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     El 89 Salón de Otoño abre sus puertas tras intensas horas de trabajo ilusionado 
de muchos artistas, con sus novedades de renovada ilusión por que brille el arte 
del que empieza su obra junto al arte del maestro consagrado ya, por el 
reconocimiento y el respeto unánime. 
     Una nueva edición que os brindamos ante la curiosidad evidente de 
participantes y público. Abre sus puertas tras muchos esfuerzos por parte de los 
organizadores por mejorar su presentación, por continuar el camino emprendido 
hace ya 88 ediciones, por  mantener el prestigio atesorado en ellas, por seguir 
capitaneando la vida artística de España. 
     El Salón de Otoño merece reconocimiento y respeto por artistas y entidades e 
instituciones. Respeto por el arte que en él reina por encima de modos y modas, 
por encima de estilos y técnica, de mensajes agradecidos o malintencionados. 
     Este espíritu se viene manteniendo desde el primer Salón de Otoño y por eso es 
un orgullo para la Asociación Española de Pintores y Escultores afirmar que 89 
ediciones después, sigue vivo y generando igual expectación. 
     Y justo cuando abrimos las puertas al Salón de Otoño, convocamos también el 
58 Premio Reina Sofía de Pintura y Escultura junto a Google, subrayando, 
destacando y demostrando al mundo, la importancia de nuestra institución en la 
vida cultural y artística de España, capitaneando así los mejores ejemplos de 
estímulos para los artistas de las artes plásticas de España.  
     Es para mi un orgullo poder afirmarlo y saber que el trabajo que desde la 
Asociación Española de Pintores y Escultores realizamos, de forma totalmente 
altruista, tiene tanta repercusión y es tan importante para los artistas que vivimos 
unos momentos tan desalentadores. Pese a ellos, seguimos mirando hacia adelante 
y continuaremos enriqueciendo nuestros esfuerzos en beneficio de las artes 
plásticas en España. 
 
 
Llevamos 112 haciendo arte  
112 años de pasión por el arte 
112 años haciendo cultura en España 

PRESIDENTE  DE  LA   AEPE 
 

 

Capitaneando la vida artística de España 



Por Mª Dolores Barreda Pérez 
 

 Desde su fundación en 1910, y después de haber tratado en anteriores números a 

las Socias Fundadoras de la entidad, y a las participantes en el primer Salón de Otoño, vamos 

a ir recuperando de la memoria colectiva, el nombre de las primeras socias que vinieron a 

formar parte de la Asociación de Pintores y Escultores. 
 

 

 
 
 

LAS PRIMERAS ARTISTAS DE LA 
ASOCIACION ESPAÑOLA DE PINTORES Y ESCULTORES 

PAGES GONZALEZ BALANDRES, Justa      P1944    1915 MADRID MADRID 

     En algunas referencias se cita que era 
natural de Madrid, y que había nacido en 
1917. Sin embargo, en la ficha de 
inscripción en la Asociación de Pintores y 
Escultores consignó como fecha de 
nacimiento la de 1915. Si hubiera sido al 
revés, tomaríamos como referencia la de 
1917, por eso de que quizás la coquetería 
femenina le hubiera hecho quitarse algún 
año, pero nos parece más lógica tomar la 
de la entidad, expresada por ella misma. 
Poco más sabemos de su infancia y 
adolescencia, salvo que se formó en la 
Escuela de Bellas Artes de San Fernando y 
que a lo largo de su vida residió en la calle 
Rodríguez San Pedro, antiguo 64 y 70 
moderno, de Madrid. 
     En 1941 se presenta a la Exposición 
Nacional de Bellas Artes con el cuadro 
tituja 

     La muralista Justa Pages González Belandres, era natural de Madrid, si bien su 
familia debía proceder de la vecina localidad de Paracuellos del Jarama. 
     De Justa Pagés se conocen pocos datos personales, aunque sabemos que tenía 
una hermana llamada Teresa y trabajaba en el Instituto Nacional de Previsión 
perteneciente al Ministerio de Trabajo.  



Retablo de la Iglesia de El Torno 



titulado άbƻ todo es coqueteríaΧέΣ 
que merece menciones especiales en 
la prensa al ser considerada obra de 
una autora άno exenta de cualidadesΧ 
ya en el modo de pintar, de grabar o 
de esculpir de ellaέΧ 
     A la Exposición Nacional de Bellas 
Artes de 1943 presentó una estampa 
de ilustración que era un tríptico 
titulado άwŜƎƛƴŀ Pacisέ. 
     En 1944 en el antiguo Lyceum Club 
se instaló el Centro Cultural Medina, 
en el que la Sección Femenina se 
encargó de realizar exposiciones 
renombrándose como Círculo Medina. 
Ese año, organizó una exposición que 
se inauguró primero en los salones de 
El Escorial y posteriormente se 
trasladó a Madrid, en la que se 
exhibieron 70 obras de artistas como 
María del Carmen Álvarez de 
Sotomayor, Pilar Largarde, Aurora 
Mateos, Marisa Roësset, Rosario de 
Velasco, Justa Pagés y Eulalia Luna 
entre otras.  
     En el año 1947 se organizó otra 
exposición de arte llevada a cabo por 
la Delegación Nacional de la Sección 
Femenina de FET y JONS en el Círculo 
Cultural Medina, que permaneció 
abierta entre los días 2 y 16 de abril. 
Entre las artistas que figuraron 
encontramos a María Del Carmen 
Álvarez de Sotomayor, María Josefa , 
Pilar y María del Rosario Álvarez de 
Sotomayor, Pilar Barrera, Pilar Carrillo 
de Albornoz, Tere Font, Josefina Gallo, 
Irene Gracia, Pilar Gracia, Ana María 
Jurado, Emilia Lagarde, Merche Leza, 
Aurora Lezcano, Marquesa de hΩ 
Reilly, Eulalia Luna, María Josefa Luna,  

Sofía Morales, Justa Pagés, Amelia 
Portella, Marisa Roësset, Maruja 
Rodríguez de Aragón y María Ana 
Rojas.  
     Fue en ese mismo año en que Justa 
Pagés realizó una Exposición en los 
Salones Macarrón de Madrid, 
exhibiendo composiciones religiosas, 
figuras y bodegones. 
     José Francés firmó una reseña en La 
Vanguardia con motivo de esta 
exposición, en la que decía que Χέ 
Justa Pagés muestra en las Salas 
Macarrón un vigor masculino, un rigor 
robusto. Grandes lienzos de 
composición, retratos, temas místicos. 
Aquí hallamos una capacidad fuerte, 
expresiva e incisiva. El afán creador 
disciplinado por un feliz aprendizaje de 
la forma y del color.  A veces es casi 
áspero de tan penetrante ese afán 
realista de Justa Pagés. Para ella, el 
postimpresionismo se viriliza de 
naturalismo, de terrible preocupación 
realista. El modelo humano encuentra 
en ella tenaz, exigente interpretación. 
Me parece uno de los más recios 
artistas de nuestro tiempo, aunque a 
muchos les parezca ver ausencia de 
sensibilidad peculiar femeninaέ.   
     En la Exposición Nacional de Bellas 
Artes de 1948 estuvo presente con una 
composición de tipo mural. Ese año 
participó además en el Salón Nacional 
de la Acuarela que organizaban los 
Amigos del Arte, destacando el diario 
ABC Χέen la pintura de figura, el 
escorzo en enérgico modelado de Justa 
PagesέΧ 
     En el XXIV Salón de Otoño de 1948 
obtuvo la Primera Medalla. 



Retablo de Valdecalzada 



     En 1949 su obra estuvo presente en 
la Exposición de Arte, Pintura y 
Escultura Modernas, Arte 
Retrospectivo y Carteles que se 
celebró en Sevilla, en el pabellón de 
Perú. 
     Participó también en la Exposición 
Nacional de Bellas Artes de 1950, en 
cuya crítica,  Manuel Prados López 
señaló que ΧέNo queremos dejar de 
citar obras que justifican 
esencialmente el prestigio del 
certamen. Así, recordamos: ά¢ƝǘŜǊŜǎέΣ 
de Justa PagésέΧ. 
     En 1952 participó en la Bienal de 
Dibujantes, Acuarelistas y Grabadores 
Españoles y Americanos que se 
celebró en el Palacio de Cristal del 
Retiro. 
     Ese mismo año, en la Exposición 
Nacional de Bellas Artes, Camón Aznar 
aseguraba de su obra que ΧέEl gran 
lienzo de Justa Pagés es de un audaz 
sentido historial, compuesto como un 
friso, pero con el fallo de los cuadros 
modernos de tema religioso. Mientas 
los personajes del séquito evangélico 
se hallan efigiados con normales 
carnaciones, la figura de Jesús decae y 
se desvanece en flojos rasgos de la 
más lacia cinografíaέΧ 
     Sin embargo, la obra titulada 
άtŀǎŀƧŜ ŜǾŀƴƎŞƭƛŎƻέ que tan poco 
gustó a Camón Aznar, mereció Medalla 
de Tercera Clase, según publicó el BOE, 
pese a que en distintos diarios de la 
época, figurara que había conseguido 
la Medalla de Primera Clase. 
     José Camón Aznar firmaba una 
pequeña crítica en el ABC de 
noviembre de 1952, con motivo de 
otras 

otra exposición que la artista realizó 
junto a Fernando Briones y Juan 
Mirasierras, en la que apunta que άEn 
los cuadros de Justa Pagés hay que 
consignar, como su principal virtud, un 
dibujo muy firme y de líneas amplias. 
Pero su pintura es dura, con un empaste 
monótono y opaco. Lo más estimable de 
estos lienzos es su concepción sólida y 
corpulenta, que en alguna composición 
modela fuertes volúmenes. Es lástima 
que las masas de color que los cubren 
resulten tan apagadas y faltas de 
calidades. Este arte quizá se vitalizaría si 
se le diera una mayor importancia a la 
luz, matizando sus efectos y aligerando 
la sequedad cromática con brillos más 
fugacesέ. 
     En la Exposición Nacional de Bellas 
Artes de 1954, el ABC destaca que  Χέen 
el cuadro de Justa Pagés, las formas son 
en exceso sólidas y de maciza 
corporeidadέ. 
     Justa Pagés fue una de las artistas 
que realizó distintas obras para el 
Instituto Nacional de Colonización.   
     El Instituto para la Reforma y el 
Desarrollo Agrario (IRYDA), que antes se 
llamaba Instituto Nacional de 
Colonización (INC), se creó en 1939 
como  instrumento de la nueva política 
agraria, dependiente del Ministerio de 
Agricultura. La estrategia política 
sustituía la  redistribución de la 
tierra por una política de 
colonización  basada en la 
transformación del medio rural que 
permitiera asentar en pueblos de 
colonización un campesinado 
autosuficiente. 
     Su incidencia social, económica, 
agraon 



Retablo de Talavera la Nueva y debajo, Retablo de Gargálidas 



agronómica y paisajística fue 
innegable. En la comunidad científica 
hay unanimidad en la relevancia de la 
obra arquitectónica de la política de 
colonización, expresada 
fundamentalmente a través de la 
construcción de más de 300 nuevos 
pueblos en toda España, situados en 
las cuencas de los ríos, suponiendo la 
actuación urbanística más importante 
de las realizadas en el medio rural en 
España en el siglo XX. 
     Cada uno de esos pueblecitos contó 
con una nueva parroquia, cuya 
decoración estuvo a cargo de 
alrededor de 70 artistas como Manuel 
Millares, Pablo Serrano, Manuel 
Rivera, Manuel Herández Mompó, 
Arcadio Blasco, Amadeo Gabino, Rafael 
Canogar, Manuel Mampaso, Antonio 
Suárez, Antonio Valdivieso, José Luis 
Sánchez, Carretero, José Vento, Isabel 
Villar, Menchu Gal, Justa Pagés, Teresa 
Eguíbar, Pablo Serrano Delhy Tejero, 
Arcadio Balsco, los hermanos Atienza, 
Antonio H. Carpe, Julián Gil, José 
Luis Vicent, Antonio Povedano Χ 
     La iglesia desempeña un papel 
fundamental en el panorama español 
de la posguerra, por ello, una de las 
partes más importantes y más 
representativas de estos nuevos 
pueblos de colonización van a ser sus 
iglesias; unos edificios que fueron 
dotados de los elementos necesarios 
para llevar a cabo los rituales 
religiosos: mobiliario litúrgico (mesas 
de altar, pilas bautismales, pilas para el 
agua bendita, confesionarios, 
lámparas, veletas, campanas, etc.) y 
otros elementos donde cabía una 
mayor 

mayor intervención de los artistas 
plásticos (pinturas, esculturas o 
mosaicos), todo ello regido por las 
pautas de funcionalidad y síntesis. 
     Al tratarse de obras construidas de 
nueva planta, la dotación del INC debía 
ser completa. Esto ayuda a la realización 
de la άƻōǊŀ de arte ǘƻǘŀƭέ que se 
buscaba recuperar en los años Ω50, a lo 
que se une el interés en la posguerra 
por volver a usar las técnicas 
tradicionales, condicionados por la 
situación que se vivía, en la que los 
materiales tenían que ser por necesidad 
los de la tierra y las técnicas artesanales, 
volviendo al trabajo tradicional y 
permitiendo la integración de las artes.  
     El INC siempre defendió unos valores 
estéticos avanzados, como la 
introducción de la abstracción, gracias a 
José Luis Fernández del Amo, Director 
del Museo Nacional de Arte 
Contemporáneo, que a la vez era 
arquitecto del Instituto desde 1947, 
siendo él mismo el que recomendó a las 
autoridades el encargo de murales y 
esculturas al gusto de la nueva estética 
que no fue entendida por todos, lo que 
llevó a que muchos obispos no quisieran 
bendecir algunas obras, retirándolas o 
destruyéndolas en el peor de los casos. 
Aunque la realidad es que no todo fue 
arte de vanguardia. 
     Para Fernández del Amo, si la 
arquitectura tomaba conciencia de su 
responsabilidad en la formación de un 
ambiente que mejorara la condición del 
medio y aportase alegría de vivir del 
hombre, una buena parte había de 
corresponderle al arte, siendo el arte 
religioso, en palabras de José Luis 
sandhce 



