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/ƻƴǾŜǊǘƛŘƻ Ŝƴ άƘƛǎǘƻǊƛŀέΣ Ŝƭ ŀƷƻ нлно protagoniza las páginas de esta Memoria 
Anual, dando cuenta de las no pocas acciones que ha desarrollado la Fundación 
Torreón de Lozoya durante este periodo, así como del empeño de patronos y 
empleados en seguir fieles a ese ilusionante cometido de nuestra misión 
fundacional, que no es otro que el desarrollo social y cultural de Segovia. Sin 
embargo, glosar con orgullo la larga nómina de proyectos y actividades que han 
jalonado este periodo sería un ejercicio de vanagloria hueca, si no sirviera de base 
a un imprescindible análisis autocrítico, a esa objetivación de la experiencia que 
nos ayuda a crecer y a afrontar más fortalecidos los desafíos del futuro. 
Afortunadamente, este es el espíritu que todos compartimos en la Fundación y 
mucho de verdad debe haber en él cuando hemos conseguido superar tantos y 
tantos retos.  No queda más remedio que dar la razón al escritor y filósofo Aldous 
L. Huxley cuando, tan acertadamente, lo supo poner por escrito: ά[ŀ ŜȄǇŜǊƛŜƴŎƛŀ 
ƴƻ Ŝǎ ƭƻ ǉǳŜ ǘŜ ǎǳŎŜŘŜΣ ǎƛƴƻ ƭƻ ǉǳŜ ƘŀŎŜǎ Ŏƻƴ ƭƻ ǉǳŜ ǘŜ ǎǳŎŜŘŜέ.  

Contar con empleados de gran veteranía en el terreno de la acción sociocultural 
o con aquellos otros que llegan a la Fundación cargados de ilusión y energía, ha 
supuesto de nuevo, en 2023, una enorme ventaja a la hora de proponernos seguir 
progresando y consolidar, aún más, nuestra vocación de servicio. No menos 
determinante ha sido, en este mismo sentido, el compromiso constante y la 
actitud constructiva de un Patronato, cuyo apoyo y aportaciones son el verdadero 
guía de esta Fundación. El pasado año nos ha brindado la oportunidad de 
incorporar al Patronado un nuevo miembro, otro nuevo guía: Miguel Ángel del 
Barrio Moreno, que ha asumido, además, la responsabilidad de la Secretaría; 



junto a él, se suman María Jesús Hernando de Frutos, Alfonso Sánchez Sánchez, 
Alcázar Rus Ruiz, Javier Castaño Cristóbal, Ana Sanjosé Rodríguez, Rafael Ruiz 
Alonso, Juan Andrés Saiz Garrido y Ángel Pablo Román Fresnillo. A todos ellos, 
empleados y patronos, mi agradecimiento y felicitación.  

A los propósitos de consolidación, crecimiento y compromiso que asumimos para 
la Fundación en enero del pasado año, 2023 añadió un componente de especial 
responsabilidad al cumplirse medio siglo de actividad expositiva en el Torreón de 
Lozoya. Ello exigió el diseño de una programación relevante, variada y atractiva 
que supo encarar las limitaciones presupuestarias con imaginación, optimización 
de recursos y contención en el gasto.  

En realidad, estos tres ingredientes, junto a la búsqueda de nuevas alternativas 
económicas, están siempre presentes en la gestión de la Fundación y son 
responsables de su buen nivel de eficiencia. Su mayor logro en este año ha sido 
el alquiler de una serie de locales que la Fundación posee en la Plaza de Santa 
Eulalia-Calle Perucho con destino a un gran supermercado que, además de 
propiciar unos ingresos estables, generará puestos de trabajo y dinamizará esa 
zona de la ciudad. Importante ha sido también la concesión de una subvención 
directa por parte de la Junta de Castilla y León para el arreglo de los tejados del 
Torreón de Lozoya, cuya obra se ejecutará a lo largo del año entrante. A pesar de 
ello, el alza de los precios, la inflación y otras coyunturas adversas han vuelto a 
comprometer ese equilibrio económico que, con verdadero afán, la Fundación 
persigue desde sus inicios y que volverá a ser nuestro gran reto para 2024.  

En el polo opuesto a lo aciago del panorama económico debe situarse, en justicia, 
la ingente cantidad de acciones y propuestas realizadas a lo largo de todo el año 
en los campos más diversos. Así lo corrobora la continuada tendencia alcista en 
las matrículas de las actividades promovidas desde los centros sociales Corpus y 
Cristo del Mercado, en las que confluyen propuestas de formación, ocio, salud, 
etc. Algo parecido podríamos decir sobre la recuperación progresiva de visitantes 
a las exposiciones temporales del Torreón de Lozoya y a su Museo, aunque a este 
último respecto sigue siendo necesaria una labor de promoción más allá del 
ámbito segoviano, buscando consolidarse como uno de los grandes atractivos 
turísticos de la ciudad. Una acción destacada que en 2023 tuvo como 
protagonista a la colección estable del Torreón de Lozoya fue la restauración del 
ǘŀǇƛȊ ά[ŀ ŜƴǘǊŜƎŀ ŘŜ .ǊƛǎŜƛŘŀ ŀ !ǉǳƛƭŜǎέ ȅ ƭŀ ŀŘǎŎǊƛǇŎƛƽƴ ŘŜ ǎǳ ŎŀǊǘƽƴ ǇǊŜǇŀǊŀǘƻǊƛƻ 
a Pedro Pablo Rubens, lo que añade un importante elemento al ya abultado 
patrimonio histórico-artístico segoviano. 

Una vez más, especial mención y agradecimiento merece nuestro principal 
benefactor, CaixaBank, con quien mantenemos un convenio de colaboración que 



nos ha permitido mantener programas de amplia aceptación, como son parte de 
la programación expositiva del Torreón de Lozoya, la άConvocatoria de Acción 
{ƻŎƛŀƭέ y el programa de ά/Ŝǎƛƽƴ ŘŜ ŜǎǇŀŎƛƻǎέΦ  

