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     Un nuevo año ha comenzado. Una nueva ilusión que no es más que la 
continuación de un trabajo sólido en el que creemos y para el que estamos 
trabajando tanto y con tantas ganas por hacer que nuestra casa común 
mantenga todo el prestigio atesorado en los 113 años de vida de la AEPE. 
     Como habréis podido apreciar a lo largo de los últimos números de esta 
Gaceta de Bellas Artes, estamos manteniendo una intensa ronda de contactos 
con los nuevos concejales del Ayuntamiento de Madrid de los 21 distritos 
municipales en los que queremos tener presencia y en los que también estaréis 
implicados. 
     Por eso es tan importante que nos remitáis vuestros proyectos, que 
actualicéis vuestra información básica y trayectoria artística, vuestra fotografía 
personal, y nos comuniquéis la disponibilidad que tenéis para realizar 
exposiciones de forma inmediata, de manera que en cuanto nos soliciten 
artistas para una muestra, podamos acudir a vosotros en la seguridad de que 
los datos recogidos están actualizados. 
     Queremos dar una salida real a los artistas, en eso estamos muy implicados, 
pero comprenderéis que es básico conocer lo que podéis aportar. Además, las 
convocatorias habituales ya van teniendo fechas, junto a otras creadas 
especialmente para desarrollar vuestra creatividad. 
     Cuento con vuestra participación, imprescindible, porque nada tiene sentido 
si no respondéis a nuestra continua llamada, y porque a título personal incluso, 
cuento con todos y cada uno de vosotros en este proyecto común que nos une 
y que se llama Asociación Española de Pintores y Escultores. 
 
Llevamos 113 años haciendo arte  
113 años de pasión por el arte  
113 años haciendo cultura en España 

PRESIDENTE  DE  LA   AEPE 

José Gabriel Astudillo López 

NUEVO AÑO,    

NUEVA ILUSIÓN 



     Según la RAE, el eufemismo άes la manifestación suave o decorosa de ideas cuya 
recta y franca expresión directa sería dura o malsonanteέ.  
     De unos años a esta parte, los que manejan los hilos de la nueva sociedad que ya 
han creado, han presupuesto que para los individuos que presumen de incultura, que 
ahora está eso muy de moda, una expresión directa sería ofensiva, despectiva, agresiva 
y de mal gusto. Lo presuponen con ojos malsanos en la actitud a la hora de decirlo, no 
en lo que realmente se está diciendo. 
     Y lo han hecho poco a poco, de manera que ya para casi todos, resulta ofensiva la 
verdad y hay que suavizarla para no ofender. Porque como digo, todo está basado en la 
supuesta ofensa que significa. 
     Decía en un artículo anterior, que el negro es negro igual que el gordo es gordo. El 
problema es que ahora ya al negro, no le suena bien que le llamen negro, a pesar de 
que sea ese su color. Y el gordo ya no quiere que se le llame gordo, aunque en lo más 
interno de su ser sea consciente de que lo es. 
     Nos han creado un complejo moral tan bien diseñado, que ahora ya nos molestamos 
por cualquier cosa, llegando a situaciones surrealistas en las que el uso del lenguaje se 
ha acomodado a la llamada άcorrección políticaέ. 
     El nuevo lenguaje así nacido, suaviza las palabras y se basa en disfrazar la idea a base 
de expresiones que no hacen más que generar ambigüedad innecesaria, nos impiden 
ser directos, ralentizan la conversación y hacen hueco el lenguaje. Pero lo más 
importante de todo es que cambiar las palabras no cambia la realidad expresada con 
ellas. 
     Llamar negro a un negro se ha convertido en racista, por eso lo llaman persona de 
color, persona de piel oscuraΧ pero la realidad es que es un negro. Otra cosa es el tono 
utilizado para decirlo, que es el que genera rechazo. 
     Una revisión del lenguaje nacida como algo contracultural que debía acallar valores 
machistas y racistas, pero que ha venido a degenerar en prohibiciones absurdas, 
groseras, intolerables, puritanas y en lo que es peor, un nuevo lenguaje que empobrece 
el nuestro y una nueva incultura de la intolerancia que se ha adueñado de la sociedad. 
     Lo políticamente correcto se ha vuelto la norma en la progresía de España y usar 
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eufemismos para ellos, viene a decir que 
queremos ser amables y menos 
agresivos en nuestras expresiones, en 
lugar de decir la verdad con el lenguaje 
de toda la vida, porque nos han hecho 
creer que ese lenguaje daña. No han 
dejado de repetirnos que hay que ser 
sensibles con grupos, sexos, géneros y 
colectivos, y que el lenguaje utilizado 
hasta ahora es soez y vulgar. 
     Y nos lo dicen los que han 
normalizado el insulto y las palabras 
malsonantes desde la tribuna del 
Congreso, que debía ser el último y 
principal reducto de las expresiones y 
opiniones verdaderas de la realidad del 
país. 
     Hemos normalizado los insultos y 
palabras malsonantes frente a la 
extrema censura de actitudes y formas 
de manera desproporcionada. Por eso, 
llamar hijo de puta a cualquiera, ya no 
ofende, pero sí lo hace llamar άƳƻƴƻέ a 
un jugador de fútbol; la demencial 
justificación de un partido político que 
llama a άƴƻǊƳŀƭƛȊŀǊέ el insulto porque es 
algo de lo más normal que está en redes 
sociales, me parece infame, sobre todo 
ahora que como vemos en el Congreso 
de los Diputados, nuestros 
representantes lo han institucionalizado. 
Ellos, que deberían ser un ejemplo de 
ética y moralidad para todos los 
ciudadanos (me niego a decir la 
ciudadanía), usan y abusan de actitudes 
que solo refuerzan el acoso, el odio y nos 
llevan a una mediocridad indecente, que 
es en la que está envuelta la sociedad. 
Decía que los progresistas nos dan 
lecciones diarias de eufemismos. Lo 
hacen desde todos los ámbitos de la vida 
cotidiana, desde el parlamento a la 
prensa 