Sánchez, el único arte social aplicado 
que se podía hacer en España 
entonces.  
     Una de estas manifestaciones, 
ligada indisolublemente a la 
arquitectura, era la pintura mural, 
entendida como superación de la 
pintura de caballete y portadora, 
además, de un destino social. Desde 
las páginas de la Revista Nacional de 
Arquitectura se insistía en que había 
que romper la división de funciones y 
el arquitecto debía ser a la vez 
muralista, una idea de arquitecto total 
que concibe toda la obra completa, 
desde la arquitectura hasta su 
decoración y acabado final.  
     Las bases de esta nueva pintura 
mural eran el realismo y la religiosidad. 
Con el muralista José María Sert, se 
iniciaba una labor de muralismo que 
seguirían maestros como Daniel 
Vázquez Díaz, Ángel Carretero, 
Francisco Farreras, José L. Gómez 
Perales, Manuel Villaseñor, Justa 
Pagés, Carlos Lara, Delhy Tejero, 
Manuel Mampaso, Javier Clavo, etc., 
siendo los años 50 la década más 
importante para el muralismo. 
     Justa Pagés pintó retablos y murales 
en siete pueblos de Badajoz, de 
Cuenca y de Toledo. 
     Según ella misma confesó en una 
entrevista, su trabajo fue muy 
gratificante para ella y no tuvieron que 
convencerla con la promesa de unos 
billetes para que pusiera manos a la 
obra, άLo hubiera hecho gratisέΣ 
asegura y piensa que, si tuvo muchos 
encargos, fue άporque yo no he sido 
muy vanguardista, sino más bien 
resasdkj 

realista. Había gente que se reía de lo 
moderno, que no les gustaba y, 
entonces, me preferían a míΧ Siempre 
están en contra de lo que se hizo en 
tiempos de Franco, todo lo critican, 
hasta los pantanos que se hicieron 
entonces. Antes no se pensaba en 
política ni nada de eso; ahora, todo es 
políticaέ.  
     En Toledo, y para Talavera la Nueva, 
una entidad local menor perteneciente 
al municipio de Talavera de la Reina, 
pintó el Retablo de la Iglesia parroquial 
de San Francisco de Asís. 
     En Badajoz realizó los siguientes 
trabajos:  
     En la pedanía de Novelda del 
Guadiana, y para la Iglesia parroquial de 
Santa María Magdalena, Justa Pagés 
realizó un tríptico del evangelio alusivo a 
la santa con La crucifixión de Jesús en la 
cruz, en el centro y de mayor dimensión, 
y otras dos menores de la unción de los 
pies de Jesús en Betania y la aparición 
de Jesús Resucitado. 
     En la pedanía de Sagrajas, en la 
Iglesia parroquial de La Asunción de 
Nuestra Señora, pintó el retablo.  
     Para la Iglesia parroquial de La 
Sagrada Familia de la localidad de 
Valdelacalzada, en 1951 realizó un mural 
al temple con el tema de la Natividad, 
que recrea la adoración al Niño Jesús.  
     La perspectiva que conforman las 
figuras laterales centra la atención en la 
Sagrada Familia, en una composición 
académica, de trazo firme pero con una 
paleta de colores apagados y poco 
definidos, con dos ángeles arrodillados 
que portan filacterias. Se distinguen dos 
pasajes: La Adoración de los Pastores 
que  



Melodía estival del 
23 salón de otoño 

Retablo de Talavera  
la Nueva 



que portan ofrendas (una gallina, 
ovejas y alimentos) en primer término 
y El Nacimiento de Cristo bajo una 
choza de madera y paja ocupando el 
segundo plano. Como fondo se plantea 
un recinto amurallado y en último 
término se reconoce, sobre una colina 
y entre un cielo nuboso, un Calvario. 
Sobresale la calidad artística y el estilo 
realista de la obra. Presenta un dibujo 
preciso y académico; los colores 
acentúan el potencial expresivo del 
conjunto. 
     Para la Iglesia parroquial de Nuestra 
Señora de Guadalupe, de las 
Gargáligas, una entidad local menor 
cercana a Don Benito, y dentro del 
Plan Badajoz, realizó dos grandes 
tablas de la Adoración de la Virgen, 
hoy en paradero desconocido, que 
componían el retablo, y que 
conocemos gracias a una fotografía del 
Centro de Estudios Agrarios de Mérida 
y a las facilitadas por matrimonios del 
pueblo durante su boda. El retablo iba 
montado sobre una sencilla estructura 
de hierro y mostraba, bajo la imagen 
escultórica de la Virgen de Guadalupe, 
una tabla con dos querubines, y en los 
laterales, con mayor formato, ángeles 
orantes proyectados en perspectiva y 
con los brazos alzados hacia la Virgen. 
Su morfología, aunque muy dinámica, 
presentaba un tratamiento algo más 
académico que el resto de artistas, y es 
común a los retablos más complejos 
pintados por ella. 
     Para la Iglesia parroquial de San 
Miguel de la localidad de El Torno, 
municipio perteneciente al Valle del 
Jerte, en Cáceres realizó el retablo de 

San Miguel,  que según la historiadora 
Ricarda López, άes bellísimo, de una 
gran calidad y modernidadέΣ y que άŜǎǘł 
firmado por el escultor José Luis Vicent 
y la pintora Justa Pagés en 1949. 
Concebido como un tríptico representa 
en su calle central, en alto relieve, al 
arcángel San Miguel pisando el dragón; 
y en las a las cuatro pinturas al óleo con 
escenas del sacrificio de Isaac, la 
resurrección de Cristo, la expulsión del 
paraíso de Adán y Eva y la Coronación 
de María. 
     Después de estos trabajos, sabemos 
que fue una de las artistas que 
participaron en un proyecto muy 
especial: el libro de escritoras más caro 
de la historia. 
     Estamos hablando de un libro en tapa 
dura de piel con seda y raso naturales, 
con piedras preciosas, platino, oro y 
plata, zafiros y rubíes; del que solo 
existe un ejemplar así en el mundo; y 
que se regaló a Fabiola de Mora y 
Aragón con motivo de su matrimonio 
con el rey Balduino de Bélgica, 
convirtiéndose así en la Reina Belga. 
     Para su boda, la escritora Juana 
Marín decidió elaborar un libro 
homenaje a esta española; la idea le 
vino de un columna del poeta Raimundo 
de los Reyes, a quien luego pidió que 
escribiese el epílogo para el libro. 
     El proyecto consistía en solicitar a 
escritoras τy mujeres destacadas en 
generalτ que enviasen textos; al mismo 
tiempo solicitó a dibujantes y pintoras 
que proporcionasen ilustraciones para 
acompañar los cuentos y poemas. No 
era necesario ser escritora, tan solo 
enviar un cuento o poema y se 
seleccionad 



Mujer trabajando. Justa Pages. 
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seleccionarían los mejores.  
     La cantidad de obras recibida fue 
inmensa, y se realizó una criba nada 
despreciable para dar lugar al tomo, de 
367 páginas de extensión, lleno de 
poemas, cuentos, canciones, 
incluyendo partituras, para las cuales 
se contó con compositores, e 
ilustraciones. 
     Se costeó con las contribuciones 
recibidas de participantes y demás 
donantes y, en gran parte, con fondos 
de la misma Juana Marín y su marido. 
     El veintitrés de mayo comenzó la 
encuadernación, obra de Antonio 
Valencia, en piel de cabra color 
esmeralda con guardas de seda 
natural. El estuche que contiene al 
libro es de la misma piel forrado de 
raso natural color marfil. 
     Para rematar la encuadernación y el 
estuche se llevó a la joyería Villanueva 
y Laiseca donde le añadieron 
cantoneras de plata con rubíes sobre 
oro, el cierre lleva un zafiro, también 
sobre oro, y en la cubierta tiene una 
corona real de oro y platino con cinco 
brillantes, tres esmeraldas, dos rubíes 
y cuatro esmaltes; los dibujos sobre la 
piel son de oro y plata y la llavecita es 
de plata dorada. Así, el uno de junio se 
terminó la fabricación de este libro y se 
presentó durante la XX Feria Nacional 
del Libro en Madrid. 
     A Fabiola de Mora y Aragón se le 
entregó en Bélgica, en el palacio de 
Laeken, la nochebuena de 1961. 
     Justa Pagés fue una de las 
ilustradoras.  
     A partir de estas fechas, poco o 
nada se sabe de ella, más que dejó de 

pintar y se dedicó a su familia. 
  

Justa Pagés y la AEPE 
En el XVI Salón de Otoño de 1942 participó 
con la obra 179.- Calma, óleo 
En el XVII Salón de Otoño de 1943 
participó con la obra 276.- Otoño, óleo 
En el XVIII Salón de Otoño de 1944 
participó con la obra 103.- Costureras, óleo 
En el XIX Salón de Otoño de 1945 participó 
con la obra 164.- Trotamundos, óleo 
En el XXI Salón de Otoño de 1947 participó 
con la obra 30.- El Tocado, óleo 
En el XXII Salón de Otoño de 1948 
participó con la obra 106.- El salvado de las 
aguas 
En el XXIII Salón de Otoño de 1949 
participó con la obra 188.- Melodía estival 
En el XXIV Salón de Otoño de 1950 
participó con la obra 14.- Eva, óleo 

El salvado de las aguas del 22 salón de otoño 
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Lorenzo Aguirre y Tomás Gutiérrez Larraya  
     Pese al nombramiento de Francisco Pompey como director de la Gaceta, la 
Junta Directiva de marzo designó a los Vocales Lorenzo Aguirre y Tomás Gutiérrez 
Larraya, además del Contador Francisco Blanco y Blanco, para las labores de la 
Gaceta.  
     No sabemos si compartieron tareas de redacción, pero sí queda claro su 
dedicación a la misma. 
     Según explicamos en la biografía dedicada a Pompey, sus continuas ausencias 
siendo director de la revista, harían necesario el apoyo de estos tres miembros a 
la redacción de la misma. 
     Como quiera que ya repasamos la biografía de Lorenzo Aguirre Sánchez, en la 
Gaceta de Bellas Artes correspondiente al número de febrero de 2019, con 
motivo de la restauración del cartel anunciador del VII Salón de Otoño de 1927, 
pasamos a ver la biografía de Tomás Gutiérrez Larraya, quien compartió labores 
de edición con él. 
     Cabe destacar también que en la Gaceta de Bellas Artes de marzo de 2017 
vimos la biografía de Aurora Gutiérrez Larraya, hermana de Tomás, una de las 
primeras socias de la Asociación de Pintores y Escultores. 

de la  
ASOCIACION ESPAÑOLA DE PINTORES Y ESCULTORES 

de la  
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     Tomás Gutiérrez Larraya nació el 14 
de mayo de 1886 en Barcelona. 
     Hijo del matrimonio formado por el 
farmacéutico santanderino Francisco 
Gutiérrez Díaz de la Campa y de Elisa 
Larraya Rodríguez, al poco de nacer la 
familia se trasladó a Santander. 
     Desde muy joven tomó contacto con 
los artistas santanderinos y el círculo de 
la familia real que pasaba allí sus 
veranos. 
     Con tan solo dieciocho años ingresó 
con una beca en la Real Academia de 
Bellas Artes de San Jorge, en la que, 
pasados los años, llegaría a ser profesor 
titular. 
     En 1907 resultó premiado por sus 
trabajos acerca del concepto de arte y de 
la historia de las Artes Decorativas, en la 
Escuela de Artes y Oficios de Barcelona, 
conocida popularmente como la Escuela 
de la Lonja. 
     En 1910 participó en una exposición 
de humoristas celebrada en el Salón 
Hispania, Salón de los señores Pérez de 
Gracia e hijo, situado en la calle del 
Príncipe, 4, junto a los pintores Pedro de 
Anca, Pedro Sánchez y al escultor 
Claudio Mimó. En ese momento, la 
crítica destacó que ΧέTomás Gutiérrez 
Larraya es un paisajista original y 
romántico. Sus cuadros están vistos a 
través de un simbolismo melancólico, 
que los hace en extremo interesantes. 
Más que brillantes copias de la 
naturaleza, sus paisajes tienen un 
colorido algo convencional pero muy 
decorativo y lleno de personalismo. 
Expone catorce cuadros, entre los que 
sobresalen άhǘƻƷŀƭέΣ ά!ǘŀǊŘŜŎŜǊέΣ 
άaŜƭŀƴŎƻƭƝŀέ y άIƻǊŀ de Calmaέ. 

