahora es otra cosa, 
Otroarte. Un arte que impacta, sólo eso.  
Quizás impacta también por la pobreza 
de sus ideas. 
     Hoy en día todos son artistas. 
Cualquiera puede ser un artista. 
Televisiones hay que nos enseñan a 
elefantes pintando un cuadro, o a una 
vaca lechera también. Por lo tanto, ya no 
digo eso de que cualquier persona puede 
ser un artista, no, solo digo ya 
cualquiera. 
     Abandonamos así la idea del talento, 
de la genialidad, del conocimiento, la 
técnica, la experiencia, la creatividad y el 
buen gusto en aras de una idea, un 
concepto o una ocurrencia simpática y 
llamativa que es presa de telediarios y es 
apoyada por curadores y galeristas, que  
ávidos de hacer su agosto, apoyan estas 
mamarrachadas y objetos, llamándolas 
arte. 
     El reflejo en el público es de una 
obmkdfasn 

con un único fin: crear belleza. 
     Constato que en la actualidad la 
belleza está mal vista, se considera 
superflua y superficial. Por supuesto, si 
no es la propia belleza y el postureo o el 
culto al cuerpo que arrasa en nuestra 
sociedad.  
     Una lástima eso de mantener en la 
casa unas paredes desnudas buscando 
modernos conceptos de diseño 
contemporáneo minimalista. La belleza 
de un cuadro o una escultura, sobra. Un 
gran error cotidiano al que no se da 
importancia alguna, cuando es bien 
sabido que desde Platón hasta 
Nietzsche, la belleza era considerada 
como algo tan valioso para la existencia 
humana como lo son la verdad, la 
justicia o la bondad. Aunque, cómo 
considerar la verdad o la justicia como 
algo valioso en los tiempos que correnΧ 
Cartel de Salustiano para la Semana Santa de Sevilla 



simplicidad tan abrumadora, que no 
alimenta su mente, ni su corazón ni su 
espíritu. Son tan efímeras en su 
recuerdo que no son tenidas siquiera en 
cuenta.  
     Y así, aparecen nuevas controversias 
cuando el verdadero arte aparece 
públicamente, como el cartel de la 
Semana Santa de Sevilla, maravillosa 
obra donde las haya, o del reciente 
retrato del rey Carlos de Inglaterra, que 
son tratadas únicamente por el impacto 
que generan, sin analizar la belleza de la 
obra, las horas de trabajo, el talento de 
sus creadores, el concepto que las 
inspira, que estas sí lo tienen y mucho, y 
su contenido.  
      

se inventan y reinventan, admitimos 
extranjerismos y anglicismos de todo 
tipo, denominamos con nombres 
absurdos términos que ya tienen una 
palabra en nuestro idiomaΧ volvemos a 
los eufemismos, siempre a cuenta de los 
ichosos eufemismosΧ  
     Entonces, inventemos una palabra 
para referirnos a todo eso que llaman 
arte al margen del Arte Puro, y llamemos 
a las cosas por su nombre. Así no 
seguiremos escuchando eso de que en el 
arte, todo valeΧ ¿no será que se refieren 
entonces a Otroarte? 
 

     Por eso creo que habría 
que utilizar otra palabra 
diferente a arte para 
referirnos a instalaciones, 
performances,  happening, 
vídeoarte, arte multimedia, 
acción poética, poesía visual, 
body art, land art, 
videoesculturas, 
videoambientes, 
videocreación, video 
mappping  y cualquier otra 
expresión de nuevo cuño que, 
no lo dudemos, aparecerá. 
     El Arte o Arte Puro que 
defendemos, no tiene nada 
que ver con este Otroarte. Y 
como al igual que la sociedad, 
los términos y definiciones 
cambian, el lenguaje también 
cambia y no podemos seguir 
obstinados defendiendo que 
se llame igual a algo que en 
esencia, ha nacido diferente. 
     Palabras hay que día a día 
dicho 

Retrato de Carlos de Inglaterra, de Jonathan Yeo 







Beatriz Anglada Huelin 
ANGLADA HUELIN, Beatriz        P      27.ago.1923       PALMA  MALLORCA   PUERTO POLLENSA 