prensa, y a fuerza de  suavizar una 
realidad extrema, terminan por no 
definir correctamente esa realidad. 
     Pero los eufemismos inventados por 
la clase política adquieren categoría 
supina al esforzarse cada día por llamar 
de formas tan distintas y dispares, a la 
pura y cruda realidad. 
     Empezó con la llegada de la 
democracia y se disparó con la llegada de 
Rodríguez Zapatero al poder, y sus 
recordados άōǊƻǘŜǎ ǾŜǊŘŜǎέ.  
     Ahora, ya es un arte con el gobierno 
de Sánchez, un despliegue inusitado de 
«palabros» imposible de digerir. 
     Hemos pasado por άŘŜǎŀŎŜƭŜǊŀŎƛƽƴ 
ǘǊŀƴǎƛǘƻǊƛŀέΣ άŎǊŜŎƛƳƛŜƴǘƻ ƴŜƎŀǘƛǾƻέΣ 
άǊŜǎŎŀǘŜέΣ άŀǇƻȅƻ ŦƛƴŀƴŎƛŜǊƻέΣ 
άǇǊŞǎǘŀƳƻǎ con condiciones muy 
ŦŀǾƻǊŀōƭŜǎέΣ άƭƝƴŜŀ de ŎǊŞŘƛǘƻέΣ άǊŜŎŀǊƎƻ 
complementario temporal de 
ǎƻƭƛŘŀǊƛŘŀŘέΧ para evitar llamar crisis 
económica lo que sufrimos. 
     Y con la veda ya abierta, el eufemismo 
pobló todos los sectores imaginables.  
     Y así, pasamos de los órganos de 
dirección a άŜǎǇŀŎƛƻǎ representativos de 
la voluntad ŎƻƭŜŎǘƛǾŀέΣ de toque de 
queda a άǊŜǎǘǊƛŎŎƛƽƴ de movilidad 
ƴƻŎǘǳǊƴŀέΣ de peaje a άǎƛǎǘŜƳŀ de 
ǘŀǊƛŦƛŎŀŎƛƽƴέΣ de antidisturbios a 
άǳƴƛŘŀŘŜǎ de intervención ǇƻƭƛŎƛŀƭέΣ IVA 
por άƎǊŀǾŀƳŜƴ ŀŘƛŎƛƻƴŀƭέΣ de la inflación 
a la άǊŜŀŎƻƳƻŘŀŎƛƽƴ de ǇǊŜŎƛƻǎέΣ de 
emigración por άƳƻǾƛƭƛŘŀŘ ŜȄǘŜǊƛƻǊέΣ de 
fuga de cerebros por άŦŀƭǘŀ de 
oportunidades ƭŀōƻǊŀƭŜǎέΣ de separación 
o divorcio por άŎŜǎŜ temporal de la 
ŎƻƴǾƛǾŜƴŎƛŀέΣ de austeridad a άǎƻōǊƛŜŘŀŘ 
y ƳƻŘŜǊŀŎƛƽƴέΣ de homosexuales a 
άgaysέΣ de discapacitados a άǇŜǊǎƻƴŀǎ 
con capacidades ŘƛŦŜǊŜƴǘŜǎέΣ de azafatas  
afsu 



A άŀǳȄƛƭƛŀǊŜǎ de ǾǳŜƭƻέΣ de inmigrantes a 
άƛƴŘƻŎǳƳŜƴǘŀŘƻǎέΣ άǇǊŜǎƻǎ ǇƻƭƝǘƛŎƻǎέΣ a 
los políticos presos no por sus ideas sino 
por los actos ilícitos que cometieron 
valiéndose de las facilidades de sus 
cargos,  άǇŜǊǎŜŎǳŎƛƽƴ ǇƻƭƝǘƛŎŀέΣ en 
consecuencia, a hacer justicia, 
άŘŜǎǇǊƻƭƛƧƛŘŀŘŜǎέΣ a los hechos de 
corrupción, άŘŜǎǾƝƻ de ŦƻƴŘƻǎέΣ al robo 
perpetrado por algún 
funcionario, άǎƻƭƛŘŀǊƛƻέ es todo esfuerzo 
que se hace con el dinero de los otros, 
de άƎŜǎǘƻ de ƎŜƴŜǊƻǎƛŘŀŘέ o άǇǊƻŎŜǎƻ de 
ƴƻǊƳŀƭƛȊŀŎƛƽƴέ para decir amnistía, de 
άǊŜƭŀǘƻǊέΣ άǾŜǊƛŦƛŎŀŘƻǊέΣ άƳŜŘƛŀŘƻǊέ y 
άŀŎƻƳǇŀƷŀƴǘŜ del ǇǊƻŎŜǎƻέ para desinar 
al intermediario, ά9ǎǇŀƷŀ ƳǳƭǘƛƴƛǾŜƭέ o 
ά9ǎǇŀƷŀ ǇƭǳǊƛƴŀŎƛƻƴŀƭέ por crisis de 
Cataluña, de la gota fría a un άŜǇƛǎƻŘƛƻ o 
danaέΧ y una lista interminable que no 
es más que un instrumento de 
manipulación social. 
     Este gobierno del progreso, como se 
autodenomina, se alimenta de 
eufemismos porque sabe que lo que 
vende no tiene ningún fundamento 
moral o intelectual, y manipulando el 
lenguaje como lo hiciera en su momento 
Hitler, genera toda una colección de 
símbolos al servicio de una ideología, 
una άneolenguaέ al estilo de lo narrado 
por George Orwell en ά1984έ. 
     Pero esto, que ya es una normalidad 
en España, se ejerce a todos los niveles 
de la vida, no solo política, sino social y 
cultural. Y por supuesto, a nivel artístico 
y disparatado. 
     No hace falta poner ejemplos 
actuales, todos hemos leído críticas de 
arte que servirían para múltiples artistas 
con idénticas frases huecas y banales, sin 
consistencia ni sentido, pero traigo aquí 

una publicada en 1925 en esta misma 
Gaceta de Bellas Artes, como ejemplo 
hilarante de cómo no decir nada, y decir 
mucho a la vez. Un puro eufemismo que 
espero disfrutéis como lo he hecho yo. 
     Se trata de un artículo de Cándido 
Rouco titulado ά9ȄǇƻǎƛŎƛƽƴ de Artistas 
ƛōŞǊƛŎƻǎέ. Sin más referencias al autor, 
fallecido prematuramente en 1927, que 
colaboró con la Gaceta de Bellas Artes 
con 24 trabajos, la mayoría de ellos de 
crítica de teatro y poesía y con otros 
medios como la revista άDǊŀƴ aǳƴŘƻέ y 
ά!ƭƳŀƴŀǉǳŜ Ilustrado 
IƛǎǇŀƴƻŀƳŜǊƛŎŀƴƻέΣ el artículo en 
cuestión es un gran eufemismo de la 
crítica de arte del momento, aplicable a 
la actualidad y con un especial humor. 
     A título de curiosidad, y con la 
advertencia que al publicarse se incluyó, 
y que decía άό!ǵƴ cuando no somos 
conformes con alguno de los juicios 
emitidos en el artículo que sigue, lo 
publicamos siguiendo nuestra norma de 
absoluta ƛƳǇŀǊŎƛŀƭƛŘŀŘύέ, merece la pena 
reproducirlo y que cada uno saque sus 
propias conclusiones. 
 

Multitud-Iceberg, de Antonio Saura (1983) 



     άI Exergo preliminar.  
Perfectamente.  
¿Qué es lo que vamos a comentar 
dedicando nuestra profunda crítica a 
esta arquiforme exposición de artistas 
exotéricos?¿El ipsipilismo heteróclito, 
ignoscente y casi cosmofórmico de una 
protoplasmación ultraeficiente de los 
modernos cánones estéticos? ¿La 
pluscuamperfectización emnimoda, 
energésica y subintracordial del actual 
pimpampuntismo artístico? Porque, 
ibchwankerweiner Kraunbusche und 
landzwreschgrigan Haufskarijeen 
chbruberg liga, como claramente ha 
dicho el insigne Whtsgtz (pronuúnciese 
Wtgz). Y, siendo así, ¿qué de particular 
tiene que unchferglerunchsk Kameliche 
wankrinchaunlingen? (Escribo para 
doctos, no para el vulgo). Por 
consiguiente nada de vacilaciones y 
apechuguemos con la tarea, insistiendo 
en la pregunta: ¿De qué se trata? ¿De 
una clepsimosis ictrónica, de una 
zodiacalidad caótica, de una 
haunkykaariwiska, o de una manera, 
como tantas otras de demostrar que se 
tiene tiempo sobrante? 
Vamos a verlo inmediatamente. 
II ¿Hay quórum? 
En esta sugerente Exposición de artistas 
histéricos, ¿puede afirmarse, realmente, 
que hay quórum? 
-Hay quórum- contestaría sin vacilar el 
ilustre crítico parisioide Monsieur Joseph 
Français. 
Esto, naturalmente, en el caso de que 
Monsieur Français sepa lo que quiere 
decir quórum. 
-Hay quórum- corroboraría, ipso facto, el 
no menos ilustre, no menos crítico, no 
menos parisioide, Monsieur Jean de la 
can 