Por su parte, la Fundación ha continuado colaborando con sus espacios y medios 
materiales y humanos al desarrollo de las más diversas actividades e iniciativas 
como fueron ƭƻǎ ά5 Días de El Doradoέ, Titirimundi, Festival de Música Diversa, 
Noche de Luna Llena, Día Internacional de los Museos, Hay Festival, Noche del 
Patrimonio, Carrera de Autos Locos de las fiestas de Abades, la jornada final de la 
ǇǊƻǇǳŜǎǘŀ άUrban SƪŜǘŎƘŜǊǎέ ƻ ƭŀ ·±LLL /ŀǊǊŜǊŀ tƻǇǳƭŀǊ aŜƳƻǊƛŀƭ ŘŜ {ŀƴǘƛ Ŝƴ 
Marugán; las exposiciones ά9ƭ Ŧǵǘōƻƭ ŘŜ ǘǳ ǾƛŘŀΦ млл ŀƷƻǎ ŘŜ ƭŀ Real Federación 
ŘŜ /ŀǎǘƛƭƭŀ ȅ [Ŝƽƴ ŘŜ CǵǘōƻƭέΣ ά{ƻƳƻǎ ƳƛǎƛƽƴΦ нр ŀƷƻǎ ŘŜ ŀŎŎƛƽƴ ƳƛǎƛƻƴŜǊŀέΣ 
άDesde que sale el sol hasta su ocaso. Exposición del III Concurso de Fotografía 
Tiempo de la ŎǊŜŀŎƛƽƴέΣ ά[ŀ ƘǳƳŀƴƛŘŀŘ Ŝƴ ƭŀ ƎǳŜǊǊŀΦ мрл ŀƷƻǎ ŘŜ /ǊǳȊ wƻƧŀ Ŝƴ 
{ŜƎƻǾƛŀέΣ ά±ƛǎƛǘŀ Ŝƭ hŜǎǘŜ Ŏƻƴ tƭŀȅƳƻōƛƭΦ 5Ɲŀ aǳƴŘƛŀƭ ŘŜƭ !ǳǘƛǎƳƻέ y άWǳŀƴ tƛǘŀΦ 
Pintura de Cinco décadasέ; la jornada de Turismo MICE (άMeetings, Incentives, 
Conventions, Eventsέ); Ŝƭ ŎƛŎƭƻ ŘŜ ŎƻƴŦŜǊŜƴŎƛŀǎ ά¦ǊŘƛƳōǊŜ ȅ ǘǊŀƳŀέΤ ƭŀǎ άWƻǊƴŀŘŀǎ 
Europeas de Patrimonio en {ŜƎƻǾƛŀέ ...  

Siempre optimista, rigurosa, versátil, abierta al cambio y sensible a las 
necesidades de Segovia, la Fundación Torreón de Lozoya ha vuelto a poner de 
manifiesto que estaba preparada para afrontar un año tan intenso como ha sido 
2023 y que continuará estándolo en este 2024, que, de seguro, nos deparará 
nuevos desafíos, pero también nuevas oportunidades. 
 
 
 

    Francisco Javier Reguera García 
Presidente de la Fundación Torreón de Lozoya 

 
 
 
 
 
 
 
 
 
 

 



LA FUNDACIÓN 

El Patronato 

La jubilación de José Emilio Lázaro Garrido motivó la incorporación en su lugar de 
Miguel Ángel del Barrio Moreno, quien aceptó el cargo de Secretario que antes 
había desempeñado el anterior. En este momento, nuestro Patronato está 
integrado por las siguientes personas y cargos: Francisco Javier Reguera 
(Presidente), María Jesús Hernando de Frutos (Vicepresidenta) y Miguel Ángel del 
Barrio Moreno (Secretario), así como por Alfonso Sánchez Sánchez, Alcázar Rus 
Ruiz, Javier Castaño Cristóbal, Ana Sanjosé Rodríguez, Rafael Ruiz Alonso (que 
continúa ejerciendo la Dirección de la Fundación), Juan Andrés Saiz Garrido y 
Ángel Pablo Román Fresnillo. 

Convenio anual con CaixaBank 

Un año más, CaixaBank y la Fundación Torreón de Lozoya rubricaron un convenio 
de colaboración para el desarrollo de actividades que, a su vez, se tradujo en un 
importante apoyo al sector asociativo segoviano. Así, de los 144.5ллΣлл ϵ de esta 
aportación (después incrementados Ŏƻƴ ƻǘǊƻǎ нΦрллΣлл ϵ Ƴłǎ), улΦлллΣлл ϵ 
fueron canalizados a la άConvocatoria de Acción Social 2023έ ȅ ƻǘǊƻǎ мнΦрллΣлл ϵ 
ŀƭ ǇǊƻƎǊŀƳŀ ŘŜ ά/Ŝǎƛƽƴ ŘŜ 9ǎǇŀŎƛƻǎέ ǇŀǊŀ ƛƴƛŎƛŀǘƛǾŀǎ ŘŜ ƴǳŜǎǘǊƻ ǎŜŎǘƻǊ ŀǎƻŎƛŀǘƛǾƻ.  



También se derivaron de este convenio ǾŀǊƛŀǎ ŜȄǇƻǎƛŎƛƻƴŜǎ ŎƻƳƻ ά/ƘŀƎŀƭƭΦ [ƻǎ 
ŜǎǘŀŘƻǎ ŘŜƭ ŀƭƳŀέΣ άWǳŀƴ tƛǘŀΦ tƛƴǘǳǊŀ ŘŜ ŎƛƴŎƻ ŘŞŎŀŘŀǎέΣ ά9ƭ Ŧǳǘōƻƭ ŘŜ ǘǳ ǾƛŘŀΦ 
млл ŀƷƻǎ ŘŜ ƭŀ wŜŀƭ CŜŘŜǊŀŎƛƽƴ ŘŜ /ŀǎǘƛƭƭŀ ȅ [Ŝƽƴ ŘŜ CǵǘōƻƭέΣ ά[ŀ ƘǳƳŀƴƛŘŀŘ Ŝƴ 
la guerra. Exposición conmemorativa del 150 aniversario de Cruz Roja en 
{ŜƎƻǾƛŀέΣ ά±ƛǎƛǘŀ Ŝƭ hŜǎǘŜ Ŏƻƴ tƭŀȅƳƻōƛƭΦ 5Ɲŀ aǳƴŘƛŀƭ ŘŜƭ !ǳǘƛǎƳƻέΣ ƭŀ ά9ȄǇƻǎƛŎƛƽƴ 
ŘŜƭ LLL /ƻƴŎǳǊǎƻ ŘŜ CƻǘƻƎǊŀŦƝŀ ¢ƛŜƳǇƻ ŘŜ ƭŀ /ǊŜŀŎƛƽƴέ ȅ ά9ŘǳŀǊŘƻ DŀǊŎƝŀ .ŜƴƛǘƻΦ 
CƻƴŘƻǎ ŘŜ ƭŀ 5ƛǇǳǘŀŎƛƽƴ tǊƻǾƛƴŎƛŀƭ ŘŜ ±ŀƭƭŀŘƻƭƛŘέΦ 

 

TORREÓN DE LOZOYA  

Exposiciones temporales 

2023 fue un año de especial significación para este centro al cumplirse medio 
siglo de actividad expositiva. 

άTipos y trajes del vestir 
segoviano. Estampas e 
ilustraciones de los siglos XVIII 
ŀƭ ··έ fue la exposición 
encargada de abrir la 
programación, comisariada por 
el etnógrafo Carlos Porro en las 
Salas del Palacio. La muestra 
hizo un profundo recorrido 
sobre la plasmación de la 
indumentaria segoviana en 
documentos gráficos desde el 
siglo XVIII, analizando su 
posterior y reciente evolución 
hacia su uso en ocasiones 
festivas y especiales,  
incardinado igualmente en los 
fenómenos turístico y 
publicitario, pero sin duda 
asumido como una profunda 
seña de identidad de lo 
segoviano. 

Es Segovia desde tiempo atrás, 
imagen del tipismo, de la 



esencia de las gentes castellanas para muchos de los estudios, artículos o noticias 
que se publicaban en nuestro país -o fuera de él- acerca de su historia, patrimonio 
o carácter y que tanto interesaba en la curiosidad hacia el vecino, de cómo vestía 
o cómo era. 