     Beatriz Anglada-Camarasa Huelin 
nació el 27 de agosto de 1933 en Palma 
de Mallorca. 
     Hija única del Socio Fundador de la 
AEPE, Hermenegildo Anglada Camarasa 
y de su sobrina-nieta y tercera esposa, 
Beatriz Huelin Rocamora. 
     El matrimonio tuvo dos hijos, Beatriz 
y un pequeño que falleció en plena 
guerra civil. 
     Cuando estalla la guerra civil, 
sorprende a su familia en la ciudad de 
Barcelona, donde su padre se 
encontraba exponiendo sus últimas 
obras 

obras en la galería La Pinacoteca. Por ese 
motivo se verán abocados a vivir en 
Montserrat primero, trasladándose más 
tarde a la población francesa de 
Pougues-les-Eaux (Nièvre), donde son 
acogidos por el amigo y compañero, el 
artista Carlos Baca-Flor. 
     Vivieron después en un hotel, con la 
intención de viajar con destino a los 
Estados Unidos, donde su padre tenía 
importantes amistades y coleccionistas. 
     Sin embargo, el estallido de la 
Segunda Guerra Mundial trunca sus 
planes, permaneciendo en la ciudad 
france 

LAS  

PRIMERAS 

ARTISTAS  
DE LA  

ASOCIACIÓN ESPAÑOLA    DE 

PINTORES Y ESCULTORES 

Por Mª Dolores Barreda Pérez 
 

Desde su fundación en 1910, la autora viene 

abordando la biografía de las Socias Fundadoras y de 

las primeras socias con la idea de recuperar el nombre 

de las artistas que vinieron a formar parte de la 

Asociación de Pintores y Escultores. 
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Beatriz Anglada pintando en 1955 



francesa hasta 1948, cuando la familia 
regresa a Port Pollenca, en Palma de 
Mallorca. 
     Discípula de su padre, con un tipo de 
pintura en la que está plenamente 
influida por él, y a la que imprime una 
gran luminosidad.  
     Desde pequeña y a pesar de las 
condiciones adversas, dibujó o pintó 
todos los días al lado de su padre, que la 
animaba a expresarse libremente, y 
pudo participar siempre del ambiente 
artístico que la rodeaba. 
     Ya en Mallorca, entusiasmada con la 
luz mediterránea, se dedicó a plasmar el 
paisaje que la rodeaba y temas florales, 
casi siempre al óleo y otras veces en 
acuarelas. 
     Como recuerda la propia artista, su 
padre le decía άΘbƻ abandones, pinta!, 
pero jamás insistió ni ejerció la docencia 
conmigo". 
     En 1957 presentó a la Exposición 
Nacional de Bellas Artes la obra ά[ŀ 
montaña de ŎǊƛǎǘŀƭέ. 
     Realiza distintas exposiciones en la 
galería de arte La Pinacoteca, de 
Barcelona y en Mallorca. 
     Sus obras muestran sensibilidad y una 
gran sintonía con el motivo 
representado, cromatismo, sentido 
decorativo y equilibrada composición.  
     La crítica destaca esa capacidad de 
plasmar la cercanía del tema, la 
jugosidad del color o la frescura de sus 
flores. 
     Beatriz contrajo matrimonio con el 
teniente de aviación Alfonso Pizarro, 
quien la animó siempre a continuar su 
carrera pictórica. 
     Hacia 1960, junto a su madre y su 
marido, comienza a idear la realización 
de 

de un museo en memoria de su padre, 
en el que poder reunir sus trabajos y 
mostrarlos al público, ayudando a la 
difusión de su arte. 
     De esta manera, en 1967 nacerá el 
Museo Anglada Camarasa, en el Port de 
Pollenca. 
     En 1988 la Fundación La Caixa 
adquirirá este fondo museístico para 
exhibirlo como exposición permanente 
del Gran Hotel de Palma. 
     Las gestiones y desvelos le valdrán a 
Beatriz el Premio Ramón Llull  que 
concede el gobierno balear. 
     También en 1988 recibió el Premio 
Rotary Mallorca Artes Plásticas por su 
obra. 
     Beatriz tiene ya continuadora en la 
labor de investigación y catalogación de 
la ingente obra de Hermenegildo 
Anglada-Camarasa. Se trata de su nieta, 
Silvia Pizarro. 
Exposiciones individuales 
Galerías Costa, Palma, 1956, 1961, 1970 
Círculo de Bellas Artes, Madrid, 1958 
La Pinacoteca, Barcelona, 1959, 1972, 
1977, 1982 
Sala Toisón, Madrid, 1974 
Galerías Danús, Palma, 1977, 1978, 1980 
Galeria Bennàssar, Pollença, 1979, 1983 
Hotel Formentor, Pollença, 1985, 1993, 
1996 
Galería Bearn, Palma 1992 
Exposiciones colectivas 
Real Círculo Artístico, Barcelona, 1957 
Fundación Rodríguez Acosta, Granada, 
1958 
Certamen Internacional de pintura, 
Pollença, 1965, 1971, 1972, 1973 
Agradezco muy sinceramente las notas y 
aportaciones realizadas por Silvia Pizarro 
para elaborar esta biografía. 