Chene. 
Esto, en el supuesto, claro está de que 
Monsieur de la Chene conozca el 
significado de la palabra quórum. 
Pero acontece que Monsieur Joseph 
Français se mueve en una esfera 
artísticamente muy reducida, y 
moinsieur Jean de la Chene tiene la voz 
un poco tomada. Pulsemos, pues, la 
opinión de otros críticos de más voz y de 
más esfera, mientas la señorita del 
cuarto contiguo al mío pulsa el piano, y 
los señores organizadores de esta 
Exposición de artistas pretéritos pulsan el 
contrabajo a toda orquesta. 
-Tal vez no hay quórum- replicaría, 
dubitativo, el eminente esteta polaco 
Ptrchwksky (Pronúnciese Pthkky). 
-No hay quórum porque no me convidan 
a comer- razonaría, por último otro as de 
la crítica, cuya biografía ha honrado las 
páginas de la gran Revue Moderne, de 
París. 
En resumen, que el pobre filisteo que 
estas líneas leyere se va a quedar como 
yo, esto es: sin saber si en esta magna 
Exposición de artistas esféricos hay 
quórum o deja de haberlo. 

Cuenca. 1920, Por José María SertΣ {ŜǊƛŜ ά!ƭŜƎƻǊƝŀ ŘŜ 
ƭŀǎ ŎƛǳŘŀŘŜǎ ŜǎǇŀƷƻƭŀǎέ 



Y es lo que el pobre filisteo se dirá y se 
preguntará conmigo: 
-Si hay quórum, bien está, y todo sea por 
el amor de Dios; pero, si no hay quórum 
ni centellas divinas, ¿a qué demonios 
conduce el cultivo de la guacanada 
pictórica por sistema? 
III Tomemos una entrada, y entremos a 
ver. 
Otro distinguido crítico, cuyo apellido 
corresponde exactamente a la 
denominación de un mes primaveral, 
hace reseña, sintetizada, de la 
formidable Exposición de artistas 
quiméricos: 
ά!ƭƭƝ sonríe Fulano, sonríe Zutano, sonríe 
Mengano y sonríe Perengano. Mahoma 
no sonríe, por la sencilla razón de que 
Mahoma no ha pintada nada para la 
Exposición que nos ƻŎǳǇŀέ. 
-En efecto- convengo yo. ςY sonríe, 
además, el público, dedicando 
conjuntamente su sonrisa a los señores 
mencionados por el crítico y a la 
literatura del crítico mencionado. 
Pero demos nombres: Barradas, Dalí, 
Maroto, Bores, Aida Uribe, Cossío, 
Fernando, Urcelay, etc., etc. Ejusdem 
fúrfuris. 
(¡Caramba! ¿Habrá quórum?) 
Adelante. 
Barradas. Francamente, a mí con la 
pintura de Barradas me sucede lo mismo 
que con la prosa de D. José Francés, es 
decir, que la considero simplemente 
deplorable. Sin embargo, ello no puede 
constituir un obstáculo serio para el 
triunfo del citado pintor, si se tiene en 
cuenta que el escritor aludido disfruta de 
un alto puesto en nuestra literatura, se le 
ha elegido recientemente académico de 
Bellas Artes y hasta hay quien le cree 
qjdu 

una esperanza de la Patria. 
¡Estaríamos frescos si no triunfaran más 
que los que valen! ¿Qué sería entonces, 
del Sr. Hernández Catá? 
¿Y del Sr. Menéndez Pidal? 
¿Y deΧ? 
Más, no divaguemos, y expliquemos 
claramente por qué pinta Barradas, 
cómo pinta Barradas, qué pinta Barradas 
y con qué, en fin, pinta Barradas. 
Pues, bien; Barradas pinta por la obvia 
conclusión de que le da la gana. Y asunto 
terminado. 
¿Cómo pinta? Como Dios le da a 
entender, a la buena de Dios, a lo que 
saliere. Él sigue el precepto del escultor 
del cuento: si sale con barbas, San Antón, 
y si no, el marrano. ¡Le van a dar lo 
mismo! 
¿Qué pinta? De todo un poco. 
Poliformidad, poliformidad; tal es lema 
de su bandera. 
¿Con qué pinta? Según. Los albañiles, por 
ejemplo, conforme sagazmente observa 
el crítico del primaveral apellido, los 
pinta o, mejor dicho, los construye con 
cemento y ladrillo. Otras cosas las 
resuelve con manteca, y otras, con 
trapos. Según, ya digo. O más bien, ya 
dice el crítico. 
Y, una vez dilucidados estos arduos 
puntos para la Historia de la PinturaΧ de 
Barradas, analicemos lo que hace García 
Maroto, otro ultra-estético de los del 
quórum. Otro que tal baila, vamos. 
Ante todo, Maroto no presenta: 
ausentiza. Eso es: ausentiza el dibujo, 
ausentiza el color, ausentiza, en suma, 
todo lo que signifique molestarse. 
Maroto persigue exclusivamente la 
psiquificación hiperplasmática de lo 
incognoscible; para lo cual, como 
facilmmdn 



fácilmente se comprenderá, sobra todo lo que no sea intraestatismo folicular, versopea 
iridescente y prurito exhibicionista. 
Dalí, por su parte, tiende a exultar la Pintura, como tiende a exultarla Fernando, y como 
Bores tiende, asimismo, a exultarla. A este concepto hay que otorgarle toda la atención 
que requiere, porque así, a primera vista, parece que dichos tres, más que a exultarla, 
es a insultarla a lo que tienden. Pero, no, repito. Si nos fijamos bien notaremos que en 
sus lienzos hay agnagnórisis, vertiginosis, suprafilia y demás cosas tan abstrusas como 
hiperestésicas, cabalísticas e hilarantes. 
No dejare de ocuparme de buena gana y particularmente de cada uno de los 
artistas que aquí se reúnen; pero, la verdad, el espacio de que dispongo es breve y 
he consumido demasiado investigando acerca del quórum. Por lo cual no me queda 
más remedio que dar por finalizada mi crítica, aunque no sin censurar el premio, un 
tanto caro, que a las entradas han puesto los organizadores de esta, por última vez 
citada, Exposición de Artistas radio-ibéricos. Cierto que así la gente podrá decir de 
ella lo que vulgarmente se dice del chocolate de a peseta: más barato, podrá ser; 
peor, ΘƛƳǇƻǎƛōƭŜΗέ 

Cándido Rouco 
1925 

Lectura de un proyecto de Ley en el Salón de Sesiones (detalle). 1908, por Asterio Mañanós 







Lola González Rodríguez 
GONZALEZ RODRIGUEZ, Lola P     1934 CANARIAS     MADRID Calle Cardenal Cisneros, 23, Madrid 

     Dolores González Rodríguez, conocida 
como Lola, era natural del municipio 
tinerfeño de Valverde del Hierro, en el 
que tiene dedicada una calle a su 
memoria y donde nació el 2 de febrero 
de 1890. 
     Hija de Manuel González Cejas, era la 
mayor de una familia de siete hermanos: 
Luciano, Salomé, Manuel, Jesús, Jorgina 
y Felipa, destacando desde muy niña su 
afición al dibujo y la pintura. 
     Prima hermana suya era la poetisa 
grancanaria Pino Valido Rodríguez. 
 

