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     El Premio Reina Sofía de Pintura y Escultura más allá de una importantísima 
celebración de carácter anual y más allá de ser una cita muy significativa en el 
panorama expositivo español, es un importante acontecimiento cultural que rebasa el 
concepto habitual de un simple certamen, porque pone de manifiesto en España y en 
todo el mundo, la importancia de dos disciplinas artísticas tan olvidadas y maltratadas 
en la actualidad. 
     Desde que fuera instituido tal y como hoy en día lo conocemos en el año 2015, se ha 
consolidado como una cita que atrae a un considerable número de artistas y creadores, 
especialmente a jóvenes valores, a quienes su sola presencia en la exposición de obras 
seleccionadas, ayuda a afianzar su carrera artística. 
     Su puesta en escena no puede ser más idónea, puesto que contar con la presencia 
de S.M. la Reina Doña Sofía, a cuyo nombre honra el galardón, para llevar a cabo el acto 
de entrega de premios, es sólo el broche final del gran trabajo realizado por esta casa. 
     La organización de un premio de estas características solo es posible gracias al 
esfuerzo y el incansable trabajo que ordenada y calladamente realiza nuestra Secretaria 
General, una labor impecable a la sombra que no pasa desapercibida por instituciones y 
organismos, que ven así en esta Asociación Española de Pintores y Escultores, una 
entidad de prestigio, cumplidora, con una seriedad y profesionalidad que es la que ha 
logrado que estemos a la cabeza y seamos entidad de referencia obligada en el mundo 
artístico en España. 
     Quizás pueda parecer que mis referencias continuas hacia la labor que realiza Mª 
Dolores Barreda Pérez, son siempre exageradas, pero teniendo en cuenta la labor 
altruista que toda la Junta Directiva de esta casa hacemos, creo, con total sinceridad, 
que no hay mejor manera ni forma posible de dar cumplida satisfacción a quien 
tampoco la solicita, pero la merece. 
     El mes de marzo viviremos una página especial en la historia de la AEPE que estoy 
deseando compartir con vosotros en el ánimo de que a todos nos proporciona un 
beneficio mutuo que sin lugar a dudas, nos hace destacar frente al resto de entidades 
culturales. 
     Gracias a todos también por hacerlo posible. 

PRESIDENTE  DE  LA   AEPE 

José Gabriel Astudillo López 
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Sólo conociendo nuestra historia entenderemos el presente y 
afrontaremos el futuro 



LAS  

PRIMERAS 

ARTISTAS  
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ASOCIACIÓN ESPAÑOLA    DE 

PINTORES Y ESCULTORES 

Por Mª Dolores Barreda Pérez 
 

Desde su fundación en 1910, la autora viene 

abordando la biografía de las Socias Fundadoras y 

de las primeras socias con la idea de recuperar el 

nombre de las artistas que vinieron a formar parte 

de la Asociación de Pintores y Escultores. 

Edith Aguiar Thiel 
AGUIAR THIEL, Edith de P    <1931   RIO DE JANEIRO MADRID  

     Edith Aguiar Thiel nació alrededor del 
año 1900 de forma circunstancial en 
Berlín, donde su padre Joao Fausto de 
Aguiar, estaba destinado como primer 
secretario de la embajada de Brasil en la 
capital alemana.  
     Aunque su familia era natural de Río 
de Janeiro, el trabajo de su padre llevó a 
la familia a viajar por todos aquellos 
destinos en los que fue reclamado como 
Guatemala, Berlín, San Petersburgo, 
Venecia y Londres. 

     Recibió su primera educación en 
Francia e Italia, visitando los más 
importantes museos europeos. 
     En 1912 la familia recaló en España, 
siendo su padre el Encargado de 
negocios del Brasil. 
     Tras una estancia de dos años, 
regresaron a Brasil, donde comenzó a 
estudiar pintura en  la Escuela Nacional 
de Bellas Artes de Río de Janeiro, siendo 
discípula del maestro Baptista da Costa y 
de los profesores Bernardelli, 
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Chambelland y Amoedo. 
     Hablaba a la perfección cinco idiomas. 
     Se la conoce como Edith Aguiar Thiel, 
Edit María Pinheiro de Aguiar Thiel, Edite 
María Pinheiro de Aguiar y Edith de 
Aguiar Thiel. 
     En 1922 participó en la 23ª Exposición 
General de Bellas Artes de Rio de 
Janeiro. 
     En 1923 obtuvo la Medalla de Bronce 
del XXX Salón de Bellas Artes de Brasil, y 
al año siguiente, logró la Medalla de 
Plata de la 31 Exposición General de 
Bellas Artes de Brasil. 
     En 1925 concurrió a la 32ª Exposición 
General de Bellas Artes de Río de 
Janeiro, y a las ediciones número 33 y 34 
de 1926 y 1927. 
     En el Salón de Bellas Artes de 1927 
obtuvo un premio metálico y animada 
por sus resultados, continuó sus estudios 
en Roma y París, en la Academia Julián.  
Después, se trasladó a Madrid, 
ampliando sus estudios con el pintor 
Gabriel Palencia, que fue luego 
conservador de los Reales Palacios de 
España, con Zuloaga, Moreno 
Carbonero, Ortiz Echagüe y Chicharro, 
todos ellos socios de la AEPE. 
     Mientras vivió en Madrid, residía en 
la calle Abascal, 32 primero, en Fortuny, 
45 y más tarde en la calle Rafael Calvo, 
20. 
     Intérprete de música y admiradora de 
las danzas clásicas de dinamismo latino 
de España, tocaba el piano, cantaba con 
bella voz y bailaba como una verdadera 
profesional. 
     En octubre de 1929 inauguró una 
Exposición de Pintura Brasileña en los 
salones de la Sociedad Española de 
Amigos del Arte, situados en el Palacio 
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de la Biblioteca Nacional. Una muestra 
de 40 obras, de ambiente brasileño en su 
mayor parte, άde una gama fresquísima 
y brillante. También figuran en la 
exhibición algunos cuadros de asunto 
español y aún madrileñoέ. 
     En La Esfera, E. Estévez Ortega 
escribía lo siguiente: ΧέEdith de Aguiar 
nos ofrece también una amplia visión de 
su país natal, Brasil, y algunos retratos y 
bodegones. La artista ha recorrido 
Francia e Italia. Ha sentido la atención 
pedagógica de Baschet, La Rigal, 
Pugheon y Bautista da Costa sobre todo, 
que en su tierra vernácula la enseñó a 
comprender y a expresar bien los verdes 
jugosos y opulentos de aquella tierra 
feracísima. 
     Un impresionismo moderado, sin 
audacias, pero amplio de colorido, 
resplandece en toda su obra. Frente al 
paisaje, aquel paisaje que tiene siempre 
una umbría agresiva y lujuriante, la 
artista siente como un regusto espiritual 
del color, como una sensual euforia 
dilatada, y pinta aquellos panoramas, 
ásperos y encendidos, con la técnica que 
mejor puede expresarlos. Por eso cuando 
se reintegra al estudio y se encuentra 
frente al modelo, para el retrato muestra 
un clasicismo frío: su dicción es opaca 
generalmente, y se advierten algunos 
titubeos. 
     Le gusta el aire libre y los panoramas 
de atmósferas limpias, que diría Camile 
Mauclair. Es entonces cuando se 
reintegra la artista a su sensibilidad, se 
recoge en su temperamento, y es cuando 
sus pupilas, que se extasían ante una 
naturaleza privilegiada, de rudeza 
insospechada, de verdes ásperos, de 
azules violentos, de rojos y cadmios 
ldkfjalsn 
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vibrantes, saben ver mejor, y es también 
cuando su paleta muestra la gozosa 
explosión de su espíritu, traducido en 
lienzos luminosos, alegres y de viva 
entonación. Su figura es justo 
comentario en el paisaje, puesto 
oportunamente para determinar y 
valorizar la extensión que abarca la 
visión de la pintora. Rara vez es motivo 
principal en el cuadro. Pero cuando lo es, 
como en el lienzo A bonitinha otilde, 
muestra una firmeza constructivista muy 
plausible. Está bien entonada la figura 
de mujer, de color, de rostro y actitud 
expresivas; el fondo muestra un 
barroquismo muy decorativo, y está 
recortado con habilidad. La ciudad, a 
través de una umbría brillante, aparece 
en la lejanía envuelta en una sutil 
bruma, que recorta bien la figura de 
mujer con unas frutas jugosas; 
compuesto con un gran sentido 
decorativo, es uno de sus más acertados 
lienzos, y es que tiene algunos muy 
estimables, que la acreditan de experta 
pintora. Sus bodegones, bien 
compuestos, tienen las justas calidades, 
estudiadas con esmero, de los modelos, y 
finura de matices; requieren mejor la 
atención de la generalidad, y es donde la 
artista consigue sus mejores logrosέ. 
     En otro medio se leía: ΧέEn Edith de 
Aguiar hemos de ver, pues, a la par que 
la artista excelente de sólido prestigio, la 
representación genuina de la pintura 
brasileñaΧ Estudios, apuntes, paisaje, 
figura, composiciones de todos géneros y 
diversos procedimientos, con predominio 
del óleo, revelan una sensibilidad nada 
corriente, muy a propósito para recoger 
y sugerir los matices característicos de la 
gran tierra brasileñaέΧ 