 

El Romanticismo del XIX fijó el interés en la nostalgia del pasado histórico y con 
ello la tradición como fuente de inspiración artística. Junto a las grandes 
colecciones de trajes nacionales de finales del XVIII y principios del XIX, de Cano 
y Olmedilla, Rodríguez, Rivelles y la Calcografía Nacional, los libros de viajeros 
franceses, ingleses o alemanes dejaban constancia de un segoviano vistiendo las 
arcaicas galas de la tierra, ellas huecas de sayas y zapatos de hebilla, la montera 
-tanto para el hombre como para la mujer, sin ser prendas exclusivas de las 
mayordomías- el coleto de cuero, las albarcas y en los oficios más característicos 
y reconocibles, el de arriero y pastor. Junto a ellos, los danzantes, gaiteros y 
posteriormente las mujeres vestidas con los llamados "trajes de alcaldesas" 
centrarán la atención de todos los ilustradores y cronistas hasta la actualidad. 

Tras la pérdida del habitual acomodo en el medio rural desde finales del XIX, 
retratado por Laurent y Ortiz-Echagüe, el costumbrismo inundó las calles de 
artículos de prensa donde aparecían los segovianos ataviados a la usanza del país 



y hasta las nobles hijas de la capital se vestían de manteos y monteras para acudir 
a cualquier evento artístico o festivo. Sería esta la manera de conservar, mostrar, 
valorar y mantener nuestras fundamentales señas de identidad toda vez que 
desaparecían del uso diario.  

La idea de mostrar las riquezas de la tierra a los turistas y extranjeros, 
agasajándolos con el vestir tradicional, se acoge con gana y el traje se convierte 
poco a poco en un reclamo publicitario de "lo segoviano" establecido como 
garantía de calidad, confianza e interés además por la propia tierra. La marca de 
Anís "la Castellana" y hasta el "Mesón 
de Cándido" ayudarán a encumbrar 
en todo el país el traje segoviano 
como elemento de identidad. Se 
desarrollarán zarzuelas o diversas 
obras musicales de ambiente 
segoviano y especialmente tras la 
instauración del "traje de alcaldesa" 
el indumento aparecerá 
abundantemente en revistas 
literarias, científicas, de viajes o 
crónicas de sociedad. Afamados 
dibujantes -Bendala, Gumier, Comba, 
Gallois, Ybarra, Pedro Mairata, Tuser, 
Iraola, Mir, Briones o Castañer- 
ilustrarán cromos, calendarios o 
postales y la industria juguetera 
inundará los mercados de muñecas 
regionales utilizando el traje como 
elemento publicitario y recurso de 
venta para atraer la atención sobre 
cualquier producto. 

Más de 340 piezas dieron cuenta en la exposición de estos fenómenos. Junto a 
grabados y estampas (sin duda la mayor documentación de este tipo mostrada 
en una exposición sobre la indumentaria segoviana), la muestra reunió también 
prendas de indumentaria popular, postales, muñecos, calendarios, vitolas, libros, 
pinturas, esculturas, naipes, recortables, cajas de cerillas, portadas, noticias e 
ƛƭǳǎǘǊŀŎƛƻƴŜǎ ŘŜ ǇŜǊƛƽŘƛŎƻǎ ȅ ǊŜǾƛǎǘŀǎΧ 



Por su parte, las Salas de las 
Caballerizas comenzaron su 
andadura anual con ocasión del Día 
Mundial del Autismo y la serie de 
actos programados desde Autismo 
Segovia, entre los que se contó la 
exposición ά±ƛǎƛǘŀ Ŝƭ hŜǎǘŜ Ŏƻƴ 
tƭŀȅƳƻōƛƭέ, diseñada por Espirdo 
Solidario. Como cada año, Autismo 
Segovia se sumó a la campaña 
nacional con diferentes actos y 
actividades, que en 2023 tuvo como 
lema #LLamémosloPorSuNombre, y 
que puso el foco en tres aspectos 

esenciales del trastorno del espectro autista: 1.- La variabilidad dentro del 
ŜǎǇŜŎǘǊƻ ŘŜƭ ŀǳǘƛǎƳƻΥ άƛƎǳŀƭŜǎ ǇŜǊƻ ŘƛŦŜǊŜƴǘŜǎέΣ ƭŀ ǎƛƴƎǳƭŀǊƛŘŀŘ ȅ ŜǎǇŜŎƛŦƛŎƛŘŀŘΦ 
2.- Derribar estigmas y falsas creencias, comprender el autismo y valorar a las 
personas autistas. 3.- El sentido de pertenencia, orgullo frente al rechazo, apoyo 
frente a reemplazo. 

 

ά9ƭ Ŧǵǘōƻƭ ŘŜ ǘǳ ǾƛŘŀέ dio un giro temático a la 
programación, añadiéndola un componente de 
nostalgia, pero también de los valores ligados al 
deporte, puesto que con esta muestra se 
conmemoraron los 100 años de existencia de 
fútbol federado en nuestra comunidad 
autónoma.  

Numerosos recuerdos, fotografías, carteles, 
trofeos, balones, botas, documentación... 
hicieron un recorrido por ese siglo de vida del 
fútbol regional y provincial.  

Además, durante uno de los días de la 
exposición se exhibieron de forma excepcional 
la Copa del Mundo 2010 y las Eurocopas de 
1964, 2008 y 2012, ganadas por la Selección 
Española. 

 



 

El mes de mayo supuso el reencuentro del Torreón de Lozoya con la obra del artista 
bielorruso Marc Chagall, a quien ya dedicó una importante exposición en el año 
2002. En esta ocasión, άChagall. Los estados del almaέ ofreció, a través de casi un 
centenar de piezas, un cuidado recorrido por la obra gráfica chagalliana a lo largo 
de más de cincuenta años, desde algunas de sus primeras series de grabados como 
άLos siete pecados capitalesέ -aguafuertes creados en los años 20, en los que 
abordó las pasiones humanas con ironía y sentido del humor- o la serie άMaternitéέ 
(1926), hasta algunas de sus últimas creaciones de los años 70 en las que el color 
es protagonista.  

 

Chagall fue creador de un lenguaje plástico propio con el que abordó el hecho 
espiritual de un modo profundo. Sus atmósferas revelan dos realidades abstractas: 
el tiempo y los sentimientos. En su obra se entremezclan los recuerdos con los 
sueños y la realidad con la ficción. Conocedor de las grandes corrientes artísticas 
como el fauvismo, expresionismo ruso, el cubismo o el surrealismo, Chagall es, sin 
embargo, uno de los artistas más libres y con un estilo más diferenciado, 
caracterizado por el magistral y vibrante uso del color, influencia del fauvismo y de 
los colores intensos que contempla desde su niñez.  



 

Nacido en Vitebsk, en el seno de una familia judía, con una vida centenaria 
marcada por la persecución, Chagall consideraba que el arte era un estado de 
ánimo, un estado espiritual con el que era posible establecer diálogos y fomentar 
la paz entre naciones y entre los hombres, un mensaje especialmente oportuno en 
un año como fue 2023, marcado por crueles conflictos bélicos. Gran defensor de 
la libertad -incluida la religiosa-, Chagall creó numerosas obras para edificios de 
diferentes creencias, desde sinagogas a catedrales, y consideraba su deber 
fomentar, a través de su arte, el optimismo -herencia de su tradición judía jasídica- 
y la celebración de la existencia. 



Junto a este talante conciliador, que en su obra llega a transformarse casi en un 
sincretismo religioso, expresión de su gran tolerancia, la exposición dio cuenta de 
otros aspectos destacados de la obra chagalliana. 