     En 1903 ya logró un Primer Premio en 
la sección de dibujo de plano a plano 
sombreado, en la Clase Especial de 
Señoritas, según informaba El Guadalete. 
En 1907 fue Premio de Honor del curso 
de la Clase Especial de Señoritas, sección 
del antiguo, de la Academia de Bellas 
Artes de Santo Domingo, recibiendo el 
Primer Premio en el año 1908. 
     Siendo muy niña, la familia se traslada 
a vivir a Las Palmas de Gran Canaria, 
donde cursará estudios de Bellas Artes, 
teniendo como maestro al profesor de 
beslak 
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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. 



Lola González Rodríguez 

tenía Χέexcepcionales condiciones para la pinturaΧ discípula predilecta del maestro 
RomañacΧ el colorido de sus cuadros, la precisión en las líneas, son especialidades de 
ellaΧ el dibujo en la figura, la composición artística de sus obras es insuperableέΧ 
     En 1925 realizó su primera exposición individual en la Asociación de Pintores y 
Escultores de Cuba, institución nacida en el año 1916, donde presenta medio centenar 
de telas, algunas de las cuales son consideradas como de άuna espléndida y rotunda 
justificación del Salón inauguradoέΣ recibiendo numerosas felicitaciones del público y la 
crítica. 
     En 1927 se traslada a Nueva York, estudiando dibujo en la Liga de Estudiantes de 
Arte de Nueva York, situada en Manhattan, y teniendo como profesor a George 
Bridgman, maestro de otros estudiantes como Will Eisner o el ilustrador Norman 
Rockwell. 
     La popularidad de la Liga de Estudiantes está más que justificada, ya que a sus clases 
asistieron artistas como Pollock y otros vanguardistas que alcanzarían la fama en los 
años 40.  
     Por esos años, la Hispanic Society of America, tan conocida en España gracias a los 
encargos que realizara a artistas como Sorolla y Benlliure, adquiere algunas de sus 
obras. 
     Allí realizó una exposición individual en el International Housse de Nueva York, una 
especie de άwŜǎƛŘŜƴŎƛŀ de 9ǎǘǳŘƛŀƴǘŜǎέ a la americana, fundada en 1924 donde se 
daban cita estudiantes de todo el mundo gracias al mecenazgo de John. D. Rockefeller 
Jr. y por el que han pasado desde ganadores del Premio Nobel, jefes de estado, autores 
premiados, cantantes, actores y directores ejecutivos, hasta maestros, médicos, 
propietarios de pequeñas empresas, líderes comunitarios y voluntarios en todo el 
mundo. 

Bellas Artes de la Real Academia de San Fernando 
de Madrid, Federico Valido Guerra. 
     En 1915 la familia emprende su traslado a la 
capital cubana, en la que ingresa en la Academia 
Nacional de Bellas Artes de San Alejandro, 
recibiendo premios y distinciones en todas las 
asignaturas. 
     Allí tiene como maestros a los pintores cubanos 
Leopoldo Romañach Guillén, considerado uno de los 
grandes maestros cubanos de la plástica de los 
siglos XIX y XX. 
     En 1916 consigue Premio en Dibujo Elemental de 
la Academia de Bellas Artes de San Alejandro. 
     En 1924 en La Gaceta de Tenerife, aparece un 
artículo titulado ά9ƭ triunfo de una ǇŀƛǎŀƴŀέΣ que 
recoge la admiración artística que en La Habana 
está cosechando Dolores y  por el que sabemos que 



     En 1928 expuso en los Salones del 
Diario La Marina de La Habana. Una 
muestra de la que se ocupó su hermano 
y en la que la crítica comentó que la 
άseñorita González tiene buena vista, 
dibuja mucho y maneja los colores 
admirablemente. Las flores que pinta 
son iguales a las que se ven en la casa 
Lang-withe y Cº y si pintara una vajilla 
cual las que detalla La Copa, se vería 
brillar la loza finísima con mucha 
naturalidadΧ ά/ƻƴǘŜƳǇƭŀŎƛƽƴέ es otro 
cuadro magníficoΧ un derroche de luz y 
colorido admirablemente manejado. 
Aquella agua se mueve, se ondula, da 
reumaΧ por eso solo quiero felicitar a la 
ya ilustre pintora y a su insigne maestro 
que ha dado a la humanidad una 
discípula digna de su portentoso 
cerebroέ. 
     En febrero de 1929 expuso 
nuevamente en el Diario La Marina de La 
Habana, donde envió desde las Canarias 
unos lienzos que demostraban que Lola 
González άsigue siendo la artista 
admirable del pincel que sabe ver y 
plasmar las cosas en el lienzo tal y como 
son. En sus cuadros deja plasmados la 
naturaleza tal y como la ven los sabios y 
los ignorantes. Los paisajes que ha 
mandado de Canarias son 
verdaderamente admirables por su 
técnica y colorido. Hay pueblos 
inundados de luz donde se contemplan 
sembrados, casas, montañas, arroyos, 
carreteras polvorientas, etc. Tal y como 
la naturaleza nos los presenta a nuestra 
vista. Ello indica que la ideal artista sigue 
viendo bien y, lo que es más difícil, 
trasladando al lienzo lo que contempla 
con asombrosa veracidad, que es lo que 
la hace ser tan admirada en todas partes 

donde exhibe sus lienzos. Reciba la 
señorita González mi entusiasta 
felicitación en el lejano y simpático 
Madrid donde está dando cima a sus 
estudiosέ. 
     Son años de continuos viajes en los 
que llegó a Madrid, donde terminó sus 
estudios de arte mientras estaba 
domiciliada en la Calle Rafael Calvo, 28, 
3º, hasta que en 1930 regresa a Cuba. 
     En 1931 expuso en el Salón Dardo de 
Madrid, donde también exponía otro 
artista canario que en aquella época 
vivía en la capital de España, Guillermo 
Sureda. 
     En 1933 presentará obra al XIII Salón 
de Otoño, y también al XV de 1935, en el 
que Luis de Galinsoga reseñará en el ABC 
que ΧάOtra artista canaria, Dolores 
González, muestra un gran sentido 
decorativo y una excelente técnica del 
colorέ. 
     Nada sabemos de ella en los años de 
la contienda nacional, pero en 1943 
participó en la  Exposición de Artistas de 
la provincia de Tenerife que se celebró 
en Madrid, en el Museo de Arte 
Moderno, y estaba formada por 156 
cuadros de 30 artistas, entre los que se 
encontraba Dolores González Rodríguez, 
además de 18 esculturas de 4 artistas 
diferentes. 
     Concurrió a la Exposición Nacional de 
Bellas Artes de 1945 y participó en la 
Exposición Regional de Bellas Artes del 
Gabinete Literario de Las Palmas de Gran 
Canaria en sus ediciones de 1946, 1956 y 
1958. 
     Exhibió sus obras de forma individual 
en el Museo de Arte Moderno de Madrid 
en 1948. 
     Su obra estuvo presente en la 
exposicijonn 



Exposición de Homenaje 
a Canarias celebrada en 
el Museo Municipal de 
Madrid en mayo de 1963 
     Comenta su biógrafo 
que murió soltera y sólo 
le obsesionaba su 
quehacer pictórico. 
Amena, de agradable 
conversación, afable y 
sencilla, de porte 
señorial, de constante 
amor a su tierra, a su 
isla, y la de ser herreña. 
     Falleció el 25 de 
marzo de 1972 en 
Madrid, a los 82 años de 
edad. 
     Uno de sus cuadros, 
titulado La violetera y 
donado por la artista, se 
conserva en el Casino de 
Valverde. 
     El Cabildo Insular de El 
Hierro publicó un libro 
titulado ά5ƻƭƻǊŜǎ 
González Rodríguez, una 
pintora ƘŜǊǊŜƷŀέΣ obra de 
José Ayala Zamora. 
     Firmaba todas sus 
obras con el nombre de 
ά[ƻƭŀ DƻƴȊłƭŜȊέ. 
  