     Ese mismo año, en el mismo Salón 
Hispania, celebró una exposición de 
arte decorativo junto a la artista y 
hermana Aurora Gutiérrez Larraya, que 
mereció encendidos elogios en la 
prensa de la época. 
     Participó en la Exposición de Arte 
Decorativo de 1911, donde presentó un 
álbum con apuntes y ensayos 
decorativos que para el redactor del 
diario La Mañana, eranΧέverdaderos 
aciertos unos y loables ejemplos de 
laboriosidad y buen gusto. Los tanteos 
que algunos de esos estudios descubren 
prueban bien a las claras que este 
muchacho procura honradamente 
conquistar el secreto de la estilización 
decorativa de las formas naturales 
frente al modelo vivo, en vez de 
consagrarse a la blanda copia de 
cualquier artista extranjero, cosa que 
sabéis es moneda corriente. La cubierta 
de este álbum, aplicaciones sobre 
terciopelo, revela, por la sencilla 
exquisitez, la mano de la señorita 
Gutiérrez Larraya, hermana del 
expositor por lo visto y que, como él, se 
ha hecho acreedora en este certamen a 
un más alto premio que el conseguidoέ. 
     Apenas terminó sus estudios, 
contrajo en secreto matrimonio con 
Ana Planas Codoñés, hija de una 
adinerada familia catalana, regresando 
al poco a Santander, pero con continuos 
viajes a Madrid. 
     Consiguió Premio de Aprecio en la 
Exposición Nacional de Artes 
Decorativas e Industrias Artísticas de 
1913, año en el que figuraba como 
crítico de arte en la publicación 
mensual Mercurio. 



El artista, trabajando en su estudio en 1928 

Una imagen aparecida en La Esfera, en 1918 

El artista en su estudio, fotografiado en 
1936 

Mundo Gráfico, los hermanos Larraya en 1915 



     En 1913 expuso junto a su hermana, 
y también socia de la AEPE, en los 
salones del Círculo de Recreo de 
Santander, en una muestra de arte 
decorativo que mereció los elogios de 
la crítica y el público.  
     E. Vaquer, en el diario La Época, 
escribe que Χέla opiniónΧ se rinde, 
admirada, ante el arte exquisito de los 
hermanos, nacidos en la montaña de 
Santander, que son más conocidos en 
Alemania, Francia y Bélgica, que en 
nuestro país.  Su concepto artístico es la 
íntima unión de lo bello y lo útil. El 
artífice que de un objeto útil hace un 
objeto bello, se acerca más al ideal que 
impone la vida moderna que el artista 
que produce una hermosa obra estéril. 
Los grandes maestros del Renacimiento 
así concibieron el arte y los hermanos 
Larraya, siguiendo su ejemplo, con 
notable maestría de técnica, dedican 
sus aptitudes artísticas a la decoración 
de toda clase de objetos. Aurora G. 
Larraya dibuja de una manera 
exquisita, y trabaja los metales, modela 
y repuja los cueros, talla el asta y el 
carey, borda y pinta con rara 
perfección. Su afán para conocer 
procedimientos decorativos no tiene 
límites, y de investigación en 
investigación ha ido encontrando 
maneras nuevas de expresión artística. 
Las más diversas materias se moldean 
dócilmente en sus manos, estilizando 
flores, plantas e insectos, que 
adquieren vida en bronces, telas y 
pergaminos. Su hermano Tomás, de 
gran potencia imaginativa, lucha 
constantemente para conseguir la 
mayor simplicidad en sus traducciones 
de 

del natural. Solo a línea de pluma, 
continua y segura expresa todo el 
encanto de un jardín (Par Monceau de 
Paris) y la poesía de un paisaje 
montañés (La Pobladara). El arte de 
Tomás Larraya, como ilustrador de 
libros, es moderno y completo; su 
técnica, insuperable, por la sencillez y 
precisión. De la Naturaleza coge solo la 
línea esencial, la única, y le basta y le 
sobra para dar una sensación completa 
de arte y de vida. Su colección de 
dibujos de paisaje a pluma, "exlibris", 
estudios al pastel y al temple, son de 
interés grandísimo para los que siguen 
con atención el desenvolvimiento del 
arte de la ilustración "Salmo a la novia 
perdida" y el libro, con versos de Guerra 
Junqueiro, "La lágrima", son muy bellos 
ejemplares de ilustración moderna. 
Tomás Larraya reside habitualmente en 
Paris, y se dispone en la actualidad a 
recorrer España, buscando su arte 
popular para aplicarle a la decoración, 
a fin de contribuir así el renacimiento de 
industrias artísticas que florecieron un 
tiempo en nuestra Patria, y que hoy se 
ven casi extinguidasέ. 
     En 1914 participó en la exposición 
que la Asociación de Pintores y 
Escultores organizó en la Galería de 
Arte de Brighton, junto a artistas como 
Muñoz Degrain, Moreno Carbonero, 
Sorolla, Aniceto Marinas, BenlliureΧ 
     En junio de 1915 realizó una 
exposición de dibujos y pinturas en el 
Ayuntamiento del Astillero, de donde 
era originario su padre. 
     Ese mismo año, recibió el encargo de 
decorar los baños del Palacio de la 
Magdalena, residencia real de verano 
en 



en la que la familia regia disfrutó de 
ellos entre 1913 y 1930.  
     Además, decoró el techo de la sala 
del palco real que el nuevo Casino de 
Santander había reservado para sus 
ilustres huéspedes, donde reflejó su 
espíritu refinadamente artístico, sano y 
ponderado, brillante de colorido. 
     Estos trabajos le brindaron la 
oportunidad de trabar amistad con 
Alfonso XIII, que se ofrecería como 
padrino de la hija primogénita del 
matrimonio, a la vez que se iniciaron 
los trámites para la concesión de un 
título nobiliario: Conde de Larraya. 
     En 1915 los hermanos Gutiérrez 
Larraya organizaron una nueva 
exposición conjunta en el Salón de Arte 
Moderno de la calle del Carmen de 
Madrid. 
     La revista Mundo Gráfico les dedicó 
una página completa firmada por José 
Francés, quien fuera Presidente de la 
Asociación de Pintores y Escultores, 
con varias fotografías de los artistas y 
sus obras. Para el crítico, la exposición 
de los Χέmaestros en el arte decorativo 
con modernísimas y prácticas 
aplicacionesΧ Los hermanos Aurora y 
Tomás Gutiérrez Larraya presentan 
cerca de noventa obrasΧ Tomás 
presenta mayor número de obras y en 
tan diversa variedad de ellas como de 
estilos y procedimientosΧ es Tomás un 
alma que salta de la febril actividad de 
París o de Londres a la paz suave y 
melancólica de una aldea montañesa, 
que intenta saciar su sed de belleza 
escribiendo versos, bordando un tapiz, 
pintando paisajes o simbolizando el 
dibujos propios la obra ajenaΧ los 
envios 

envíos más numerosos son los que se 
refieren a la ilustración editorial y los 
paisajes interpretados con mucha 
fortuna y con una gran sensibilidad 
emocionadasΧ se destacan además las 
nueve ilustraciones de la bellísima 
poesía de JunqueiroΧ y los ex-libris de 
varios escritores, muy exactos de 
psicología y muy bellos de 
procedimiento. En los paisajes el 
temperamento soñador y exquisito de 
Gutiérrez Larraya se amplifica y se 
funde con la naturalezaΧ pasa de unas 
notas vibrantes a las plácidas. En unos 
llega a un simplicismo, a una 
estilización tales, que bastan las líneas 
sobre el papel blanco para sentir 
sensaciones de luz y color; en otros 
predomina una sola nota, pero con una 
maestría valorada y graduada en 
distintos matices dentro de la armónica 
graduación total que suspende y 
maravillaέΧ 
     Pocos meses después, fue 
contratado por el diario El 
Debate  como crítico de arte, 
publicando una serie de artículos que 
levantaron mucha polémica y le 
acarrearon serios problemas legales, lo 
que motivó que en diciembre de 1915, 
el matrimonio marchara a París. 
     Por el diario El Cantábrico sabemos 
que llegaron a la ciudad francesa con 
solo tres francos, malviviendo hasta 
contar con algo de dinero, que les 
permitió vivir con más comodidad y a 
Tomás, volver a la pintura. 
     Tras un viaje a Londres regresaron a 
Madrid, obligados por su mal estado de 
salud, fijando su residencia en un 
entresuelo de la calle de Ponzano, junto 
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ABC 1918, exposición de los hermanos Gutiérrez Larraya en el Ateneo de Madrid  



al Parque del Oeste, donde se dedicó a 
trabajar en distintos proyectos.  
     Allí nacieron sus  cuatro hijos: 
Aurora, Juan Antonio (Madrid 1918-
2012, arabista y traductor de la 
Universidad de Barcelona especializado 
en lengua árabe); Federico (Madrid, 
1919-2004, Director de fotografía que 
trabajó en películas y en Televisión 
Española y que en 1996 obtuvo un 
Goya de Honor); y Aurelio (Madrid 
1921-1992, Director de fotografía y 
técnico iluminador de Televisión 
Española junto a su hermano, que 
trabajó también en el cine con 
directores como Luis García Berlanga). 
     En el Heraldo de Madrid de 1917, 
Blanco Coris nos describía cómo era su 
casa Χέun nido coquetón donde hasta 
las pantallas de las lámparas eléctricas 
están artísticamente decoradas. Sobre 
las cabeceras de las camas se ven 
marcos de formas originales con 
pergaminos pintados con imágenes de 
la Virgen y de Cristo. Álbumes con 
estudios de flora y fauna, abecedarios, 
carnets, anuncios, cartelesΧ Gutiérrez 
Larraya extrae el motivo y lo aplica 
sobre el objeto industrial, el mueble o 
la decoración mural. Como obras 
notables realizadas por el artista, 
citaremos la joyería de Agüero, en El 
Sardinero de Santander, el comedor 
para niños enfermos del sanatorio de 
PedrosaΧ nada tiene que envidiar a los 
artistas ingleses y vieneses cuyos 
proyectos de decorado de habitaciones 
publicaΧ el artista se nos muestra con 
estilo personal ligero y de buen gusto, 
que copia siempre del natural, 
estilizándole. Como pintor, apreciamos 
e 

en este artista una gran cualidad: la de 
preparar el paisaje en tonalidades 
determinadas casando las tintas en 
entonación armoniosa, muy 
característica para la aplicación muralΧ 
es lo que se llama un artífice modernoΧ 
siente, concibe, proyecta y manufactura 
sus obras y lo mismo trata la pintura y 
el dibujo, que repuja, patina y 
pirograba en cuero. Su casa es un 
pequeño almacén de bibelots artísticos 
y de cosas extraordinarias, que 
patentizan una figura de artista sui 
generisέ.  
     Su estancia en Madrid le brindó 
nuevas oportunidades para exponer y 
así entró en contacto con la vanguardia 
artística, promoviendo además la 
publicación de la revista 
cinematográfica Gran proyector. 
     En 1918 participó en el cuarto Salón 
de Humoristas, al que concurrían 
artistas de toda España, y en otra 
realizada en el salón permanente del 
Círculo de Bellas Artes que agrupaba 
135 obras de pintura, escultura, 
grabado y dibujo. 
     En junio de ese año celebró también 
una exposición de sus obras en el Salón 
Mateu bajo el título de άIƻƧŀǎ de 
łƭōǳƳέΣ en la que presentaba άpaisajes 
simplificados hasta el máximum de la 
posibilidad, dentro de una estilización 
verdaderamente exquisita, en los que 
Larraya, además de ser maestro 
consumado, no tiene rivalέ. 
     A finales de 1918 José Francés, bajo 
el pseudónimo de Silvio Lago, publicaba 
en La Esfera una página dedicada al 
artista decorador Tomás Gutiérrez 
Larraya, acompañada de una fotografía 