Así, Chagall es reconocido como el pintor del color y también como el pintor poeta. 
Influenciado por el fauvismo y por Matisse, el empleo del color en Chagall es uno 
de los elementos clave en su creación y causa de admiración por el propio Picasso. 
La exposición repasó también la relación de Chagall con los textos a través de un 
conjunto de obras que comprenden desde la serie que realizó para Léopold Sedar 
Senghor, enfocadas en el amor poético que siente por la mujer amada que no está 
presente, hasta las άFábulas de La Fontaineέ. El universo femenino y la Biblia 
fueron para Chagall dos constantes fuentes de inspiración, lo que le llevó a abordar 
la creación de litografías en las que se enfatizaron especialmente los valores 
femeninos que encontró en la Biblia, a la que consideraba la fuente poética más 
grande de todos los tiempos. El autor representa mujeres fuertes y valientes, 
mujeres audaces que aman y son amadas, en una explosión de color con la que 
transmite un fuerte optimismo y alegría de vivir, en un tipo de estampas narrativas 
cargadas de lenguaje poético.  

 

Por otra parte, el Chagall más mundano se contempla en un grupo de grabados 
que aluden al amor entre hombre y mujer como motor vital, incluso superando las 
barreras de la muerte. Se trata de otro asunto con una base autobiográfica, ya que 
el pintor perdió a su amada Bella durante la Segunda Guerra Mundial, mientras 
vivían en Estados Unidos. A través de las parejas que pasean su amor por París, 
Chagall trasluce la esperanza ante las dificultades, así como el deseo de disfrutar 
de la vida, mediante el empleo de colores vibrantes y luminosos, o bien a través de 
elementos de gran riqueza simbólica de su acervo poético, como los animales o las 
flores. 



 Salpican toda su obra violinistas, flautistas y músicos diversos, ofreciendo así otro 
de los aspectos iconográficos más reconocidos del pintor bielorruso. 

El mes de julio trajo de nuevo a la Sala de las Caballerizas al Concurso de 
Fotografía ά¢ƛŜƳǇƻ ŘŜ ƭŀ /ǊŜŀŎƛƽƴέ ǉǳŜΣ ŜǎǘŜ ŀƷƻΣ ŦǳŜ ƎǳƛŀŘƻ ōŀƧƻ Ŝƭ ƭŜƳŀ ά5ŜǎŘŜ 
ǉǳŜ ǎŀƭŜ Ŝƭ ǎƻƭ Ƙŀǎǘŀ ǎǳ ƻŎŀǎƻέ. Organizado por la Diócesis de Segovia, el 
Concurso persigue la concienciación de la población hacia los problemas 
medioambientales y el respeto hacia nuestro planeta y sus formas de vida, objeto 
de la Creación. Es por ello que la puesta en escena de las obras presentadas al 



Concurso se hizo en el marco de la iconografía religiosa, con pinturas y esculturas 
procedentes de diferentes parroquias de la capital y de la provincia de Segovia.   

 

Una de las líneas directrices de las Salas del Palacio desde que fueran inauguradas 
como salas de exposiciones temporales ha sido compaginar la obra de artistas 
afamados, muy populares entre el gran público, con otras exposiciones en las que 
se muestra la producción de creadores de gran valía, injustamente olvidados.  



En un año tan importante para el Torreón de Lozoya como 2023, la Fundación 
que lleva su nombre quiso rescatar la figura del artista vallisoletano Eduardo 
García Benito, el ilustrador español con mayor proyección internacional del 
movimiento Art Déco. άEduardo García Benito. Fondos de la Diputación 
tǊƻǾƛƴŎƛŀƭ ŘŜ ±ŀƭƭŀŘƻƭƛŘέ fue posible gracias a la generosidad de esta institución 
poseedora de una importante colección del artista. Dibujante, grabador, pintor, 
ŦƛƎǳǊƛƴƛǎǘŀΣ ŘŜŎƻǊŀŘƻǊΧΣ 
García Benito recibió su 
primera formación artística 
en su Valladolid natal, 
continuó sus estudios, 
primeramente, en la Escuela 
de Bellas Artes de San 
Fernando de Madrid, para 
continuar después, en 1912, 
en París, gracias al apoyo 
económico del 
ayuntamiento vallisoletano.  

En la capital francesa trabó amistad con artistas como Pablo Picasso, Juan Gris, 
José Clará, Pablo Gargallo o Amedeo Modigliani, al tiempo que se familiarizó con 
vanguardias como el fauvismo, ciertos aspectos del expresionismo o algunas 
derivaciones del movimiento cubista, caso del orfismo, cuyos influjos 
acompañarán a su pintura toda la vida.  

Su llegada a París coincidió con el extraordinario auge de revistas de moda como 
la Gazzette du Bon Ton 
-en la que trabajaban 
los mejores 
ilustradores y en la 
que publicó sus 
primeros trabajos-, así 
como con el poderoso, 
exótico e imaginativo 
influjo de los Ballets 
Rusos, cuyo debut en 
París, el año 1909, 
marca para algunos el 
inicio del Art Déco.  
La relación del artista 
con el modisto más 



importante del momento, Paul Poiret, fue determinante a la hora de encauzar su 
carrera hacia la ilustración de revistas de moda, si bien nunca abandonó el 
retrato, los paisajes urbanos, los desnudos o los trabajos decorativos. 
Tras el lapso de la Primera Guerra Mundial, su presencia se consolidó en el 
ambiente artístico francés, retratando a importantes personalidades como 
Alfonso XIII o al matrimonio Poiret, siendo elegido miembro societario del Salón 
de París. Tras conocer al importante editor Condé Montrose Nast, comenzó a 
trabajar en sus revistas Vogue y Vanity Fair, residiendo alternativamente entre 
París y Nueva York. Los años veinte constituyeron su mejor momento y sus 
creaciones se cuentan entre los grandes exponentes del Art Déco. 
 

 
Para María Teresa Ortega Coca -la primera gran investigadora de García Benito-, 
en la obra del artista conviven dos facetas: una sofisticada y culta, en tanto que 
la otra se mueve en los parámetros de lo popular y de un cierto expresionismo, 
no ajena al influjo del sentir español, en particular de Francisco de Goya. La 
exposición dio cumplida cuenta de ambas vertientes a través de más de ciento 
cuarenta pinturas, dibujos, grabados, ilustraciones y portadas de revistas, así 
ŎƻƳƻ ŘŜ ǎŜǊƛŜǎ ŘŜ ŜǎǘŀƳǇŀǎ ŘŜ ŘƛŜǊƻƴ ŦŀƳŀ ƳǳƴŘƛŀƭ ŀ DŀǊŎƝŀ .ŜƴƛǘƻΥ άwŜƛƳǎέΣ 
ά[ŀ ǾƛŘŀ ŘŜ bŀǇƻƭŜƽƴέΣ ά[ŀ LƭƝŀŘŀέΣ ά9ƭ .ǳǎŎƽƴέ ƻ ά[ŀǎ ƳƛǎŜǊƛŀǎ ŘŜ ƭŀ ƎǳŜǊǊŀέΦ 
Especial importancia se concedió a las colaboraciones del artista con las revistas 



Vogue y Vanity Fair, para las que realizó más de un centenar de portadas, 
constituyendo un caso único en el arte español de los años veinte. 