Lola González 
Rodríguez y la AEPE 

Al XIII Salón de Otoño de 
1933 presentó dos obras: 
Desnudo y Huerfanitas 
madrileñas. 
Al XV Salón de Otoño de 
1935: La hortelana y 
Bodegón 

La hortelana, presentada al XV Salón de Otoño de 1935 

La violetera, Casino de Valverde 

Firma autógrafa de la 
artista 
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La Gaceta de Bellas Artes: 1932-33 
     Como venimos viendo en los últimos meses, entre  1932 y 1933, el comité de 
redacción de la Gaceta de Bellas Artes estaba integrado por: Enrique Estévez Ortega, 
Emilio Romero Barrero, Julio Moisés Fernández de Villasante, Julio Vicent, Juan 
Adsuara, Enrique Pérez Comendador, Francisco Llorens, Luis Rubio, Ramón Pulido, 
Guido Caprotti, Carlos Casado, Luis Benedito, Miguel Lucas S. Mateo y Fructuoso 
Orduna. 

Emilio García Martínez 
GARCIA MARTINEZ, Emilio P 1911(F) MADRID     OVIEDO (Asturias 3)/MADRID 

Socio Fundador de la AEPE 
Socio de Mérito  

     Emilio García Martínez nació en 
Madrid el 15 de septiembre de 1875. 
     Con formación artística, desde su 
adolescencia mostró una gran afición 
por la pintura y la arquitectura. 
     Casado con la ceramista Inocencia 
Arangoa Figueroa (1880-1972), sobrina y 
discípula de Francisco Pradilla, tuvieron 
un hijo, el prestigioso arquitecto y 
profesor emérito de la Universidad 
docmvaos 

Complutense de Madrid, Antonio García 
Arangoa. 
     Su primera obra, una acuarela de la 
Casa de Campo de Madrid, está fechada 
en 1890. 
     Entre 1909 y 1917 trabajó en Oviedo, 
pasando después por Segovia, donde 
recibe una clara influencia del ceramista 
Zuloaga, al que unió una gran amistad y 
que le introdujo en la pintura sobre 
cerasdf 



El autor en 1922 en una 
fotografía de El Sol 

Paisajes y acuarelas de Emilio García Martínez 



Paisajes  de Emilio García Martínez 



cerámica. 
     Hacia 1923 se traslada a Madrid, 
donde comenzó a presentar de forma 
habitual sus obras a certámenes y 
exposiciones, logrando siempre 
excelentes críticas que los medios de la 
época publicaban. 
     Participa en el I Certamen artístico de 
la revista ά.ƭŀƴŎƻ y bŜƎǊƻέ de 1900, con 
la obra ά9ƭ invierno en DǳŀŘŀǊǊŀƳŀέ. 
     En 1900 participa en la Exposición 
bienal del Círculo de Bellas Artes que se 
celebró en el Palacio de Cristal del 
Retiro. 
     En 1903 participó en la Exposición del 
Círculo de Bellas Artes, logrando Premio 
de 250 pesetas en pintura. 
     En la Exposición de Bellas Artes de 
1908 consigue Tercera Medalla de 
Pintura.  Ese mismo año, en la 
Exposición de Otoño del Círculo de 
Bellas Artes, el óleo que presenta 
merece reseñas en la prensa que 
subrayan que es una obra 
άmagníficamente vista, de un 
modernismo templado por un ambiente 
de realidad y de color dichosísimosέ. 
     En la Exposición del Círculo de Bellas 
Artes de 1909, la prensa destaca que άde 
Emilio García Martínez hay un cuadro 
con 17 estudios pequeñitos, algunos de 
los cuales, dentro de su modestia, 
ofrecen notas interesantesέ. 
     Participa en la Exposición Nacional de 
Bellas Artes de 1910. 
     En 1921 sus pinturas ocupaban las 
portadas de diarios como ABC o del 
Blanco y Negro. 
     Socio de Mérito del III Salón de Otoño 
de 1922. 
     En la Exposición Nacional de Bellas 
Artes de 1924, la prensa decía que 
dfklasnd 

άEMILIO GARCÍA MARTÍNEZ, en las 
«Ruinas de Segovia», demuestra que 
domina el arte paisajístico, encuadrando 
un motivo y desentrañándolo en serie de 
matices para la cabal justezaέ. 
     En 1925 inauguró una Exposición de 
Paisajes de Castilla y Asturias en el salón 
del Círculo de Bellas Artes, cerca de 
setenta obras άque han llamado 
poderosamente la atención por su 
honrada espontaneidad, luminosidad y 
bello colorido, habiendo sido el autor 
muy felicitado por el numeroso público 
asistente al actoέ. La muestra fue muy 
comentada en la prensa, destacando la 
obra castellanista, que no es la triste 
imagen que daban los autores del 98, 
sino que vemos άSegovia incendiada 
bajo el solΧ Sepúlveda deslumbranteΧ 
con una profusión de verde opuesto al 
gris que vemos en casi todos los cuadros 
que a Castilla quieren representarέΧ 
     En 1926 obtuvo la Segunda Medalla 
de pintura en la Exposición Nacional de 
Bellas Artes. 
     En 1929 formó parte de la Exposición 
que la Agrupación de Paisajistas realizó 
en el Círculo de Bellas Artes de Madrid.  
     Presentó obra a la Exposición 
Nacional de Bellas Artes de 1930 y a la 
del Círculo de 1931, realizando labores 
del Jurado en el Salón de Otoño de 1931. 
     En 1931 participó en la Exposición de 
Pintura Española de Oslo y en los Salones 
de España en Venecia.  
     Participó también en el Salón de 
Otoño de 1932 y en la Exposición 
Nacional de Bellas Artes de ese mismo 
año. 
     En octubre de 1933 realizó una 
exposición en los salones del Círculo de 
Bellas Artes que fue ampliamente 
comenrkn 