     En el Imparcial, Gil Fillol escribía: 
ΧέFemenino, al fin, el temperamento de 
la pintora brasileña, Edith de Aguiar se 
manifiesta más sensible que el de los 
hombres en la percepción de los matices 
delicados. Sus cuadrosΧ acusan energía 
y genio hombrunos. Son valientes de 
trazo y de concepción amplia y fogosa. 
Un pintor varonil no hubiese interpretado 
las composiciones con mayor robustez ni 
hubiera fijado la vehemencia del paisaje 
con más certeros tonos. Nadie diría qué 
la pintura de la señorita Edith de Aguiar 
es obra de mujer, en el sentido en que 
vulgarmente aceptamos la feminidad 
pictórica bajo un aspecto tímido y 
premioso. Y, no obstante, es femenina en 
cuanto a los matices, en lo que se refiere 
a la emoción colorista, a la fineza de 
contrastes, a la gracia expresiva y, sobre 
todo, a esa sutilidad de ingenio quo sólo 
el Arte femenino sabe descubrir en los 
mohines y gestos de la Naturaleza. Los 
pintores brasileños que conocemos no 
aventajan a Edith de Aguiar en la briosa 
comprensión de los temas locales. Y, en 
cambio, desmerecen a su lado por falta 
de ponderada compenetración con el 
ambiente. El pintor viene a ser 
instrumento musical de escala precaria 
junto a la sensibilidad de las pintoras, 
riquísima en gamas, tonalidades y 
armonías. Aquel imprime a su arte un 
ritmo desconcertado y tumultuoso. Estas 
sométenlo a un compás lento que 
registra todas las notas intermedias. La 
obra del pintor es, por eso, más sintética. 
La de la pintora es analítica; pero no en 
cuanto a la minucia de detalles, sino en 
cuanto al proceso informativo. El 
pintorτclaro que el pintor capacitadoτ
da a sus sentimientos una expresión 
djfann 
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radical como si le corriese prisa de 
descargar su cerebro de ideas. La mujer, 
por el contrario, elabora más despacio y 
expresa con más calma. Y esa calma, 
que es en arte examen, serenidad, 
equilibrio, meditación, mesura, 
transmite a la obra artística femenina 
una variedad de acentos y latidos que no 
se hallan con frecuencia en la obra 
artística del hombre. Los paisajes y los 
tipos brasileños de Edith de Aguiar, sin 
revelar la menor premiosidad técnica, 
denunciando más bien franca soltura en 
el manejo de los pinceles, ratifican este 
concepto. No hay perfil peculiar ni 
vibración característica que hayan 
pasado inadvertidos a la ilustre pintora. 
La luz, sobre lodo, que es lo que más 
debe impresionar a un artista sensible al 
color, está fielmente interpretada. La 
estructura del paisaje, sus accidentes 
geográficos, las circunstancias del clima, 
el carácter distintivo, en resumen, no son 
cosas que puedan omitir los pintores. 
Pero la luz, la atmósfera, el ambiente 
que no se afianza en formas materiales, 
suele escapar a la observación 
repentista. Sólo cuando se pone en ella 
cariño cordial y entusiasmo sincero 
acertamos a reflejarlas con toda 
exactitud. De buscar algún reparo a la 
pintura de Edith de Aguiar, podríamos 
decir que los temas brasileños aparecen 
tratados con excesiva efusión 
sentimental. Tal vez, por ello, al 
enfrentarse con los panoramas 
castellanos, su espíritu recurre a las 
emociones del Brasil, y la artista vuelve a 
evocarlas sin precisar las justas 
diferencias entre unos y otros paisajesΧ 
bajo el sol del Brasil, las perspectivas se 
dibujan con solidez estática que no 
tienennd 

tienen sino contados paisajes de Castilla. 
Precisamente los más geológicos, los de 
menos pompa vegetal. Nuestro sol, más 
vibrátil, destruye un poco los contornos. 
Los objetos parecen emerger de esta 
nebulosa solar, mientras que allí los fija 
como claras siluetas, destacadas sobre 
los horizontes dilatados y altos. Pero no 
es sólo en la impresión del paisaje donde 
esta pintora demuestra su brasileñismo. 
Figuras, soberbias de carácter, 
identifican a Edith de Aguiar entre los 
más señeros y calificados artistas 
representativos del Brasilέ. 
     En La Época también se reseñaba: 
ΧέTemperamento brioso de artista, de 
toque seguro y valiente, que no excluye 
en ocasiones la nota de acento delicado. 
Edith de Aguiar pinta con decisión, y tino, 
su dibujo es firme y constructivo, maneja 
el color con sensibilidad y finura. Sus 
paisajes brasileños son modelo de 
interpretación y buen concepto. Entre los 
cuadros que expone, cabe señalar 
algunos dignos de un pintor de primera 
categoríaέΧ 
     J. Guillot Carratalá escribía en el Diario 
de Córdoba que ΧέEs fuerte, emotiva su 
pintura, pero le falta tecnicismo, escuela, 
práctica. Es una pintora que atesora 
cualidades, pero le faltan principios 
pictóricos. Abundan en sus obras las  
medias tintas y la dureza en el claroscuro 
de los vestidos de sus figurasΧ el cuadro 
ά9ƭ patio de los 9ǾŀƴƎŜƭƛǎǘŀǎέΣ visto y 
reproducido con más atención y estilo, 
lleno de perfecciones y frescas 
jugosidades, que aunque un poco 
extravagantes y abstractas, tienen 
expresión bella y atrayenteέΧ 
     En la Revista hispanoamericana de 
ciencias, letras y artes también se pudo 
jjfn 
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leer Χέcuarenta obras de temas o 
asuntos brasileños, interesantes en su 
mayor parte no ya sólo por el exotismo 
del bien captado ambiente, sino por la 
personal técnica, característica de la 
notable pintora. Esta nos habla con sus 
obras de un temperamento, de una 
sensibilidad y de un concepto 
equilibrado, juicioso y discreto, contenido 
en una bien entendida orientación, como 
asimismo confirma con su arte el lugar 
sobresaliente que ocupa en la 
contemporánea actividad estética de la 
bella e interesante República brasileñaέ. 
     Por el diario La Época, sabemos que la 
Infanta Isabel visitó la exposición, 
haciendo grandes elogios de los cuadros, 
especialmente del titulado «El Patio del 
Evangelista», que fue adquirido por el 
Estado español con destino al Museo de 
Arte Moderno. 
     En 1929 participó también en la 
Exposición de pintura brasileña 
celebrada en la galería Müller de 
Argentina, organizada por Paul Biró. 
     Concurrió a la Exposición Nacional de 
Bellas Artes de 1930 con el óleo 
ά9ǎǇŀƷƻƭŀ ŎŀǎǘƛȊŀέ. 
     En 1931 se presenta al XI Salón de 
Otoño, y la prensa del momento escribe 
de ella que ΧέLa conocida artista 
brasileña Edith de Aguiar, con tres obras 
en las que muestra su gran entusiasmo 
por la profesión, y logradas con singular 
feliz resultado; luminosas y ricas de 
cromatismo, manifiesta un considerable 
avance con relación a su pasado 
estéticoέΧ 
     Logra la recompensa de Socia de 
Mérito del XI Salón de Otoño. 
     En 1931 participa en el Salón de 
Dibujantas del Lyceum Club Femenino.  

     Concurre a la Exposición Nacional de 
Bellas Artes de 1932, hecho que recoge 
la prensa diciendo ΧέLa conocida pintora 
brasileña Edith de Aguiar, también 
repetidamente citada con elogio aquí, 
expone un óleo, cuyo asunto de la 
Colegiata y Lonja de Alcañiz se halla 
resuelto con gran luminosidad colorista, 
aunque un tanto seco de factura y 
entonaciónέΧ 
     La última vez que participó en una 
muestra española, fue cuando concurrió 
a la Exposición Nacional de Bellas Artes 
de 1934, con la obra ά{ŀƴ !ƴŘǊŞǎέ. 
     La contienda española hizo que la 
artista regresara a Río de Janeiro, 
teniéndose noticias de que en 1938 
realizó una exposición individual de 
pinturas en el Museo Nacional de Bellas 
Artes de Río de Janeiro. 
     Un año más tarde, concurrió al 6º 
Salón Paulista de Bellas Artes de Sao 
Paulo, logrando Medalla de Plata de 
pintura. 
     En el 12 Salón Paulista de Bellas Artes 
de Sao Paulo de 1946, obtuvo también la 
Medalla de Plata de pintura. 
     Presentó obra al 14 Salón Paulista de 
1948 y al 15 de 1949.  
     Una noticia más de 1952, cuando 
participa en el Salón de Bellas Artes de 
Brasil, obteniendo Medalla de Plata.  
     La artista falleció en 1994 en Sao 
Paulo, Brasil. 
 

Edith de Aguiar y la AEPE 
Socia de Mérito.  
Presentó obras a las siguientes ediciones  
del Salón de Otoño: 
X Salón de Otoño de 1930: 5.- Plaza del 
Ángel, Madrid, óleo, 0,86 x 0,66; 6.- 
Madrileño, óleo, 1,24 x 1,00 
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XI Salón de Otoño de 1931: 88.- Lonja y Colegiata de Alcañiz, óleo, 1,14 x 0,89; 474.-
Aragonesa, óleo, 1,10 x 1,10; 68.- Las Calatravas, óleo, 0,90 x 0,74 
XII Salón de Otoño de 1932: 53.- Retrato de la señora M.N.S. óleo, 1,36 x 1,07; 55.- 
Retrato del señor Revesz 
XIII Salón de Otoño de 1933: 287.- Catedral de Santiago, Plaza de la Platería, óleo; 288.- 
Bodegón, óleo 

La Esfera, 1929 





LOS DIRECTORES 
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Por Mª Dolores Barreda Pérez 
 

La Gaceta de Bellas Artes: 1929 

     Al dejar la presidencia José Francés, la 
revista siguió con el comité de redacción 
formado por Jesús María Perdigón, 
Angel Vegué, Ramón Pulido y Pedro Gª. 
Camio, como secretario, al que después 
se incorporó Antonio Ortíz de Echagüe 
como Presidente, pero no como director 
de la Gaceta. 
     En la Junta General de 17 de febrero, 
tras las elecciones reglamentarias, 
resultó elegido Presidente Antonio  Ortiz 
de Echagüe y Julio Moisés como 
Vicepresidente, siguiendo Pedro García 
Camio como Secretario General.  
     Meses más tarde, Ortiz de Echagüe 
dim 

dimitió por residir más tiempo fuera de 
Madrid que en la capital, siendo 
sustituido en el cargo de Presidente por 
Julio Moisés. 
     El Secretario General, Pedro García 
Camio, dimitió meses después, 
ocupando ese cargo Jesús María 
Perdigón, quien terminaría también 
dimitiendo. Se nombró provisionalmente 
a Roberto Fernández Balbuena, si bien la 
Asamblea General celebrada el 31 de 
mayo, eligió definitivamente a Emilio 
Romero Barrero, pintor y desde febrero 
médico oficial de la Asociación. 