El modisto Paul Poiret propició el encuentro de Eduardo García Benito con el 
editor norteamericano Condé Montrose Nast. Con una clara apuesta por el 
lenguaje visual y el sentido artístico, el grupo Condé Nast Publications era 
propietario de las importantes revistas Vogue, Vanity Fair y House & Gardens. A 
raíz de ocuparse de Vogue, Condé Nast buscó artistas e ilustradores y fue en la 
revista francesa La Gazzette du Bon Ton donde los encontró, estableciendo así un 
prestigioso vínculo entre Estados Unidos y la capital de la moda.  

 

 

Antes de la Primera Guerra Mundial, Vogue ya publicó esporádicos dibujos e 
ilustraciones de algunos de ellos, pero después del conflicto, sobre todo a partir 
de adquirir también esta revista para su imperio editorial, las colaboraciones y 
encargos fueron más estrechos, de manera que en Vogue colaboraron creadores 
como Pierre Mourgue, Georges Lepape, André Edouard Marty, Paul Iribe, Pierre 
.ǊƛǎŀǳŘΧΣ ȅΣ ǇƻǊ ǎǳǇǳŜǎǘƻΣ DŀǊŎƝŀ .ŜƴƛǘƻΣ ǘƻŘƻ Ŝƭƭƻǎ ǊŜŀƭƛȊŀƴŘƻ ǇƻǊǘŀŘŀǎ Ŝ 
ilustraciones que difundieron el estilo Art Déco con anterioridad a 1925, año de 
consolidación de esta tendencia gracias a la celebración de la Exposición 
Internacional de Artes Decorativas e Industrias Modernas en París.  



La colaboración y posterior amistad con Condé Nast fue muy importante para 
García Benito, puesto que se produjo cuando la estrella de Paul Poiret comenzaba 
a declinar y le dio la oportunidad de trabajar entre París y Nueva York. Su llegada 
a Norteamérica -anunciada como todo un acontecimiento por Vanity Fair- se 
insertó dentro de una inercia social que buscaba establecer una élite intelectual 
y artística que llevara al Nuevo Continente las costumbres, el arte y el glamur 
europeos. Su primera ilustración para Vogue data de 1923 y en ella continuará 
publicando, con mayor o menor asiduidad, hasta 1945, trabajando al mismo 
tiempo en otros medios como Vanity Fair y realizando decoraciones y retratos  

 
para grandes personalidades como la actriz Gloria Swanson. Características de los 
años más productivos de García Benito en estos medios de comunicación son sus 
ǇŜŎǳƭƛŀǊŜǎ άŎŀōŜȊŀǎέ ǉǳŜ ǘŀƴǘƻ ŀƎǊŀŘŀōŀƴ ŀ /ƻƴŘŞ bŀǎǘΦ 9ƴ ŜƭƭŀǎΣ ŎƻƳƻ Ŝƴ 
muchas ilustraciones de los años veinte y treinta, el artista se decanta por un 
lenguaje poscubista, geometrizado, donde está bien presente el influjo de su gran 
amigo Amedeo Modigliani, quien, a su vez, se había visto seducido en esta misma 
línea de trabajo por el escultor rumano Constantin Brancusi.  
Con sus portadas e ilustraciones, García Benito contribuyó grandemente a 
consolidar el nuevo modelo femenino de mujer moderna, sofisticada y fuerte, 
cuyo aspecto andrógino no hacía sino desafiar a una sociedad anclada en el 
pasado en muchos aspectos. 
 



El arte local, tan presente en los cincuenta años de historia expositiva del Torreón 

de Lozoya, se hizo un importante hueco en la programación merced a la 

complicidad del Colegio de Arquitectos de Castilla y León/Este de Segovia; su 

resultado fue la exposición retrospectiva άWǳŀƴ tƛǘŀΦ tƛƴǘǳǊŀ ŘŜ ŎƛƴŎƻ ŘŞŎŀŘŀǎ-

tŀƛƴǘƛƴƎǎ ŦƻǊ ŦƛǾŜ ŘŜŎŀŘŜǎέ. La muestra repasó los últimos cincuenta años de la 

producción de este creador imprescindible de la plástica contemporánea 

segoviana, coincidiendo con su establecimiento en la capital, donde ha ejercido 

igualmente como arquitecto. Un buen número de dibujos a lápiz, carboncillo o 

pastel; pinturas acrílicas o al óleo; y obra gráfica -grabados y serigrafías-, nos 

invitaron a sumergirnos en las particulares propuestas que Juan Pita ha ido 

creando entre nosotros. 

Entre 1973 y 1983 el artista practicó una pintura realista, enfocada al mundo que 

le rodeaba -naturaleza, paisaje, arquitectura-, con una técnica académica que se 

vierte en un dibujo de una altísima precisión y un virtuosismo en el color y en las 

texturas que aplicó a 

inolvidables imágenes de 

árboles, muros, tierras o 

casas. 

Ese último año de 1983 abre 

una década en la que va a 

producirse el tránsito de la 

figuración a la abstracción, 

protagonizando las obras 

una serie de elementos de 

aspecto real, con apariencia 

geológica, pétrea, 

magmática, cristalina o 

glaciar, que se inscriben en 

escenarios irreales, de 

apariencia espacial, cósmica 

ƻ ŘŜ ŜǎǇŀŎƛƻǎ ǾŀŎƝƻǎΧ ! Ŝƭƭƻ 

alude el término άGeoέ en el 

nombre de muchos cuadros.  



 



El periodo de 1993 a 2003 supone el paso a la abstracción pura, un camino 
recurrente en no pocos pintores de la generación de Juan Pita. En el título de 
algunas obras puede leerse άrepertorioέ; se trata de pinturas acrílicas o al óleo 
que contienen, precisamente, repertorios de formas, texturas, colores, etc. De la 
misma manera, la expresión άtexcollageέ remite a collages que ensamblan sobre 
un fondo de colores planos, fragmentos de lienzos pintados independiente y 
separadamente.  
En la década que discurre entre 2003 y 2013, el lenguaje cibernético se incorpora 
como técnica pictórica y medio de comunicación, alumbrando en este momento 
collages en los que se combinan la pintura tradicional - acrílica o al óleo - con 
imágenes digitalizadas, procesadas con programas de diseño gráfico. Esas 
imágenes digitales suelen ser grafismos -líneas rectas o curvas, paralelas, 
ǇŜǊǇŜƴŘƛŎǳƭŀǊŜǎΣ ŎƻƴŎŞƴǘǊƛŎŀǎ ƻ ŜȄŎŞƴǘǊƛŎŀǎΣ ŎƻƴǾŜǊƎŜƴǘŜǎ ƻ ŘƛǾŜǊƎŜƴǘŜǎΧ- o 
texturas variadas. El término άcybergraphέ aparece en el nombre de muchas 
obras.  