El torrente 

Jardín 

Paisaje de Pollenca 



Distintas fotografías de la artista 



Formentor 

Olivos en Mallorca 

Mallorca 
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La Gaceta de Bellas Artes: 1934 
     La Gaceta de Bellas Artes era la única revista de arte con salida frecuente y periódica 
que se publicaba en España y logró un prestigio y un interés tal que de diversos países 
se nos pedían ejemplares y se solicitaban suscripciones y con frecuencia llegaban 
estimulantes cartas que nos alentaban a proseguir nuestra obra de editar la Gaceta de 
Bellas Artes. 
     El éxito de la Gaceta se debía fundamentalmente a la colaboración generosa y 
desinteresada de ilustres críticos, como Vegué Goldoni, J. Prados López, Julián Moret, 
Emiliano M. Aguilera, Ramón Pulido, Cecilio Berberán y otros varios. 

Emiliano Martín Aguilera 
AGUILERA, Emiliano M.    Cr     1936   MADRID         

     Emiliano Martín Aguilera nació en 
Madrid, el 9 de abril de 1905. 
     Estudió con Besteiro en la Universidad 
Central, obteniendo notas brillantes. 
     En 1916 escribía para revistas como 
Vida manchega, y ya en 1920 para Los 
Muchachos. 
     A partir de 1927 se hizo habitual en 
las páginas de El Heraldo de Madrid, así 
como en otras publicaciones como 
Transporte, Almanaque de El Socialista o 

Informaciones, pero también en medios 
como La Libertad, El Liberal, España enΧ 
El Imparcial, La Voz, La Tierra, Nuevo 
Mundo, El Sol, Ahora, AlgoΧ 
     En 1921 comenzó sus estudios 
superiores y en 1929 se licenció en 
Derecho, aunque sin ejercer la abogacía, 
ya que desde muy joven se inclinó por el 
mundo periodístico. 
     Entre 1928 y 1931 fue redactor, 
redactor jefe y director de Renovación, 
ydk 
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Emiliano Martín Aguilera en una fotografía publicada por Ahora 17/3/1933 



órgano de las Juventudes Socialistas, a 
cuyo Comité Nacional perteneció como 
miembro de la Agrupación Socialista de 
Madrid. 
     Redactor literario en El Socialista, 
estaba igual de cómodo como cronista 
de estrenos que como crítico de arte. 
     En 1931 fue designado como 
miembro del Patronato del Museo 
Municipal de Madrid, poniendo su 
enorme capacidad de trabajo y su 
empeño en el servicio de la difusión de 
la cultura. 
     Durante la guerra civil fue secretario 
del Consejo de Dirección del Ministerio 
de Economía y delegado del Ministerio 
en el Pabellón Español de la Exposición 
Internacional de París en 1937. 
     Posteriormente, trabajó de abogado 
de la Asesoría Jurídica del Comité de 
Industrias de Guerra de Cataluña y de la 
Subsecretaría de Armamento del 
Ministerio de la Guerra.  
     Finalizada la guerra se exilió en 
Francia, residiendo en Montauban (Tarn 
et Garonne), ciudad al norte de 
Toulouse, donde trabajó para el Museo 
Ingres.  
     Desde 1943 comenzó a colaborar en 
las revistas Lecturas y Destino de 
Barcelona con el seudónimo άIgnacio de 
Beryesέ y en publicaciones en la editorial 
Iberia de Barcelona con ese mismo 
nombre y con otros como άMarcelo 
Abrilέ o άJuan Manzanaresέ. 
     Regresó a España, residiendo primero 
en Madrid y desde 1951 en Barcelona, 
donde fue nombrado director de la 
Editorial Iberia de Barcelona, puesto que 
conservó hasta su jubilación, poco antes 
de su fallecimiento. 
     Son muy numerosos los artículos que 