JESÚS MARÍA PERDIGÓN HERNÁNDEZ 

     Jesús María Perdigón Hernández nació en la villa de La Orotava, de la isla de Tenerife, 
el 17 de enero de 1888. 
     Hijo de Nicolás Perdigón Oramas y Jorgina Hernández y González.   
     Nicolás Perdigón era un buen escultor, heredero no sólo del arte y el estilo de su 
precursor, el gran imaginero orotavense Fernando Estévez, sino incluso de algunas 
esculturas del tallista de la Virgen de la Candelaria. La mayoría de la producción 
escultjasd 
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escultórica de Nicolás Perdigón se centró 
en imágenes procesionales. Buen 
estofador y pintor dorador, de su 
actividad como restaurador de imágenes 
ha quedado también huella en todas las 
islas. 
     Jesús María se sintió desde muy joven 
atraído por la escultura, motivo por el 
que su formación inicial, junto al influjo 
paterno, la acrecentara su tío Francisco 
Perdigón Oramas, también natural de La 
Orotava y muerto en Argentina, adonde 
había emigrado, y de cuyo talento 
escultórico ha dejado alguna buena 
muestra que se conserva en el museo 
de la Casa de los Balcones. 
     En 1906 es nombrado bibliotecario 
del Liceo de Taoro. 
     En esta época, alternó las aficiones 
escultóricas con la labor de pintor, 
especialmente como retratista y, en 
efecto, la prensa se hace eco de la 
realización de algunos de ellos hacia 
1908.  
     Ese año, el Ayuntamiento de La 
Orotava aprueba una subvención que 
permitirá a Jesús María perfeccionar sus 
conocimientos de pintura en la capital. 
Gracias al apoyo municipal se veían 
colmadas sus aspiraciones a poder 
estudiar en la Real Academia de Bellas 
Artes de San Fernando de Madrid: ΧέEs 
el joven Perdigón un verdadero artista, 
de excepcionales actitudes, que hace 
tiempo merecía el premio que hoy se le 
otorga. Sus facultades artísticas, harto 
conocidas por todos cuantos le han 
tratado y han visto sus ya numerosas 
obras, necesitaban un amplio desarrollo, 
y una elevada educación que en nuestra 
tierra no puede lograrse por los 
escasísimos medios de que aquí se 
dispond 

dispone para ello. Y constituye una falta 
de lesa patria que, cuando un joven 
como Perdigón descuella en el divino 
arte, y dispone de un caudal de méritos 
como los que él posee, no se le proteja y 
muevan esas facultades relevantes en 
medio de la indiferencia de quienes están 
llamados a velar por lo que honra a su 
pueblo o regiónέ. 
     El constante esfuerzo de Perdigón se 
vio con prontitud recompensado. En 
1911 obtuvo el segundo premio en un 
concurso abierto por el Círculo de Bellas 
Artes de Madrid con el fin de elegir un 
proyecto de monumento a Alberto 
Aguilera, y el primero en otro celebrado 
por la misma sociedad en el que 
participaron los socios asistentes a la 
clase de Dibujo del Natural.  
     Pero no fue eso todo pues en mayo 
volvió a lograr un primer premio en 
reñida oposición de la Academia 
Oficial de Bellas Artes y, en julio, recibió 
de su profesor, el célebre escultor Miguel 
Blay Fábregas, igual distinción, de entre 
sus alumnos de Modelado en la 
Escuela de Pintura, Dibujo y Grabado. 
     Al año siguiente modeló el busto de 
un canario ilustre residente en Madrid, el 
escritor Luis Maffiotte La Roche, cuyo 
exacto parecido, lo notable de la 
ejecución, el conocimiento perfecto de 
los secretos del arte, hacen de esta obra 
una escultura digna del éxito que ha 
alcanzado.  
     En mayo envió a su padre el retrato 
del abogado y político Eduardo 
Domínguez Alfonso con el fin de que 
éste lo entregara al alcalde, Tomás Pérez 
Acosta, para que se colgara en los 
salones del Ayuntamiento de La Orotava. 
     Durante su permanencia en Madrid el 
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prestigio alcanzado por el joven escultor 
se consolida y constituye un motivo de 
orgullo para sus comprovincianos: ΧέEl 
hecho de ser en este año uno de los 
pocos pensionados por el Círculo de 
Bellas Artes de Madrid para seguir sus 
estudios en Roma, revela a todas luces 
que el señor Perdigón no corresponde a 
ese montón anónimo de artistas que a 
Madrid van y de Madrid vuelven, sin 
otros conocimientos que los que la 
práctica les ha enseñado. El joven señor 
Perdigón lleva consigo lo que es 
imprescindible en todo artista; lo que 
hace al artista: la inspiración, ese don 
inapreciable del alma. Nos 
congratulamos, pues, de este nuevo 
triunfo logrado por el señor Perdigón, y 
de todas veras deseamos que el éxito 
definitivo corone los esfuerzos de este 
esclarecido paisano que no necesita 
estar adornado de la grave distinción 
inglesa para llegar adonde sólo llegan 
los privilegiadosέ. 
     Pensionado nuevamente por la 
Diputación Provincial de Canarias para 
proseguir sus estudios en Madrid, 
comienza a realizar el busto del culto 
pedagogo Viera y Clavijo que, diez años 
más tarde, se instalaría en un elegante 
pedestal en el recinto ajardinado por el 
que se accede al Instituto de Canarias en 
San Cristóbal de La Laguna. 
     Será en este año de 1915 cuando 
Jesús María Perdigón obtenga sus 
primeras críticas, en extremo favorables 
y alentadoras, escritas por conocidos 
comentaristas de arte establecidos en la 
Villa y Corte, que inmediatamente 
generaron otras debidas a plumas no 
menos conspicuas, habituales en la 
prensa del archipiélago.  

     A finales del curso expuso en el salón 
de que disponía el Círculo de Bellas Artes 
en la calle del Prado junto con otros tres 
artistas. 
     José Francés publicó en La Esfera un 
artículo profusamente ilustrado con 
numerosas fotografías entre las que 
figuraban un retrato del artista y dos 
reproducciones de obras suyas. De Jesús 
María Perdigón podía leerse: 
Χέpensionado del Círculo de Bellas Artes, 
ha celebrado, con otro compañero suyo y 
los dos paisajistas Robledano y García 
Lesmes, una exposición de varias obras 
suyas, en el saloncito que posee el 
Círculo en la calle del Príncipe. Dos 
retratos, una cabeza de estudio y un 
desnudo, constituían el envío de 
Perdigón. Las cuatro obras responden al 
credo estético de la serenidad, de un 
reposo tranquilo, verdaderamente 
estatuario. Modela con mano firme, con 
una gran sobriedad de planos que hacen 
presentir el futuro artista enamorado de 
la simplificación, de la estilización. El 
desnudo titulado Ofrenda, revela, 
además, sensibilidad y buen gusto. 
Causa en el espectador la sensación 
plácida, aquietadora, que sigue siendo, y 
seguirá por los siglos de los siglos, la 
cualidad primordial de la escultura. En 
las otras tres obras se manifiesta más 
clara esta buena orientación estética del 
joven artista canario. Lo mismo 
en la Cabeza de muchacho que en 
el Retrato de mi padre, hay una limpia y 
pura sobriedad, que luego, 
en la Cabeza de mujer, se acusa y afirma, 
estilizando hasta un extremo que sólo 
pueden alcanzar los que dominan la 
técnica de su arteέΧ 
     El periodista canario Mariano Danaras 
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colaborador del diario madrileño La 
Acción, envió a la Gaceta de Tenerife, un 
extenso comentario en el que trazaba un 
detallado retrato del artista: Χέ9ƭ físico y 
la indumentaria de Perdigón son, en 
cierto modo, absurdos. Me explicaré, 
ante el probable casi seguro signo de 
extrañeza que hará el lector. Perdigón no 
tiene melenas, ni lleva chalina, ni usa 
sombrero rembrandt. Todo ello, y algún 
otro detalle suyo que conozco, nos dice, 
bien elocuentemente que Perdigón no es 
un extravagante ni un rebelde, ni un 
inquieto. Su arte es franco, diáfano y 
trasparente como un rostro sonrosado 
de niña. Su porte, su conversación y su 
gesto dentro están siempre de los límites 
de la corrección y la sencillez. Ni exagera 
las maneras ni extrema el aliño y 
acicalamiento de su persona como 
Néstor ni está reñido con el peluquero y 
con algunas otras cosas más, como un 
núcleo, más o menos numeroso de 
pintores, escultores, músicos, poetas y 
caricaturistas, ferviente admirador de 
Carrere, el príncipe-cantor de la 
Bohemia. Y ello habla bien de nuestro 
amigo. Ello quiere decir que abriga el 
sano criterio de que para triunfar y 
asirse a la Gloria no es preciso salirse 
violentamente τgrotescamente, nos 
atreveríamos a decirτ del plano del 
trato social, común a todos los 
hombresΧ Perdigón es un enamorado 
de la Belleza plácida, serena, tranquila, 
como la comba azul de nuestro cielo y el 
pomposo y tierno paisaje de su lugar 
natal. Florece en sus esculturas 
un semiquietismo que da al espíritu una 
impresión de bienestar y pureza. No son 
sus obras de las que subvierten e 
inquietan el ánimo de quien las 
contamplenm 