 
El último periodo, que nos lleva hasta el momento presente, es un desarrollo de 
los hallazgos de la década anterior, pero con un mayor protagonismo, en las 
imágenes digitalizadas, de escenas urbanas o de arquitectura. En el nombre de 
muchas obras aparecen los términos άcyberurbanέ, άcyberarqέ, άbauhausέΧΣ 



ŦǊǳǘƻ ŘŜ ƭƻǎ ǇƭŀƴǘŜŀƳƛŜƴǘƻǎ ǉǳŜ ŎƻƴǘŜƴƝŀ Ŝƭ ǇǊƻȅŜŎǘƻ ά5igiartέΣ ǉǳŜ ǎŜ ŀƭȊƽ Ŏƻƴ 
Ŝƭ ǇǊŜƳƛƻ ά{egovia млέ ŘŜƭ !ȅǳƴǘŀƳƛŜƴǘƻ ŘŜ ƭŀ ŎƛǳŘŀŘ ŀ ƭŀ ŎǊŜŀŎƛƽƴ ŀǊǘƝǎǘƛŎŀΦ [ŀ 
novedad del mismo consistía en desarrollar las ideas anteriores en cuadros de 
ƎǊŀƴ ŦƻǊƳŀǘƻ ǎƻōǊŜ ǎƻǇƻǊǘŜǎ Řƛǎǘƛƴǘƻǎ ŘŜƭ ǘǊŀŘƛŎƛƻƴŀƭ ǊŜŎǘłƴƎǳƭƻΥ άǘƻƴŘƻέ όƻ 
círculo), triángulo, rombo, díptico, tríptico, o combinaciones de soportes 
múltiples que confirieran al cuadro límites variables en las tres dimensiones.  
El influjo de la estética y conceptos de la Bauhaus, bien patente en la pintura de 
estas dos últimas etapas, no es ajeno al ejercicio de su otra profesión, la 
arquitectura, de la que él mismo confiesa toma la forma, la textura o el color. 
 
ά[ŀ humanidad en la guerra. Exposición conmemorativa del 150 aniversario de 
/ǊǳȊ wƻƧŀ Ŝƴ {ŜƎƻǾƛŀέ, cerró este año de conmemoraciones compartidas en la 
Sala de Caballerizas del Torreón de Lozoya. La muestra, organizada por Cruz Roja 
y su Comité Internacional (CICR), consistió en una selección de imágenes 
ǇŜǊǘŜƴŜŎƛŜƴǘŜǎ ŀ ŜǎǘŜ ǵƭǘƛƳƻ ƻǊƎŀƴƛǎƳƻΣ ŎƻƴǘŜƴƛŘŀǎ Ŝƴ ƭŀ ƻōǊŀ ά[ŀ ƘǳƳŀƴƛŘŀŘ Ŝƴ 

la guerra. Fotografías del 
ŦǊŜƴǘŜ ŘŜǎŘŜ муслέΦ {ǳ 
cronología abarca desde 
la guerra americana de 
Secesión hasta los 
conflictos de principios del 
siglo XXI. La colección de 
fotografías del CICR 
comprende más de 
100.000 clichés desde la 
década de 1850 hasta hoy. 
En ella se muestran los 

efectos de los conflictos armados y la ayuda prestada por el CICR. 
Organización imparcial, neutral e independiente, el Comité Internacional de la 
Cruz Roja tiene como misión exclusivamente humanitaria, la de proteger la vida 
y la dignidad de las víctimas de los conflictos armados y otras situaciones de 
violencia, así como prestarles asistencia. El CICR se esfuerza también en prevenir 
el sufrimiento mediante la promoción y el refuerzo del derecho y de los principios 
humanitarios universales. Creado en 1863, el CICR dio origen a las Convenciones 
de Ginebra y al Movimiento internacional de la Cruz Roja y de la Media Luna Roja, 
que dirige, y cuyas actividades internacionales coordina en los conflictos armados 
y otras situaciones de violencia. 
Igual que la Cruz Roja, la fotografía vio la luz en la segunda mitad del siglo XIX. 
Este nuevo medio de expresión, anclado en la realidad del momento, permitió 



que se describiera la naturaleza de la 
guerra como nunca antes, mostrando la 
brutalidad de la misma en toda su 
crudeza. 
ά{Ŝ ŘƛŎŜ ǉǳŜ ǳƴŀ ƛƳŀƎŜƴ ǾŀƭŜ Ƴłǎ ǉǳŜ 
mil palabras. Para un fotógrafo ς ha 
escrito, precisamente, el fotógrafo 
WŀƳŜǎ bŀŎƘǘǿŜȅ Ŝƴ Ŝƭ ƭƛōǊƻ ά[ŀ 
ƘǳƳŀƴƛŘŀŘ Ŝƴ ƭŀ ƎǳŜǊǊŀέ-, este refrán 
puede ser invertido: una palabra vale, a 
ǾŜŎŜǎΣ Ƴƛƭ ƛƳłƎŜƴŜǎΦ άDŜƴƻŎƛŘƛƻέΣ 
άƘŀƳōǊŜέΣ άƎǳŜǊǊŀέΣ άŜǇƛŘŜƳƛŀέΦ {ƻƴ 
palabras como estas las que originaron 
el CICR y decenas de otras 
organizaciones humanitarias, y que han 
dado a los fotógrafos el afán de 
arriesgarse y enfrentarse a retos. 
Aunque no se les ha considerado 
siempre desde esta perspectiva, la 
fotografía documentalista y la acción 
humanitaria existen irrefutablemente 
en simbiosis, siendo una de las 
principales funciones de la primera la de 
completar y sostener a la segunda. 
Los fotógrafos desempeñan muchos 
oficios a la vez ς unos son historiadores, 
dramaturgos, artistasς y otros 
humanitarios. Una de sus labores 
consiste en poner en evidencia lo que es 
injusto e inaceptable, de manera que sus 
fotografías lleguen a ser un elemento de 
cambio. En este sentido, la fotografía es 
un complemento importante a la acción 
de las organizaciones humanitarias. 
Desde la experiencia que he adquirido 
cubriendo varias guerras, finalmente me 
he dado cuenta de que nada en la 
sociedad existe fuera de contexto, que 
se encuentran soluciones poniendo en 
común las informaciones que cada uno 



dispone, que mantener los ojos abiertos al mundo genera una toma de 
conciencia, y que una vez nuestra conciencia colectiva se ha movilizado, las 
soluciones -aunque necesiten tiempo, recursos y mucho trabajo- llegan a ser no 
ǎƻƭŀƳŜƴǘŜ ǇƻǎƛōƭŜǎ ǎƛƴƻ ƛƴŜǾƛǘŀōƭŜǎέ.  
Sin duda, un reconocimiento merecido para Cruz Roja; sin duda, una exposición 
necesaria en estos tiempos que vivimos. 
 