sobre pintura salieron de su pluma, lo 
que le hizo prolífico autor, ya que publicó 
cerca de un centenar de libros, muchos 
con admirables fotografías, presentados 
a todo lujo por varias editoriales. 
     Dedicó libros a los grandes pintores 
como Goya, Tiziano, Tintoreto, Vicente 
López, Rosales, Sorolla, Zuloaga, El Greco, 
Chicharro, Castro GilΧ y otros muchos y 
estudios dedicados a Isadora Duncan, 
Moratín, Larra, Feijoo, Saavedra Fajardo, 
SchweizerΧ 
     Tiene biografías con notas 
ampliatorias de los autores: Perrault, De 
Foe, Brillat-Savarin, Franklin, Aristóteles, 
López de Gómara, Pascal, Goethe, Esopo 
y Fedro, Chateaubriand, Aristófanes, 
Vasario, Ariosto, Fernando de Rojas, 
Confucio, W. Irving, Beaumarchais, 
Colomela, Gautier, Q-C Rufo, Tolstoi, 
P.Rivadeneyra, Dickens, Petrarca, F. de 
Avellaneda, R. de Alarcón, Humboldt, 
Pérez Rosales, Sócrates, Schiller, Ruskin, 
B. Metge, Condesa ŘΩ!ǳƭƴƻȅ, Tucidides, 
Nepote, Descartes, Aristóteles, Stendhal, 
Platón, Gayo, PetronioΧ. Publicadas 
todas ellas por la Editorial Iberia de 
Barcelona. 
     Aguilera, como firmaba, o M. Aguilera, 
puso entusiasmo y muchas horas de 
trabajo en la publicación del libro ά9ƭ 
pensamiento político de Julián BesteiroέΣ 
de Adrés Saborit.  
     El 30 de junio de 1975 falleció en 
Barcelona, cuando iba a darse un baño, 
de forma repentina al sufrir un síncope. 
     La muerte de su esposa hacía tiempo, 
había agravado sus dolencias congénitas, 
puesto que arrastraba varias 
enfermedades que al perder a su 
compañera de vida le dejaron física y 
moralmente derrumbado. 



     El exilio que compartieron juntos, 
fue un momento de gran sufrimiento y 
para cuando regresó a España había 
perdido peso alarmantemente, por lo 
que resultaba difícil reconocerle 
físicamente.  
     Trabajador infatigable, quienes le 
conocieron destacaban su buen 
corazón, generosidad y altruismo. 





En exclusiva, en nuestro canal 
enterARTE 

Estreno el día 17/06/2024 
  https:// youtu.be/DvUM15M

2_78 

https://fontmeme.com/fuentes/fuente-heathergreen/ 

Ya está cambiada 
para junio 
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nuevo y cada mes 
hay que ponerlo 

Begoña Sopena está en 
constante formación artística 
con el fin de estar al corriente 

de las últimas tendencias 
culturales.  

Este esfuerzo ha hecho que 
participe en un gran número 

de exposiciones, tanto 
individuales como colectivas, 
la gran mayoría de ellas en 

España. 
¿Te apetece saber más?  

https://youtu.be/DvUM15M2_78
https://youtu.be/DvUM15M2_78
https://youtu.be/DvUM15M2_78




Hermenegildo Anglada Camarasa 

     Hermenegildo Anglada Camarasa 
nació el 11 de septiembre de 1871 en 
Barcelona. 
     Hijo de un pintor-decorador de 
carruajes que murió cuando el futuro 
artista sólo tenía siete años, su hogar 
estuvo en constante debate entre los 
que querían impedir que el niño siguiera 
una incipiente vocación pictórica y los 
que le alentaban. 
     Con vocación artística muy temprana, 
estudió pintura con José Planella y 
Tomás Moragas primero y con Modesto 
Urgell después, en la Escuela de Bellas 
Artes de Barcelona. 