contempla ni de las que aguijonean la 
carne y la encienden su ansias impuras, 
no. La sensación que producen es de 
reposo, de mansedumbre y de sosiego, 
en una palabra: la emoción estética, 
elemento indispensable, esencial, capital 
de toda obra artística. El modelado de 
Perdigón es firme y seguro, sin 
languideces ni brusquedades. Los trazos 
del retrato de su padre están virilmente 
acusados, y revelan una técnica exquisita 
y depurada. El desnudo que 
titula Aroma es realmente cautivador. 
Consiste en una joven que aspira con 
deleite el perfume de unas flores, 
prisioneras de sus manos. La línea en 
esta figura es un soberbio alarde de 
sobriedad y buen gusto. La expresión es 
de una castidad y limpidez, 
verdaderamente inefables. El triunfo de 
Perdigón ha sido resonante, definitivo. 
Todos los diarios de esta corte, las 
revistas ilustradas y los críticos más 
eminentes proclaman a Perdigón de los 
primeros escultores jóvenes de España, 
augurándole cercanos días de gloria. El 
nombre de este artista canario, 
representa, ya, pues un positivo y sólido 
valorέ... 
     Aspirante a la plaza de profesor de 
modelado en 1917, prosigue su 
formación en Madrid y, ya en abril de 
1918 vuelve a exponer, en esta ocasión 
en las salas del Ateneo de Santa Cruz de 
Tenerife, un busto del abogado y político 
Emilio Calzadilla Dugour que acaba de 
dar por terminado.  
     El Círculo de Bellas Artes de Madrid le 
encomendó, en noviembre de 1918, la 
ejecución de una lápida conmemorativa 
para que fuera colocada en la casa en la 
que había fallecido el músico Manuel 
fasnn 
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Fernández Caballero y al año siguiente, 
se recibieron en La Habana los bustos de 
Viera y Clavijo y Galdós que le había 
encargado la Asociación 
Canaria establecida en dicha ciudad.  
     La esculturas de Perdigón fueron 
transportadas de Madrid a La Habana sin 
gastos de ningún género, pues tanto los 
ferrocarriles españoles con la Compañía 
Trasatlántica se negaron a cobrar los 
gastos de envío de las mismas. Estos 
monumentos no fueron inaugurados 
hasta 1930. 
     En 1921 contrajo matrimonio Jesús 
María Perdigón con Virginia González-
Pola, hija del escultor Julio González-Pola 
y García, vicepresidente del Círculo de 
Bellas Artes de Madrid, y al año 
siguiente se le premia con una segunda 
medalla en la Exposición Nacional de 
este año. 
     Sus preocupaciones artísticas le 
llevaron a divulgar desde La Gaceta de 
Bellas Artes y desde la prensa madrileña 
algunos de los valores artísticos de la 
imaginería y pintura de su isla natal con 
especial interés en la obra de Roldán, 
Luján Pérez, Fernando Estévez o Luis 
de la Cruz, aportando en alguno de ellos 
datos de particular interés para la 
historiografía artística.  
     En 1922 presentó obra a la Exposición 
Nacional de Bellas Artes, logrando la 
Segunda Medalla con la obra άbƛƷŀ 
ŎƛŜƎŀέ. 
     En 1923 es profesor de modelado del 
Instituto Nacional de Sordomudos, con 
un sueldo de 3.000 pesetas, plaza que 
ganó por oposición. 
     Un año más tarde, gana el concurso 
organizado por el Círculo de Bellas Artes 
para dedicar una placa a Bretón. 

     En 1925 el Museo de Arte Moderno 
adquiere su ά/ŀōŜȊŀ de ŎƛŜƎƻέ por 1.500 
pesetas. 
     A la Exposición Nacional de Bellas 
Artes de 1926 presentó la obra 
άaŀŘƻƴƴŀέ. En La Correspondencia 
Militar se leía acerca de la misma: ΧέǎŜ 
traía de un bello grupo admirablemente 
concebido en el que el gran artista 
quiere dar una delicada idea del 
sentimiento maternal, logrando, sin 
recurrir a efectivismos teatrales, 
emocionarnos y convencernos 
plenamente. Con amplitud de técnica 
están modeladlas las figuras; pero, en 
nuestra opinión, hay más acierto en la de 
la madre, que nos recuerda en su 
serenidad las hermosas Tanagrinas 
helénicas.  
     En 1927 Jesús María Perdigón realizó 
un busto en bronce del historiador de 
Canarias José de Viera y Clavijo, natural 
del Realejo Alto. El escultor viajó a la isla 
en compañía de su esposa y su pequeña 
hija.  
     Un amplio grupo de artistas e 
intelectuales de Tenerife, vinculados al 
Círculo de Bellas Artes, organizó antes de 
su marcha un banquete en su homenaje 
que tuvo lugar, en el Hotel Aguere de La 
Laguna, al que asistieron también varios 
representantes de otras instituciones 
políticas y culturales de la Isla.  
     En 1927 Perdigón participó en la 
Exposición Internacional de Arte 
Moderno de Barcelona, a la que había 
enviado varias piezas, entre ellas una 
titulada Maternidad y el busto de su 
padre, que merecieron elogios de la 
crítica, muestra en la que actuaría de 
jurado dos años más tarde. 
     En la Exposición Internacional de 
gvansnb 
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Barcelona de 1929, actuó como Jurado 
en representación de la Asociación de 
Pintores y Escultores. 
     Quizá la obra popularmente más 
conocida de Perdigón sea el busto de 
Mariano José de Larra, Fígaro, que por 
iniciativa del Circulo de Bellas Artes de 
Madrid se levanta en la actualidad sobre 
un pedestal de granito en los jardines de 
la calle de Bailén, frente a la catedral 
de La Almudena, que fue inaugurado en 
1930.  
     El busto del arcediano Viera, vaciado 
en bronce por encargo de la Asociación 
Canaria de La Habana en 1918, fue 
finalmente instalado en una plazoleta de 
los jardines del sanatorio Nuestra Señora 
de la Candelaria, frente a la iglesia, en la 
quinta edificada por dicha sociedad e 
inaugurado el 9 de diciembre de 1930.  
     Poco antes había tenido lugar un acto 
semejante con el otro busto encargado a 
Perdigón, retrato de Benito Pérez 
Galdós, que se ubicó en la Casa de Salud 
de la repetida institución.  
     Jesús María Perdigón era ya profesor 
de Modelado y Vaciado en la Escuela 
Central de Artes y Oficios Artísticos de la 
que fue, durante años, secretario.  
     En 1932, el director de la Escuela de 
Artes y Oficios regaló al Ayuntamiento 
de Madrid un busto en piedra del gran 
artista madrileño Leonardo Alenza Nieto, 
ejecutado por los alumnos de la clase de 
modelado de dicho centro, bajo la 
dirección de Jesús María Perdigón. Fue 
situado en el parque del Retiro y dos 
años después se le nombró vocal del 
Consejo Nacional de Cultura, con cuyo 
motivo le fue ofrecido un banquete-
homenaje por sus compañeros. 
     Directivo de la Asociación de Pintores  

y Escultores, participó en el consejo de 
redacción de la revista Gaceta de Bellas 
Artes, en la que publicó, aparte de otros 
trabajos, diferentes artículos sobre los 
escultores canarios Luján Pérez y 
Fernando Estévez, el pintor de cámara 
Luis de la Cruz y Ríos, etc., que 
contribuyeron a divulgar entre los 
lectores madrileños algunos de nuestros 
valores artísticos insulares.  
     En un importante artículo que publicó 
en Abc en 1943, dio a conocer como 
obra de Pedro Roldán, con la 
colaboración de su hija Luisa la 
Roldana, el magnífico Cristo de la 
Columna de la iglesia de San Juan de La 
Orotava, traído de Sevilla en 1689 por el 
canónigo de Canarias Francisco Leonardo 
Guerra. 
     Jubilado desde 1958, falleció Jesús 
María Perdigón, en Madrid, el día 30 de 
septiembre de 1970. 
De su necrológica, firmada por el doctor 
Hernández Perera, reproducimos los 
últimos párrafos: ΧέDe su producción 
escultórica obrada en Madrid proceden 
bastantes bronces que pueden verse en 
las plazas de Tenerife, como el de Viera y 
Clavijo en la del Realejo Alto, el de don 
Enrique Fajardo [sic por Francisco] en el 
parque de Lorenzo-Cáceres en Icod, el 
busto de don Emilio Calzadilla que hace 
poco se colocó en el parque municipal de 
Santa Cruz de Tenerife, o el excelente 
monumento a don Agustín de 
Béthencourt y Molina, acaso su última 
obra, que le encargó el Ayuntamiento del 
Puerto de la Cruz y se alza frente a la 
casa natal del gran inventor e ingeniero. 
De bronce es también la Niña ciega y 
Cabeza de anciana que se guardan en el 
Museo Municipal de Santa Cruz de 
tenenf 
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Tenerife. Una Virgen de Candelaria suya 
fue donada por la colonia canaria de 
Madrid al obispo Pérez Cáceres, con 
ocasión de su consagración episcopal. 
Otras obras, imágenes religiosas, han 
quedado en Madrid, tales la Virgen del 
Carmen de la capilla del Ministerio de 
Marina, Iglesia del Caballero de Gracia, 
o la Piedad que proyectó para el Valle de 
los Caídos [réplica, policromada en 
madera, en la Colección Muguruza] y no 
llegó a tallarse en granito, sustituida por 
la de Juan de Ávalos que corona la 
portada de la basílica de Cuelgamuros. 
Centro de una tertulia a la que acudían 
artistas y críticos y en la que tanto él 
como su entrañable amigo el catedrático 
Rafael Láinez Alcalá mantenían vivo el 
recuerdo y la estimación del arte 
canario. Perdigón sorprendía e ilustraba 
a todos con su memoria prodigiosa y 
unos conocimientos históricos poco 
comunes. A la Universidad de Tenerife 
donó libros y revistas de arte y una 
colección de fotografías de escultura 
española, singularmente granadina, que 
han engrosado el fichero del 
Departamento de Arte. Desde su hogar 
madrileño de la calle Alcalá 155, 
mantuvo hasta el fin un insobornable 
cariño a su tierra, de cuyas riquezas 
artísticas y naturales fue propagandista 
apasionadoέ... 
En Madrid vivía en la calle Jordán, 9 

     Jesús María Perdigón y la AEPE 
     Ejerció de crítico de arte con el 
seudónimo de Perdreau, en varias 
publicaciones, como Arte Español y la 
Gaceta de Bellas Artes, de la que 
formaba parte del comité de 
redacción. 