El Heraldo de Madrid, 1917 
El Pueblo Manchego, 1920 

Dibujo técnica mixta, 1914, Mazcuerras, Cantabria 

La Esfera, 1918 



del artista y de tres más de algunos de 
sus trabajos, y merecía la honda 
admiración del crítico. 
     El artículo venía justificado por las 
exposiciones celebradas en el Ateneo y 
el Salón Mateu que había realizado el 
pintor. En él, declara que sus paisajes 
Χέsimplifican las formas y los colores 
con agudo espíritu de observador y 
contagioso sentimentalismo de poeta. 
Su preparación de dibujante ilustrador, 
de ex librista, de artista que ornamenta 
libros y muros, facilita esta 
simplificación expresiva con que 
reproduce los espectáculos naturales. 
Paisajes que tienen un extraño poder 
sugeridor y una espontánea frescura de 
fugaz impresionismoΧ esquemático, a 
tintas planas, a líneas geométricasΧ 
que poseen la solidez del paisaje totalΧ 
encontramos la benéfica influencia de 
los japoneses en estos paisajes 
decorativosΧ les dota de un prestigio 
ya sancionadoΧ indiscutible fuerza 
evocadora, la indudable fidelidad que 
tienen la interpretar cielos, campos y 
ciudades españolasΧ se ha formado 
artísticamente. Primero en Cataluña, 
luego en Francia, después en MunichΧ 
colaboró en revistas francesas y 
alemanasΧ y al volver a EspañaΧ surge 
el paisajista, un paisajista ajeno a los 
conceptos tradicionales del paisajismo, 
un paisajista de enorme potencialidad 
emocional y de una disciplina técnica 
muy equilibrada para dosificar y 
especializar esa potencialidadέ. 
     Participó en el Salón de Humoristas 
de 1920, colaborando con artículos 
firmados junto a su hermana, en 
distintas revistas y diarios en los que el 

arte decorativo era el tema principal. 
     Pero ese mismo año, y víctima de 
una rápida enfermedad, fallece Aurora, 
que era profesora de la Escuela del 
Hogar y reconocida artista. 
     Ilustrador de novelas, sus artículos y 
dibujos están presentes y son portada 
en publicaciones prestigiosas como La 
Esfera, El Heraldo de Madrid, Blanco y 
NegroΧ sus carteles anuncian 
acontecimientos o publicitan marcas. 
     En 1922 la revista Nuevo Mundo 
publicaba un artículo de José Francés 
dedicado al pintor con motivo de su 
exposición en el Círculo de Bellas Artes 
de Murcia, en el que se hacía un repaso 
de su vida artística: Χέhace veinte años 
se asomó a la feria y a la peregrinación 
de las artes españolasΧ usaba ya el 
chambergo negro, el traje de pana, la 
chalina flotante, la cartera grande de 
dibujos y las sortijas extrañasΧ los 
gabanes ansiosos de ser manto y el 
monóculo sin pretensiones dandystasΧ 
en la frenteΧ pensamientos generosos 
de infantilidad y apasionados de 
lirismoΧ tertuliante de grupos estéticos 
sin sufrir el contagio de la pedantería 
ajena; contribuyente entusiasta a las 
normas nuevas sin mercadería de sus 
obras por las medallas o los beneficios 
de la burocraciaΧ la obra de Larraya 
tuvo desde el primer instante una 
eficacia hondaΧ funda escuelas, orienta 
prosélitos y da al arabesco de su 
trayectoria líneas cada vez más nuevas, 
y las antiguas cada vez más 
depuradasέΧ 
     En 1924 obtuvo la Tercera Medalla 
en Arte Decorativo en la Exposición 
Nacional de Bellas Artes. 
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     En 1925 sus obras se publicaron en 
una recopilación bajo el título de 
άDǳǘƛŞǊǊŜȊ Larraya y su ƻōǊŀέΣ en la que 
artistas y escritores como Ramón 
Gómez de la Serna, gran amigo, 
comentaban algunas de ellas. 
     Sus xilografías decoraron el primer 
establecimiento de Perfumerías Julià 
en Barcelona. 
      En 1925 consiguió la Medalla de 
Oro en la Exposición Internacional de 
Artes Decorativas celebrada en París. 
     En 1926 realizó una exposición de 
paisajes junto al artista argentino 
Ernesto Riccio y a los caprichos 
grabados en mármol de Leopoldo de 
Silva Rivera en el salón del Círculo de 
Bellas Artes. Gutiérrez Larraya presentó 
34 paisajes άluminosísimos y de gran 
fuerza decorativaέ. 
     En 1927 participó en la Exposición 
Internacional de Arte de Monza. 
     En 1930 fue distinguido como Socio 
de Mérito del Ateneo de Santander. 
       En los años treinta, la familia se 
trasladó a vivir a Barcelona, siendo 
nombrado profesor de la Real 
Academia de Bellas Artes de San Jorge. 
Entre 1935 y 1937 fue miembro del 
Comité Cinematográfico de la 
Generalidad de Cataluña. 
     Allí compró la finca del Turó del 
Putxet, situada en las afueras de 
Barcelona, desde donde trabajaba en el 
que fue uno de los proyectos más 
importantes de su vida, la creación de 
una revista especializada en cine, que 
tomó por nombre Filmes Selectos y que 
llegó a publicarse durante casi veinte 
años. 
     Por su contribución al mundo 
cinemhjh 

cinematográfico, en 1955 fue nombrado 
Presidente de la Agrupación de Escritores 
Cinematográficos de Barcelona. Poseía 
un gran archivo de cine, que cedió a 
Delmiro de Caralt, uno de sus mejores 
amigos. 
     Ya viudo y sumido en una inmensa 
tristeza, falleció en Barcelona el 7 de 
agosto de 1968, cuando contaba con 82 
años. 
     Como escritor, destacan varios 
manuales profesionales de pintura, 
publicados en la colección de Manuales 
Técnicos de la Editorial Messeguer, bajo 
los títulos ά·ƛƭƻƎǊŀŦƝŀǎέΣ ά/ǳŜǊƻǎ 
ŀǊǘƝǎǘƛŎƻǎέ y ά¢ŞŎƴƛŎŀ de ŜǎǘŀƳǇŀŎƛƽƴέ. 
     Como pintor, sus obras pueden verse 
en el Museo de Arte Moderno y 
Contemporáneo de Santander, en el 
Museo de Murcia, en la Real Academia 
de Bellas Artes de San Jorge 
     De forma anecdótica, participó como 
actor secundario en alguna de las 
películas en las que trabajaban sus hijos 
Federico y Aurelio. 
     Su nieto Federico, es un prestigioso 
cardiólogo madrileño. 
     De carácter simpático y afable, era un 
personaje entrañable que sabía ganarse 
el afecto de quienes le rodeaban. 

Tomás Gutiérrez Larraya y la AEPE 
     Socio de número de la Asociación de 
Pintores y Escultores en 1910, con 
número de adhesión 159. Fue vocal de la 
Junta directiva en 1921. 
     En marzo de 1921 se hizo cargo de la 
Gaceta de Bellas Artes junto con Lorenzo 
Aguirre, pero dimitió el 22 de noviembre 
de 1921. 
     No consta su participación en Salones 
de Otoño. 
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Por Mª Dolores Barreda Pérez 

Bibelot y tanagra 

OBRAS, ARTISTAS, SOCIOS, PEQUE¤AS HISTORIASé 

Bibelots: todos tenemos alguno en casa 
     Objeto pequeño y decorativo de escaso valor, como los muñecos o estatuillas con 
figura humana. 
     Según el diccionario de la RAE, es una figura pequeña de adorno presente en la 
lengua francesa desde el siglo XV, que se formó por una repetición expresiva de άōŜƭ-
ōŜƭέΣ doble apócope de beau, que significa bello. 
     Hablar de bibelots es hacerlo de ciertos objetos inclasificables para la historia del 
arte, que se dejaron de lado por considerarlos triviales, cotidianos, populares o 
producidos en serie. Todos los tenemos en casa puesto que son juguetes, platos, 
vasijas, bordados, tapices, estatuillas, amuletos, bichos embalsamados y miniaturas 
varias que se agrupan bajo el concepto de bibelots.  
     Concebidos sin ninguna función específica más que la decorativa, concentran gran 
parte de la cultura material y visual desde el siglo XIX y por eso ya desde algunas 
deca- Bibelots de porcelana décadas se han convertido en 
άōƛǎŀƎǊŀǎέ para el arte, revirtiendo 
significados, expandiendo horizontes. 
     Bibelots viene de bibelo, άǘŞǊƳƛƴƻ 
francés adoptado para referirse a 
pequeñas copias de porcelana y 
esculturas de todo tipo, objetos 
esmaltados y cosas extrañas que son 
difíciles de ŎƭŀǎƛŦƛŎŀǊέΣ según Alfredo 
Kell definió en 1905.  
     Son a fin de cuentas objetos 
banales que, involucrados en el arte, 
adquieren una potencia poética.  
     Se caracterizan por ser pequeños 
objetos de uso cotidiano con 
oranmenad 



Bibelot de Faberge 

ornamentaciones de la época. 
Posteriormente, sus dueños, optaron a que 
sus compras fueran colocadas en las galerías 
de arte como parte de la distinción y prestigio 
que les generaban. No obstante, poco a poco 
fueron, aunque por tiempo limitado, 
allanándose los límites entre las piezas 
producidas en masa y las verdaderas obras de 
arte. De esta manera, los artefactos 
cotidianos generaron una función simbólica, 
que los hacía capaces de ser inmortalizados 
en un museo como un objeto meramente 
estético, para así formalizar el valor 
contextual a la que pertenecían.  
     Un bibelot además de su uso general como 
sinónimo de baratija, puede referirse 
específicamente a un libro en miniatura de 
elegante diseño como los realizados por 
Tiffany y Fabergé. También aparece 
regularmente en nombres de cosas tan 
diversas como restaurantes y perros de 
exhibición. 
     La edad de oro del bibelot, del que es 
testimonio la invención de la estantería con 
vitrina en la década de 1830, significó en 
principio la puesta en escena del 
coleccionista, ese individuo cuya sola acción 
dio sentido al conjunto de objetos reunidos.  
     El Romanticismo en el mobiliario y la 
decoración de interiores, que se expresaba 
con un recargamiento heredero del arte 
barroco y el rococó, se popularizó cuando la 
burguesía impuso sus gustos, que tendrían a 
ser interiores muy recargados, confortables y 
acogedores, repletos de pequeños objetos 
decorativos llamados bibelots, así como 
numerosos elementos textiles como cortinas, 
alfombras y cojines de ricos coloridos. 
     Con el tiempo, todos los pequeños 
adornos que pululaban por las casas 
señoriales mostrando de manera άŎŀǎǳŀƭέ el 

poder adquisitivo de cada uno, se 
exhibieron en lugar de vitrinas o 
aparadores sobre mesas pequeñas 
dispersas por los lugares a los que 
accedía el visitante. 
     A principios del siglo XX el arte 
de la figurita decorativa o bibelot 
se popularizó más aún con el Art 
Nouveau más corpóreo, 
encontrándose en muchas casas 
particulares a modo de modestas 
jardineras y bibelots de todo tipo 
con el estilo que hizo tan famoso 
el escultor Lambert Escaler, que las 
producía masivamente desde 
1903, ejemplo que fue seguido 
durante un tiempo por muchos 
otros modelistas. 
     A finales del siglo XIX el escaso 
grupo de coleccionistas, con 
centras 



Bibelots orientales, Art 
Nouveau y diferentes 
bibelots en bronce 

centrado en las grandes capitales, tendió 
mayoritariamente a la pintura antigua pues 
era continua la llegada de estas piezas al 
mercado, y también se decantó por la 
compra de todo tipo de objetos decorativos 
(antiguos o modernos), como la cerámica, 
la porcelana, el mobiliario, los esmaltes, 
textiles o bibelots, piezas que las 
exposiciones universales se habían 
encargado de sobrevalorar, y que formaban 
parte del retrato común del coleccionismo 
europeo.  
     Así, las posibilidades de los creadores 
españoles para encontrar un hueco en la 
península eran muy escasas. Competía con 
el prestigio de los grandes maestros y 
estilos del pasado, con la reputación de la 
arqueología y se enfrentaba al diletantismo 
de unas nuevas fortunas españolas que 
buscaban emular los hábitos de la antigua 
nobleza. Los encargos privados solían 
limitarse al retrato, la decoración de 
interiores o el paisaje y las instituciones 
(estatales o provinciales) no tenían la fuerza 
económica suficiente como para demandar 
la ingente oferta producida en el mercado 
español. 
     Monsieur Loo fue el marchante de arte 
asiático más importante de principios del 
siglo XX, puso de moda el arte oriental en 
un momento en el que Occidente sólo 
conocía las chinoiseries, aquellos bibelots 
de estética más bien extravagante y 
decadente. Loo supo crear un nuevo gusto, 
descubriendo a los adinerados 
coleccionistas y curadores de museos de 
Europa y Estados Unidos los tesoros del 
verdadero arte chino, desde las grandes 
estatuas hasta las miniaturas de jade, 
pasando por los frescos budistas y los 
bronces arcaicos. 



la cerámica de Tanagra era ya conocida en 
la antigüedad por su excelente calidad. 
     A finales de 1860, los campesinos que 
araban la tierra  dieron por casualidad 
con varios antiguos enterramientos. A 
falta de ricos ajuares funerarios, lo que 
mayor interés suscitó fueron los cientos 
de pequeñas figurillas femeninas de 
terracota que afloraban por doquier. 
     El hallazgo revolucionó la zona y 
pronto comenzó el saqueo, falsificación y 
mercado de figurillas bajo la supervisión 
del saqueador de tumbas Yorgos 
Anifantes. 
     La zona donde antiguamente se alzara 
la ciudad de Tanagra se agujereó de 
forma despiadada a la búsqueda de 
tesodrj 