     Sus huidas de la incomprensión 
familiar, especialmente la de su madre, 
le llevaron a menudo a retirarse al 
bosque, especialmente desde 1888 a la 
localidad de Arbucias, en la comarca 
gerundense de La Selva, pintando 
paisajes y participando activamente en 
las veladas promovidas por el escritor, 
periodista y político Víctor Balaguer, 
autodenominado ά9ƭ trovador de 
aƻƴǘǎŜǊǊŀǘέ. 
     En 1894 realizó su primera exposición 
individual en la Sala Parés de Barcelona. 
     Al comenzar el siglo XX estableció su 
residencia y abre estudio en París,  
estancvn 
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asistiendo a la Academie Julian, con el 
maestro René Prinet. Son años de 
estudio y preparación que aprovecha 
intensamente con el maestro Jean-Paul 
Laurens y Benjamin Constant. 
     Además, estudió en la Academie 
Colarossi, una escuela de arte fundada 
por el escultor italiano Filippo Colarossi, 
que estaba situada en 10 rue de la 
Grande-Chaumière en París. 
     Creada en el siglo xix como una 
alternativa a la escuela oficial, la Ecole 
des Beaux Arts, que, a los ojos de 
muchos prometedores jóvenes artistas 
de la época, se había vuelto demasiado 
conservadora, fue junto con la Academie 
Julian las únicas que aceptaban 
estudiantes femeninas y les permitían 
dibujar modelos de desnudo masculino. 
     Descubrió los espectáculos y cafés del 
París nocturno como tema entonces 
preferente de su obra; los traducía con 
un criterio cercano a la estética de los 
Nabis τformados como él en la 
Académie Julianτ, primando la luz y un 
color suave, difuso e irisado, muy por 
encima del trazo y de la forma, personal 
aportación suya al posimpresionismo 
internacional. 
     Su nueva exposición individual en 
Barcelona, en la Sala Parés, de 1900, fue 
muy importante para él, para el 
Modernismo catalán y de rebote para la 
renovación pictórica general: tuvo por 
fin un éxito en casa, y la exposición 
supuso un gran impacto. Santiago 
Rusiñol le compró dos pequeñas 
pinturas y el joven Pablo Picasso, dio su 
giro definitivo hacia posiciones artísticas 
innovadoras precisamente tras ver esta 
singular exposición barcelonesa. 
     En 1901 participó en la Exposición 
insfgan 