     Nombrado Socio de Mérito en el 
Salón de Otoño de 1925. 
     Fue además Vocal de la Junta directiva 
de la Asociación de Pintores y Escultores 
del 25 de febrero de 1927 a 1929, siendo 
secretario interino en 1927. 
     Presentó obra al V Salón de Otoño de 
1924:  
444.- Cristino, busto en mármol. 
Al VI Salón de Otoño de 1925 presentó: 
436.- Estudio de torso, yeso. 
437.- Retrato, yeso. 

Algunas de sus 
obras fueron 

publicadas en La 
Esfera 





En exclusiva, en nuestro canal 

enterARTE 
Estreno el día 15/3/2023 

https://www.youtube.com/wat
ch?v=IoD9jjySY9k 

Arquitecto y artista 
madrileño, ha recorrido el 

mundo buscando e 
inspirándose en múltiples 

proyectos pictóricos y 
arquitectónicos, 

creando ciudades 
imaginarias que transmiten 
fugacidad y lo efímero del 
mundo en el que vivimos. 
¿Te apetece saber más?  
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José Bueno Gimeno  

      José Julio Bueno Gimeno nació en 
Zaragoza, el 26 de septiembre de 1884. 
La familia contaba con nueve hermanos 
y según las crónicas familiares, estaba 
muy unida por el calor de los padres. 
     Como cualquier otro niño de su 
tiempo, acudió a la escuela en su 
localidad natal, donde una monja, 
superiora de La Caridad, descubrió las 
figuras que hacía ya cuando contaba 
apenas con diez años, y le introdujo en 
el estudio de Francisco Borja, quien 
tenía un taller de escultura religiosa.  
     Con trece años compaginó su 
asistencia al taller con los estudios en la 
Escuela de Artes y Oficios de Zaragoza,  
ten 

teniendo por profesores a Ricardo 
Magdalena y Carlos Palao y ya, a sus 
diecinueve años recibió de manos del 
Rey Alfonso XIII,  un premio del 
Ayuntamiento de Zaragoza, 
posiblemente por un ά.ǳǎǘƻ del Tío 
WƻǊƎŜέΣ en las fiestas del Pilar. 
     Un momento que supo aprovechar 
para solicitar al monarca una beca con la 
que acudir a la Academia Española de 
Bellas Artes de Roma, recibiendo al poco 
tiempo contestación de la Casa Real, en 
la que le comunicaban que no era 
posible debido al elevado número de 
plazas ya asignadas. 
     Pero con un futuro prometedor, en 
jñln 
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1905, se traslada a Madrid y asiste a la 
Escuela de Bellas Artes de San Fernando 
y al estudio del también socio de la AEPE 
Aniceto Marinas. Afrontando severas 
penurias económicas, aprovechó bien 
esta etapa como sólida formación que 
sería la base de su futuro. 
     Años de estudio en los que compartía 
experiencias con otros escultores de su 
generación mientras aprendía a trabajar 
la piedra y el bronce.  
     En 1906 logra el Tercer Premio de la 
Exposición Nacional de Bellas Artes, 
Sección de Arte Decorativo e Industrial y 
una Mención de Honor en la Sección de 
Escultura.  
     En 1908 realiza algunos trabajos en la 
Colegiata de Santa María, de Calatayud, 
Zaragoza,  y en 1913 logra una pensión 
que le lleva a estudiar becado a Roma, 
donde permanecería durante cuatro 
años.  
     Allí vive intensas experiencias, viaja a 
París, Grecia y conoce en profundidad 
Italia, pero el estallido de la primera 
Guerra Mundial le hace regresar a 
España. 
     En 1918 se instala en Zaragoza, donde 
después de una exposición en el Centro 
Mercantil, presentada por el también 
socio de la AEPE Ignacio Zuloaga, se 
convierte en uno de los escultores más 
conocidos de la época, realizando un 
gran número de encargos oficiales y 
privados.  
     En 1918 se cumplía el octavo 
centenario de la conquista de Zaragoza a 
los musulmanes por Alfonso I, por lo que 
la ciudad decidió conmemorar tal 
efeméride levantando un gran 
monumento.  
     Salió un concurso público y fue un 
jovnma 

joven José Bueno casi recién regresado 
de Roma quien acabó ganándolo. 
Presentó dos proyectos, uno que 
comprendía una gran escultura en 
bronce del rey aragonés montado a 
caballo, que sería rechazado, una  obra 
de influencia italiana que podía haber 
supuesto la cima de su carrera. Y otro 
hecho en piedra, que sería el que 
finalmente se hizo, e inspirado en el 
famoso cuadro que Francisco 
Pradilla había pintado unos años antes 
en pleno apogeo del Romanticismo 
español. 
     La escultura que modeló José Bueno 
tenía seis metros y medio de altura, pero 
fue otro escultor quien haría el vaciado 
en escayola, y otro más quien lo esculpió 
en mármol de Carrara. El resultado es un 
gran monumento que es uno de los 
símbolos más famosos de la capital del 
Ebro. 
     Muy solicitado a partir de entonces 
para la realización de monumentos 
públicos, llevó a cabo una abundante 
producción escultórica en Zaragoza, 
donde destacan también el monumento 
a los hermanos Argensola, La mujer 
dormida, el busto al periodista Mariano 
de Cavia, el monumento en homenaje al 
rey Alfonso I el BatalladorΧ 
     En 1922 logra la Segunda Medalla en 
la Exposición Nacional de Bellas Artes 
por su obra Humanidad, que 
actualmente se encuentra en la Fosa 
Común del Cementerio de Torrero de 
Zaragoza. 
     En 1924, obtiene la Primera Medalla 
de la Exposición Nacional de Bellas Artes 
por su obra ά9ȄǘŜǊƳƛƴƛƻέΣ uno de sus 
trabajos más importantes.  
     En 1926 regresa a Madrid, e inicia un 
via 
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viaje que le lleva a distintas capitales 
europeas como París, Bruselas y 
Ámsterdam. 
     A principios de 1927 conocerá a la 
que será su esposa, Hildegard Heimerle, 
una estudiante de nacionalidad alemana 
que completaba sus estudios en 
Salamanca, hija del rector de la 
Universidad de Bonn y relacionada con 
la Bauhaus, aspecto muy interesante a la 
hora de precisar algunas influencias 
importantes en su escultura.  
     La Bauhaus fue fundada en Weimar 
en 1919, cuando Walter Gropius unió la 
Escuela Superior de Artes Plásticas con la 
de Artes y Oficios del gran ducado de 
Sajonia, Weimar-Eisenach. Esta 
institución antiacadémica, centro 
pedagógico y experimental de las artes, 
puede ser considerada como la primera 
escuela de diseño del mundo, aquella 
que funda las bases para el diseño 
moderno.  
     Con encuentros esporádicos, 
coincidirán en París, conociendo 
especialmente la obra de Rodin, hasta 
que en 1931, contraen matrimonio en 
Madrid. Él contaba con 46 años, ella con 
32. 
     Tras un viaje por Alemania, oposita a 
profesor de la Escuela de Artes y Oficios, 
consiguiendo una plaza en Madrid. 
     En 1934 nacerá su hijo Mario y dos 
años más tarde, su hija Margarita, pero a 
consecuencia del parto, fallece su 
esposa justo cuando ha estallado la 
guerra civil, quedando José viudo y al 
cargo de dos criaturas en unos 
momentos dramáticos para la familia. 
     Su hermana Adelaida le ayudará en 
esos difíciles años.  
     Tras la guerra civil, el trabajo más 
solici 

solicitado es la escultura religiosa, con la 
que consigue salir adelante, además de 
con su sueldo de profesor. 
     Vinculado de nuevo a Zaragoza, en la 
que pasa los veranos en una torre que 
adquiere en el barrio de Casa-blanca, 
donde instalará su estudio, al mismo 
tiempo que atiende un pequeño huerto. 
Vuelve a recibir encargos, predominando 
la temática religiosa. 
     En 1949 termina una de sus obras 
más icónicas, El Jesús atado a la 
columna, que se convirtió también en 
todo un clásico de la Semana Santa 
zaragozana. 
     La obsesiva entrega a la docencia y al 
trabajo escultórico, no impide que 
mantenga amistad con un reducido 
grupo de artistas y críticos.  
     Durante la década de los 50 hasta su 
muerte, el escultor desarrolla una gran 
actividad. 
      Sus mayores esfuerzos se centraron 
en la realización de tres obras de 
carácter religioso y tamaño notable para 
la Semana Santa de Alcañiz. 
     En 1953 termina el ά/Ǌƛǎǘƻ ȅŀŎŜƴǘŜέ. 
Al año siguiente inicia un Cristo de gran 
tamaño y fuerte expresividad, άbǳŜǎǘǊƻ 
Padre Jesús /ǊǳŎƛŦƛŎŀŘƻέΣ terminado en 
1955. El último encargo, άbǳŜǎǘǊŀ Señora 
de la [łƎǊƛƳŀǎέΣ data de 1956 y es 
considerada una de sus últimas obras. 
     En 1954, al cumplir 70 años, se jubila 
como profesor. Ahora trabaja más 
relajado. No le faltan encargos, pero sus 
fuerzas están mermadas. 
     El 18 de mayo de 1958, tras unos días 
convaleciente, muere en su domicilio 
madrileño. 
     En un principio, la obra de José Bueno 
se regiría por un academicismo 
lkdfanvnnl 