Tanagra y tanagrina: los 
suvenires de la antigua Grecia 

     Al noroeste de Atenas, en la región 
griega de Beocia, se encontraba situada 
la ciudad de Tanagra, arrasada por los 
tebanos en el 370 a.C. y reconstruida con 
posterioridad. 
     Fue el escenario de batallas como las 
de los años 457, 426 y 423 a.C. ya que se 
trataba de una ciudad importante, con 
murallas, torres, acrópolis y teatro, 
templos y barrios habitados, en donde 
se decía que estaban enterrados el 
gigante mitológico cazador Orión y la 
poetisa Corina, contemporánea y 
competidora de Píndaro en concursos de 
odas para acontecimientos atléticos, que 
llegó a ganar siete veces. 
     Una ciudad rica de la antigua Grecia, 
con una necrópolis fabulosa que ha 
llegado hasta nuestros días, con más de 
8.000 sepulturas, y cuyos restos fueron 
expoliados masivamente desde 
mediados del siglo XIX. 
     Entre los siglos IV y III a.C. estaban de 
moda en el mundo griego una serie de 
figurillas hechas de terracota, llamadas 
άtanagrinasέΣ hoy conocidas también 
como ά¢ŀƴŀƎǊŀǎέΣ de un arte refinado, 
que eran ofrendadas en los santuarios y 
acompañaban a los muertos en su 
tránsito al más allá en ajuares funerarios. 
Estatuillas que se habrían fabricado en 
talleres atenienses, reconociendo en 
ellas la crítica actual a la escuela de 
Praxíteles, por el estilo de las cabezas, 
άcon rostros de expresión dulce y 
lánguidaέ. 
     Su abundancia en los cementerios de 
Tanagra, las hicieron mundialmente 
conocidas en la época romántica, si bien 

Corina de Tanagra. Frederic Leighton 



artistas como Jean-Léon Gérôme, Childe 
Hassam o Alphonse Mucha. Y como no, a 
artistas españoles como al Socio de 
Honor, el escultor José Chicharro Gamo, 
que en el VII Salón de Otoño presentó 
una escultura titulada ά¢ŀƴŀƎǊŀέ 
(estudio), cuya fotografía acompaña este 
artículo. 

tesoros y la rapiña fue tan considerable 
que las autoridades griegas enviaron al 
arqueólogo Panayiotis Stamatakis para 
que llevara a cabo las primeras 
excavaciones legales, que fueron 
apresuradas y sucintas.  
     No fue hasta 1911 cuando empezaron 
a realizarse las excavaciones de forma 
más rigurosa, y ya en 1970, los trabajos 
se llevaron a cabo con una metodología 
estrictamente científica.  
     Desde el mismo momento del 
descubrimiento comenzaron a circular 
estatuillas falsas, imitaciones a veces 
burdas y otras más conseguidas de las 
auténticas tanagras, que los lugareños 
vendían sin titubear a un precio cada vez 
más desorbitado.  
     Tanagras que alcanzaron una 
popularidad asombrosa en la Europa de 
la Belle Epoque, ya que las figurillas 
femeninas guardaban una sorprendente 
similitud con la moda de aquel período, 
propiciando además una nueva oleada 
de neoclasicismo en la estética y el gusto 
modernista de aquel entonces. 
     Tanagras que  inspiraron a grandes 
arts 

Mujeres, en el  Museo Británico y Rapto de Europa 

Tanagra (estudio), de Chicharro Gamo 



     Las delicadas figuras de Tanagra 
revelan la maestría de los griegos en el 
arte del modelado del barro 
(coroplastia).   
     Las piezas se elaboraban mediante 
moldes bivalvos, y tras la cocción se 
coloreaban al fresco, esto es, sobre 
una capa de cal; incluso existen casos 
en los que se añadía pan de oro. 
     Las tanagras representaban dioses, 
chiquillos, efebos, personajes de teatro 
y hasta animales, aunque las más 
abundantes son las mujeres: desde 
recatadas matronas cubiertas por 
completo hasta contoneantes 
bailarinas veladas o doncellas 
jugando...  
     Más allá de su valor 
estético, representan una valiosísima 
fuente de conocimientos para ilustrar 
la vida cotidiana que muchas veces no 
se refleja en la literatura de su tiempo. 
     Algunas de las Tanagras más 
conocidas ςcomo la Dama en azul o la 
Sofocleanaς están inspiradas en 
grandes estatuas de maestros como 
Praxíteles o Leócares, algo que ha 
inducido a pensar que eran réplicas en 
menor tamaño, una especie 
de souvenirs que se adquirían por puro 
deleite estético y admiración del arte 
por el arte, una práctica que 
desarrollarían posteriormente los 
patricios romanos al ornamentar sus 
residencias.  
     El centro cultural BANCAJA, en 
Valencia, dedicó en 2010 una 
exposición a las ά¢ŀƴŀƎǊŀǎΣ figuras para 
la vida y la ŜǘŜǊƴƛŘŀŘέ  en colaboración 
con el Museo del Louve. 

Sofocleana, estatua sofocles tanagra y Dama azul 
policromada, en el Louvre 

Paposileno, Louvre 



Tanagras de distintos museos 



Tanagras de distintos museos 
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     La consigna de Álvaro Delgado era: άŜƭ arte viene del ŀǊǘŜέ; fue siempre curioso y 
experimentador, estudioso y zahorí, investigador de los grandes maestros, algo que se 
constata en su exposición de la Academia. Hay pintores que sentaron las bases de la 
pintura a lo largo de la historia, otros que abrieron ventanas, vías a distintas formas 
de expresión. Algunos sólo buscaban un άƎƻȊƻǎƻ recreo ŜǎǇƛǊƛǘǳŀƭέ. Aún, los que 
promovieron el contagio universal de los lenguajes.  
     Apeles está considerado el padre de la pintura antigua. Giotto di Bondone abrirá 
las puertas al Renacimiento y lo que plantea Masaccio lo desarrollará Fra Angélico. El 
gran pilar del Renacimiento alemán es Durero, una de las influencias de Álvaro 
dasjldfj 

Álvaro Delgado ante el retrato del poeta Ángel García 



Delgado, a través de su obra. Ya 
nonagenario le homenajeará con unas 
piezas soberbias, que lo recrean en El 
caballero, la muerte y el diablo o el 
Retrato de Carlomagno.  
     En el Barroco, Velázquez (1599-1660) 
reina como el maestro en la creación de 
espacios, de atmosfera en las obras. En 
tanto que Doménikos Theotokópulos 
(1541-1614) será un arriesgado 
renovador de las formas, no siempre 
entendido. En la década de los cuarenta 
del siglo pasado, la admiración 
generalizada la tenía Velázquez, excepto 
Álvaro Delgado, que siempre prefirió a El 
Greco- igual que Palencia-, lo que se deja 
ver, con facilidad, en paisajes y retratos.  
     Con Cézanne llegan nuevos 
planteamientos que le consagrarán como 
padre de la pintura moderna. 

     Aunque Malraux se inclinaba por 
Goya:έ!ƘƝ está la levadura del arte 
ƳƻŘŜǊƴƻέ. Luego, viene Picasso y lo 
pone todo patas arriba, lo 
experimenta todo, lo prueba, lo 
consigue con resultados brillantes y 
únicos. Álvaro Delgado descubre a 
Picasso, ya en su formación, Vázquez 
Díaz mediante. Picasso y el cubismo. 
Cuando va becado a París, 1949, su 
interés se consolida. En París también 
descubrirá la obra de Chaim Soutine, 
la litografía con Fernand Mourlot. 
     En sus primeros bodegones está el 
peso de la pintura tan bien construida 
por Bonnard y la sobriedad, hasta que 
Bonnard se desboca con hemorragias 
de amarillos. Sus primeros retratos ya 
anuncian que busca romper con lo que 
se hace, la figuración costumbrista. A 
partir de 1967 hay un giro proverbial, 
que se concreta en la realización del 
retrato del negus de Abisinia, Haile 
Selassie, hoy en la Real Academia de 
Bellas Artes. 
     Del retrato en Álvaro Delgado se ha 
escrito con abundancia: Lafuente 
Ferrari, Gaya Nuño, Camón Aznar, 
Sánchez Marín, Faraldo, Joaquín de la 
Puente, Caballero Bonald, Corredor-
Matheos, Marín Medina, Francesc 
Miralles, Víctor Nieto, Montserrat 
AcebesΧEn la muestra del centenario 
se exhiben varios ejemplos y, sobre 
todo, un montaje que muestra la 
άŦŞǊǾƛŘŀ depuración de su ǇƛƴǘǳǊŀέΣ 
como diría don Enrique Lafuente 
Ferrari. Del retrato de Mercedes Gal II, 
1947, al de Pere Gimferrer, 1998, hay 
una distancia que recorre la compleja 
historia de las formas en el arte. 

Pere Gimferrer, 1998, óleo táblex, 73x60 cm 



     Para quién ame la pintura, este es un 
buen lugar: la exposición del centenario 
de Álvaro Delgado. La pintura sólo se 
homenajea con la pintura y eso es lo que 
hace Álvaro Delgado en este conjunto 
sucinto de su trayectoria. Resumir a un 
pintor, que hizo tanto, en cincuenta 
piezas ha sido todo un reto. Baudelaire 
asegura que el fin de la poesía es la 
misma poesía. Igual sucede con la 
pintura, es lo que pone de manifestó 
esta exposición necesaria, esta 
propuesta rotunda del maestro de la 
Olmeda. ¡Recuerden άŜƭ arte viene del 
arteέΗ Aunque deban de coadyuvar en la 
apuesta las facultades personales del 
artista y la ambición en expresar la 
emoción y el misterio en abrazo 
compacto. 
     ¿Bodegonista, retratista, paisajista, 
estructuralista, experimentador, estilista 
analítico? Pintor convulso, revolucionario 
del gesto, grabador tibar, renovó la 
figuración en la pintura española, 
creando un lenguaje genuino, 
expresionista, esplendoroso y vivo, 
exultante lo observamos, a los cien años 
de su nacimiento. No le gustaban las 
etiquetas y menos la de retratista, decía 
άƴƻ soy un retratista, soy un pintor que 
hace ǊŜǘǊŀǘƻǎέ.  
     Un expresionismo genuino, jugoso, 
espiritual, sensual, dramático, 
inequívoco. Siempre fue figurativo, es 
verdad que a veces raya la abstracción, 
pero al final siempre aparece la figura, 
por deconstruida que esté. Hay 
bodegones de los noventa en los que 
cuesta distinguir los objetos, pero están y 
se acaban percibiendo. Alguien que vea 
sus etapas, sus series, puede creer que 
sd 

se repetía, vean la eternidad que hay de 
la Vanitas, 1945, a Cabeza de carnero 
desollado frente a un agujero negro, 
1992. 
     ¿Cómo era Álvaro Delgado? Resuelto, 
aparentemente arrogante, decidido, 
altivo, activo, inquieto, campechano, 
castizo, buscador; quiso descubrir el 
cielo 

Ramón Faraldo, 1996, óleo sobre táblex. 41x65 cm 

Judío colgado, 2002, óleo sobre papel pegado a 
fibrapán, 177x108 cm 



Desde sus inicios bonnardianos pasa por 
el cubismo sintético y mediados los 
sesenta da un salto cualitativo para 
encontrar su expresividad personal con 
un cierto anarquismo lírico, elegante, 
incisivo, grequista, alígero, perspicaz. 
     Desde entonces, participa en las 
bienales de Alejandría, Venecia, Sao 
Paulo; en cientos de exposiciones 
nacionales e internacionales, premios, 
academias, logrando un reconocimiento 
que le ubica entre los más reputados y 
brillantes artistas de los últimos lustros 
del XX en España y más allá. 
     En la exposición, comisariada por 
Víctor Nieto y yo mismo, hasta el 11 de 
diciembre, en la Real Academia de 
Bellas Artes: paisajes, bodegones, 
retratos, homenaje a los clásicos- 
Durero, El Greco, Goya-, dibujos y 
huellas deslumbrantes de una síntesis 
`prpod 

el alma de la pintura y para ello hizo y 
deshizo hasta llegar al corazón del gesto, 
que acarició o fustigó para hacerle cantar 
como un menino la mejor partitura de 
Mozart o el endiablado ritmo de Scriabin 
¡Un príncipe del gesto filoneista en 
medio de una sociedad misoneista! 
     La Real Academia de Bellas Artes de 
San Fernando, con el patrocinio de Reny 
Picot, organiza en sus salas temporales la 
exposición del centenario de Álvaro 
Delgado (1922-2016). Cincuenta 
pinturas, nueve estampas y dos libros de 
bibliófilo, fechadas entre 1945 y 2002, 
dejan constancia de la trayectoria 
creativa de un renovador de las formas, 
que hizo homologable la pintura 
española en el contexto internacional 
figurativo, en tiempos risueños a la 
abstracción. 
     Madrileño de la calle de la Esperanza, 
hijo de un encargado de almacén, muy 
dotado para el dibujo, la guerra civil 
interrumpe su formación, que inicia con 
Vázquez Díaz. En 1940 entra en contacto 
con Benjamín Palencia, formando parte 
de la Segunda Escuela de Vallecas. Poco 
después conoce a Pancho Cossío, 
completando el trio de sus maestros 
españoles. No es desdeñable la 
importancia de Faraldo en su formación 
intelectual, aportándole imágenes de la 
pintura internacional, bibliografía 
francesa y actualísima. 
     En 1945 realiza su primera individual 
en Clan, expone en Buchholz- con los que 
serían germen de la futura Escuela de 
Madrid- y en 1947 participa en el IV 
Salón de Los Once. Dos años después va 
becado a París y se embebe de Picasso, 
Chaim Soutine, del litógrafo Mourlot.  L. María Panero, 1996, óleo táblex, 73x60 cm 