Internacional de Dresde, coincidiendo 
con los también socios de la AEPE 
Ignacio Zuloaga y Francisco Iturrino, 
obteniendo renombre mundial con sus 
obras. 
     En 1904 una estancia en Bretaña 
reaviva momentáneamente su antigua 
tendencia al paisajismo, pero es a raíz de 
un breve viaje estival a Valencia el mismo 
año que se produjo una novedad 
importante en su obra: Anglada sintetizó 
en su arte influencias del decorativismo 
del folclore valenciano, tratado más 
como explosión de color que como 
anecdotismo folclórico, sin dejar 
tampoco los temas gitanos. 
     El 4 de marzo de 1905 contrajo 
matrimonio con la pintora francesa 
Isabelle Beaubois, a la que conocía desde 
1899 y con la que estudió en la 
Academia Julian, que ayudó al artista 
español cuando éste pasaba sus peores 
momentos económicos, poco antes de 
lograr su éxito mundial. 
     Los padrinos de su boda serían el 
pintor y maestro René Prinet y el pintor 
Louis Girardot, además de los hermanos 
René Marie (pintor y compositor) y del 
también pintor Carlos de Avezac de 
Castéra, éstos últimos serían los 
primeros coleccionistas de la obra de 
Anglada Camarasa. 
     Se desconocen las circunstancias de la 
ruptura de la pareja. Después, cuando 
Isabelle se unió con el compositor y 
pianista Enrique Montoriol Tarrés, 
cuñado del dramaturgo Josep Pous i 
Pagès, continuó discretamente su carrera 
pictórica, de la que sólo han quedado 
escasas referencias. 
     Isabelle pasó el invierno de 1913-14 
en Barcelona, pintando, obras que 
estabvn 
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estaban destinadas a París, donde entre 
1907 y 1927 participó en los Salones de 
Automne, de la Societé Nationale, de los 
Independents y en el de Artistes 
Françaises. El crítico Romano Jori las 
pudo ver en privado, e hizo un gran 
elogio, aunque subrayó que eran 
españoladas e insistió varias veces en 
que se trataba de obras que parecían 
hechas por un hombre. Las tres 
reproducciones que Jori publicó 
acompañando su artículo, permiten ver 
un tratamiento fuerte de los temas 
gitanos que recuerdan a los que Anglada 
hacía unos años antes.  
     En esa época Isabelle participó, como 
en mínimo un par de veces, en 
exposiciones de arte barcelonesas, como 
en la VI Internacional de Arte de 1911 y 
la de Arte Francés de 1917, sin que 
quede constancia de que hubiera 
expuesto antes, en los años de su 
matrimonio con Anglada. En esa época, 
ya firmaba como Isabel Beaubois-
Montoriol. 
     Regresando a Hermenegildo, en 1907 
obtiene la Medalla de Oro de la Bienal 
de Venecia y en 1910, la Medalla de Oro 
de la Bienal de Buenos Aires. 
     Aparte de su obra, Anglada tuvo en 
París una constante actividad didáctica, 
con alumnos luego tan destacados como 
María Blanchard, Amadeu de Sousa 
Cardoso o Charles Ginner. Con todo, 
hasta 1914 sus exposiciones en toda 
Europa e incluso en América 
continuaron ininterrumpidamente: 
Múnich, Venecia (VI, VII y XI Bienales), 
París (Salon National, ŘΩ!ǳǘƻƳƴŜ y des 
Orientalistes), Barcelona, Berlín, 
Bruselas, Londres, Zúrich, Buenos Aires, 
donde obtuvo el Gran Premio en 1910, 
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Roma, Gran Premio 1911, Praga y 
Moscú. El citado Gran Premio de Roma 
lo tuvo que compartir con otros artistas, 
entre los que estaban Klimt, 
Hammershoi, Mestrovic, Mancini, Zorn y 
Zuloaga, lo que irritó profundamente a 
Anglada que había sido el artista más 
votado por el jurado. 
     Sus estancias en la isla de Mallorca de 
Anglada Camarasa se hicieron cada vez 
más frecuentes gracias a su amistad con 
la rica terrateniente Simone Martini, con 
la que mantuvo una relación formal.  
     La singularidad de su trabajo se 
reforzó a partir de 1913 cuando 
estableció allí su residencia, hasta donde 
le acompañó su aventajado discípulo 
Tito Cittadini,  y fue seguido por el pintor 
mallorquín Joan Fuester Bonnin. En 1916 
se fundaba la Escuela de Pollensa.  
     Mallorca se había convertído en una 
especie de colonia de artistas para el 
paisaje mallorquín y para España ya que 
acuden multitud de artistas a instalarse 
para pintar su paisaje. 
      Quizás uno de factores que hace que 
Mallorca se convierta en una colonia de 
artistas sea la llegada en el siglo XIX 
de George Sand y Fréderíc Chopin que se 
instalan en la Cartuja de Valldemosa.   
     En este lugar como es conocido, 
George Sand escribe ά¦ƴ invierno en 
aŀƭƭƻǊŎŀέ relatando su estancia allí. 
Durante la etapa del Modernismo y el 
último tercio del siglo XIX empiezan a 
llegar artistas como Santiago Rusiñol que 
fue un referente junto a otros artistas 
trabajando el paisaje de la isla. 
     Republicano convencido y masón, en 
1914 viajará a Moscú, donde contactará 
con la intelectualidad de la época, 
siendo admirado por el escritor Máximo 
sdlk 
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Gorki y el director teatral Vsévolod 
Meyerhold, hasta el punto de que el 
segundo, realizó en San Petersburgo una 
escenografía basada en la obra del 
pintor catalán. 
     En 1916 mantenía su domicilio en 
España, en la calle Provenza, 185, 2º, 1ª 
de Barcelona. 
     A iniciativa de la AEPE, en 1916 realizó 
una exposición en el Palacio del Retiro 
de Madrid de sus obras más 
representativas. 
     En 1917 formó parte de la Junta 
ejecutiva encargada de organizar la 
Exposición Nacional de Bellas Artes de 
ese año, junto a los socios de la AEPE 
Álvarez de Sotomayor, Manuel Benedito, 
Eduardo Chicharro, López Mezquita, 
Anselmo Miguel Nieto, Joaquín Mir, 
Mongrell, Pinazo Martínez, Rodríguez 
Acosta, Romero de Torres, Verger, 
Zaragoza, Zubiaurre y Zuloaga, entre 
otros. 
     Entre 1924 y 1936 expuso en 
Pittsburgh, Washington, Nueva York, 
Chicago, Des Moines, Los Ángeles, 
Dallas, Filadelfia, San Diego, St. Louis, 
Boston, Cleveland y Providence, así 
como en Buenos Aires, Barcelona 
(Exposición Internacional de 1929), 
Londres (1930, donde apareció una gran 
monografía sobre su figura) y Liverpool. 
     En 1931 Hermenegildo contrajo 
matrimonio con su sobrina-nieta Beatriz 
Huelin Rocamora, treinta años menor 
que él y la única que le dio 
descendencia. 
     El matrimonio tuvo dos hijos, un 
pequeño que falleció en plena guerra 
civil y minó considerablemente la saludo 
de su madre, y Beatriz. 
     Cuando estalla la guerra civil, 
sorpresnd 