Luis Bueno Gimeno en la 
posguerra 

Dos fotografías de José Bueno con su esposa, Hildegard Heimerle  

Proyecto de monumento del rey 
aragonés montado a caballo, que 

sería rechazado 



siguiendo las tendencias neoclásicas de 
la época. Su estancia en Roma le 
descubriría el arte italiano que quedaría 
reflejado en las influencias del clasicismo 
en cuanto a técnica, y en la admiración 
de Miguel Ángel o Donatello, en la 
concepción expresiva de la obra.  
     A partir de 1927 descubre las 
vanguardias y sus obras son más libres, 
personales y antiacademicistas, 
derivando a un neocubismo y a una 
escultura más preocupada por el 
volumen y la geometría. Sus viajes a 
Europa le hicieron tomar conciencia de 
la libertad que el artista debe tener a la 
hora de expresarse.  
     A partir de 1940, su obra se centra en 
los encargos religiosos y oficiales que 
había de cumplir siguiendo los cánones 
establecidos, lo que no le impide 
conseguir una fuerza expresiva y 
tomarse algunas libertades que 
quedarían bien reflejadas en algunos 
monumentos, pasos procesionales, etc.  
Esta última etapa y el recuerdo de la 
denegación oficial de su boceto para el 
ά.ŀǘŀƭƭŀŘƻǊέ obligándole a inspirarse en 
otras obras de Pradilla, le hicieron sentir 
un cierto resentimiento hacia el 
ambiente cultural y oficial de su tierra. 
     Entre sus obras, destacan las 
siguientes: άbƻǊǘŜƷŀέ (1934), fondo del 
Museo Contemporáneo de Arte Español; 
άWŜǎǵǎ atado a la ŎƻƭǳƳƴŀέ (1949), paso 
de la cofradía del mismo nombre; ά[ŀ 
ǘŀǊŘŜέ (1914); El busto de ά[ŀ mujer 
ŘƻǊƳƛŘŀέ (1918) colocada al principio 
del Paseo de la Constitución (antes 
Marina Moreno) conocida también en 
catálogos como ά[ŀ ¢ŀǊŘŜέ; el 
monumento a los άIŜǊƳŀƴƻǎ 
ArgensolaέΣ en la plaza de San Pedro 
noloanms 

Nolasco; bustos a ά/ŀǾƛŀέ y a άMefistoέ 
(1921 y 1934) en la Plaza de Aragón; 
άaƻƴǳƳŜƴǘƻ a /ƻǎǘŀέ (1929) en Graus 
(Huesca), etc. Exceptuando la última, 
todas ellas en Zaragoza capital. 
Su obra cumbre: Humanidad 
     La escultura no fue concebida como 
un monumento funerario, sino como una 
obra en la que el protagonismo está en 
el desnudo y en su excepcional 
tratamiento formal. El desnudo como 
pretexto, como modelo de proporción, 
como deseo de perfección. 
    En este Santo Entierro, el cuerpo de 
Cristo está a punto de ser introducido en 
un sarcófago, trasportado por José de 
Arimatea, que sujeta el cuerpo inerte por 
los brazos, mientras Nicodemo lo 
sostiene por las piernas. 
     José Bueno realizó esta obra en Italia 
en su último año de pensionado por el 
gobierno español en la Academia 
Española de Bellas Artes de Roma. El 
reglamento obligaba a realizar en el 
último año de estancia, un grupo original 
de dos o más figuras desnudas y de 
tamaño natural. El escultor resolvió este 
grupo en el mismo tamaño que tiene el 
monumento funerario que el autor tituló 
"Humanidad".  
     Transportado a España, participó en la 
Exposición Nacional de Bellas Artes de 
Madrid de 1917, sin embargo el 
reglamento le impedía obtener premio 
alguno. José Francés, escribió un 
vehemente artículo en favor de la obra y 
de su autor con el rotundo título "La 
obra que debió ser primera medalla".  
     La idea de convertir la obra en un 
monumento funerario fue de Eugenio 
López Tudela, quién propuso fuera 
realizado por suscripción popular en la 
lkdn 



Cabeza de mujer 

Mujer dormida 

Ricardo Magdalena 
Tabuenca 



páginas de "Heraldo de Aragón" (23-5-
1918), siendo apoyado por este diario. 
La prensa publicó en los días siguientes 
el listado de personas que contribuyeron 
y las cantidades donadas por cada uno. 
En el tiempo record de un mes se 
recaudaron 10.910,10 pesetas. La 
inauguración del monumento estaba 
prevista para el día 14 de junio de 1919, 
pero tuvo que aplazarse al día siguiente 
debido al mal tiempo. El acto fue 
grabado por las cámaras del realizador 
Antonio de P. Tramullas, en un valioso 
documento cinematográfico. 
     La influencia de los desnudos de 
Miguel Ángel no ofrece duda. La 
disposición de las cabezas invita a que el 
espectador rodee el conjunto, 
inabarcable desde un sola posición. La 
contraposición de las caras de los 
hombres de pie, sugiere un extraño 
dialogo interior con la muerte; no 
contemplan al hombre que van a 
inhumar, ni se miran entre sí. La escena 
irradia un hondo dramatismo, los 
personajes aparentan una tranquilidad 
cargada de tensión. 
     José Bueno dispuso el monumento 
sin pedestal alguno, siguiendo el modelo 
revolucionario propuesto por Rodin en 
1895. En Zaragoza fue el primer 
monumento sin pedestal, lo que permite 
acercar la escultura y sus logros al 
espectador.  
     La obra es una de las esculturas 
españolas más notables de su tiempo 
dentro de un realismo renovado, y 
marca un hito en la producción del 
escultor aragonés. 

 José Bueno Gimeno y la AEPE 
     Socio de número, fue uno de los 
primeros miembros de la Asociación de 

Pintores y Escultores, apareciendo con 
domicilio en Madrid, en la calle Limón, 
32, si bien no consta su participación en 
los Salones de Otoño. 

Monumento a los hermanos Argensola 
 
 

Medalla de la Exposición Nacional de Bellas Artes de 
1932, trabajo realizado junto al también socio de la 

AEPE,  José Ortells 



Jesús atado a la columna de la Iglesia de Santiago Mayor de Zaragoza 



Humanidad Monumento conmemorativo de la fosa común. Cementerio de Zaragoza 



Monumento a Joaquín Costa 



FIRMAS     

CON SELLO 

DE LUJO 

Oroza: el Poeta, la Poesía 
     La literatura es una cosa, la poesía 
otra. La gallina y el ruiseñor son aves, 
pero ¡qué diferencia del cacareo al 
canto, que misteria la noche! La 
literatura es una creación cultural, a 
veces puede ser arte; la poesía es un 
canto del alma, anterior a la escritura. La 
escritura es estructura para soportar 
sensaciones e impresiones; la poesía oral 
es arquitectura melódica y rítmica de la 
espiritualidad sensible. Oroza: άSoy 
poeta y no tengo por qué ser otra cosa. 
Estoy prendido de contar cantandoέ. 
     Para quienes le hayan leído, es un 
momento idóneo de volver a su mundo 
y constatar cómo resiste al tiempo y las 
adversidades, cómo sigue de fresca su 
intensidad poética. Para aquellos que le 
desconocen, al leerlo van a descubrir un 
paraíso, que nunca imaginaron; un oasis 
en el desierto de nuestra cultura. El día 
13 de mayo el autor de Cabalum hubiera 
cumplido cien años. Se ha ensamblado, 
en Vigo, una Asociación Cultural Évame-
Oroza,  

Oroza, que se encargará de organizar la 
celebración del centenario.  
     En vida, siendo un poeta idolatrado por 
la juventud y los creadores, 
institucionalmente fue atropellado, 
oscurecido, abandonado, menospreciado, 
histrionizado. Representó a la perfección el 
ideal romántico de poeta: antisistema, 
nefelibata, nocherniego, anárquico, 
pacifista, luminoso; lo fue todo, excepto 
bebedor y espadachín. Apasionado por Li 
Bai, más por su vida, se diferencia en 
muchos extremos del poeta chino. Importa 
su poesía, la que le mantendrá siempre 
actual. Los avatares de su vida, no se 
deben ocultar, pero no son determinantes. 
     Se tiende, en general, a liarlo en el 
envoltorio del mito y la leyenda. Es muy 
sugerente; todas esas fantasías que se 
cuentan, a veces deturpan la dimensión de 
su poesía. Su vida no fue fácil, todos se 
jactan de conocerle mejor que nadie y de 
inventarle un aluvión de sucesos apócrifos. 
Ni buscó ni le importó el reconocimiento: 
sdlfk 
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«Lo que hago es una cosa muy especial, 
un documento interior: buscar detrás de 
la realidad, donde está la verdadera 
poesía, saltar el tiempo y entrar en otro 
espacioέΣ confiaba a La Voz de Galicia, 
28.I.2000. 
     Sigo creyendo que Oroza vive. 
Esbelto, enteco, sarmentoso, seco,  
centri 

incontrolable, indomable, impredecible, 
como el viento, la lluvia, los terremotos, 
los volcanes. 
      Oroza era naturaleza, nemoroso y 
viene de la pulsión originaria; de Li Bai, 
nostálgico del agua, el vino y de la luna; 
del trovar ric y los aedos, Mendinho, 
Johan Zorro y Aires Nunes. De Viveiro, do 