de Bellas Artes, a la Academie 
Européenne des Sciences, des Arts et de 
Lettres de París; así como a otras 
academias españolas. A la muestra 
acompaña un magnífico catálogo con 
textos de Tomás Marco, Víctor Nieto, 
Álvaro Delgado-Gal, José Corredor-
Matheos, Montserrat Acebes y yo 
mismo y una breve bibliografía, así 
como datos complementarios de su 
actividad.  
    Más allá de todas esas referencias, lo 
que importa en esta exhibición, muy 
didáctica, muy medida, es poder 
experimentar su transformación hasta 
conseguir su idiolecto. Los grandes 
artistas, pintor en este caso, son como 
eslabones de una cadena que contiene 
el arte plástico a través de los siglos. No 
se trata de un ranking de primeros o 
segundos, sino de enlazar propuestas 
genuinas que multiplican las 
posibilidades expresivas, consolidando 
los fines del arte. 
     A veces, se especula con la muerte 
de la pintura. Nada que sea útil 
desaparece, excepto los seres 
animados. Mientras haya vida, existirán 
creadores que se vean impelidos, 
forzados a expresar su entidad 
emocional y sensitiva, a expresarse por 
medio de lo que conocemos como arte. 
Y como todo cambian, las concepciones 
personales también lo hacen, pero sin 
dejar de existir.  A su vez, siempre habrá 
conciudadanos que necesiten de esa 
creatividad para hacer de la vida algo 
feraz y diferente, una pasión vivida. 
     Desde mi sabor, lo excepcional de 
esta exposición del centenario de 
Álvaro Delgado es poder observar una 

 prodigiosa de las formas con estilización 
fascinante. Crónicas de Navia y la 
Olmeda, Los fusilamientos de la 
Moncloa, Haile Selassie, Leopoldo María 
Panero, El diablo, Judío colgado; suite de 
aldabonazos plásticos, que obrarán un 
descubrimiento de la obra de Álvaro 
Delgado tanto en quienes creían 
conocerlo, como en los que le 
desconocían. 
    Obras de colecciones privadas, del 
Museo Nacional Centro de Arte Reina 
Sofia, Real Academia de Bellas Artes, 
Real Academia de Ciencias Morales y 
Políticas, Fundación Santander, 
Fundación Telefónica, Museo de Anleo, 
Banco de EspañaΧ 
     Tuvo los grandes premios del 
momento, perteneció a la Real Academia 
de desldkjfñalsn 

La Olmeda el día del juicio final, 1986-1990, óleo sobre 
papel pegado a contrachapado, 162x130 cm (MNCARS) 



obra, que parece hecha ayer, que sigue impresionado, que sigue emocionando, que 
nos anima a sentir que, en toda vida, en toda obra de arte, por pequeña que sea, 
cuando la miramos con atención, en la proximidad, podemos encontrar algo grande. 
Siento una enorme satisfacción en haber contribuido a que esta pintura tan 
intelectualizada, tan fecunda, impactante, pueda seguir proporcionando admiración y 
reconocimiento a su autor, que sin la mirada del espectador se oscurecería, se 
quedaría en un gesto baldío.   
     La organización de todo este evento me ha dado la oportunidad de conocer mejor 
a personas extraordinarias por distintos conceptos, como Alfredo Pérez de Armiñán y 
su capacidad infinita de actuar y de pensar; la figura de Álvaro Delgado-Gal, que ha 
escrito una joya para el catálogo; la generosidad de un mecenazgo brillante y silente 
como el que ha realizado Francisco Rodríguez García; Víctor Nieto, Hernán Cortés, 
Corredor-Matheos, Montse Acebes, Félix Andrada, Isolina Dosal, el personal adscrito 
a la Academia y externo. Y tantos amigos y coleccionista de Álvaro Delgado que con 
su presencia están revitalizando su figura y su obra excepcional, luminosa, 
ascensional, revolucionaria por su excelente factura. 

Tomás Paredes 
Presidente H. de la 

Asociación Española de 
Críticos de Arte/AICA Spain 

Retrato de Carlomagno, 1999, óleo táblex, 
116x81 cm 



89 SALÓN DE OTOÑO 

     Tras finalizar el plazo de entrega de 
las obras para el 89 Salón de Otoño, el 
más antiguo y prestigioso certamen de 
los que se convocan en España, 
organizado por la Asociación Española 
de Pintores y Escultores, el pasado 
martes 4 de octubre se reunió el Jurado 
de calificación y selección que en esta 
convocatoria ha tenido muy difícil su 
trabajo por la gran cantidad de obras 
presentadas. 
     Un jurado repleto de talento que ha 
estado compuesto, al igual que en años 
anteriores, por destacadísimos nombres 
del panorama artístico español actual,  
tod 

todos ellos socios y miembros de la 
centenaria entidad, a la que de manera 
leal prestan un maravilloso servicio y 
apoyo desinteresado. 
     El jurado del 89 Salón de Otoño ha 
estado formado por José Gabriel 
Astudillo López, Presidente de la AEPE, 
Mª Dolores Barreda Pérez, Secretaria 
General de la AEPE, actuando como 
Presidente y Secretaria del mismo, 
ambos con voz y sin voto, y ha tenido 
como vocales a los artistas Eduardo 
Naranjo, Paula Varona y Ricardo Sanz, 
contando también con Tomás Paredes, 
Presidente de Honor de la Asociación 
eskajdf 

De izquierda a derecha y de arriba abajo: Mª Dolores Barreda Pérez, Ricardo Sanz, Dolores Chamero, José 
Gabriel Astudillo López, Eduardo Naranjo, Paula Varona, Tomás Paredes y Wifredo Rincón 



Española de Críticos de Arte, Mª 
Dolores Chamero, Directora del 
Centro Cultural Casa de Vacas, el 
escultor José Luis Fernández y 
Wifredo Rincón, Doctor en Historia 
del Arte por la Universidad de 
Zaragoza e Investigador del 
Consejo Superior de 
Investigaciones Científicas de 
Madrid. 
     Todos ellos han coincidido en 
destacar la gran calidad de las 
obras en su conjunto, superior a la 
media de años anteriores. 
     Se trata de la edición número 
ochenta y nueve de un certamen 
que nació hace ya 102 años, en 
1920, con el objetivo de dar una 
oportunidad a los artistas y para 
defender el arte y las bellas artes, 
valorando y fomentando la 
creación artística de los pintores y 
escultores españoles. 
     El Salón de Otoño otorga un 
total de 18 premios repartidos en 
las disciplinas de pintura, con 
cuatro premios específicos, seis de 
escultura, dos de acuarela, uno de 
grabado, uno de dibujo y tres más 
que pueden abarcar cualquiera de 
las mismas. 
     El 89 Salón de Otoño cuenta 
con la inestimable colaboración de 
Tritoma Gestión Cultural, del 
Ayuntamiento de Getafe, de la 
Fundición Codina, Inmobiliarias 
Encuentro, Santiago de Santiago, 
la Agrupación Española de 
Acuarelistas, la Comunidad de 
Madrid y el Ayuntamiento de 
Madrid, contando además con un 
Buen 

premio especial reservado a los artistas 
Down Madrid, consistente en una Medalla. 
     La exposición de obras seleccionadas y 
premiadas tendrá lugar en la Casa de Vacas 
del Parque del Retiro entre el 27 de octubre 
y el 21 de noviembre de 2022, y el fallo del 
jurado y entrega de premios se celebrará en 
el transcurso de una gala que coincidirá con 
la inauguración, el 27 de octubre, a las 19 h. 
     En total, se han seleccionado para su 
exposición 92 obras, 72 pinturas y 20 
esculturas, en una muestra que ha sido muy 
cuidada y va a ser algo cautivador para el 
público, una experiencia única como las que 
presenta la Asociación Española de Pintores 
y Escultores, que lleva ya 112 años haciendo 
cultura y 112 años de pasión por el arte.  



LA AEPE INAUGURÓ EL  

     El 5 de octubre de 2022, en la Sala de 
Exposiciones del Centro Cultural 
άaƻƴŎƭƻŀέΣ se inauguró el 41 Certamen 
de Pequeño Formato que podrá verse 
hasta el próximo 28 de octubre, y que 
organiza la Asociación Española de 
Pintores y Escultores. 
     La muestra cuenta con un total de 66 
obras de 62 autores diferentes, de entre 
más de las doscientas presentadas, y en 
la que participan reconocidos autores 
de esta disciplina. 
     Al acto de inauguración, asistieron el 
Presidente de la Asociación Española de 
Pintores y Escultores, José Gabriel 
astjasid 

Astudillo, el Vicepresidente de la entidad, 
Juan Manuel López-Reina y algunos 
miembros de la Junta Directiva como 
Antonio Téllez de Peralta, Carmen Bonilla 
Carrasco, Fernando de Marta y Ana 
Martínez, además de la Directora del 
Centro Cultural Moncloa, Mª Jesús 
Escotet, acompañada María Luisa 
Viñuela Chaves. Coordinadora del distrito 
de Moncloa-Aravaca y de los servicios 
culturales del distrito. También estuvo 
presente Inés Pradilla, que entregó la 
Medalla de Pintura Francisco Pradilla, 
instituida en honor de uno de los 
fundadores de la AEPE. 

De izquierda a derecha: Inés Pradilla, Antonio Téllez, Carmen Bonilla, Mª Jesús Escotet y el asesor del distrito 
de Moncloa, José Gabriel Astudillo, Juan Manuel López Reina, Ana Martínez y Fernando de Marta 



     El jurado encargado de realizar las labores de selección y calificación del 41 
Certamen de Pequeño Formato la AEPE ha estado formado por José Gabriel 
Astudillo López, Presidente de la AEPE, actuando como Presidente del Jurado y Mª 
Dolores Barreda Pérez, Secretaria General de la AEPE, en calidad de Secretaria del 
mismo, ambos con voz y sin voto y como Vocales los directivos Juan Manuel 
López-Reina, Alicia Sánchez Carmona, Carmen Bonilla Carrasco, Fernando de 
Marta Sebastián, Ana Martínez Córdoba, Manuel Díaz Meré y Jesús Alcolea Ríos. 
     Los artistas seleccionados en esta ocasión para integrar la exposición del 41 
Certamen de Pequeño Formato de la AEPE, son: Luis Andrés Acevedo Manso  ς 
Joaquín Alarcón González (Joaquín Alarcón) ς M. Gloria Andrade Lasso (Gloria 
Andrade ) ς  Jimena Aznar Rodríguez-Pardo (Jimena Aznar) ς Luis Bascuñana 
Ramírez (Luis Bascuñana) ς Francisco Bertrán Hernández (Paco Bertrán) ς Alfonso 
Calle García (Alfonso Calle) ς Carmen Cañete Pérez  (Carmen Cañete) ς José María 
Carchenilla Sánchez (J.M. Carchenilla) ς Paloma Casado López (Paloma Casado) ς 
Pedro Caurín Lozano  (Pedro Caurín) ς Gloria Cediel Lafuente (Gloria Cediel ) ς 
Pilar Cortés López (P. Cortés) ς Charo Crespo Marcelo (Charo Crespo) ς Rui Chen 
Chen (Rui Chen) ς Santiago Diges Junco (Diges) ς Alberto Luis García González 
(Alberto Duvall) ς José Carmelo Esteban Gracia  (Carmelo Esteban) ς Francisco 
Franco Ramírez de Arellano (Arellano) ς Raffaella Freyre Ortíz (Raffaella Freyre) ς 
Mariano Galán Ortega (Mariano Galán) ς Sergio García Díez (Sergio García) ς 
Vicente García Fuentes ς José Luis García Martín ς Carmen García Mesás (Naná 
Mesás) ς Federico García Zamarbide ς Fernando Gascó Alberich (Gasconde) ς 
Jesús Gómez del Peso (Jesús del Peso) ς Rafael Gómez Mena (Mena) ς Larissa 
González Martínez (Larisa G. Rush) ς Juan Antonio González Sáiz (Juan Antonio 
González Sáiz ς Juanchi) ς Lydia Gordillo Pereira       (Lydia Gordillo Pereira) ς 
Loreto Innerarity -Teiji Ishizuka ς Patricia Larrea Almeida (Patricia Larrea) ς Pablo 
Linares Amor ς Francisca Lita Sáez ς Laura López Parra (L. L. Parra) ς Juan Ramón 
Luque Ávalos ς Yolanda Marchante Serra (Marchante Serra) ς Carlos Alberto 
Márquez Mora (Carlos Márquez) ς  Emilio Martínez Sánchez ς Isabel Momparler 
Juan (I. Momparler) ς Cándido Monge Pérez  (Cándido Monge) ς Rosa Mª Moreno 
Moreno (RosiM Moreno) ς Isabel Moreno González (Alosete) ς Pedro Muñoz 
Mendoza (Pedro Muñoz) ς Concha Navarro Conde (Concha Navarro) ς Julio Nuez 
Martínez (Julio Nuez) ς José Antonio de la Peña García-Gadea (José Antonio de la 
Peña) ς Juan Pérez Galiana (Galiana) ς Ekaterina Ponomareva ς Mª Gracia Ramírez 
Juan (Gracia Ramírez Juan) ς Roberto Ramudo Arregui (Roberto Ramudo) ς Marta 
Reina Chacón (Marta Reina) ς Jorge Rodríguez Fernández  (Jorge Yunta) ς Riccardo 
Rossi ς José Miguel Ruiz Ortega (J. Miguel Márquez) ς M. Nieves Sostres Francas 
(Minu Sostres) ς Antonio Téllez de Peralta (Antonio Téllez) ς José Antonio Urosa 
Moujadami (José Antonio Urosa) ς Miguel Vedia Ortega (Miguel Vedia). 