ά.ŜƭŜƴŜǎ ŘŜƭ aǳƴŘƻΦ /ƻƭŜŎŎƛƽƴ /łƳŀǊŀ ŘŜ /ƻƳŜǊŎƛƻ ŘŜ {ŜƎƻǾƛŀέ cerró la 
programación expositiva en las Salas del Palacio, en la que se mostraron casi 
medio centenar de misterios y nacimientos, realizados por artesanos actuales de 

países como Mali, Filipinas, 
Perú, Polonia, Senegal, 
Portugal, Burkina Faso y 
México.  
Esta iniciativa fue dada a 
conocer a principios del 
pasado año, tras la decisión 
de la Cámara de ceder su 
colección (integrada por más 
de trescientos cincuenta 
belenes) a la Fundación 
Torreón de Lozoya, con el 
objeto de que fuera 
expuesta periódicamente en 
un marco con tanta 
veteranía en el universo del 
belenismo como son las salas 
de exposiciones temporales 
de su edificio y sede.  
Algunos de ellos ya pudieron 
verse en la edición de la 
navidad de 2022-2023, pero 
es en esta nueva cita cuando 

protagonizan por entero la exposición, dando cuenta del largo, diverso y 
fructífero recorrido del belenismo desde su invención, hace ahora 800 años por 
San Francisco de Asís, en aquella Navidad de 1223 que celebró en la aldea de 
Greccio (Italia). Hojalata, papel, arcilla, tela, fibras vegetales, capiz (concha o 
ŎŀǇŀǊŀȊƽƴ ŘŜ ǳƴ ŎǊǳǎǘłŎŜƻ ŦƛƭƛǇƛƴƻύΣ ƳŀŘŜǊŀΣ ǇƛƴǘǳǊŀΣ ŜǎŎŀȅƻƭŀΣ ƳŜǘŀƭΣ ǊŜǎƛƴŀΧ 
materializaron el diferente sentir de culturas muy distantes ante los hechos 
bíblicos, al tiempo que dan visibilidad a tradiciones locales. 



 
 
 
 

 
 



 

 

 



El Museo 

El Día Internacional de los 
Museos, la Noche de Luna Llena, 
la Noche del Patrimonio o el Día 
Mundial del Turismo, han sido 
algunas de las citas anuales a las 
que ha seguido concurriendo el 
espacio museístico del Torreón de 
Lozoya, ofreciendo su colección 
permanente y las imponentes 
vistas de la ciudad que se ven 
desde su atalaya. 

Un proyecto especialmente 
ilusionante que ha visto la luz en 
2023 ha sido la restauración del 
ǘŀǇƛȊ ά[ŀ ŘŜǾƻƭǳŎƛƽƴ ŘŜ .ǊƛǎŜƛŘŀ 
ŀ !ǉǳƛƭŜǎέ, que fue presentado al 
público el 3 de marzo en un acto 
en el que intervinieron Francisco 
Javier Reguera y Rafael Ruiz 
Alonso -Presidente y Director, 
respectivamente, de la Fundación 
Torreón de Lozoya-, así como 

Alejandro Klecker de Elizalde y Verónica García Blanco -Director General y Jefa 
del Departamento de Restauración de la Real Fábrica de Tapices-.  

Tras once meses de ausencia, el tapiz más importante de la Fundación Torreón 
de Lozoya volvió a su espacio museístico habitual, después de haber sido 
sometido a un meticuloso proceso de restauración por parte de la Real Fábrica 
de Tapices. Esta intervencióƴ ǎǳǇǳǎƻ ǳƴŀ ƛƴǾŜǊǎƛƽƴ ŘŜ мтΦснрΣлл ϵ ǉǳŜΣ ǇŀǊŀ 
CǊŀƴŎƛǎŎƻ WŀǾƛŜǊ wŜƎǳŜǊŀΣ  άƘŀ ǎƛŘƻ ǳƴ ŜǎŦǳŜǊȊƻ ǉǳŜ ƘŀōƝŀ ǉǳŜ ƘŀŎŜǊ 
imprescindiblemente, tanto por el progresivo deterioro de la pieza, como por la 
relevancia que ha supuesto su reciente identificación con una creación de Pedro 
Pablo Rubens, lo que supone un valor añadido a nuestra colección y al patrimonio 
ŀǊǘƝǎǘƛŎƻ ǎŜƎƻǾƛŀƴƻΣ ŀƭƎƻ ǉǳŜ CǳƴŘŀŎƛƽƴ άƭŀ /ŀƛȄŀέ ŜƴǘŜƴŘƛƽ ŘŜǎŘŜ Ŝƭ ǇǊƛƳŜǊ 
momento en el que acudimos a ella en busca de una colaboración económica que 
agǊŀŘŜŎŜƳƻǎέΦ  



 

 

Adquirido a finales de los años setenta o principios de los ochenta del siglo pasado 

en la Galería Cid por 750.000 pesetas, el tapiz estuvo durante un tiempo colgado 

en la planta noble del Torreón de Lozoya, figurando en la colección con el título 

erróneo ŘŜ ά[ŀ ƳǳŜǊǘŜ ŘŜ !ƭŜƧŀƴŘǊƻέΦ [ŀ ƳǳǎŜŀƭƛȊŀŎƛƽƴ ŘŜƭ ¢ƻǊǊŜƽƴ ŘŜ [ƻȊƻȅŀΣ 



llevada a cabo por la Fundación, supuso su regreso tras varias décadas en las que 

estuvo almacenado, fuera de la vista del público. Ello permitió que varios 

investigadores y conservadores de museos identificaran correctamente el asunto 

y la autoría, hasta ŜƴǘƻƴŎŜǎ ŘŜǎŎƻƴƻŎƛŘƻǎΥ ά[ŀ ŘŜǾƻƭǳŎƛƽƴ ŘŜ .ǊƛǎŜƛŘŀ ŀ !ǉǳƛƭŜǎέΣ 

ǉǳŜ ŦƻǊƳƽ ǇŀǊǘŜ ŘŜ ƭŀ ǎŜǊƛŜ ά[ŀ ƘƛǎǘƻǊƛŀ ŘŜ !ǉǳƛƭŜǎέΣ ǵƭǘƛƳƻ ŘŜ ƭƻǎ ŎǳŀǘǊƻ 

importantes ciclos de tapices que Pedro Pablo Rubens diseñó a lo largo de su vida. 

Esta serie, ideada entre 1630 y 1635, estuvo integrada por ocho escenas en las 

que se narraban las peripecias de este héroe de la Guerra de Troya.  

Se desconoce la identidad del 

comitente que encargó el 

ciclo al maestro por 

excelencia del barroco 

flamenco, pero se sabe que 

Rubens trabajó en él 

minuciosamente, creando 

ocho bocetos al óleo, en 

pequeñas tablas, que se 

conservan en el Museum 

Boijmans Van Beuningen de 

Rotterdam. Posteriormente, 

elaboró los temas con mayor 

detalle en unos soportes de 

dimensiones superiores 

όƭƭŀƳŀŘƻǎ άƳƻŘŜƭƛέ ƻ 

άƳƻŘŜƭƻǎέύ Ŏƻƴ ƭŀ 

participación de su taller; el 

ƳƻŘŜƭƻ ŘŜ ά[ŀ ŘŜǾƻƭǳŎƛƽƴ ŘŜ 

.ǊƛǎŜƛŘŀ ŀ !ǉǳƛƭŜǎέ ŦƻǊƳŀ 

parte de las colecciones del Museo del Prado. Finalmente, estos modelos 

ǎƛǊǾƛŜǊƻƴ ŎƻƳƻ ōŀǎŜ ǇŀǊŀ ǇƛƴǘŀǊ ƭƻǎ ƭƭŀƳŀŘƻǎ άŎŀǊǘƻƴŜǎέΣ ŎƻƳǇƻǎƛŎƛƻƴŜǎ Ŝƴ 

grandes hojas de papel encoladas, del tamaño definitivo de los tapices, en los que 

los maestros liceros se apoyaron para tejer los tapices. Ninguno de los cartones 

de esta serie se ha conservado. 