sorprende a su familia en la ciudad de 
Barcelona, donde su padre se 
encontraba exponiendo sus últimas 
obras.  
     El gobierno republicano lo utilizó 
como elemento disuasorio y dada la 
importancia del personaje en aquella 
época y dado que era considerado 
dentro de la izquierda como todo un 
referente, hablaron con él y se decidió 
que fuera a vivir al Monasterio de Santa 
María de Montserrat  durante un 
periodo de casi dos años. 
     Allí pintó muchos cuadros y algunos 
de ellos resaltando un onirismo propio 
de algunas de sus obras de paisaje más 
destacadas.  
     Dada su afinidad con la izquierda 
española, la familia se trasladó más 
tarde a la ciudad francesa de Pougues-
les-Eaux, donde son acogidos por el 
amigo y compañero, el artista Carlos 
Baca-Flor. 
     Vivieron después en un hotel, con la 
intención de viajar con destino a los 
Estados Unidos, donde su padre tenía 
importantes amistades y coleccionistas. 
     Sin embargo, el estallido de la 
Segunda Guerra Mundial trunca sus 
planes, permaneciendo en la ciudad 
francesa hasta 1947, cuando la familia 
regresa a Port Pollensa, en Palma de 
Mallorca. 
     Allí retomará su temática de paisaje. 
Enamorado de la naturaleza, compró 
unos terrenos y una casita de 
pescadores, una finca llamada ά9ƭ 
pinaretέΣ donde cultivaba su huerto y se 
ocupaba de sus flores, viviendo una 
etapa de felicidad tardía en la que ya 
apenas pintaba debido a su avanzada 
edad. 
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     Realizó entonces algunas exposiciones 
importantes en Barcelona (sobre todo las 
de 1948, 1952 y 1955), Palma de 
Mallorca, Pittsburgh (1950), Buenos 
Aires (1955), y expuso por primera vez 
en la Exposición Nacional de Bellas Artes 
de Madrid, en 1954 fuera de concurso, 
donde fue colmado de honores oficiales 
(Gran Cruz de Alfonso X el Sabio, 
Académico de Honor de San Fernando 
yel  Premio Juan March. 
     Falleció el 7 de julio de 1959 en 
Puerto de Pollensa, Mallorca. 
     Hacia 1960 y tras el fallecimiento de 
su padre, su única hija Beatriz, junto a su 
madre y su marido, comienza a idear la 
realización de un museo en memoria de 
Hermenegildo Anglada Camarasa, en el 
que poder reunir sus trabajos y 
mostrarlos al público, ayudando a la 
difusión de su arte. 
     De esta manera, en 1967 nacerá el 
Museo Anglada Camarasa, en el Port de 
Pollenca. 
     En 1988 la Fundación La Caixa 
adquirirá este fondo museístico para 
exhibirlo junto a su exposición 
permanente en el Gran Hotel de Palma. 
     Beatriz tiene ya continuadora en la 
labor de investigación y catalogación de 
la ingente obra de Hermenegildo 
Anglada-Camarasa. Se trata de su nieta, 
Silvia Pizarro. 
     Conocido por la utilización de un 
cromatismo singularmente mágico, fugaz 
y efímero, Camarasa hará de la figura 
femenina y el paisaje los principales 
motivos de su repertorio artístico. 
     Su característica obra diferenciada por 
el uso de colores saturados y texturas 
etéreas parecían formar paisajes de 
ensueña 

ensueño y figuras inmateriales que 
mostraban sutilmente la irracionalidad 
del contexto que le tocó vivir.  
     Influenciado durante su estancia en 
París por Toulousse Lautrec y la 
representación del espectáculo, por la 
aplicación del color al modo de Degas y 
la representación de la figura femenina 
como hizo Gustav Dlimt, Camarasa creó 
una pintura muy particular con la que se 
distinguió de los demás artistas de su 
época, una pintura que también incluyó 
una parte del bagaje artístico que 
adquirió frecuentando los círculos de 
artistas hispanohablantes. 
     Su obra alcanzó la fama internacional 
a través de diversas exposiciones que 
realizó por toda Europa, siendo uno de 
los artistas que representaría la vida al 
más estilo baudelairiano, o lo que 
algunos han llamado la «efervescencia 
finisecular». 
     Gran parte de su obra está adscrita al 
modernismo y, en lo concerniente a tal 
estilo artístico, los valores cromáticos 
quedan en ella supeditados a lo 
suntuario y ornamental, con abundancia 
de motivos orientalizantes, un 
tratamiento artificioso de la luz y densos 
empastes.  