En el acto de inauguración de la muestra tuvo lugar el fallo del jurado y entrega de 
premios, que resultaron ser los siguientes: 
 
MEDALLA DE PINTURA FRANCISCO PRADILLA Gloria Andrade. Malin y Saturno. 
Acrílico /  lienzo. 44 x 44 

MEDALLA DE ESCULTURA JUAN BAUTISTA ADSUARA Jorge 
Yunta. Benlliure. Resina. 30 x 8 x 8 

MENCIÓN DE HONOR Luis 
Bascuñana. La pequeña pitonisa. 
Óleo / lienzo. 61 x 46 



MENCIÓN DE HONOR Diges. Bodegón. Hierro, madera y cerámica. 59 x 31 x 21 

MENCIÓN DE HONOR Larisa G. Rush. Primavera. Óleo / 
lienzo. 46 x 33 

MENCIÓN DE HONOR 
Vicente García Fuentes. Mar de Islandia. 

Acuarela / papel. 65 x 56 

MENCIÓN DE HONOR 
 Francisca Lita Sáez. Sueño 

teledirigido. Acrílico / cartón. 65 x 46 



MENCIÓN DE HONOR Gracia Ramírez 
Juan. Geisha en el jardín. Acrílico, óleo 

collage y pan de oro / tabla. 61 x 50 

MENCIÓN DE HONOR Minu Sostres. 
Cabeza de chihuahua. Bronce pulido. 33 x 

16 x 11 

Más información, fotografías del acto, 
galería de obras y catálogo digital 

puedes consultarlo en 
https://apintoresyescultores.es/certa

men-pequeno-formato-2022/   
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LA AEPE INAUGURÓ EL  

     El 6 de octubre de 2022, en la Sala de 
Exposiciones del Centro Cultural 
ά9ŘǳŀǊŘƻ Úrculoέ de Tetuán, se 
inauguró el VII Salón de Arte Realista de 
la AEPE, que ha contado con un elevado 
índice de participación y una calidad 
insuperable. 
     El acto estuvo presidido por José 
Gabriel Astudillo López, Presidente de la 
Asociación Española de Pintores y 
Escultores, acompañado por Isabel 
Montalvo, Directora del CC Eduardo 
Úrculo y por Rosa Fabián como 
responsables de los servicios culturales 
de la Junta de Tetuán,  y al mismo 
asistieron distintos miembros de la 
Junta Directiva como Alicia Sánchez 
Carmona, Antonio Téllez de Peralta, 
carmam 

Carmen Bonilla Carrasco y Ana Martínez. 
     La exposición, que se prolongará hasta 
el 27 de octubre, ha contado con 30 
obras entre pinturas y esculturas, y ha 
incluido dos galardones honoríficos: la 
Medalla de Pintura José Villegas Cordero, 
y la Medalla de Escultura Juan Cristóbal, 
como merecido homenaje a los maestros 
fundadores de la centenaria entidad, 
además de dos Menciones de Honor. 
     El jurado encargado de realizar las 
labores de selección y calificación del VII 
Salón de Arte Realista de la AEPE ha 
estado formado por José Gabriel 
Astudillo López, Presidente de la AEPE, 
actuando como Presidente del Jurado y 
Mª Dolores Barreda Pérez, Secretaria 
General de la AEPE, en calidad de 
dfkasdlkfa 

De izquierda a derecha: Ana Martínez, Carmen Bonilla Carrasco, Alicia Sánchez Carmona, José Gabriel 
Astudillo López, la directora del Isabel Montalvo, Directora del CC Eduardo Úrculo, Rosa Fabián y Antonio 

Téllez de Peralta 



Secretaria del mismo, ambos con voz y sin voto y como Vocales los directivos Juan 
Manuel López-Reina, Alicia Sánchez Carmona, Carmen Bonilla Carrasco, Fernando de 
Marta Sebastián, Ana Martínez Córdoba, Manuel Díaz Meré y Jesús Alcolea Ríos. 
En el acto de inauguración se hizo entrega de los premios, que resultaron ser los 
siguientes: 

MEDALLA DE PINTURA JOSE VILLEGAS CORDERO 
Joaquín Besoy. Picos de Europa. Óleo / lienzo. 114 x 146 

MEDALLA DE ESCULTURA 
JUAN CRISTOBAL 

Lola Santos. Florence. 
Terratoca alta 

temperatura con engobes. 
46 x 38 x 24 

MENCIÓN DE 
HONOR 
Joaquín 

Fernández Igual. 
Autorretrato. 

Mixta / lienzo 50 
x 100 



MENCIÓN DE HONOR 
Juan Layos. Sin título. Tinta acrílica / tabla pulida. 80 x 70 

MENCIÓN DE HONOR 
Félix Quiroga. Mañana de domingo en 
Cuatro Vientos. Acrílico / lienzo. 60 x 

120 

MENCIÓN DE HONOR 
David Sánchez. Intercambiando 
papeles. Grafito / papel. 70 x 73 

MENCIÓN DE 
HONOR 

Minu Sostres. 
Cabeza de 

Teckel 
Aluminio 33 x 

20 x 12 



     Los artistas que integran la exposición 
del VII Salón de Arte Realista de la AEPE 
son: Joaquín Alarcón González (Joaquín 
Alarcón) ς Mª. Isabel Alonso Vázquez 
(Isabel Alonso) ςAlejandro Aynós Romero 
(Alejandro Aynós)ςJoaquín Besoy Posada 
(Joaquín Besoy) ς Alfonso Calle García 
(Alfonso Calle) ςMartina Cantero Jiménez 
(Martina Cantero)ςPaloma Casado 
López (Paloma Casado)ς Rafael Castillo 
Ruiz (Rafa. C) ς Gloria Cediel Lafuente 
(Gloria Cediel) ς Pilar Cortés López (Pilar 
Cortés) ςMar Esteban Villar (Mar 
Esteban) ς Paloma Faci Cañedo-Argüelles 
(Paloma Faci Cañedo-Argüelles)ς Joaquín 
Fernández Igual ς Raffaella Freyre Ortíz 
(Raffaella Freyre) ς Sergio García Díez 
(Sergio García)ςFederico García 
Zamarbide  ςSvetlana Kovalenko 
Schelchkova (Svetlana Kovalenko) ς Juan 
Layos Pantoja (Juan Layos) ς Juan Ramón 
Luque Ávalos ς Pedro Muñoz Mendoza 
(Pedro Muñoz) ς José Antonio de la Peña 
García-Gadea (José Antonio de la Peña) ς 
Félix Quiroga Cubas (Félix Quiroga) ς Mª 
José Rebollo Feria  (Magui Rebollo) ς Mª 
Cristina Sánchez Estévez (Cristina 
Sánchez) ς David  Sánchez Sánchez 
(David Sánchez) ς Mª Dolores  Santos 
Castillo (Lola Santos) ς Mª Nieves Sostres 
Francas (Minu Sostres) ς Antonio Téllez 
de Peralta (Antonio Téllez) ς José Antonio 
Urosa Moujadami (José Antonio Urosa) ς 
Rosario Vaquerizo López (Charo 
Vaquerizo). 

Más información, fotografías del acto, 
galería de obras y catálogo digital puedes 

consultarlo en 
https://apintoresyescultores.es/vii-salon-

de-arte-realista-2022/   

MENCIÓN DE HONOR 
Raffaella Freyre. Sol de invierno. Óleo / 

lienzo. 81 x 60 
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CUENTA CON LA COLABORACIÓN DE LA AEPE 

DOWN MADRID ENTREGÓ LOS PREMIOS DEL 

 

 

 

 

 
 

 

 

Mª Dolores Barreda Pérez fue la encargada de conducir la gala 
de entrega de premios 

     Down Madrid ha entregado los 
premios de la XXIX edición de 
su Concurso Internacional de Pintura y 
Dibujo. Esta iniciativa la llevan a cabo en 
colaboración con la Fundación Sacyr. Su 
objetivo es dar visibilidad a las 
capacidades artísticas de las personas 
con discapacidad intelectual.  Además, 
también se busca promover así su 
integración social y cultural. 

     La Secretaria General de la Asociación 
Española de Pintores y Escultores 
(AEPE), María Dolores Barreda Pérez, ha 
sido la encargada de conducir la gala de 
entrega de premios antes de la 
inauguración de la exposición, que se 
puede visitar en el Centro Cultural 
Galileo hasta el lunes 14 de noviembre y 
que muestra las 150 obras presentadas al 
concurso este año por 94 personas con 
síndrome de Down u otra discapacidad. 

De izquierda a derecha: Carmen Bonilla, José Luis Manzanares, el Director del Centro Cultural Sanchinarro, 
José Gabriel Astudillo, Alberto Serrano, Fernando de Marta, Paloma Casado, Ana Martínez, Antonio Téllez de 

Peralta y Jesús Alcolea 

José Gabriel Astudillo, la coordinadora de Chamberí, Liubov Kirolkova, Mónica Jimenno, Evelio Acevedo, 
Ignacio Egea, Javier Luengo, María Charcos y Mª Dolores Barreda Pérez junto a los ganadores 



     En esta edición, los artistas 
reconocidos en la categoría ΨtƛƴǘǳǊŀ al 
jƭŜƻΩ han sido Francisca Hidalgo Uclés, 
con el primer premio; Mario Moreno 
Cuesta, en segunda posición; e Inés 
Evangelio Gonzalo, en tercer lugar. En 
cuanto a la categoría ΨhǘǊŀǎ ¢ŞŎƴƛŎŀǎΩΣ el 
primer galardón ha recaído en Sonia 
Alonso Gutiérrez; el segundo, en Oton 
Vitale Cardoso; y el tercero, en Mario 
Batanero Saiz. 
     El acto ha contado con la 
participación de la coordinadora del 
Distrito de Chamberí, Cristina Goncer 
Ortega; el presidente de la AEPE, José 
Gabriel Astudillo López; el director 
general de Plena Inclusión, Javier 
Luengo; el director gerente del Museo 
Thyssem Bornemisza, Evelio Acevedo; la 
técnico de Responsabilidad Social 
Corporativa y Comunicación de Sacyr y 
de la Fundación Sacyr, María Charcos; y 
el presidente del Patronato de Down 
Madrid, Ignacio Egea Krauel. También 
han estado presentes artistas como la 
pintora Mónica Jimeno y la 
ilustradora Liubov Korolkova. 
     Todos ellos han reconocido la calidad 
del trabajo de los 94 participantes y en 
especial de los ganadores del premio en 
sus dos categorías: ΨtƛƴǘǳǊŀ al jƭŜƻΩ y 
ΨhǘǊŀǎ TécnicasΩ. 
     En este contexto, Ignacio Egea Krauel 
ha explicado que άŀ través del arte, las 
personas con discapacidad intelectual 
no solo expresan su creatividad sino que 
consiguen acercar sus ideas a la 
sociedad; también sus alegrías, sus 
preocupaciones, sus sentimientos, todo 
aquello que en ocasiones es difícil 
expresar con las ǇŀƭŀōǊŀǎέ. De igual 
manera 

manera, ha añadido que άŜƭ arte es una 
herramienta de inclusión, por ello es 
fundamental que las obras lleguen a la 
sociedad y se conozca y se ponga en 
valor la capacidad artística de las 
personas con síndrome de 5ƻǿƴέ. 
     En línea con las declaraciones de Egea 
Krauel, Francisca Hidalgo Uclés, ha 
manifestado que para ella άǇƛƴǘŀǊ es una 
alegría muy grande. También haber 
ganado este premio que no me 
ŜǎǇŜǊŀōŀέ. A esto agregó: ά/ǳŀƴŘƻ pinto, 
me siento bien, sobre todo cuando utilizo 
colores cálidos como el rojo y el naranja. 
Son los que más me Ǝǳǎǘŀƴέ. 
     Por último, desde Down Madrid han 
señalado que a través de esta 
colaboración Fundación Sacyr demuestra 
su compromiso con la diversidad y el 
talento. En este sentido, realiza 
diferentes iniciativas que abarcan la 
cultura y la educación para conseguir la 
inclusión real de las personas con 
discapacidad o en riesgo de exclusión 
social en un marco de igualdad de 
oportunidades. 
     Por su parte, José Gabriel Astudillo, 
Presidente de la Asociación Española de 
Pintores y Escultores, emplazó a los 
asistentes a asistir al 89 Salón de Otoño 
de la AEPE, que se inaugura el 27 de 
octubre en la Casa de Vacas del Retiro, 
para asistir a la entrega de la Medalla 
Down Madrid en un ejercicio de plena 
inclusión en el que los artistas con 
discapacidad intelectual exhiben su obra 
junto a artistas profesionales de toda 
España, manera en que la AEPE lleva ya 
luchando varios años por la plena 
inclusión de artistas en la vida cultural y 
artística española. 