Paisajes y acuarelas 



Distintos paisajes y acuarelas 



comentada en los medios periodísticos 
con reproducciones de algunas de sus 
obras. Así, se podía leer: ΧέNo hay que 
buscar en la obra pictórica de García 
Martínez ampulosidades ni pedantescas 
habilidades y subterfugios. Su sabiduría 
técnica puesta en juego con su modestia 
ejemplar (modestia de auténtico hombre 
de talento), da como resultado el 
equilibrio de resoluciones en dificultades 
lumínicas y cromáticas. No es este 
paisajista, tampoco, ni de los 
denominados modernos, ni mucho 
menos de ¡os clasificados como artista 
pasado; es, por encima de todo prejuicio 
o dogma, lo que pudiéramos llamar un 
perfecto paisajista. Enamorado del aire 
libre, del color y de la luz de esta España 
sin par. García Martínez capta con 
singular acierto, como consecuencia de 
la mayor probidad profesional, los 
aspectos emotivos de nuestro ambiente, 
interpretándolos con una visión 
temperamental de poeta, transmitiendo 
al observador del cuadro aquella 
emoción experimentada y que despierta, 
al par del interés, el sentimiento de lo 
bello y el amor a la Naturaleza. La luz y 
el color tienen en el notable pintor uno 
de sus más exaltados cantores, y cada 
lienzo, cada estudio o cada nota son 
muestra de la fina sensibilidad del 
maestro, que enfrentado ante el natural, 
pone, ante todo el goce íntimo de su 
desahogo espiritual con la mayor 
honradez, sin prejuzgar el caso de 
posteriores sagacidades de exigencias 
ajenas. Del profuso núcleo de los 
grandes paisajistas españoles, Emilio 
García Martínez es uno de los más 
significados. Débesele incorporar al 
grupo de los realistas, por la fidelidad de 

su manera técnica, que no creemos 
incompatible con la propiedad emotiva 
poética que acusa su temperamento, ya 
que en el artista jamás se pudieron 
observar preocupaciones que 
desvirtuaran su atávico amor a las 
bellezas naturales, traduciéndolas con 
formas o caracteres seudo-originales, y 
así pudo verse claramente expresado en 
su reciente exposición del Círculo de 
Bellas Artes, de Madrid, en cuyo conjunto 
y en la lógica variedad de los aspectos 
que eligió veíanse a través del último 
placer ejecutivo las características de un 
cromatismo lumínico y las diversidades 
de gamas de los países que fueron 
preferidos por el artista para la 
reproducciónέΧ 
     Obtuvo la Segunda Medalla en la 
Exposición Nacional de Bellas Artes de 
1934. 
     Participó en la V Exposición de Arte 
Libre de la Diputación de Segovia de 
1936. 
     En 1946 presentó obra a la Exposición 
de Artistas y temas segovianos celebrada 
en el Palacio de Archivos, Bibliotecas y 
Museos. 
     Su último cuadro, un paisaje de 
Fuenterrabía,  está fechado en 1964. 
     Falleció en Madrid, el 27 de mayo de 
1970. 
     A lo largo de su carrera artística utilizó 
diversas técnicas, con preferencia del 
óleo, dibujo y la acuarela.  
 

Emilio García Martínez y la AEPE  
Al III Salón de Otoño de 1922 presentó: 
El barrio de San Nicolás 
Al IV Salón de Otoño de 1923: Arroyo de 
la Sierra de Guadarrama y Recuerdo de 
una expedición a la Maliciosa 
 



Distintos paisajes y acuarelas 
Al V Salón de Otoño de  
1924: Contraluz de agosto 
y Vega del Nalón 
Al VI Salón de Otoño de 
1925: Un hocino en Cuenca 
Al VIII Salón de Otoño de 
1928: Un rincón de Segovia 
y La iglesia de 
Arroyomuerto 
Al X Salón de Otoño de 
1930: Tarde de mayo en la 
sierra 
Al XII Salón de Otoño de 
1932: Vieja calle de 
Segovia y Templete del 
lago (Aranjuez) 
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En exclusiva, en nuestro canal 

enterARTE 
Estreno el día 15/01/2024 

https://youtu.be/ukDhBZLm72I 

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

Graduado en Artes Aplicadas y 
Oficios Artísticos, Técnico 

Superior en Cerámica Artística y 
Diseño por la Escuela de A.A. y 
O.A. de Talavera de la Reina, 
Toledo. Cuenta con distintos 

premios y reconocimientos y es 
miembro de  FEPEMTA, Consejo 
Regional de Artesanía de C L M., 

Confederación Española de 
Vidrio, Cerámica, Extractivas y 

Comercios !ŦƛƴŜǎΧ 
  ¿Te apetece saber más?  

https://youtu.be/ukDhBZLm72I




Rafael Botí Gaitán 

     Rafael Botí Gaitán nació en Córdoba, 
el 8 de agosto de 1900, fruto del 
matrimonio de Santiago Botí Company, 
natural de la localidad alicantina de 
Alcoy, músico del Centro Filarmónico de 
Córdoba y de la Orquesta Sinfónica de 
Madrid, y de la cordobesa Margarita 
Gaitán Gavilán, natural de El Carpio. 
     Con inclinación para el dibujo, con tan 
solo nueve años comenzó sus estudios 
en la Escuela de Artes y Oficios de 
Córdoba de la que era director Mateo 
Inurria. Allí tuvo como profesores  al 
socio de la AEPE, Julio Romero de Torres,  

Victoriano Chicote y Ricardo Agrasot.  
     Algunos de sus compañeros fueron 
Antonio Rodríguez Luna, Enrique 
Moreno ά9ƭ CŜƴƽƳŜƴƻέΣ Ángel López 
Obrero, Antonio Merlo, Rafael Romero 
de Torres y Octavio Nogales. 
     Además, la afición musical que le 
brindaba la rama paterna, hizo que 
también cursara estudios de música en el 
Conservatorio Superior Eduardo Lucena 
de Córdoba, teniendo como profesor a 
Cipriano Martínez Rücker. 
     En 1917 se trasladará a Madrid, 
continuando sus estudios en el Real 
consdnf 

 
hōǊŀǎΣ ŀǊǘƛǎǘŀǎΣ ǎƻŎƛƻǎΣ ǇŜǉǳŜƷŀǎ ƘƛǎǘƻǊƛŀǎΧ 

Por Mª Dolores Barreda Pérez 
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Retrato de Rafael Botí (1921), de José Dabrio Pérez 



Conservatorio de Música con Tomás 
Bretón y Conrado del Campo. Dos años 
más tarde ingresará en la Orquesta 
Filarmónica de Madrid, mediante 
oposición, como profesor de viola, 
pasando ya en 1930 a la Orquesta 
Nacional de España. 
     Desde 1918 cursó también estudios 
en la Escuela de San Fernando de Bellas 
Artes, asistiendo además como discípulo 
al taller del socio de la AEPE, Daniel 
Vázquez Díaz, que sería su profesor en la 
cátedra de pintura mural. Es entonces 
cuando se forja una gran amistad entre 
ambos, puesto que además de ser uno 
de los discípulos predilectos del maestro, 
éste le utilizaba como modelo en 
repetidas ocasiones. 
     Es así como Rafael Botí logró reunir 
una gran colección de obras de Vázquez 
Díaz, sobre todo una fantástica serie de 
retratos de personajes de la cultura 
española del momento. 
     En el estudio de Vázquez Díaz 
coincidirá con otros artistas como Pablo 
Zelaya, Miguel Rodríguez Acosta, Jesús 
Olasagasti, Díaz Caneja, Cristino de Vera, 
Rafael Canogar y José Caballero. 
     Su integración en el ambiente 
artístico del Madrid de la época es total, 
comenzando por aquel entonces a asistir 
a las tertulias de los cafés Zaragoza, 
Fornos, Pombo, Lyondior, Nuevo 
Levante, Colonial y Oriente, donde 
conectará con poetas, escritores, 
músicos y pintores. Las nuevas 
amistades durarán toda su vida: Eugenio 
Noel, Alberto Sánchez, Juan Esplandiú, 
Aurelio Arteta, Eduardo Vicente, 
hermanos Solana, Manuel Ángeles Ortiz, 
Barradas, Santiago Pelegrín, Tomás 
Borrás, Emilio Carrere, Jorgé Luis Borges,  