Carlos Oroza a finales de los 60 

cetrino, imbele, 
enhiesto, cipariso, 
eterno: άbƻ vuelvas 
nunca al lugar donde 
has sido ŦŜƭƛȊέ. Lo veo 
paseando, majestuoso, 
las calles de Vigo hasta 
el mirador de las Cíes, 
como una sombra que 
nadie descubre, allí se 
detiene cabe el olivo, 
enciende otro cigarro, 
y atiende atento la voz 
del Alighieri- άǘǳ duca, 
tu segnore , e tu 
maestro-ά.  
     No, no estoy 
comparando. Oroza no 
es Virgilio, ni Dante, ni 
Hölderlin, ni Rimbaud, 
ni Pound, ni Vallejo, ni 
Ginsberg. Oroza es 
otro, él, único, 
genuino. Impresente, 
secluso, clandestino, 
sin dejar de fumar, 
ahumado, como una 
vaina llena de semillas 
de la que emerge su 
άǇƻŜǎƝŀ palabrera y 
ǵƴƛŎŀέΣ como reza el 
exergo umbraliano. 
Fue varios, pero 
siempre único, 
indsfnasaedos 



nació, a un Madrid luctuoso, en blanco y 
negro. Vive la golfemia del άDƛƧƽƴέΣ se 
relaciona con Lucía, Eléncar, Álama, 
Marlaria, Ávea, Brasalomba, Atelaida, 
Rosamunda. Se casa y se descasa ¡MAO, 
Perico Beltrán, Don Jaime, Campal, 
Villán, Hernández, Pepe Esteban, Julián 
Marcos, Manolo Calvo, El Gayina, 
Laxeiro, Gómez de Liaño, Bepo, le miran 
de cerca!. 
     Viaja a Ibiza, donde convive con los 
hippies, interviene en una película de 
Summers, vive en casa de Úrculo, era el 
69. Y vuelta a la calle Jardines, Madrid, a 
la panadería que le surte al amanecer, 
cabe la Discreta. Mas tarde pasa unos 
años en O Courel con Uxío Novoneyra; 
luego, Pontevedra, donde sería injusto 
ree 

injusto no mencionar al pintor Ruibal, a 
Celso. Después, vagabundea por Vigo 
largos años, a salto de pensión y de 
cafés, hasta que aparece Javier Romero, 
que normaliza sus años finales. 
     Muchas son las etiquetas que se le 
asignan: bohemio, poeta beat, 
resistente, poeta maldito, hampón, 
ágrafo, hippie, rapsoda, trovador. Nunca 
tuvo que mandar ni obedecer para vivir, 
un ángel azul le acompañó toda su vida, 
que le fue resguardando de la penuria y 
la egestad. Nunca, aún en graves 
situaciones, perdió la elegancia, el 
señorío, el resplandor que construye su 
verdad y su leyenda. ¡A todo esto, a la 
frugalidad, a alimentarse de la propia 
austeridad, sin dejar de ser estrella, se 
kdfn 
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llama orozear! 
      Amistad de cuarenta y cinco años. En 
ocasiones, más cerca; otras, más lejano. 
A veces, desaparecía y hasta qué no 
llamaba por teléfono, no sabía por 
dónde circulaba. Era muy difícil que 
escribiera cartas, pero tengo algunas. En 
los últimos lustros, me daba la dirección, 
pero si no me telefoneaba, no hacía uso 
de ella. En 2000, La Voz de Galicia, 
confesaba: ά9ƭ teléfono es necesario, 
pero yo no lo necesito. Y el ordenador 
tampoco. No escribo a mano, sino en voz 
alta. No tengo tele. Escucho música y 
leo. La música tiene ojos más amplios. 
Donde termina la imagen empieza la 
ƳǵǎƛŎŀέ.  
     Sus libros son pocos y delgados, pero 
contundentes. La poesía nunca fue 
asmdifn 

amiga de la cantidad. Sus rubros: Eléncar, 
1974, con cinco serigrafías de Benigno 
Morilla; Cabalum, 1980; Alicia, 1985; 
Una porción de tierra gris del norte, En el 
norte hay un mar que es más alto que el 
cielo, La llama prestada, Un sentimiento 
ingrávido recorre el ambiente y como 
antología y resumen general, en 2012, la 
editorial Elvira publica Évame, revisado y 
autorizado por él. Aunque prefiero leer 
los libros sueltos, uno a uno. 
     Oroza, un ángel, al margen, anarco, 
ajeno, huido del tumulto, desheredado. 
Un ángel, siempre protegido por un 
ángel, que variaba de rostro y menester. 
Amparado por la luz, cuando más oscuro 
hacía, que le iluminaba. Nunca tuvo 
sueldo, ni ocupación, ni propiedad, ni 
pensión, ni cobijo definido, nada: era 
jsdfn 
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poeta, desnudo, inocente, desaprensivo, 
en manos del destino, por el mecido. El 
azar hizo un trabajo excelente, siempre 
respirando el humo de su cigarro.  
     Insistió adunia, en algunas 
entrevistas: ά{ƻȅ un solitario que rechaza 
el tumulto. ¿Mi empeño? Huir de la 
obviedad; darle a la poesía su sonoridad. 
Porque la poesía es más voz que signo. 
Es, sobre todo, ritmo. No rima, sino 
ǊƛǘƳƻέ. Rechazó la televisión, una beca y  
cualquier ayuda institucional, que no 
fuere el pago de un recital. Querían 
modificar su estilo y eso era cambiarlo y, 
claro, prefirió el silencio, la lejanía de los 
políticos, la soledad encielada por su 
estro.  
     Poeta de la palabra hablada, corregía 
en la memoria, arreglaba los poemas en 
su cabeza. Se resistía, pero no tuvo más 
remedio que publicar. Editó siete títulos 
villadfn 

desde 1974, varias antologías, y cinco 
con pintores. Siempre reproducido en 
horizontal, tal la raya de un horizonte 
infinito. Alicia, seis serigrafías de 
Enrique Gran, 1988; El sentimiento se 
mueve allí con ǎƻƭǘǳǊŀέΣ ocho serigrafías 
de Din Matamoro, 2005, el único que 
desconozco. ά¦ƴ sentimiento 
imaginario recorre el ŀƳōƛŜƴǘŜέΣ cinco 
litografías de Antón Lamazares, Raiña 
Lupa, París 2006; Malú, serigrafías de 
Nelson Villalobos. Y América, su primera 
traducción al japonés por Yurihito 
Otsuki, que también lo ilustra con 
pinturas, reproducidas a chorro de tinta, 
Madrid-Tokio 2015, preciosa edición 
firmada por el poeta y el pintor. 
     Inventó varias palabras que le 
ayudaban a acelerar el ritmo 
apasionado de su decir, a acompasar su 
trino, a vivificar el galope de su verso: 
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ómnima, onilios, luctus, unicar, golosar, 
azúlida, miyomas, traspariendo, 
americando, elesdé, coelesdé, eglantina, 
laya, paramez, europar, lumacha, malú, 
nóbul, cópul, mántrica, rina, 
explandidos, turmándose, amaramer, 
nubelina, trasálidos, copro, cabalum. 
     Cofundador de la revista Tropos, con 

Zabildea y Paniagua. Grabó con el grupo 
Elipse, en 1975, el primer rap de la 
música española. Y Ariola hizo una 
grabación exitosa de Malú. Actuó con 
Nico, a la que conoció en la discoteca 
Mau Mau en los setenta, musa de Velvet 
Underground, que moriría en Ibiza. Aute, 
Eduardo Aute musicó y canto unos 
cjuansdn 
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cuantos poemas, siendo el último 
trabajo que firmó antes de su 
desaparición. 
     Decía que no era culto, no es 
verdad. No era erudito, culto sí: ά¸ƻ 
me he embriagado de éter, de 
Hölderlin y de la poesía más ŀƭǘŀέ. Sus 
preferencias estaban en Li-Bai, Rilke, 
Whitman, Hölderlin, Rimbaud, Dylan 
Thomas, César Vallejo; amigo de 
Ferlinghetti, al que 
que recibió en Madrid en el άDƛƧƽƴέ. 
Escribía pensando cuando paseaba, 
anotaba algo en un papel, pero era 
raro. En el escenario, recitando, se 
crecía, era imbatible, acontecimiento 
ascensional: un tremendo seductor de 
auditorios y mujeres. Sin suerte. Vivió 
del aire, en el aire, a su aire, como el 
aire, a la intemperie. 
     Oral, dominando la cesura con la 
respiración, sin puntos ni comas. A 
brazo partido con el momento, 
performativo, trovador prendido al 
canto, como antaño en Occitania. 
Todos los libros se ahorman en un 
título: Évame, como un largo poema, 
una melopea lírica en llamas, azotada 
por el viento, que arde en el miajón de 
la magia y el misterio. ά9ƭ poeta nace 
cuando le sorprende la primera 
palabra. El poeta organiza el caos, da 
sentido al absurdo de la ŜȄƛǎǘŜƴŎƛŀέΣ 
afirmó. 
     Su primer libro, acerca de la pintura 
del poeta dominicano Manuel del 
Cabral, Cabral, Colección Goya, Madrid 
1952. Tuvo algunos premios, que no 
buscó: Internacional de Poesía 
Underground, Laxeiro 2008. La 
Fundación Cristóbal Gabarrón publicó 
una antología, En el norte hay un mar 
  
 

que es más alto que el cielo, Valladolid 
1996, 1.000 ejemplares destinados a otras 
tantas universidades del mundo ¡Una idea 
inteligente, concluyente, eficiente! 
     En la intimidad era fino, elegante, 
cariñoso, dulce, hospitalario, tierno, 
limpio, llano. Fuera y dentro, vitalista, 
genial conversador, acumuló aura, tal 
Arnaut Daniel. Siempre contigo, poeta 
enamorado de la claridad, del son y de la 
gracia, voz mágica surgida del corazón de 
las tinieblas, fuiste semilla y por eso sigues 
creciendo, eres canto: Tu Guía, Tu Señor, y 
Tu Maestro, Inf. II, 140, así se dirige Dante 
a Virgilio, en la Comedia. 
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APOYANDO A NUESTROS 