 



 

La guerra de Troya aportó a la historia de la tapicería un sinfín de argumentos 

para sus creaciones, si bien la historia del colérico Aquiles no fue un tema 

habitual. El argumento que se narra en el tapiz del Torreón de Lozoya es crucial 

en aquella contienda bélica. El griego Aquiles participaba activamente en ese 

largo conflicto que duraba ya diez años y que enfrentaba a griegos y troyanos. El 

ejército sitiador de Troya se encontraba en desventaja, en buena medida por la 

peste que los asolaba y que obedecía a un castigo de Apolo por haber convertido 

a la hija de uno de sus sacerdotes, Criseida, en esclava del líder de los griegos, el 

rey Agamenón. Presionado, el monarca liberó a Criseida pero exigió como 

compensación la entrega de una cautiva de Aquiles, Briseida, lo que llevó al héroe 

a abandonar la guerra y aumentar aún más la complicada situación de los griegos. 

Este estado de cosas cambiará completamente cuando el compañero favorito de 

Aquiles, Patroclo, muera a manos del príncipe troyano Héctor y cuando 

Agamenón devuelva a Briseida a Aquiles, lo que determinará su retorno activo a 

la guerra, que se saldará con la derrota y destrucción de Troya. El tapiz recoge, 

por un lado, el llanto sobre el cadáver de Patroclo, al interior de una tienda de 



campaña, simultáneamente a la devolución de Briseida y a la entrega de otros 

presentes a Aquiles, narrados por Homero. En la imagen tejida, Aquiles abre sus 

brazos para recibir a Briseida, detrás de la cual aparece un anciano -Néstor, el 

más sabio de los griegos que combatieron en Troya- y un personaje con una mano 

levantada indicando hacia el cielo -que puede ser Odiseo, quien recomienda 

calma a Aquiles a la hora de vengar la muerte de Patroclo, dado el cansancio de 

las tropas griegas- o el mismo Agamenón -jurando no haber violentado a Briseida, 

mientras la tuvo consigo-.  

De los tapices tejidos 

con este ciclo, el 

investigador Friso 

Lammertse, entre otros, 

considera que la serie 

prínceps fue tejida por la 

manufactura bruselense 

del importante maestro 

Daniël Eggermans, 

aunque se conocen 

piezas procedentes de 

otros establecimientos; 

de hecho, la serie gozó 

de un enorme éxito, 

constando que algunas 

pertenecieron a 

personajes como el rey 

Luis Felipe de Francia o 

el almirante de Castilla 

Juan Alfonso Enríquez. 

Varios ejemplos de este 

ciclo han sido rastreados en España por Victoria Ramírez Ruiz, conservándose 

actualmente, de modo fragmentario, en el Museo de Artes Decorativas, Catedral 

de Santiago de Compostela y Museo del Teatro de Almagro, en tanto que una 

serie completa se exhibe en el Parador de Fuenterrabía, ingresada en la Colección 

de Paradores Nacionales procedente de la colección del marqués de Caracena.   



Alejandro Klecker -Director de la Real Fábrica de Tapices- manifestó en el acto de 

presentación ǉǳŜ άŜƭ ǘŀǇƛȊ se hallaba en un estado de conservación 

comprometido, que se manifestaba principalmente por roturas de hilos de trama 

y desgastes de los mismos por deshidratación, acumulación de polvo y suciedad, 

así como por intervenciones anteriores en forma de retejidos de baja calidad. La 

restauración ha consistido en una fase previa de documentación del alcance de 

los deterioros y diagnóstico inicial, para pasar después a una minuciosa labor de 

limpieza. A estos trabajos previos siguieron la consolidación estructural del tapiz 

ȅ ǎǳ ŦƻǊǊŀŘƻ ǇƻǊ Ŝƭ ǊŜǾŜǊǎƻ ǇŀǊŀ ǇǊƻǘŜƎŜǊƭƻέΦ  

 



Otras actividades paralelas 

Las presentaciones del ƭƛōǊƻ ά[ŀ ǳƴŎƛƽƴ ŘŜ ŜƴŦŜǊƳƻǎέ -de Rosa Ruiz Aragoneses- 
y del ŎƽƳƛŎ ά9ƭ ƧǳŜƎƻ Ƴłǎ ōƻƴƛǘƻ ŘŜƭ ƳǳƴŘƻέ-Ŝƴ Ŝƭ ŎƻƴǘŜȄǘƻ ŘŜ ƭŀ ŜȄǇƻǎƛŎƛƽƴ ά9ƭ 
Ŧǵǘōƻƭ ŘŜ ǘǳ ǾƛŘŀέ-, así como el ŎƛŎƭƻ ŘŜ ŎƻƴŦŜǊŜƴŎƛŀǎ ά¦ǊŘƛƳōǊŜ ȅ ǘǊŀƳŀέ, dieron 
contenido a la Sala de Tapices durante la primavera.  

[ŀ ŎŜƭŜōǊŀŎƛƽƴ ŘŜ ƭŀ ŜȄǇƻǎƛŎƛƽƴ ά¢ƛǇƻǎ ȅ ǘǊŀƧŜǎ ŘŜƭ ǾŜǎǘƛǊ ǎŜƎƻǾƛŀƴƻέΣ ƭŀ ŦƛƴŀƭƛȊŀŎƛƽƴ 
ŘŜƭ ǇǊƻŎŜǎƻ ŘŜ ǊŜǎǘŀǳǊŀŎƛƽƴ ŘŜƭ ǘŀǇƛȊ ά[ŀ ŜƴǘǊŜƎŀ ŘŜ .ǊƛǎŜƛŘŀ ŀ !ǉǳƛƭŜǎέ ȅ Ŝƭ 
descubrimiento de su autoría -lo que supuso incorporar una obra emblemática 
de Pedro Pablo Rubens al patrimonio artístico de Segovia- fueron las mejores 
coyunturas para abordar el universo del arte textil en el ciclo de conferencias 
ά¦ǊŘƛƳōǊŜ ȅ ǘǊŀƳŀέ desde dos parámetros de alto interés: la indumentaria 
popular -una de nuestras señas de identidad- y el mundo del tapiz en torno a 
Rubens -lo que permitió valorar en su justa medida la presencia de esta pieza en 
el patrimonio segoviano-. De ello se encargaron, con gran brillantez, Carlos Porro, 
Concha Herrero, Fuencisla Álvarez, Jorge Mayer, Carlos de Peso y Verónica 
García. Cerró el ciclo y clausuró la exposición Feliciano Ituero con su montaje 
ƳǳǎƛŎŀƭ ά{ŜƎƻǾƛŀ Ŝƴ Ƴƛǎ ŎŀƴǘŀǊŜǎέΦ 

 



Varias fueron las visitas 
guiadas que Carlos 
Porro, comisario de la 
muestra, etnógrafo y 
folklorista, realizó a la 
exposición ά¢ƛǇƻǎ ȅ 
trajes del vestir 
segoviano. Estampas e 
ilustraciones de los 
ǎƛƎƭƻǎ ·±LLL ŀƭ ··έ. 

La muestra también 
contó con un programa 
específico de visitas 
guiadas con ocasión de 

los άр 5Ɲŀǎ ŘŜ 9ƭ 5ƻǊŀŘƻέ, ligando así la indumentaria popular segoviana a otra 
de nuestras señas de identidad: la gastronomía. 

 