José Bergamín e Iturrino, Julio Romero 
de Torres, Zuloaga, Ramón del Valle 
Inclán, Penagos, el Dr. Jiménez Díaz, 
Eliodoro Puche, Vicente Ríos, Pepito 
Zamora, Juanito Tallería, Antonio de 
Hoyos y Vinent, y Manuel Fontanals 
entre otros. 
     En 1922 participa en la Exposición 
Nacional de Bellas Artes, en el IV Salón 
de Otoño de la AEPE y en la II Exposición 
de Arte de la Sociedad Cordobesa de 
Arqueología. 
     En 1923 celebrará en el Círculo de la 
Amistad de Córdoba, su primera 
exposición individual. 
     En 1924 contrae matrimonio con la 
cordobesa Isidra Torres Lerma. Fruto del 
matrimonio nacerá un hijo, Rafael Botí 
Torres, Medalla de Honor de la AEPE, 
heredero, valedor y depositario del 
legado de su padre, cuya labor de 
mecenas ha beneficiado sobremanera a 
la cultura y el arte españoles. 
     En ese mismo año, participa en la 
Exposición Nacional de Bellas Artes 
obtiene como premio una bolsa de viaje. 
Participará también en el V Salón de 
Otoño de la AEPE celebrado ese mismo 
año.  
     En 1925 participa en la Exposición de 
Bellas Artes de Cádiz y en el VI Salón de 
Otoño de la AEPE. 
     Acompañado de su maestro Vázquez 
Díaz, viajará con frecuencia a la localidad 
de Fuenterrabía, plasmando en sus 
lienzos paisajes vascos que les cautivan. 
     En 1926 participa en el I Salón de 
Pintores Andaluces y en la Exposición 
Nacional de Bellas Artes. 
     En 1927 lleva a cabo una exposición 
en Casa Nancy de Madrid y participa en 
distintas colectivas en el Círculo de Bellas 



Waldo Aguiar, Retrato de Rafael .ƻǟ, 1992 
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Entrada al Santuario 
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Artes de Madrid y en el Salón del 
Heraldo de Madrid en la muestra de 
artistas andaluces. 
     Pensionado por la Diputación de 
Córdoba, entre 1929 y 1931 se traslada a 
París para ampliar sus estudios de 
pintura. Allí conocerá a Picasso y a 
Braque y su pintura adquirirá el color de 
Matisse y el cubismo picassiano que 
marcó toda su obra. 
     En 1929 participa en la Exposición de 
Artistas Independientes del Salón 
Heraldo de Madrid, en la Exposición 
Nacional de Barcelona, y en la 
Exposición Regional de Arte Moderno de 
Granada, donde fue premiado por la 
obra ά5Ŝ la Sierra de /ƽǊŘƻōŀέΣ hoy en el 
Museo Nacional Centro de Arte Reina 
Sofía de Madrid. 
     En 1930 es galardonado en la 
exposición del Patronato Nacional de 
Turismo ά/ŀǎŀ de los ¢ƛǊƻǎέ de Granada y 
participa en la Exposición Nacional de 
Bellas Artes y en el Círculo de Madrid. 
     De regreso a Madrid, en 1931 funda 
la Agrupación Gremial de Artistas 
Plásticos (AGAP), junto a otros artistas 
como Emiliano Barral, Winthuysen, 
Planes, Moreno Villa, Castedo, Souto, 
Climent, Díaz Yepes, Pérez Mateos, 
Rodríguez Luna, Santa Cruz, Isaías Díaz, 
Pelegrín, Servando del Pilar, Francisco 
MateosΧ el 29 de abril lanzarán un 
άaŀƴƛŦƛŜǎǘƻ ǾŀƴƎǳŀǊŘƛǎǘŀέ dirigido a los 
jóvenes artistas, cuyo fin es apostar por 
la renovación completa de la vida 
artística española como una forma para 
luchar contra todo lo que signifique 
arbitrariedad.  
     En 1931 expone en la Diputación 
Provincial de Córdoba y en la Galería 
Castelucho y Diana de París. 

     En 1932 participa en distintas 
exposiciones celebradas en el Museo de 
Arte Moderno, la Nueva Federación de 
las Artes y en el Lyceum Club Femenino 
de Madrid. 
     Un año más tarde realizará una 
exposición individual en la Asociación de 
Artistas Vascos de Bilbao. 
     En 1934 presentará obra a la 
Exposición Nacional de Bellas Artes y en 
1935 llevará a cabo una muestra 
individual en el Salón de Arte Moderno 
de la Biblioteca Nacional de Madrid. 
     En 1936 participa en la Exposición 
Regional de Bellas Artes de Córdoba y en 
la Exposición Nacional de Bellas Artes, 
que no llegó a inaugurarse debido al 
estallido de la guerra. 
     En los primeros días de la Guerra Civil, 
una bomba destruye su casa de la calle 
Gobernador, 21, frente al Jardín Botánico 
que tanto pintara,  lo que obliga al 
traslado de la familia a la localidad 
ciudadrealeña de Manzanares, donde 
ejercerá durante toda la contienda como 
profesor de Dibujo y bibliotecario en el 
Instituto de Segunda Enseñanza. 
     Al finalizar la guerra, regresa a 
Madrid, si bien no será hasta el año 1947 
cuando reiniciará su actividad pictórica 
participando en una exposición 
organizada por la Sala Gumiel. 
     Un año más tarde participa en la 
Exposición Nacional de Bellas Artes y en 
la I Bienal Hispanoamericana de Arte de 
1951. 
     En 1953 participa en la exposición de 
Pintura española contemporánea de 
Lima, celebrada en el Museo de la 
Universidad de San Marcos de Santiago 
de Chile; también estará presente en la 
Exposición del arte español actual o Feria 



El matrimonio Isidra Torres y Rafael Botí en 1929 

Rafael Botí en 1942 

Isidra Torres en 1928 

Isidra Torres  en 1942 

Rafael Botí y Daniel Vázquez Díaz en 1945 



Rafael Botí en el Patio de los Naranjos (Córdoba), 1987 
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-Exposición de Productos Españoles de 
Madrid, en el Homenaje a Vázquez Díaz 
celebrado en las Salas de Exposiciones 
de la Dirección General de Bellas Artes, y 
en el Centenario de la fundación del 
Liceo Artístico y Literario de Córdoba.  
     A partir de 1958 y hasta su 
fallecimiento, participará en incontables 
muestras colectivas por toda la geografía 
nacional. 
     Un año después, lleva a cabo una 
exposición individual en el Círculo de 
Bellas Artes de Madrid, y a lo largo de 
los años, hasta 1979, en distintas 
exposiciones individuales en la Escuela 
de Nobles y Bellas Artes de San Eloy, en 
Salamanca, en la Galería Toisón de 
Madrid, en la Galería Lázaro de Madrid, 
en la Galería Studio de Córdoba, en la 
Galería Giotto de Madrid, en la Sala de 
Santa Catalina del Ateneo de Madrid, en 
el Conservatorio Superior de Música de 
Córdoba, en la Caja de Ahorros de 
Córdoba, en Cajamadrid de Barcelona, 
en el Palacio de la Merced de Córdoba, 
en la Galería Ansorena de Madrid, en el 
Patio de la Cultura de Tabacalera de 
Madrid, en la Caja de Ahorros de 
Córdoba, en el Museo de la Ciudad de 
MadridΧ 
     En 1979 el Ayuntamiento de Córdoba 
le nombró Hijo Predilecto de la ciudad, 
concediéndole además la Medalla de 
Oro de Córdoba. 
     También la Real Academia de 
Ciencias, Bellas Letras y Nobles Artes de 
Córdoba le nombrará académico 
correspondiente. 
     Presidente de Honor de la Asociación 
de Artistas Plásticos Cordobeses. 
     Académico Ilustre de la Academia 
Libre de Arte y Letras de San Antón. 