SOCIOS 
La Casa Museo  

Romero de Torres 
     Todos los domingos, a las 12 del 
mediodía, un grupo de admiradores de 
la cultura y del pintor Julio Romero de 
Torres, se reúnen en la Plaza del Potro 
de Córdoba, para pedir que se habilite la 
visita al Patio y dependencias de la casa 
de los Romero de Torres. 
     Su promotor, el investigador y artista 
Juan José García, al frente de Proyecto 
Garlo capitanea una reivindicación a la 
que cada vez más, se están uniendo todo 
tipo de ciudadanos preocupados por el 
arte y la cultura de Córdoba, sean 
residentes o foráneos. 
     Con esa intención, nació el grupo 
Facebook ά/ŀǎŀ Familiar Julio Romero de 
¢ƻǊǊŜǎέΣ que recientemente solicitó la 
adhesión de la Asociación Española de 
Pintores y Escultores en apoyo del que 
fuera uno de sus más ilustres socios, al 
igual que su hermano Enrique, miembro 
también de nuestra entidad. 
     La AEPE, como viene haciendo en 
apoyo a nuestros artistas, se adhiere 
completamente a tan altruista fin, y 
aporta su granito de arena en la idea de 
sensibilizar al mundo del arte español y 
alertar sobre este abandono que surge 
de la falta de compromiso de las 
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administraciones implicadas. 
     άNuestra misión actual es averiguar 
cómo va el proceso de esta puesta en 
valor, de qué presupuesto se dispone, los 
plazos de ejecución, y qué usos tendrá 
este edificio para el desarrollo turístico-
cultural de CórdobaέΣ resume su 
portavoz. 
     Julio Romero de Torres es a Córdoba 
lo que Velázquez a Sevilla. Es el 
exponente más representativo de la 
identidad cordobesa de principios del 
siglo XX, reconocido tanto en España 
como en el exterior. Es el mejor 
embajador del arte de la ciudad. Uno de 
los más representativos de Andalucía. Es 
sinónimo de mujeres guapas y es, junto a 
la Mezquita, el símbolo más evidente y 
arraigado de la ciudad.  
     Y hablar de su obra es hacerlo del 
romanticismo, del realismo social y 
fotográfico, del impresionismo, el 
academicismo folklorista, el simbolismo 
francés y del prerrafaelismo inglés. Es 
hablar de arte en una enorme extensión 
de la palabra. 
     Juan José García, como portavoz del 
grupo, nos resume así la situación: 

https:// www.facebook.com/groups/casaf
amiliaromerodetorres 

https://www.facebook.com/groups/casafamiliaromerodetorres
https://www.facebook.com/groups/casafamiliaromerodetorres
https://www.facebook.com/groups/casafamiliaromerodetorres


     άLa familia Romero de Torres residía 
en una casa anexa al Museo situado en 
la Plaza del Potro, en la que tanto Julio 
como Enrique pasaron buena parte de su 
juventud rodeados de arte, cuadros y 
música, ya que tanto la Escuela de Arte 
como el Conservatorio de Música se 
encontraba en el mismo entorno.  
     Actualmente la casa familiar se 
encuentra cerrada. Tan solo abre unos 
días de mayo y solo se permite acceder 
al zaguán y patio-jardín de la vivienda. 
Por eso, un grupo de vecinos de Córdoba 
estamos manteniendo reuniones con las 
instituciones para interesarnos por la 
reforma del edificio y su puesta en valor 
como casa-museo del pintor, para lo que 
demandamos su apertura permanente. 
No en vano, el Museo se ha convertido 
en uno de los grandes reclamos turístico-
culturales de Córdoba, ya que alberga 
la mayor colección de obras del artista. 
     El Museo de Bellas Artes de Córdoba 
se encuentra situado en la plaza del 
Potro. Su gestión corresponde a la Junta 
de Andalucía. Anexo al mismo, se 
encuentra la Casa Familiar de los 
Romero de Torres, propiedad de la 
Diputación de Córdoba, en la que se 
instaló el cabeza de familia, el pintor 
Rafael Romero Barros, en 1862, junto a 
su esposa, Rosario Torres Delgado. 
     Los hijos de la familia nacieron en ella 
y en 1895, a fallecer el padre, dos de sus 
hijos se implican en el propio Museo: 
Enrique asume la dirección mientras que 
Angelita hace lo propio con la sección de 
Arqueología.  
     El resto de los hijos, se forman en 
administración, bellas artes y música. 
Todos implicados en Córdoba y en su 
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legado artístico, Julio acudirá a Madrid, 
pero siempre regresará a la inmortal 
ciudad. 
     Tras su fallecimiento, y gracias a la 
donación de las obras hecha por su 
viuda, Francisca Pellicer López, se crea el 
Museo Julio Romero de Torres. 
     En 1986, la única hija viva del 
malogrado pintor, María Romero de 
Torres, ante notario vende por un precio 
muy inferior al valor de la Colección todo 
el mobiliario, cuadros, piezas 
arqueológicas, documentación, 
biblioteca de su familia, a la Junta de 
Andalucía por 18 millones de pesetas, 
con la única condición de hacer esta 
vivienda como Casa Museo anexa al 
Museo de su padre el pintor Julio 
Romero de Torres.  
     En el año 1991, María Romero de 
Torres fallecerá en la vivienda familiar 
propiedad de la Diputación de Córdoba, 
cedida a su abuelo Rafael Romero Barros 
en el año 1862, como residencia junto a 
su familia. 
     En 2014, la Diputación de Córdoba 
junto con la Asociación de Amigos de los 
Museos en Córdoba, proceden a la 
rehabilitación del jardín-arqueológico de 
la casa, la reforma del pabellón del 
estudio de pintura, el antiguo lavadero 
se transforma en almacén para las 
piezas arqueológicas de la Colección 
Romero de Torres, y la restauración de 
unas pinturas en el zaguán de la casa, 
sufragadas privadamente por la 
Asociación Amigos de los Museos.  
     La Diputación de Córdoba llevará a 
cabo más actuaciones de rehabilitación 
del jardín, y la impermeabilización de la 
azotea de la casa familiar en los años 
2018, 2020 y 2021, obras todas muy 
neclkm 

necesarias para el mantenimiento y 
conservación de este patrimonio 
cordobés.  
     Toda esta información la hemos 
sabido por la documentación existente 
en el canal Youtube de la Diputación 
Córdoba. La Junta de Andalucía 
propietaria de la Colección Romero de 
Torres, nos ha informado que han 
realizado un plan museológico adaptado 
a la casa familiar, y toda la colección se 
encuentra en perfecto estado de 
conservación en el Museo Bellas Artes de 
Córdoba. 
     De esta manera, queda claro que la 
Colección Romero de Torres es propiedad 
de la Junta de Andalucía, administración 
pública que gestiona el actual Museo 
Bellas Artes de Córdoba. Pero el Museo 
Julio Romero de Torres está siendo 
gestionado por el Ayuntamiento de 
Córdoba, mientras que la vivienda 
familiar Romero de Torres, ocupada 
desde 1862 hasta 1991, es propiedad de 
la Diputación de Córdoba. 
      A raíz de la labor de sensibilización 
llevada a cabo por el grupo Facebook 
Casa Familiar Julio Romero de Torres, 
nacido en el mes de octubre del 2022, 
hemos averiguado qué existe un 
convenio entre administraciones que 
está en proceso de renovación desde 
hace dos años, en el 2020 se venció, y 
sabemos que las tres administraciones 
públicas vinculadas: Junta de Andalucía, 
Diputación de Córdoba y Ayuntamiento 
de Córdoba, están trabajando en la 
puesta en marcha de un nuevo convenio 
para poner en valor la vivienda familiar 
como Casa Museo Natal Julio Romero de 
Torres, pero de forma autónoma cada 
uno.  



     Desde noviembre del 2022 el grupo 
cultural sin entidad jurídica, grupo 
heterogéneo de personas afines a la 
apertura de la Casa Familiar como Casa 
Museo, nos estamos reuniendo el 
domingo a las 12h del mediodía en la 
plaza del Potro,  para homenajear a la 
Familia Romero de Torres, realizando 
actividades culturales, como recitales de 
poesía en la misma fachada de la casa u 
otras actividades que se van 
planteando, como visitas a los dos 
Museos, y otras exposiciones de arte, 
todo para dinamizar, informar y 
sensibilizar a la población y al turismo 
que nos visita. Además, estamos 
concertando visitas con las diferentes 
administraciones públicas y a entidades 
culturales sensibles a la demanda de la 
apertura definitiva y permanente como 
Casa Museo Natal Julio Romero de 
Torres.  
     Pero además, se está realizando una 
labor de investigación histórico-artística 
sobre la Familia Romero de Torres, a 
través de la recogida de documentación 
en distintos formatos como el papel, la 
transmisión oral, publicaciones, 
videoteca y otras fuentes de 
información. 
     Las administraciones públicas tienen 
la última palabra. A día de hoy, aún no 
se han reunido para tratar el tema. 
     Por eso, hemos logrado ya que todos 
los grupos políticos representados en el 
Ayuntamiento de Córdoba, apoyen una 
moción en la que instan a la Diputación 
de Córdoba para reafirmar el 
compromiso de su responsabilidad en 
este tema. 
     Pero es urgente la firma de un 
convenio entre las tres administraciones 
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implicadas. Sólo pedimos que se reúnan, se 
sienten y dialoguen para que la Casa 
Museo Natal Julio Romero de Torres sea 
muy pronto una realidad. 
     Os invitamos a uniros en defensa del 
arte y la ŎǳƭǘǳǊŀέ. 