LA AEPE INAUGURÓ LA EXPOSICIÓN 

     Con la asistencia del Concejal del 
distrito de Hortaleza, Alberto Serrano, el 
Presidente de la Asociación Española de 
Pintores y Escultores, José Gabriel 
Astudillo López, el Gerente de Tritoma 
Gestión Cultural, José Luis Manzanares, 
y los miembros de la Junta Directiva 
Antonio Téllez de Peralta, Paloma 
Casado López, Carmen Bonilla Carrasco, 
Fernando de Marta, Ana Martínez y 
Jesús Alcolea, el 24 de octubre de 2022 
se inauguró la segunda exposición de las 
tres programadas que bajo el título de 
άSILOarteέΣ άtƛƴŎŜƭŜǎ y ŎƛƴŎŜƭŜǎέΣ se lleva 
a cabo en el Centro Cultural 
Sanchinarro, después de que por fuerza 
mayor, se debiera cambiar la ubicación 
de la primera y segunda muestras. 
     Tal y como estaba programada, esta 
poirj 

segunda exposición de las tres que bajo 
el título de SILOarte, se diseñaron para 
su exhibición en el Silo de Hortaleza, 
podrá visitarse hasta el 19 de noviembre 
de 2022, en el Centro Cultural 
Sanchinarro, perteneciente a la Junta 
Municipal de Hortaleza, en horario de 
lunes a domingo, de 10 a 21 h. 
     Al acto de inauguración acudieron los 
artistas José Valladares, Ángeles Vaquero, 
Alfonso Leal Muñoz, Jimena Aznar y 
Carlos Vicente del Amo que estuvieron 
acompañados en todo momento por 
multitud de socios y amigos que no 
quisieron perderse una muestra de 
acuarela, escultura y dibujo de gran 
calidad.  
     José Valladares nos presenta una serie 
de obras realistas realizadas en acuarela,  

José Gabriel Astudillo, Alberto Serrano, Antonio Téllez de Peralta y José Luis Manzanares 



con un cuidado dibujo, perspectiva y 
color, de manera que se convierten 
en un conjunto armonioso y 
agradable a la vista del espectador en 
el que los objetos pintados resultan 
tener una tremenda fuerza, luz y 
color. 
     Ángeles Vaquero trabaja también 
la acuarela en unas composiciones en 
las que predomina el color, la luz y la 
fuerza de la naturaleza donde 
siempre están presentes dos 
elementos: el agua y la tierra, con los 
que la artista nos evoca siempre 
sensaciones y nos traslada a lugares 
de pura ensoñación. 
     Alfonso Leal Muñoz vuelca su vida 
y sus experiencias en esculturas que 
giran en torno al cuerpo humano 
desde múltiples aspectos, buscando 
siempre el alma que existe y está en 
todos los objetos que vemos y 
tocamos. El alma de aquellos que los 
han usado o simplemente los han 
pensado, o los han imaginado. Su 
obra es un diálogo entre alma de la 
obra y el alma del espectador. 
     Las acuarelas de la joven Jimena 
Aznar nos hacen viajar hasta Castilla 
para ser testigos de su enorme 
diversidad de paisajes, fauna, flora, 
arquitectura y tradiciones, de forma 
que revalorizar esta tierra, sus gentes 
y desarrollo histórico, haciendo 
hincapié además en el mundo rural 
que no se entiende sin la ganadería y 
sus pastos, y sus cultivos. 
     Por último, Carlos Vicente del Amo 
viene a mostrar una serie de dibujos 
a caballo entre el naturalismo y 
romanticismo, pero con un trazo 
expres 

expresivo enmarcado dentro del más 
efusivo realismo, un proyecto inicial que le 
llevará a exponer por las capitales y galerías 
más importantes de España. 
     Toda la información sobre esta nueva 
edición de exposiciones de El Silo de 
Hortaleza puedes seguirla en nuestra web, 
pestaña «Otras exposiciones», subpestaña 
«SILOarte». 

SILOarte 2 
José Valladares 

Ángeles Vaquero 
Alfonso Leal Muñoz 

 Jimena Aznar 
Carlos Vicente del Amo 

Centro Cultural Sanchinarro 
Lunes a Domingo: 10 a 21 h. 

Princesa de Éboli, 29 28050 Madrid 
Metro Vicente Blasco Ibáñez, Virgen del 

Cortijo (Metro Ligero 1) Bus: 174, 173, 172L, 
172 SF 

José Gabriel Astudillo, Alberto Serrano, Antonio Téllez de 
Peralta y José Luis Manzanares 





RENUEVA SU APOYO A LA  

ASOCIACION ESPAÑOLA DE PINTORES Y ESCULTORES 

PARA LA CONVOCATORIA DEL 

     La internacional tecnológica Google ha renovado su apoyo de colaboración 
cultural para hacer posible la convocatoria del 58 Premio Reina Sofía de Pintura y 
Escultura que convoca la Asociación Española de Pintores y Escultores. 
     De esta forma, ha quedado convocada la que será la edición número 58 del 
Premio Reina Sofía de Pintura y Escultura, que en su última edición se concedió al 
joven alicantino Alejandro Martínez García. 
     Las siete ediciones de cooperación institucional entre Google y la Asociación 
Española de Pintores y Escultores han consolidado el Premio Reina Sofía de Pintura y 
Escultura, dotado con 10.000 euros, catapultando a sus ganadores hacia el 
reconocimiento internacional que todo artista ansía. 
     El galardón, que se entrega a una única obra pictórica o escultórica sin que cuente 
para ello el currículo o la trayectoria del artista, está considerado como el más 
prestigioso en el ámbito de las artes plásticas españolas, como lo avala que en sus 57 
ediciones lo hayan recibido artistas de reconocido prestigio, muchos de ellos socios 
de la Asociación Española de Pintores y Escultores. 
      Alejandro Martínez García fue el último galardonado con el que completa, por el 
momento, la larga lista de pintores y escultores reconocidos con el mismo desde el 
año 1964 hasta la actualidad. 
     Los más recientes galardonados son Juan José Vicente Ramírez, Cristina Gamón 
Lázaro, Coderch & Malavia Sculptors, Pedro Quesada Sierra, Jorge Gallego García y 
Manuel Díaz Meré. 



PUBLICADAS LAS BASES DEL 

 

 

 

 

 

 

Cuenta con la colaboración de 

     La Asociación Española de Pintores y Escultores ha convocado el 58 Premio Reina 
Sofía de Pintura y Escultura 2023, de carácter internacional, al que puede 
presentarse cualquier artista del mundo de las disciplinas de pintura y escultura. 
     El galardón, que se entrega a una única obra pictórica o escultórica sin que cuente 
para ello el currículo o la trayectoria del artista, es posible gracias a la inestimable 
ayuda de Google, que renueva así su confianza en la Asociación Española de Pintores 
y Escultores. 
     Con fecha 1 de noviembre de 2022, el Presidente de la Asociación Española de 
Pintores y Escultores, José Gabriel Astudillo López, y la Secretaria General de la AEPE, 
Mª Dolores Barreda Pérez, firman las bases que habrán de regir en la convocatoria 
del 58 Premio Reina Sofía de Pintura y Escultura, cuya exposición de obra premiada y 
seleccionadas acogerá como viene siendo tradicional, la madrileña Casa de Vacas del 
Parque del Buen Retiro, del 1 al 26 de marzo de 2023. 
     Como viene siendo habitual, la gala de entrega del Premio contará con la 
asistencia de S.M. la Reina Doña Sofía, Presidenta de Honor de la Asociación 
Española de Pintores y Escultores, cuyo apoyo incondicional a la centenaria entidad 
es motivo de orgullo para la institución que ha cumplido ya 112 años. 
El Premio Reina Sofía de Pintura y Escultura es un certamen destinado a promover en 
España estas dos disciplinas artísticas, mediante la difusión cultural de las obras y el 
descubrimiento de nuevos talentos. 
     El certamen está dotado con 10.000 euros, siendo el único premio internacional 
de estas características que se concede en el mundo y se ha convertido ya en una 
referencia indiscutible en el ámbito de las artes plásticas. 



EN LA SEDE DE LA AEPE 

 

 

 

 

 

     El socio Teo San José nos 
presentará su novela ά[ŀ vasija 
de ōŀǊǊƻέΣ en la sede de la AEPE, 
el martes 22 de noviembre de 
2022, a las 19 h. 
     άLa vasija de ōŀǊǊƻέ es la 
historia de dos jóvenes de los 
pueblos Zwado que deciden 
escuchar su voz interna, su 
anhelo de otro lugar más allá de 
sus experiencias. Decididos, 
valientes y honestos inician el 
gran viaje hacia la «Montaña del Silencio». ¿Cuántas veces hemos visto, sentido, 
imaginado estas mismas ideas? ¿Cuántas veces hemos imaginado el viajeΧ y cuantas 
ha sido un viaje hacia dentro de nuestro ser? La vasija de Barro es un viaje por el 
interior del ser humano, por sus paisajes, bosques y desiertos, con calor y frío, y sobre 
todo, con mucha ternura: esa profunda e íntima emoción que nos hace percibir las 
lágrimas como perlas, la piel como la ropa que nos viste, la vida como un retazo de 
amor. 
     El autor nos invita a entrar en el mundo Zwado, a abrir la puerta a esa intensa 
emoción que nos acompañará y permitirá: que nunca volvamos a estar solos. 
     Teo San José, nació en Valladolid, ciudad que le abrió el portal a sus vivencias. El 
paso por las universidades de Madrid y Valladolid y los años pasados en distintos 
lugares del mundo, le hizo ver que el mundo es muy pequeño y tal como él nos dice, 
que todos adolecemos de los mismo problemas, de las mismas poesías, de los 
mismos sueños. Comenzó a escribir haciendo esculturas, las que le han llevado lejos 
Χ y muy cerca de sí mismo. Perdido en la talla de la madera, en deformar el acero o 
en tañer las campanas del dolor y el miedo encontró una técnica original de arte-
terapia para acabar con el bullying. Sin duda es la capacidad de vibrar con su niño 
interior lo que le ha llevado a traspasar τel umbralτ, y en el portal de la consciencia, 
lejos de la razón, escribir este libro para ayudar a los demás y a sí mismo. 
  



EN LA SEDE DE LA AEPE 

 

 

 

 

 

     El próximo día 29 de noviembre a las 19 h. 
en la sede de la Asociación Española de 
Pintores y Escultores, tendrá lugar la 
presentación de la segunda edición de la 
novela ά[ŀ Banda de aŀǉǳƛŀǾŜƭƻέ del escritor 
y socio Higinio Díaz-Marta Garrón, conocido 
artísticamente como Gini. 
     Tras una introducción del Presidente de la 
AEPE, José Gabriel Astudillo López, comenzará 
la presentación a cargo de su gran amigo, 
antiguo compañero de trabajo y gran lector, 
Agustín del Pino, Licenciado en Filosofía y 
Pedagogía y Diplomado en Psicología 
Industrial, por la Universidad Complutense de 
Madrid y experto en Formación y RR.HH. 

     Otros títulos del autor son: El caso Sheridan, Torre Miró, El Tiburón del Pacífico, El 
viñedo rojo, En busca del tiempo y por último, El Premio, que también fue presentado 
en la sede social de la AEPE. 
      En la actualidad GINI, está jubilado y se dedica a pintar y escribir y como él dice, 
άŜǎ la terapia que recomienda, cuando se tiene cierta edadέ. 
     Se trata de una interesante obra de ficción contemporánea que, además de su 
originalidad propuesta narrativa, destaca por el dominio de la prosa, que, sin ser 
vulgar, es amable y ágil; pero también explícita y dura; por sus bien construidos 
diálogos y por la descripción tanto de los distintos espacios por los que se desarrollan 
las tramas ς descritos con un gran detalle y precisión ς como de los personajes, 
principales y secundarios -. Estos, además, están perfectamente construidos y están 
dotados de una complejidad importante. 
      Desde un primer momento, la trama engancha al potencial lector y consigue que 
empatice con la situación y las vivencias de los protagonistas. 
     Departamento de Lectura, de la propia editorial: Círculo Rojo 



PRIMER PREMIO DEL I CERTAMEN DE PINTURA RÁPIDA  

«MARUJA MALLO» DE VILLAVERDE 
En el que participa la AEPE 

     La obra de Pablo Rubén López Sánchez ha resultado la ganadora del I Certamen de 
Pintura Rápida άaŀǊǳƧŀ Malloέ de Villaverde celebrado el pasado domingo 16 de 
octubre, al que concurrieron una treintena de artistas en una primera edición que 
promete consolidarse en el panorama artístico del distrito. 
     El Primer premio estuvo dotado con 2.000 euros; el segundo premio, de 1.000 
euros, fue para Paco Campos Tocornal, mientras que el premio al Artista local para 
mayores de 18 años empadronados en el Distrito de Villaverde, dotado con 1.000 
euros, fue para Miguel Nieto. El premio Especial Juvenil de ámbito nacional para 
mayores de 18 hasta 30 años, dotado con 450 euros, fue para Pedro Alfonso Méndez. 
     El jurado estuvo compuesto por José Gabriel Astudillo López, Presidente de la 
Asociación Española de Pintores y Escultores, Antonio Téllez de Peralta, Vocal de la 
AEPE, pintor y escultor, Silvia Arribas Barriuso, Licenciada en Bellas Artes y Eugenio 
Daniel Melón Barrios, Licenciado en Bellas Artes. 



Puedes seguir nuestras exposiciones y convocatorias por 

enterARTE, el canal de la AEPE en YouTube: 

https:// www.youtube.com/channel/UCSg8ktnSe-
rYCdZOui8hwGw/videos 

CONTAMOS CON 

104.114  
visualizaciones 
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