     En 1980 el Ministerio de Cultura le 
concedió la Medalla de Plata al Mérito 
en las Bellas Artes. 
     Tras una larga vida dedicada al arte y a 
la música, Rafael Botí falleció a 
consecuencia de una neumonía 
pulmonar el 4 de febrero de 1995, a los 
noventa y cuatro años. 
     El hondo pesar por la triste noticia 
derivó en la realización de múltiples 
homenajes, exposiciones póstumas ς
especialmente, aunque no sólo, en 
Madrid y en Córdobaς y reconocimientos 
institucionales, como la inauguración en 
1996 de una plaza con su nombre en su 
Córdoba natal y la creación en 1998, 
también en Córdoba, de la Fundación 
provincial de artes plásticas que lleva su 
nombre, entidad dependiente de la 
Diputación de Córdoba a la que el hijo 
del pintor donó la mayor parte de su 
colección, con obra tanto propia como 
de otros artistas coetáneos. Igualmente 
lleva su nombre la convocatoria bienal 
de artes plásticas que se celebra desde 
ese mismo año, organizada por la 
Diputación de Córdoba, y el centro de 
arte contemporáneo inaugurado en el 
año 2015, adscrito a la fundación. 
     Poseen obras suyas, en Madrid: 
Museo Nacional Centro de Arte Reina 
Sofía, Museo de Arte Contemporáneo de 
Madrid, Museo de la Historia de Madrid, 
Museo de la Real Academia de Bellas 
Artes de San Fernando, Palacio de Liria 
(Duques de Alba), Ayuntamiento de 
Madrid, Ministerio de Trabajo, 
Tabacalera y Banco de Madrid. En 
Córdoba: Museo Provincial de Bellas 
Artes, Museo Taurino, Ayuntamiento, 
Diputación, Museo Diocesano, 
Fundación Provincial de Artes Plásticas 
dfa 



Pintando en su estudio de la calle 
Gaztambide, Madrid, en 1978 

En la puerta del Museo de su maestro Julio Romero de 
Torres, en Córdoba. 1980 

En la Fuente del Olivo del Patio de los Naranjos de la 
Mezquita de Córdoba, en 1973 

Pintando en el campo con su maestro Vázquez Díaz 

Con Rafael Romero de Torres en Córdoba en 1980 
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Rafael Botí, Real Academia de Ciencias, 
Bellas Letras y Nobles Artes de Córdoba, 
Conservatorio Superior de Música, 
Cajasur. Patronato Lozano Sidro y Diario 
Córdoba. En Zaragoza: Museo Camón 
Aznar. En Cuenca: Excma. Diputación. En 
Almería: Cuevas de Almanzora, Museo 
Antonio Manuel Campoy. En Bilbao: 
Museo de Bellas Artes y Asociación 
Artistas Vascos. En La Coruña: Museo 
Camilo José Cela. En Nerva (Huelva): 
Museo Daniel Vázquez Díaz y en Sevilla: 
Palacio de las Dueñas (Duques de Alba) y 
Museo de Bellas Artes. En Jaén Museo 
Provincial, en Huelva Museo Provincial. 
En Alicante, el Museo de BBAA de 
Alicante. 
     Su dilatada vida, siempre en activo 
como artista, le hizo conocer y participar 
en el desarrollo del arte español de todo 
el siglo XX. 
     Hablar de Rafael Botí es hablar de 
Córdoba. Junto a Julio Romero de Torres, 
ellos encarnan la imagen misma de la 
ciudad y de sus gentes. De él escribió 
Antonio Manuel Campoy que άel pintor 
Rafael Botí es cordobés, y esté donde 
esté, y pinte lo que pinte, está siempre 
en Córdoba y todo lo que pinta, de 
Córdoba esΧ pinta siempre en su ámbito 
cordial de Córdoba. Córdoba siempreέ. 
     Los paisajes de Rafael Botí conjugan 
la armonía y el ritmo de la música con el 
equilibrio, la profundidad y 
la expresividad del arte poético. En ellos 
demuestra que es un enamorado de la 
naturaleza y que siente la misma con 
una especial espiritualidad.  
     Sus primeras obras abrazan aún los 
restos del decadentismo de fin de siglo, 
pero conforme pasa el tiempo, su 
pintura evoluciona hacia el tímido 
arranque 

arranque de las vanguardias y al proceso 
de la modernización artística que se llevó 
a cabo con la entrada de las distintas 
corrientes artísticas internacionales. 
     La influencia del magisterio de 
Vázquez Díaz le dirigió hacia el sentido 
constructivo de la forma, pero el paso 
del tiempo le llevaría a crear su propio 
estilo, y aunque su paleta tiende a 
decantarse por tonos terrosos en 
sustitución de la gama fría, su obra se 
centra básicamente en el paisaje, pese a 
cultiva de manera ocasional otros temas 
como el bodegón o los interiores 
intimistas.  
     El dominio del color es patente en su 
obra, así como la fidelidad que siempre 
mostró a su técnica y temática, con un 
estilo coherente, irreductible, de 
sencillez seductora y pureza 
inquebrantable. El uso libre de la 
pincelada de sus primeras obras fueron 
ganando en estructuración, definición de 
volúmenes e importancia del dibujo que 
al final de su vida adquirió una 
profundidad lírica y aire nostálgico 
inolvidables. 
     De él escribieron artistas, críticos, 
músicos, políticos y personalidades de 
todo tipo contemporáneos de su vida y 
de su obra. 
     Waldo Aguiar: άTú ya no estás aquí 
entre nosotros, pero tú no estás muerto, 
te tenemos en tus cuadros, en tus obras: 
color, alegría de vivir, antiretórica, 
antipetulancia, tan al uso hoy, sin 
haberte dejado colonizar por dictaduras 
estéticas ni modasέ... 
     Francisco Alcántara: άRafael Botí es 
muy joven, delgado, sutil casi, como los 
sonidos armoniosos que produce en su 
oficio de instrumentista de orquestaέΧ 



Patio de la Madama del Palacio de Viana 
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Barca en La Mata, Torrevieja 
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Nocturno del Cristo, Córdoba  
 

Noche en la plaza de los Dolores (Córdoba)1978 
 

Patio de la Judería, Córdoba 
 

La fuente del Olivo (Patio de los Naranjos, Córdoba 