Hermenegildo Anglada Camarasa   
y la AEPE 

     Ingresó en la AEPE como Socio 
Fundador en octubre de 1911, teniendo 
su domicilio en París, 9 rue Ganneron. 
     El 11 de abril de 1912 se eligieron los 
Jurados para las diversas secciones de la 
Exposición Nacional de 1914. Los 
expositores votaron como jurado en la 
sección de escultura a Hermán Anglada, 
que obtuvo 5 votos. Sin embargo, no 
conasdiu 



consiguió el número suficiente y 
finalmente no fue designado como 
jurado, pero sí como sustituto del jurado 
en tercer lugar. 
     En la Junta Directiva del 30 de junio de 
1915 se decidió dirigir una carta al Socio 
Fundador Anglada Camarasa 
άǇǊƻǇƻƴƛŞƴŘƻƭŜ traiga a Madrid las obras 
que tiene reunidas en el Palacio de Bellas 
Artes de Barcelona, para ser expuestas 
en esta corte, haciéndole presente que la 
Asociación se encargará incluso de la 
organización de dicha ŜȄǇƻǎƛŎƛƽƴέ. 
     En la Gaceta de Bellas Artes del 15 de 
junio de 1916 se da cuenta de que άLa 
Asociación de Pintores y Escultores se 
dirigió el año último al pintor Anglada, 
en ocasión de hallarse éste de 
celebrando una exposición de sus obras 
en Barcelona, para rogarle viniese a 
Madrid a repetir aquella exposición y 
ofreciendo su modesto concurso para la 
realización de la misma. Después de 
algunas negociaciones que el pintor ha 
tenido que realizar para poder exponer 
muchas telas que no son ya de su 
propiedad, ofrece ahora un conjunto de 
34 cuadros de diversos tamaños entre 
ellos uno de seis metros por seis, otro de 
cinco por cinco, tres por dos, etcétera, 
hasta los de dos por uno y medio metros. 
El Círculo de Bellas artes y la Asociación 
patrocinan esta Exposición Anglada, que 
se instalará en seis salones del Palacio de 
Bellas Artes del Retiro y habrá de 
inaugurarse del 20 al 25 del corriente. 
Hace mucho tiempo que hay grandes 
deseos de conocer la obra del pintor 
catalán, cuya firma se cotiza tan alta en 
el mercado mundial y cuyos grandes 
prestigios son motivo de legítimo orgullo 
para los españolesέ. 
 

para los españolesέ. 
     En la Gaceta del 1 de julio de 1916, la 
portada informa de la reunión de la 
Junta Directiva del 15 de junio, en la que 
el Secretario informa de haberse 
recibido una carta del pintor Anglada 
Camarasa, con la que el artista contesta, 
reproduciendo íntegramente la carta, 
que dice así: άSr. D. José Mª López 
Mezquita. Madrid. Distinguido amigo y 
compañero: Correspondiendo a la 
solicitud que en nombre propio y como 
presidente de la Asociación de Pintores y 
Escultores de Madrid, me dirigió para 
que les remitiera mis obras para una 
exposición en esa capital, me cabe el 
placer de comunicarle que desde este 
momento quedan aquellas a su 
disposición para que puedan realizar su 
idea, que en tan alto grado me honra. 
No contesté antes a la petición que me 
dirigió usted en nombre de la selecta 
entidad de su digna presidencia, porque 
aguardé poderles complacer de un modo 
definitivo a su deseo. Para ello he tenido 
que combinar fechas con otras entidades 
artísticas americanas que, igualmente 
solicitaban mi obra. Sirvales esto de 
explicación para perdonarme el 
involuntario retraso. Quedan, pues, 
libres durante todo el mes de junio las 
obras que expuse en el Palacio de Bellas 
artes de Barcelona, cedido por el 
excelentísimo Ayuntamiento de mi 
ciudad natal. Más tarde, me sería 
probablemente imposible realizar en 
Madrid esa exposición, que yo mismo 
ansío con tanto agrado. El conjunto de 
obras que tengo ahora disponible 
representa lo más seleccionado de mi 
labor en los doce últimos años, y pasada 
sd 
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